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Аннотация
Жанр автопортрета и портрета приобретает все более широкую популярность, о чем, в частности, красноречиво свидетельствует ряд специальных выставок последних лет. Секрет его особого воздействия заключается не только в «личном» документальном соприкосновении зрителя с выдающимися мастерами прошлого и настоящего, но и в той художественно-эмоциональной атмосфере, которая создается портретами и способствует пониманию творчества художников в целом. Отдельные, может быть, неосознанные попытки познать природу творца делались и в древности. Но лишь со второй половины XVIII века пробуждается глубокий (хотя и ограниченный) интерес к самой личности художника. С расцветом романтизма поиски индивидуального самовыражения привели большинство мастеров к утверждению искусства автопортрета как самостоятельного жанра. К нему естественно примыкают портреты художников, написанные их коллегами. Живописцы и графики последующих эпох шли по пути совершенствования сходства, углубления психологических характеристик. Они соединяли необходимые документально-иконографические элементы с присущим им пониманием внутреннего мира творческой личности.
Среди включенных в альбом произведений любители искусства найдут и хорошо знакомые работы, вошедшие в сокровищницу национальной культуры, и портреты, которые в силу ряда причин остались в тени музейных хранилищ, но сохранили для нас облик известных мастеров.
Безусловно, за пределами альбома остались отдельные произведения, которые близки и дороги читателю. Но, ограниченные узкими рамками издания, составители стремились все же дать полноценное представление об историческом развитии жанра автопортрета и портрета художников с XVIII века до наших дней.


Автопортрет и портрет в творчестве русских и советских художников
ХУДОЖНИКИ
Последнее десятилетие ознаменовалось «взрывом» интереса к портретному искусству. Открывшаяся в Москве в 1974 году выставка «Портрет в европейской живописи» в Государственном музее изобразительных искусств им. А. С. Пушкина была первой в ряду последовавших затем экспозиций, охватывавших разные стороны этого жанра с древности до наших дней. Четыре года спустя Государственная Третьяковская галерея выступила инициатором в организации выставки «Автопортрет в русском и советском искусстве».
Облик художника-творца всегда привлекал внимание исследователей и любителей искусства. Автопортрет ставил перед ними множество интересных и не всегда до конца решенных проблем. Одна из них — близость реальной творческой личности к ее отражению на полотне. Во власти художника — создать правдивый образ или образ-легенду, недосягаемый идеал или красивую ложь. И его личные принципы могут измениться, когда придется обнажить свой внутренний мир. Что же заставляло художника изображать самого себя? Вряд ли возможен однозначный ответ на этот вопрос. Здесь можно увидеть задачу чисто техническую, то есть штудийную, вспомогательную. Кто может быть при этом более удобной и послушной моделью, чем сам автор? В такой ситуации он огражден от капризов портретируемого и независим в решении интересующих его задач. В конечном итоге автопортрет — это и личная лаборатория и результат аналитического вдохновения, о значении которых будут судить зрители, критики и исследователи. Трудно предположить, что существует вполне объяснимая закономерность в появлении автопортретов. История искусств знает немало случаев, когда портретист ни разу в своей жизни не обращался к этому жанру. Примером может служить В. Л. Боровиковский. Другие ограничивались в своем творчестве одним автопортретом, вероятно, написанным по семейным соображениям. Вспомним подобную работу Д. Г. Левицкого. Есть мастера, для которых эта форма творчества была одной из важнейших. Так, Рембрандт обращался к автопортрету свыше ста раз, а Винсент Ван Гог около сорока.
Автопортреты одних мастеров передают относительно верный документальный образ автора. Другие — вызывают восхищение изобретательностью художника, использовавшего все многообразие композиционных и живописных приемов для раскрытия своего внутреннего мира.
Автопортрет может быть вплетен в ткань исторического полотна. Сандро Боттичелли неоднократно изображал себя в толпе, поклоняющейся младенцу. В широко известной картине «Праздник четок» ее автор — немецкий художник Альбрехт Дюрер присутствует как сторонний наблюдатель. В более позднее время Карл Брюллов напишет себя непосредственным участником трагических событий «Последнего дня Помпеи». Автопортрет может быть решен в виде жанровой сцены, бытового эпизода, художественной мистификации и даже буффонады.
Почти все эти особенности можно найти во многих произведениях П. П. Кончаловского. Индивидуальные черты А. Я. Головина, Н. А. Сапунова, В. Н. Мешкова неожиданно становились частью их великолепных натюрмортов.
Наши представления о мастерах, создающих духовные ценности, несомненно обогащаются благодаря знакомству с их портретами, исполненными собратьями по труду. И все же таких портретов в истории искусства значительно меньше. Рафаэль в «Афинской школе» рядом с собой изобразил своего помощника—художника Джованни Содома. Андреа дель Сарто написал портрет скульптора, имя которого не дошло до нас. Среди обширной галереи исторических лиц, увековеченных Тицианом, мы не найдем ни одного художника. XVII век почти не сохранил знаков внимания живописцев друг к другу. В европейском искусстве XVIII века происходит некоторое оживление. Вспоминается замечательный портрет молодого Луи Давида, исполненный его старшим современником Оноре Фрагонаром. Русские мастера XVIII века, едва расставшись со средневековым отношением к творчеству, стремительно осваивали европейскую художественную систему. Первые редкие опыты в жанре автопортрета свидетельствовали о неуклонном росте значения собственного внутреннего мира.
Активнее к образу художника живописцы начинают обращаться в XIX веке. Теодор Жерико создал романтически взволнованный портрет Эжена Делакруа. Григорий Сорока написал несколько вариантов портрета своего учителя А. Г. Венецианова. Позднее по инициативе П. М. Третьякова появляются портреты крупнейших представителей русской науки и культуры. И среди них немалое место занимают образы художников, исполненные И. Н. Крамским и И. Е. Репиным.
В XX веке портреты художников стали закономерным проявлением творческой воли и индивидуальности многих мастеров. Зарубежные, русские, советские живописцы и графики активно используют весь накопленный историей искусства арсенал выразительных средств, чтобы раскрыть богатство и сложность внутреннего мира современного художника.
Возникновение и развитие автопортрета и портрета художника в русском и советском искусстве неотделимо от развития портретного жанра в целом. Русская портретная школа расцвела в удивительно короткий срок. Имена Ивана Никитина, Алексея Антропова, Ивана Аргунова, Федора Рокотова, Дмитрия Левицкого, Владимира Боровиковского стали гордостью отечественного искусства. Вполне естественно возникает вопрос: а что же было до того? Неужели в многовековую эпоху древнерусского искусства, а может быть, и ранее, никогда не возникала потребность в изображении художника? Попробуем заглянуть в глубь веков.
В одном из залов Государственного Эрмитажа экспонируется известный саркофаг, найденный в Пантикапее (ныне г. Керчь) и датируемый I веком нашей эры. На его внутренних стенках, покрытых монохромной росписью, изображены бытовые сцены. Среди них отдельные эпизоды из жизни художника. Особый интерес представляет воспроизведение интерьера его мастерской. Он сидит перед мольбертом с кистями в руках. Схематические изображения каннелированных колонн организуют условное пространство, внося элемент тектонической упорядоченности. Непосредственность образа живописца, его заказчиков заставляет предполагать наличие автопортретных черт. Как бы гипотетично ни было наше предположение, но это все же древнейшее изображение художника, обнаруженное на территории СССР. И один этот факт не может не вызывать глубочайшего интереса.
В практике русского искусства XI—XVII веков портретных характеристик не существовало. Но некий условный неконкретизированный образ художника время от времени появлялся на иконах. Евангелист Лука, по христианской традиции почитаемый как первый художник, часто изображался на иконах пишущим образ богоматери. Их авторы воплощали не конкретного человека, а духовную этическую идею. Проблема проявления индивидуального творческого начала практически не существовала вообще. Надписи на полях древних рукописей скорее свидетельствуют о постоянном уничижении человеческой личности художника. Как неизменные иконографические каноны существовали стереотипы, подчеркивавшие отсутствие собственной творческой воли. Вот несколько характерных примеров: «...последний из грешных диаконишка Зиновишко», «...а писал многогрешный, неразумный, худый владычнь паробок Симеон», «...рукою непотребного во иноцех Елисея».
И все же сохранился редчайший памятник, в условных, обобщенных формах которого слышен живой голос его творца. Его изображение входит составной частью в скульптурную систему так называемых Магдебургских врат, украшающих Софийский собор в Новгороде. Мастер Авраам по аналогии со своими европейскими собратьями дополнил ансамбль врат собственным портретом. Это произведение, которое можно назвать первым русским автопортретом XII века, так и осталось одиноким во всей истории древнерусского искусства. Летописная память сохранила до наших дней имена немногих иконописцев. В ореоле почитания и уважения предстают перед людьми XX века великие мастера Феофан Грек и Андрей Рублев. Неповторимые черты первого из них дошли до нас в частном письме крупнейшего писателя конца XIV — начала XV века Епифания Премудрого: «...преславный мудрец, философ зело хитрый Феофан, родом грек, книги изограф нарочитый и среди иконописцев отменный живописец, который собственной рукою расписал много различных церквей каменных... Когда он все это рисовал или писал, никто не видел, чтобы он взирал на образцы... Он же, казалось, руками пишет роспись, а сам беспрестанно ходит, беседует с приходящими и умом обдумывает высокое и мудрое, чувственными же очами разумными разумную видит доброту». Литературный облик Андрея Рублева складывался из отдельных поздних летописных свидетельств, более соответствующих житийной традиции. Им следуют созерцательные образы миниатюр XVI века с изображениями обоих мастеров, далекими от реальности, но овеянными дымкой прекрасной легенды.
Лишь в самом конце XVII века появляется так называемая «парсуна», в которой облик исторического лица только еще начинает определяться в узких для этой цели рамках иконной формы. Парсуна все же помогла осуществить переход от имперсональных образов иконы к искусству портрета.
Вместо возвышенных христианских духовных идеалов молодые российские выученики европейских академий художеств запечатлевают на холстах деятельного Петра и его напористых и грубоватых сподвижников. И все же очень труден разрыв с прошлым. Осознание чувства собственного достоинства, достоинства творческой личности происходило крайне медленно, тем более, что портретист XVIII века занимал самую низкую ступень иерархической лестницы искусства. И это несмотря на то, что портреты едва ли не преобладали в общем художественном наследии того времени. Замечательный скульптор Федот Шубин в своем вынужденном прошении в Совет Академии художеств (1790 г.) о признании своих заслуг писал: «Ничего не может быть горестнее, чем слышать от сотоварищей: он портретный...» Подвластность художника сильным мира сего вряд ли давала ему необходимый импульс к познанию самого себя.
Русские портретисты, призванные в первую очередь обеспечивать выполнение заказов императорской семьи и сановников, не были психологически подготовлены к осознанию себя как общественно значимой личности. Автопортрет как самостоятельный жанр в русском искусстве начинает появляться в художественной практике со второй половины XVIII века. Возможность в собственном изображении отразить свое время и его идеалы стала относительно допустимой.
Изданный Архипом Ивановым в 1789 году теоретический трактат «Понятие о совершенном живописце...» сыграл важную образовательную роль для мастеров-портретистов. Из него художники могли почерпнуть твердые правила, как следует живописать военачальника, вельможу, знатную даму. Но каким должен быть живописец на собственном портрете, не сказано ни слова. Во всяком случае, для нас уже особенно ценно замечание, что «...первое совершенство (портрета.— М. К.) состоит в крайнем сходстве».
Количество заказных портретов продолжало стремительно возрастать. Мастерская замечательного портретиста Ф. С. Рокотова была завалена начатыми работами. С ним как с художником уже приходилось считаться весьма сановитым особам. Один из них обиженно писал: «Рокотов, один, за славою стал спесив и важен». Достоинство портретиста требовало уважительного отношения к личности художника и его труду. Не привыкшие к проявлению независимости, родовитые заказчики, задетые подобной непочтительностью, естественно, принимали ее за спесь и важность. Но это достоинство еще не пробудило в Рокотове стремления к познанию самого себя, если предположить, что автопортрет им так и не был написан.
Один из немногих в XVIII веке — автопортрет Левицкого — наполнен таким личным чувством, которое заставляет задуматься о причинах появления этого произведения. Мы сознательно оставляем в стороне штудийные портреты художников, выполненные друг с друга в стенах Академии художеств.
Бурные грозы романтизма, охватившие в начале XIX века литературу и искусство Западной Европы, не миновали Россию. Противоречивое влияние идей французской буржуазной революции и немецкой философской школы, подкрепленное национальным освободительным движением, охватившим в 1812 году все слои русского общества, не могло не отразиться на изобразительном искусстве. Художники утверждали индивидуальное начало в его тесной связи с общественной жизнью, которую они хотели видеть близкой своим романтическим идеалам. Этот период был открытием основ национальной культуры, выразившимся в использовании художниками элементов народного творчества. Обусловленная многозначность русского романтизма нашла свое воплощение и в искусстве автопортрета. Одни художники — О. А. Кипренский, А. О. Орловский, А. Г. Варнек, ранний К. П. Брюллов — в стремительных порывах молодости, созвучных новой эпохе, создавали новые идеалы, полные жизненной энергии, целеустремленности, раскрепощенной мужественности. Другие — А. Г. Венецианов, В. А. Тропинин, штудируя свой облик, постепенно открывали для себя цельность внутреннего мира, привнося в него национальные черты. В появлении большого количества автопортретов нельзя не увидеть желания найти гармоническое равновесие между окружающей средой и внутренним содержанием.
В это время появляется новая художественная тема внутри рассматриваемого жанра, так блистательно начатая в XVIII веке Иваном Фирсовым в картине «Юный живописец» (ГТГ). В первой половине XIX века изображения рисующих мальчиков, подающих надежды юношей, торжественно прижимающих пухлые папки с рисунками или держащих кисти, становятся обычным явлением. Особое внимание этой теме было уделено в дилетантской, полупрофессиональной среде. Умение рисовать, писать красками стало отличительной чертой образованных людей. Порою их рисунки, картины, портреты по уровню исполнения не уступали профессиональным мастерам. Среди множества перовых набросков, сделанных А. С. Пушкиным, значительное место занимают его темпераментные, импульсивные автопортреты.
В период становления своего таланта создавал подобные произведения П. А. Федотов. К ним примыкает обаятельный «Портрет юноши с кистями и палитрой из семьи Томара» (1847, Киев) украинца Г. А. Васько, воспитанника петербургской Академии художеств.
Общее стремление к гармоническому совершенству постепенно уступало место отражению противоречий в общественной жизни, откладывавших свой отпечаток на характеристику душевного состояния художника. Автопортрет, созданный К. П. Брюлловым в 1848 году, свидетельствует о возрастании роли психологического анализа. В последних автопортретах П. А. Федотов, пытливо вглядываясь в себя, словно искал ответа на мучительный вопрос о месте художника в современном ему обществе.
Во второй половине XIX века демократические тенденции в творчестве многих мастеров выражались в передаче слияния личного начала с их общественной позицией. Первым примером может служить ранний автопортрет В. Г. Перова (1851, Киев, Музей русского искусства). Идейная и художественная жизнь 50—60-х годов XIX века формировалась под воздействием эстетических концепций А. И. Герцена, Н. Г. Чернышевского, Н. А. Добролюбова. Их призыв к правдивому отражению окружающей действительности нашел своих верных последователей в разночинной среде художников-демократов. Именно они вызвали к жизни одно из самых ярких явлений в русской культуре — Товарищество передвижных художественных выставок. Один из его основателей — И. Н. Крамской — первым стал писать портреты близких ему художников, подчеркивая в них идейно-воспитательное значение для отечественной культуры. Сознательный аскетизм художественных средств способствовал раскрытию общественного значения произведений. Им были увековечены образы И. И. Шишкина, В. Г. Перова, Ф. А. Васильева, В. Е. Маковского, К. Ф. Гуна, И. К. Айвазовского, М. М. Антокольского и многих других.
В творчестве И. Е. Репина портреты мастеров изобразительного искусства органично входят в его огромное портретное наследие. Живописец вторгается во внутренний мир своих моделей, выявляя индивидуальные особенности образных характеристик. Здесь невольно напрашивается сравнение с работами Крамского. Преследуя одни и те же задачи, оба художника все же шли каждый собственным путем. Хотя в количественном отношении репинская галерея и уступает, но в ней налицо неисчерпаемая фантазия в разработке композиций, живописная свобода, большее разнообразие психологических характеристик. Обращаясь к работе над портретами художников, Репин стремился воплотить всю сложность и неординарность творческой личности. Достаточно взглянуть на его столь разнообразные портреты В. Д. Поленова, Н. Н. Ге, В. А. Серова, М. О. Микешина, В. С. Сварога, чтобы ощутить исключительную силу мастера, способного раскрыть тончайшие индивидуальные черты портретируемых.
Его ученик В. А. Серов в значительной мере углубил психологическое содержание внутренних характеристик своих моделей. Созданные им портреты И. И. Левитана, И. С. Остроухова, В. И. Сурикова, К. А. Коровина принадлежат к числу лучших работ, в которых заключено глубочайшее понимание сущности художника с трезвой оценкой его человеческих качеств.
На рубеже XIX—XX веков автопортреты и портреты художников становятся вновь предметом пристального внимания. Большинство из мастеров объединения «Мир искусства» разрабатывало интимные камерные мотивы. Пафос утверждения заслуг перед национальной культурой уходил в прошлое. На первое место в портретных характеристиках выступали субъективные настроения моделей, усиленные высокой техникой исполнения. Едва ли не главная роль отводилась изысканной линии абриса, столь излюбленной мирискусниками. Она царит и в большом декоративном панно «Ваза» (1906, Ленинград, частное собрание), в котором Л. С. Бакст изобразил себя и жену. Их маленькие хрупкие фигурки разъединены громадной парковой мраморной вазой, заполненной гирляндами побуревших листьев и кистей винограда. Почти превращенная в человеческое лицо-маску, она поглощает образ художника, внося в картину привкус горькой иронии.
В автопортретах К. А. Сомова и портретах его друзей мы видим сосредоточенное, несколько сумрачное вглядывание в себя. К таким работам примыкает и портрет художника Н. Д. Милиоти (1906, ГРМ), выполненный Н. Н. Сапуновым.
Пройдет немного времени, и шумная, озорная молодежь «Бубнового валета» разрушит своими лубочно-вывесочными картинами культивируемую атмосферу утонченного эстетизма. На своих выставках П. П. Кончаловский, А. В. Лентулов, И. И. Машков, Р. Р. Фальк и другие экспонируют скандально кричащие автопортреты, ослепляющие резкими диссонирующими цветовыми сочетаниями. Дерзкая, бунтарская декларативность их произведений не оставляет места для углубленных эмоциональных характеристик. В огромной картине Машкова «Автопортрет и портрет художника П. П. Кончаловского» (1910, Ленинград, частное собрание) сам автор и его друг изображены почти обнаженными в интерьере со спортивными снарядами и хрупкой скрипкой. Они демонстративно любуются своими подчеркнутыми атлетическими формами. Оглушительной «пощечиной общественному вкусу» звучал автопортрет Лентулова (1911, ГТГ) с весьма претенциозным не лишенным вызывающей привлекательности французским подзаголовком «Le grand peintre» («Великий художник»). В атмосфере предвоенной поры их полотна были своеобразным выражением неприятия буржуазного мира. Обращение бубнововалетцев к автопортрету было использовано ими не только для удачных экспериментальных поисков в области цвета и формотворчества, но и для утверждения близости художника нового времени народной, праздничной, простодушно-ярмарочной художественной стихии. Впоследствии никто из них, за исключением Кончаловского и отчасти Фалька, не пытался продолжить эту тему.
Интересно сопоставить с их работами автопортреты В. И. Шухаева и А. Е. Яковлева, написанные на одном холсте в композиции «Пьеро и Арлекин» (1914, ГРМ). Оба художника играют роли знаменитых персонажей итальянской commedia dell'arte, удивляя сегодняшнего зрителя несообразностью рационалистической расчетливой композиции, сухостью трактовки и неоправданным маскарадом. Любопытство, пробуждающееся в первый момент, быстро исчезает, оставляя осадок чего-то обещанного, но невыполненного.
Великий Октябрь поставил перед художниками новые задачи. Основное внимание уделялось развитию тематической картины, в которой главные акценты были сосредоточены на идейно-воспитательном значении. Поиск типических черт современника, образа положительного героя стал определяющим в советском искусстве. Культивирование черт художника-индивидуума не отвечало запросам времени. Немногие мастера сумели создать в жанре портрета и автопортрета яркие самобытные произведения, несущие в себе обобщающие черты человека новой общественной формации. К ним следует отнести К. С. Петрова-Водкина, Г. Г. Ряжского, Ф. С. Богородского, Ф. Г. Кричевского, С. В. Герасимова.
Формирование идейно-художественной концепции портрета в советском искусстве во многом складывалось под влиянием творчества М. В. Нестерова. В короткий временной период он увековечил замечательных мастеров изобразительного искусства братьев Кориных (1930), И. Д. Шадра (1934), Е. С. Кругликову (1938), В. И. Мухину (1940). К ним примыкают полные значительной выразительности автопортреты. Не заслоняя индивидуальности портретируемых, Нестеров воплощает в каждом из них пафос героической эпохи. Художник решительно освобождает свои модели от мелких частностей, элементов сиюминутности, подчеркивая волевое гражданское начало творческой личности. Такой подход к портрету художника был близок и П. Д. Корину, создавшему ряд незабываемых образов выдающихся деятелей советской культуры. Позднее в творчестве таких ведущих мастеров, как П. П. Кончаловский, М. С. Сарьян, И. Э. Грабарь, К. Ф. Юон, появляются автопортреты, в которых внутреннее содержание подчинено главной идее утверждения места художника в социалистическом обществе. И только С. А. Чуйков, едва ли не первый, в автопортрете 1945 года (ГТГ) вновь обратился к внутреннему миру художника. Сохраняя внешнюю сдержанную суровость своего облика, он стремился определить душевные свойства, присущие только ему самому. Эта работа словно намечает путь, которым будет следовать автопортрет в 60—70-е годы.
Продолжая традиции русского реалистического искусства, художники — наши современники — уделяют большое внимание композиции, идут по пути углубления внутренних характеристик. Автопортрет становится важной частью творческой жизни художника. Не удовлетворяясь традиционной формой жанра, он расширяет его рамки, создавая сложные композиции, в которых сам автор часто становится главным героем.
Большинство мастеров объединяет стремление утвердить значимость художника в современном мире. Те, казалось бы, незначительные ситуации, в которых они предстают перед зрителем, преобразованы ими в масштабные эпические явления. Ясность бытия в картине Д. Д. Жилинского «У моря. Семья» (1964, ГТГ) противостоит личной причастности к судьбам ушедших поколений в картине «Шинель отца» В. Е. Попкова (1972). С одной стороны, живописный гротеск в многочисленных автопортретах Н. И. Андронова, с другой — плотная стабильность форм в «Автопортрете с дочерью» В. И. Иванова (1972). Современный автопортрет поражает своей многоликостью. Его природа обогащена неожиданными движениями художественной мысли. Достаточно вспомнить импульсивный облик автора в картине «Свадьба в Рундале» (1974) Майи Табака или полные едва сдерживаемой суровой страстности автопортреты Минаса Аветисяна. Образ Энна Пылдрооса (1972, Тарту, музей) почти растворяется в цветовых потоках света, тогда как С. Джяукштас (1974) сосредоточил свое внимание на передаче внутренней связи мастера с народными истоками.
За всем этим стоит неустанный поиск обновления жанра, поиск новых черт, которые должны определить облик современника, художника второй половины XX века. Этот поиск идет по правильному пути. Об этом свидетельствуют работы М. К. Аветисяна, Е. Е. Моисеенко, Т. Ф. Нариманбекова, В. К. Нечитайло, В. Е. Попкова, многих других мастеров. Для них искусство автопортрета и портрета художника есть постоянное и естественное проявление творческой активности.
М. Красилин


[image: ]

1. Е. П. ЧЕМЕСОВ. 
Автопортрет. 1761

ЧЕМЕСОВ ЕВГРАФ ПЕТРОВИЧ
1737—1765
Гравер и педагог

Автопортрет. 1761 
Холст, масло. 48X48
Государственный Русский музей. Ленинград

1753 — 16-ти лет записан в Семеновский полк капралом. 1759 — способности Чемесова замечены известным русским меценатом графом И. И. Шуваловым. По настоянию последнего будущий художник был определен в Академию художеств. 1762 — получил звание академика за портрет Елизаветы Петровны (так называемая «Черная мантилья») с оригинала П. Ротари. Заведовал печатной палатой и руководил классом гравирования. 1764 — из-за конфликта с президентом Академии И. И. Бецким подал в отставку. Через год скончался от чахотки.
Основные работы:
Портрет Петра I с оригинала Ж.-М. Натье (?). 1760. Гравюра
Портрет актера Ф. Г. Волкова с оригинала А. П. Лосенко. 1764. Гравюра
Автопортрет с оригинала Ж. Л. де Вельи. 1764—1765. Гравюра

В творчестве Е. П. Чемесова, работавшего в технике гравюры, живописный автопортрет занимает обособленное место. В нем можно отметить черты непривычной для того времени внутренней независимости, уверенности и силы. Изображая себя едва ли не подчеркнуто в домашнем виде (и это тогда, когда мундир и парадный кафтан определяли место человека в обществе!), он тем самым словно утверждал свое право на самостоятельную творческую жизнь. За внешней простотой и естественностью в образе художника скрыт яркий импульсивный характер. Благородство натуры Чемесова сказывается в правильных мужественных чертах лица, в ярком блеске темных глаз. Розовато-алый цвет ленты у раскрытого ворота рубахи, созвучный теплому тону губ, колористически оживляет автопортрет, написанный в сдержанной, почти монохромной серо-коричневой гамме. Лишенный внешней представительности, автопортрет своей демократической интонацией вносит определенную дисгармонию в портретные ряды эпохи пудреных париков. Будучи дворянином по своему происхождению Чемесов имел возможность сделать блестящую военную карьеру. Надо было обладать незаурядной решительностью, чтобы предпочесть шаткое положение служителя муз жизни привилегированного офицера. Прямота и независимость его характера сказались позднее и в столкновении с президентом Академии художеств И. И. Бецким, который проявил по отношению к художнику крайнее неуважение.
Художником было выполнено около двух десятков гравюр. Вероятно, это не так уж много за десять лет творческой жизни. Но непреходящее значение творчества Чемесова заключается в том, что он в стенах Академии художеств сумел поднять технику гравирования до уровня профессионального искусства, хотя и до него были прекрасные мастера в гравировальной палате Академии наук. «Чемесов может быть назван, по всей справедливости, лучшим русским портретным гравером XVIII века», — писал крупнейший исследователь русской печатной графики Д. А. Ровинский.
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2. С. С. ЩУКИН 
Автопортрет 1785 (?)

ЩУКИН СТЕПАН СЕМЕНОВИЧ 
1758—1828

Автопортрет. 1785 (?)
Холст, масло. 69,5X62,5
Государственный Русский музей. Ленинград

Портретист. Работал также как миниатюрист и иконописец. Занимался педагогической деятельностью 1776—1782 — учился в Академии художеств у Д. Г. Левицкого. 1782—1786 — пенсионер Академии художеств в Париже. 1786 — признан «назначенным» в Академии. 1788 — принял руководство классом портретной живописи после Левицкого. 1797 — избран в академики. 1802 — одновременно с В. Л. Боровиковским получил звание советника портретной живописи. Был учителем В. А. Тропинина.
Основные работы:
Портрет Павла I. 1796. Государственный Эрмитаж 
Портрет откупщика А. М. Шемякина. 1801. Государственный Русский музей 
Портрет архитектора А. Д. Захарова. 1804. Государственный Русский музей

Почти 25 лет отделяют автопортрет Щукина от работы Чемесова. При этом невозможно не отметить их внешнего композиционного сходства. То же погрудное изображение, трехчетвертной поворот, взгляд на зрителя, небрежность одежды. Но во всем облике Щукина рельефно проступают «заданность» художественного решения, обдуманность всех деталей изображения. Нарочито свободный, но аккуратный костюм — темно-коричневая куртка, кожаный колет, дополненный широким воротом распахнутой белоснежной блузы, — на деле оказывается своеобразной данью культу естественной жизни, активно утверждаемой сентиментализмом. Щукин пытается убедить зрителя в своей внутренней раскрепощенности. Но за неопределенной полуулыбкой, томным меланхолическим взглядом, изящно взбитыми прядями волос внезапно проглядывает робкий и безвольный человек. Картину отличают своеобразный и характерный почерк, высокий уровень технического мастерства.
Но Щукин не только свободно владел стилистическими системами классицизма и зарождающегося романтизма. Для него характерны — в лучших произведениях — и проявления глубокой проницательности, так ярко воплотившиеся, например, в беспощадном по своей внутренней характеристике портрете Павла I.
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3. В. А. ТРОПИНИН
Автопортрет с палитрой и кистями на фоне окна с видом на Кремль
1846

ТРОПИНИН ВАСИЛИЙ АНДРЕЕВИЧ 
1776—1857

Автопортрет с палитрой и кистями на фоне окна с видом на Кремль. 1846 
Холст, масло. 106X84,5
Государственная Третьяковская галерея. Москва

Портретист, крепостной графа И. И. Моркова. 1799 — посещал Рисовальные классы Академии художеств. 1802—1804 — занимался в классе портретной живописи под руководством С. С. Щукина. 1804 — впервые участвовал в академической выставке. В этом же году был отозван владельцем из Академии. Поселился в украинском имении Морковых в селе Кукавке. Периодически посещал Москву. 1823 — получил вольную. Признан «назначенным» в академики. 1824 — избран академиком за портрет Леберехта. Жил в Москве. 1843 — почетный член Московского художественного общества. 
Основные работы:
Портрет сына Арсения. 1818. Государственная Третьяковская галерея
Кружевница. 1823. Государственная Третьяковская галерея
Портрет П. А. Булахова. 1823. Государственная Третьяковская галерея
Портрет А. С. Пушкина. 1827. Всесоюзный музей А. С. Пушкина. Город Пушкин 
Женщина в окне (Казначейша). 1841. Государственный Русский музей
Девушка с горшком роз. 1850. Музей В. А. Тропинина. Москва

В 1804 году В. А. Тропинин выставил картину «Мальчик, тоскующий об умершей своей птичке», которая вызвала положительные отзывы критики.
С тех пор его портреты неизменно привлекали внимание публики выражением искреннего чувства, обаяния и понимания внутреннего душевного строя модели. Неназойливые черты сентиментализма в его произведениях сменились реалистической поэтизацией, стремлением к психологической интерпретации образа. Громадная портретная галерея, созданная им, включает в себя и теплые по своей внутренней характеристике типы украинских крестьян, и бесконечный ряд милых его сердцу москвичей.
Художник в своем творчестве неоднократно обращался к автопортрету. В этом жанре в 1846 году он исполнил «Автопортрет с палитрой и кистями на фоне окна с видом на Кремль». Это произведение, относящееся к позднему периоду творчества художника, отмечено мягкой задушевностью, интеллигентностью, типично московским, мироощущением. Тропинин непринужденно расположился у окна. За его спиной — не сразу замечаемое кресло. На художнике домашний сюртук, свободно завязанный широкий красный галстук. Опираясь правой рукой на муштабель, он в левой держит палитру с кистями. Живописец не скрывает того, что он позирует, позирует самому себе. Но в нем нет и тени игры в «божественное вдохновение». В портрете полностью отсутствует пафос внешней репрезентации. Косой солнечный свет неровно освещает полноватое лицо Тропинина. Из-под очков в тонкой оправе художник бросает исполненный доброжелательности взгляд. В его образе ощутимо понимание своего значения. Покоем и уверенностью веет от облика художника. За пределами портрета угадывается атмосфера уюта, сосредоточенности и тишины. Некоторой будничности естественной среды противостоит торжественность кремлевской архитектуры. Лучи заходящего солнца сверкают на куполах соборов, выделяют объемы башен, зубчатых стен, теремов. Тропинин, нарушая симметрию композиции, словно отступил в сторону, уступая место эпическому образу древней столицы.
В своем автопортрете Тропинин воплотил не только характерный собирательный образ москвича, но и раскрыл его внутренний мир, полный благородства, психологического равновесия и чувства собственного достоинства.
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4. К. П. БРЮЛЛОВ 
Автопортрет 1830-е гг.

БРЮЛЛОВ КАРЛ ПАВЛОВИЧ 
1799—1852

Автопортрет. 1830-е гг.
Картон, акварель, графический карандаш. 15X14,5 
Государственный музей изобразительных искусств им. А. С. Пушкина. Москва

Живописец, мастер исторической живописи, портретист, педагог.
Первые уроки получил у своего отца, академика «орнаментальной скульптуры»: П. И. Брюллова. 1809—1821 — учился в петербургской Академии художеств у А. Е. Егорова, А. И. Иванова, В. К. Шебуева. 1822 — для продолжения художественного образования уехал в Рим на средства Общества поощрения художников. Работал в мастерской Б. Торвальдсена. 1834 — за картину «Последний день Помпеи» удостоен в Париже высшей награды. 1835 — совершил путешествие по Греции и Турции. 1835 — вернулся в Россию. 1836—1849 — преподавал в Академии художеств. 1842, 1843—1847 — участвовал в росписях Казанского и Исаакиевского соборов. 1849 — уехал в Италию. Член Миланской, Пармской, Флорентийской академий, Академии св. Луки в Риме.
Основные работы:
Всадница. 1832. Государственная Третьяковская галерея
Последний день Помпеи. 1830—1833. Государственный Русский музей
Портрет писателя и поэта Н. В. Кукольника. 1836. Государственная Третьяковская галерея 
Портрет поэта В. А. Жуковского. 1838. Государственный музей Т. Г. Шевченко. Киев 
Портрет переводчика А. Н. Струговщикова. 1840. Государственная Третьяковская галерея 
Портрет гр. Ю. П. Самойловой, удаляющейся с бала с приемной дочерью А. Паччини. 1842. Государственный Русский музей
Портрет археолога М. Ланчи. 1851. Государственная Третьяковская галерея

Искусству К. П. Брюллова было свойственно стремление поразить зрителя блистательным артистизмом исполнения, виртуозностью технических приемов, феерией колористических пассажей. Каждая его картина, акварель, рисунок отмечены исключительным мастерством, безудержным даром импровизации. В эту романтическую эпоху в художнике видели небожителя, мановением руки создающего непревзойденные шедевры. И Брюллов как нельзя лучше подходил этим требованиям общества. Во многом преклонению перед его талантом способствовала его незаурядная внешность, неоднократно запечатленная им в автопортретах.
В одном из них, акварели 1830-х годов, вероятно, созданной накануне завершения картины «Последний день Помпеи», он предстает в порыве творчества. Едва отрываясь от бумаги, Брюллов бросает на зрителя свой сдержанный холодноватый взгляд огромных глаз. Избалованный вниманием публики, он в этом рисунке любуется своей молодостью, красотой. Этому автопортрету близка полная восторженных эпитетов характеристика, какую дал живописцу его верный почитатель,, художник А. Н. Мокрицкий: «...самое даже расположение кудрявых волос напоминает голову Аполлона Бельведерского. А какая красота рта! Эти превосходно нарисованные губы, которые, когда он говорил, рисовались изящными линиями! Я не знал мужского лица прекраснее его; для меня он был красавец; но красота его была мужественна, с выражением ума, проницательности, гениальности!»
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5. К. П. БРЮЛЛОВ 
Автопортрет 1848

БРЮЛЛОВ КАРЛ ПАВЛОВИЧ 
1799—1852

Автопортрет. 1848 
Картон, масло. 64,1X54
Государственная Третьяковская галерея. Москва 

В позднем автопортрете Брюллов впервые изображает себя словно «за кулисами», наедине с собой, без привычного присутствия восторженной толпы. После перенесенной тяжелой болезни он предстает утратившим иллюзии, опустошенным и усталым.
О былом творческом горении напоминает лишь блеск черных глаз. Контрасты красного и черного усиливают тревожную атмосферу портрета. В облике художника появляется неизвестная доселе многозначность внутренней характеристики. Неудовлетворенность своим положением портретиста, напрасные поиски темы для большого исторического полотна угнетали художника. Разочарования в личной жизни, ощущение несвоевременности своего искусства, неприятие лицемерия окружающего его общества вели в конечном счете к внутреннему разладу с самим собой. «...Благодаря романтической живописности облика художника еще больнее делается за все, что оскорбляет и заставляет страдать даровитого человека»,— писал об этом автопортрете крупнейший советский композитор, исследователь музыки и изобразительного искусства Б. В. Астафьев. Суровая действительность подготавливала в творчестве Брюллова переход с позиций романтического академизма на твердую почву реализма. В автопортрете 1848 года и поздних портретах близких ему по духу людей преобладают интеллектуальное начало, духовно обогащенный образ человека. Выдающийся русский критик В. В. Стасов проницательно уловил непреходящее значение его портретного искусства позднего периода: «В этих портретах человек изображен просто, так естественно, все самое существенное, самое важное в его характере, уме, лице схвачено так глубоко и живо, что точно видишь перед собой этого человека, которого изображает портрет... Чем больше всматриваешься в брюлловский портрет, тем больше в нем открываешь правды и всесторонней глубины».
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6. Т. Г. ШЕВЧЕНКО 
Автопортрет 1840—1841

ШЕВЧЕНКО ТАРАС ГРИГОРЬЕВИЧ 
1814—1861

Автопортрет. 1840—1841 
Холст, масло (овал). 43X35 
Государственный музей Т. Г. Шевченко. Киев

Живописец, портретист, мастер жанровой живописи, акварелист, гравер-офортист, поэт, писатель Родился в семье крепостного. 1831 — перевезен в Петербург. 1832 — определен учеником-подмастерьем к живописцу-декоратору В. Г. Ширяеву. 1836 — знакомство с К. П. Брюлловым. 1838 — выкуплен на волю на средства, полученные от розыгрыша в лотерею портрета В. А. Жуковского, который написал Брюллов для этой цели. 1838—1845 — вольноприходящий ученик Академии художеств у Брюллова. 1840 — выход в свет поэтического сборника «Кобзарь». 1847 — арестован за участие в тайном Кирилло-Мефодиевском обществе. Сослан в отдельный Оренбургский корпус с личной припиской царя на приговоре о запрещении писать и рисовать. 1857 — освобожден благодаря участию вице-президента Академии художеств Ф. П. Толстого и многих других деятелей русской и украинской культуры. 1859 — вновь арестован по доносу о революционной агитации во время поездки по Украине. Освобожден и отправлен в Петербург. 1860 — избран академиком гравирования.
Основные работы:
Мария. Иллюстрация к поэме А. С. Пушкина «Полтава». 1840. Акварель 
Катерина. 1842. Масло 
Крестьянская семья. 1843. Масло 
Портрет Маевской. 1843. Масло 
Виды Почаевской лавры. 1846. Акварели 
Портрет Е. Ф. Кейкуатовой. 1847. Масло 
Цикл «Притча о блудном сыне». 1856—1857. Сепия 
Вирсавия. Офорт. С картины К. П. Брюллова 
Все указанные произведения находятся в Государственном музее Т. Г. Шевченко (Киев)

Используя свое относительно независимое положение, славу, материальную обеспеченность, К. П. Брюллов нередко поддерживал первые шаги молодых художников. Одним из них был будущий великий украинский художник и поэт Т. Г. Шевченко.
За десять лет свободы, между рабской зависимостью и солдатской кабалой, Шевченко успел сделать поразительно много. Еще вчера — безропотный подмастерье у маляра-декоратора, а ныне — воспитанник Брюллова, художника, чье имя было синонимом искусства. В своем «Дневнике» он писал: «Я — из грязного чердака, я — ничтожный замарашка — на крыльях перелетел в волшебные залы Академии художеств».
Отдавая предпочтение портретному жанру, Шевченко стремился утвердить в нем положительные стороны человеческой натуры, ее благородные порывы, романтическую приподнятость. Воспитанный Брюлловым в почитании идеальной красоты, он стремился наполнить ее всем богатством внутренних переживаний. Для него было важно найти гармоническое взаимодействие между духовной насыщенностью образа и внешним совершенством. В 1840 году вышел в свет его прославленный «Кобзарь». Автору было 26 лет. Он сообщал в письме к своему брату: «Живу, учусь, никому не кланяюсь и никого не боюсь... большое счастье быть свободным человеком». Эти строки являются ключом к пониманию его раннего автопортрета. Из темного овала полотна проступают черты свободолюбивой натуры, с обостренной восприимчивостью к добру и злу. При этом зрителя никогда не покидает ощущение элегической грусти, затаившейся в темных глазах молодого художника. Сохранилось свидетельство его друга, художника Ф. П. Пономарева, проливающее свет на обстоятельства возникновения портрета: «Эта мастерская (Пономарева) ...состояла из одной комнаты с антресолями. На этих антресолях мой бедный Тарас помещался во время тяжкой своей болезни, поглощавшей наши скудные средства. В это самое время он написал с себя масляными красками портрет...»
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7. И. Е. РЕПИН 
Автопортрет 1887

РЕПИН ИЛЬЯ ЕФИМОВИЧ 
1844—1930

Автопортрет. 1887 
Холст, масло. 75X62,2
Государственная Третьяковская галерея. Москва

Живописец, мастер исторических и жанровых композиций, портретист.
Родился в семье военного поселенца в Чугуеве. Основы изобразительного искусства постигал в иконописных мастерских. 1863 — поступил в Рисовальную школу Общества поощрения художников в Петербурге. 1864—1871 — учеба в Академии художеств под руководством Ф. А. Бруни, П. В. Басина, Т. А. Неффа. Пользовался советами И. Н. Крамского. 1873—1876 — поездка во Францию и Италию в качестве пенсионера Академии. 1876 — избран академиком. 1878 — стал членом Товарищества передвижных художественных выставок. 1894—1907 — руководил мастерской в Академии. Неоднократно путешествовал по странам Западной Европы. 1900—1930 — жил в «Пенатах», Куоккала (после 1917 г. — территория Финляндии).
Основные работы:
Бурлаки на Волге. 1870—1873. Государственный Русский музей
Крестный ход в Курской губернии. 1880—1883. Государственная Третьяковская галерея 
Портрет композитора М. П. Мусоргского. 1881. Государственная Третьяковская галерея 
Портрет актрисы П. А. Стрепетовой. 1882. Государственная Третьяковская галерея 
Не ждали. 1884. Государственная Третьяковская галерея
Иван Грозный и сын его Иван. 1885. Государственная Третьяковская галерея
Запорожцы. 1891. Государственный Русский музей 
Портрет писателя Л. Н. Толстого. 1887. Государственная Третьяковская галерея 
Торжественное заседание Государственного совета. 1900—1903. Государственный Русский музей 
Книга воспоминаний «Далекое близкое». Издавалась неоднократно

Творчество И. Е. Репина теснейшим образом связано с демократическими идеалами передвижничества. В своих масштабных полотнах он предстает глубоко национальным художником, запечатлевшим многообразную и многоликую жизнь России. Он искал в раскрываемых им темах эпические черты русского народа, его созидательную силу, волю, широту характера, оставаясь при этом на твердых позициях критического реализма. В области портрета Репин создал непревзойденную по количественному и качественному уровню галерею, которую можно назвать энциклопедией русской, жизни. Им были охвачены все ступени социальной лестницы — от «Горбуна» (1881, ГТГ, этюд к картине «Крестный ход в Курской губернии») до царских сановников в картине «Торжественное заседание Государственного совета» (1901, ГРМ). Особое место среди этих произведений занимают автопортреты художника. Созданные в технике масла, акварели, рисунка, они по-репински разнообразны и вносят существенный вклад в характеристику личности великого русского живописца.
В более ранних автопортретах, включая так называемый «флорентийский», Репин стремился к раскрытию общественно значимой функции художника. В нем переданы представительность художника, своеобразная документальная правдивость облика мастера. Его плотная фигура в темном сюртуке почти силуэтом читается на светлом мягком фоне. Противопоставление контрастных цветовых масс заставляет сосредоточить внимание на лице, спокойном и уверенном взгляде художника. Аскетическое решение композиции и колорита портрета тесно связано с определенной идейной концепцией времени. «Я все же художник и дитя 60—70-х годов. Живопись, виртуозность отрицалась тогда как самый негодный порок. Выше всего ставилась идея, смысл, жизнь картины, правда, историчность»,— писал позднее в одном из писем Репин. Это произведение знаменательно своей положительной программностью, установкой на психологическое раскрытие роста самосознания передовой русской интеллигенции. Автопортрет естественно входит в задуманную П. М. Третьяковым галерею «...лиц, дорогих нации, ее лучших сынов» (слова Репина).
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8. И. Е. РЕПИН 
Автопортрет 1894

РЕПИН ИЛЬЯ ЕФИМОВИЧ 
1844—1930

Автопортрет. 1894 Холст, масло. 90X63
Государственный музей Л. Н. Толстого. Москва

В более поздних и менее известных автопортретах Репин много внимания уделяет профессиональным задачам. Разнообразнее становятся композиционные приемы, повышается значение живописности, цветовой нюансировки. Образ художника отмечен непредвзятостью и непосредственностью характеристик. Сильнее проявляется стремление к индивидуальным частностям модели. Значение роли мастерства подчеркнуто и в так называемом «неаполитанском» автопортрете, исполненном во время путешествия по Западной Европе в 1893—1894 годах.
В этом произведении Репина занимает проблема сложного ракурса: он изобразил себя сидящим на стуле заложив нога на ногу, засунув левую руку в карман, а локтем правой опираясь на спинку стула. Большая роль отведена здесь свету. Из сумеречной полутьмы комнаты фигуру Репина контуром выхватывают потоки света, льющиеся из окна за спиной художника. Другой, невидимый источник света бросает неровные блики на лицо модели. В сложном пересечении световых лучей рождается новый, несколько непривычный образ мастера. Живописная масса произведения пронизана тонкими, почти импрессионистичными полутонами. Образ, созданный художником, при этом нисколько не утрачивает типично репинского добродушия и оптимизма.
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9. И. Е. РЕПИН
Портрет художника Василия Дмитриевича Поленова 1877

РЕПИН ИЛЬЯ ЕФИМОВИЧ 
1844—1930

Портрет художника Василия Дмитриевича Поленова (1844—1927). 1877 
Холст, масло. 90X63 (овал)
Государственная Третьяковская галерея. Москва

В. Д. Поленов родился в семье археолога. Брал частные уроки живописи у П. П. Чистякова. 1863 — поступил на юридический факультет Петербургского университета. Одновременно был принят вольнослушателем в Академию художеств. 1866—1871 — студент Академии. 1872—1876 — поездка в Италию и Францию в качестве пенсионера. 1876 — возвращение в Россию. Отъезд на сербско-турецкий фронт добровольцем. 1878 — член Товарищества передвижных художественных выставок. 1881—1882 — путешествие в Египет, Сирию, Палестину в связи с работой над картиной «Христос и грешница». 1890 — приобрел усадьбу на берегу Оки, названную им «Борок», в которой построил дом по собственному проекту. Последующая жизнь художника была связана с этой усадьбой. 1882—1895 — преподаватель Московского училища живописи, ваяния и зодчества. 1893 — действительный член Академии художеств. 1899 — второе путешествие на Восток. 1905 — вышел из состава Академии в знак протеста против расстрела демонстрации 9 января. 1926 — был первым художником, которому присвоено звание народного художника Республики.
Основные работы:
Московский дворик. 1878. Государственная Третьяковская галерея
Бабушкин сад. 1878. Государственная Третьяковская галерея
Христос и грешница. 1886—1887. Государственный Русский музей
Больная. 1886. Государственная Третьяковская галерея
Ранний снег. 1891. Государственный музей русского искусства. Киев
Золотая осень. 1893. Музей-усадьба «Поленово»

В портретах близких ему людей Репин стремился утверждать незыблемые духовные ценности. Из их числа можно выделить портрет В. Д. Поленова.
Все внимание автор сосредоточивает на передаче интенсивной работы мысли мастера, его благородства, внутренней собранности, сурового обаяния. Репин увековечил образ создателя картины «Христос и грешница», посвятившего свою жизнь поискам и утверждению высоких этических идеалов. Незаурядность личности Поленова сказывалась не только в его произведениях: выборе мотивов русского пейзажа, трактовке евангельских сюжетов, но и в поступках, ярко характеризующих его человеческие качества. Художник-гражданин, он добровольцем принял участие в борьбе сербского народа против турецкого владычества. Позднее Поленов не побоялся оставить академическое кресло, протестуя против чудовищного расстрела мирной демонстрации в 1905 году царскими войсками. Принципиальность натуры художника воплощена в этом портрете с исключительной полнотой. Непривычная для Репина овальная форма портрета придает облику Поленова особую торжественность и значимость, смягченную личной симпатией автора.
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10. Н.Н. ГЕ
Автопортрет. 1893

ГЕ НИКОЛАЙ НИКОЛАЕВИЧ 
1831—1894

Автопортрет. 1893 
Холст, масло. 65,5X52,5
Государственный музей русского искусства. Киев

Живописец. Автор картин на исторические и евангельские сюжеты. Портретист.
Родился в Воронеже. 1847—1850 — учился в Киевском и Петербургском университетах. 1850—1857 — учился в петербургской Академии художеств у П. В. Басина. 1857—1863 — как пенсионер Академии жил и работал в Италии, преимущественно в Риме и Флоренции. 1863 — профессор исторической и портретной живописи. Поездки в Германию, Австрию, Францию. 1864—1869 — жил и работал в Италии. 1870 — возвращение в Петербург. 1871 — член-учредитель Товарищества передвижных художественных выставок. 1876 — поселился на хуторе Ивановском в Черниговской губернии. 1880 — знакомство с Л. Н. Толстым, оказавшим на него большое влияние своим религиозно-нравственным учением.
Основные работы:
Портрет А. И. Герцена. 1863. Государственный Русский музей
Флоренция. 1864. Государственный музей русского искусства. Киев
Петр I допрашивает царевича Алексея Петровича в Петергофе. 1871. Государственная Третьяковская галерея
А. С. Пушкин в селе Михайловском. 1875. Харьковский художественный музей 
Портрет Л. Н. Толстого. 1884. Государственная Третьяковская галерея
«Что есть истина?». 1890. Государственная Третьяковская галерея
Голгофа. 1893. Государственная Третьяковская галерея

Стремление русских художников обрести нравственную опору заставляло их пристальнее вглядываться во внутренний мир человека. В своем автопортрете Н. Н. Ге словно искал ответ на мучившие его вопросы. Постоянная неудовлетворенность окружающей его жизнью пореформенной России, обостренное чувство моральной ответственности перед обществом и искусством заставляли художника в своих работах вести поиски усиления психологической выразительности. Его автопортрет содержит следы мучительных переживаний, сомнений, трагических раздумий. Ге предстает в нем испытавшим и крушение этических идеалов, и утверждение через страдания своего жизненного опыта. Он словно пытается замкнуться, уйти от встречи, чтобы в густой тени скрыть следы тяжких размышлений. Сосредоточенный пафос мысли тем не менее достигает души зрителей. Художник несколько отстраненно пишет себя, стремясь создать обобщенный тип мыслителя, созвучный образам философов Древней Греции и раннего христианства.
Это произведение — одно из редких прочтений личной судьбы, поднятой до уровня типического обобщения.
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11. Л. С. БАКСТ
Портрет Александра Николаевича Бенуа. 1898

БАКСТ ЛЕВ САМОЙЛОВИЧ 
1866—1924

Портрет Александра Николаевича Бенуа (1870—1960). 1898
Бумага на картоне, акварель, пастель. 64,5X100,3 
Государственный Русский музей. Ленинград

График, портретист, мастер театрально-декорационного искусства.
Родился в Гродно в мелкобуржуазной семье. 1883 — по совету М. М. Антокольского поступил вольнослушателем в Академию художеств, где учился у П. П. Чистякова и К. Б. Венига. 1887 — вынужден оставить Академию за нетрадиционное толкование евангельской темы в конкурсной работе. Работал как иллюстратор в различных издательствах. 1890 — знакомство с А. Н. Бенуа. 1891 — первое зарубежное путешествие: Германия, Бельгия, Франция, Испания. 1893—1899 — работал и совершенствовал свое мастерство в частных парижских академиях. 1899 — активный член общества «Мир искусства», созданного А. Н. Бенуа и С. П. Дягилевым. Работал над графическим оформлением журнала «Мир искусства». Оформлял различные балетные спектакли. 1906—1910 — преподаватель в частной школе живописи и рисования Е. Н. Званцевой. 1907 — путешествие в Грецию совместно с В. А. Серовым. 1909—1913 — постоянный участник «Русских сезонов» Дягилева в Париже. 1914 — начавшаяся война навсегда оторвала художника от России.
Основные работы:
Оформительская графика журнала «Мир искусства»
Портрет И. И. Левитана. Литография. 1899 
Ужин. 1902. Государственный Русский музей 
Портрет С. П. Дягилева с няней. 1906. Государственный Русский музей
Портрет писателя Андрея Белого. 1906. Государственный Литературный музей 
Античный ужас. 1908. Государственный Русский музей
Оформление спектаклей:
Костюм для Анны Павловой для номера «Умирающий лебедь» на музыку К. Сен-Санса. 1907 
«Шехеразада» на музыку Н. А. Римского-Корсакова. 1910
«Жар-птица» на музыку И. Ф. Стравинского (костюмы). 1910

Александр Николаевич Бенуа.
Родился в семье крупного петербургского архитектора. 1887 — вольнослушатель Академии художеств. 1890—1894 — студент юридического факультета Петербургского университета. 1890—1907 — систематически путешествовал по странам Западной Европы с целью изучения крупнейших художественных коллекций. 1899 — идейный руководитель созданного им (совместно с С. П. Дягилевым) общества и журнала «Мир искусства». Написал много статей по вопросам изобразительного искусства. 1911 — совместно с композитором И. Ф. Стравинским и хореографом М. М. Фокиным создал балет «Петрушка», принесший ему мировую известность. 1909—1913 — постоянный участник «Русских сезонов» С. П. Дягилева в Париже. 1917 — член совета Государственного Эрмитажа. Позднее хранитель отдела французской и английской живописи в Эрмитаже. 1926 — переехал с семьей в Париж, где продолжал работать преимущественно как театральный художник. Автор мемуаров «Мои воспоминания» (изданы в СССР в 1980 г.). 
Основные работы:
Цикл «Последние прогулки Людовика XIV». 1897. Государственная Третьяковская галерея, Государственный Русский музей
Цикл «Версаль». 1905—1906. Государственная Третьяковская галерея, Государственный Русский музей
Иллюстрации к «Медному всаднику» А. С. Пушкина. 1903—1905, 1916—1922. Всесоюзный музей А. С. Пушкина, Государственный Русский музей и другие собрания
Китайский павильон. Ревнивец. 1906. Государственная Третьяковская галерея 
Итальянская комедия. 1906. Государственный Русский музей
Парад при Павле I. 1907. Государственная Третьяковская галерея
Оформление балета «Жизель» на музыку А. Ш. Адана. 1910. Государственный Русский музей, Государственный Эрмитаж и другие собрания 
Оформления балета «Петрушка» на музыку И. Ф. Стравинского. 1911. Государственный Русский музей, Ленинградский театральный музей и другие собрания.

Обращаясь к жанру портрета, Л. С. Бакст преимущественно писал своих друзей, художников, писателей, поэтов. В их число входит портрет художника, критика, историка искусств, организатора «Мира искусства» А. Н. Бенуа. Камерность портрета Бенуа чрезвычайно характерна для искусства ближайших его единомышленников, искавших вдохновения в культуре XVIII века.
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12. 3. Е. СЕРЕБРЯКОВА
За туалетом. Автопортрет. 1909

СЕРЕБРЯКОВА ЗИНАИДА ЕВГЕНЬЕВНА 
1884—1967

За туалетом. Автопортрет. 1909 
Холст на картоне, масло. 75X65 
Государственная Третьяковская галерея. Москва

Живописец, портретист.
Родилась в имении Нескучное близ Харькова в семье скульптора Е. А. Лансере. После смерти отца жила в доме деда Н. Л. Бенуа. 1901 — посещала частную художественную школу М. К. Тенишевой, руководимую И. Е. Репиным. 1903 — поездка в Италию. 1905 — уехала в Париж, где продолжала учебу в студии Гран Шомьер. 1909 — участвовала впервые в VII выставке «Союза русских художников». 1914 — жила с семьей преимущественно в Нескучном. 1920 — переехала в Петроград. 1924 — уехала в Париж. 1928, 1932 — посетила Марокко. 1965 — при поддержке Союза художников СССР в Москве, Киеве, Ленинграде была устроена большая ретроспективная выставка, возродившая большой интерес к творчеству художницы.
Основные работы:
Портрет О. К. Лансере. 1910. Частное собрание Москва
Баня. 1913. Государственный Русский музей 
Крестьяне. 1914. Государственный Русский музей 
Жатва. 1915. Художественный музей. Одесса 
Беление холста. 1917. Государственная Третьяковская галерея
Катя у елки в голубом. 1922. Частное собрание Москва
Портрет балерины Е. Н. Гейденрейх в красном. 1923. Частное собрание. Ленинград 
Марокканский цикл. 1928, 1932. Различные собрания

В 1909 году совсем молодая 3. Е. Серебрякова на VII выставке «Союза русских художников» впервые выступила с несколькими картинами. Ее автопортрет, более известный под названием «За туалетом», сразу привлек внимание критики и был приобретен для Третьяковской галереи. Александр Бенуа писал по этому поводу: «Зинаида Серебрякова выставляет в первый раз... Ныне она подарила русскую публику таким прекрасным даром, такой «улыбкой во весь рот», что нельзя не благодарить ее... Автопортрет Серебряковой несомненно самая... радостная вещь». Сама художница так писала о работе над картиной: «Мой муж... был в командировке. Зима в этот год наступила ранняя, все было занесено снегом — наш сад, поля вокруг, всюду сугробы, выйти нельзя — но в доме на хуторе тепло и уютно, и я начала рисовать себя в зеркале и забавлялась изобразить всякую мелочь на туалете».
Непритязательную частную сцену утреннего туалета молодой женщины художница строит по законам большого искусства. Серебрякова писала не столько себя, сколько свое отражение в зеркале. Она напоминает об этом зрителю изображением двоящихся предметов — флаконов, баночек, пудрениц, в изобилии заполняющих туалетный столик, медного подсвечника со свечой. На белой эмалевой поверхности стены, раздробленной множеством умывальных принадлежностей, играют рефлексии лучей зимнего солнца. Зеркала — предмет не новый в изобразительном искусстве и особо чтимый мирискусниками. Они позволяли им создавать умозрительные видения раздвоения личности, вдохновленные любимым Гофманом. В автопортрете Серебряковой зеркало — повод, чтобы воплотить на полотне образ молодости, непосредственности обуревающих чувств. В нем радость пробуждения, искрящегося счастья, ощущение атмосферы окруженности любовью. То, о чем так мучительно мечтал Валентин Серов, ею было достигнуто с кажущейся легкостью и простотой.
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13. 3. Е. СЕРЕБРЯКОВА 
Автопортрет. 1922

СЕРЕБРЯКОВА ЗИНАИДА ЕВГЕНЬЕВНА 
1884—1967

Автопортрет. 1922 
Холст, масло. 69X56
Государственный Русский музей. Ленинград

Жанр автопортрета всегда играл значительную роль в творчестве Серебряковой. В каждом из них она шла к утверждению своего идеала женственности. Никакие превратности судьбы не нарушали ее внутренней гармонии, удивительно прекрасного, одухотворенного лица художницы. Следуя правилу любимого ею Венецианова «ничего не изображать иначе, чем в натуре является», она добивалась поэтической верности природе в сочетании с совершенством технического исполнения.
Автопортрет 1922 года открывает перед зрителем яркую смелую индивидуальность Серебряковой.
В этой работе она уделяет большое внимание композиции, которая усложнена использованием отражений в зеркалах. В 1909 году она не скрывала, что «играет» эффектами отражения, вводя в композицию картины раму зеркала. Слегка «мистифицируя» зрителя, она создавала иллюзию «зазеркальной» жизни, ирреальности пространства. В работе 1922 года все значительнее и серьезнее. Серебрякова пишет себя в сложном ракурсе. Она перед мольбертом с кистями в руках. Вся сцена со спины отражается в большом зеркале. Эта деталь усиливает пространственный эффект, который подчеркивает реальность бытия. Насыщенный теплый колорит придает портрету особую выразительность. Отличающая Серебрякову принципиальная требовательность к своему творчеству сближает ее искусство с традициями русского реализма.
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14. В. Е. ТАТЛИН
Матрос. Автопортрет. 1911

ТАТЛИН ВЛАДИМИР ЕВГРАФОВИЧ 
1885—1953

Матрос. Автопортрет. 1911
Холст, масло. 71,5X71,5
Государственный Русский музей. Ленинград

Живописец, дизайнер, график, художник театра и кино.
Родился в Петербурге в семье инженера-путейца. После смерти отца семья переселилась в Харьков. Примерно в десятилетнем возрасте убежал из дома, связав свою жизнь с морем. 1902—1903 — возвратился в Москву. Учился живописи у В. А. Серова и К. А. Коровина в Московском училище живописи, ваяния и зодчества. 1904—1910 — учился в Пензенском художественном училище у И. С. Горюшкина-Сорокопудова. В промежутках для заработка плавал на учебных судах. Посетил ряд стран Азии, Африки и Западной Европы. 1911 — жил и работал в Москве. 1913 — участвовал в Русской выставке в Берлине в качестве певца-бандуриста. Посетил Париж, где изучал творчество Пикассо и других кубистов. 1918—1919 — заведующий Московской художественной коллегией Изо Наркомпроса. Сотрудничал с А. В. Луначарским по вопросам организации монументальной пропаганды. 1918—1924 — преподавал в Москве и Петрограде. 1919—1925 — работа над моделью «Памятника III Интернационалу» — так называемая «Башня Татлина». 1922 — возглавлял петроградское общество «Объединение новых течений в искусстве». 1925—1927 — профессор Киевского художественного института. 1927—1930 — профессор Высшего художественно-технического института (Вхутеин). 1932 — ретроспективная выставка в Государственном музее изящных искусств, где была показана модель летательного аппарата «Летатлин». Последующие годы работал художником-оформителем в различных театрах.
Основные работы:
Продавец рыб. 1911. Государственная Третьяковская галерея
Натурщица. 1913. Государственная Третьяковская галерея
Натурщица. 1913. Государственный Русский музей 
Контррельеф. 1916. Государственная Третьяковская галерея
Модель «Памятника III Интернационалу». 1919—1925
Конструкция летательного аппарата «Летатлин». 1929—1932

Узкоформальные задачи, которые ставили перед собой некоторые художники в начале XX века, в практике их творчества имели более серьезное и глубокое значение. Характерное для русского искусства стремление к содержательности, обобщенной типизации явлений накладывало свой неизгладимый след и на творческие поиски некоторых молодых мастеров. В частности, в кубизме их привлекали черты рационального живописного аскетизма. К ним принадлежал и В. Е. Татлин, который использовал в своих работах отдельные элементы этого течения, помогавшие создавать выразительные по своей художественной характеристике образы. Наиболее ярко они проявились в картине-автопортрете «Матрос». Заостренные лапидарные формы, подчеркнутые контрастом теплых и холодных тонов, как бы раскрывали сущность бурной предреволюционной эпохи и выявляли волевые начала в характере самого художника. Живопись «Матроса» близка задиристой поэзии раннего В. В. Маяковского. В картине Татлина есть элементы броского, призывного плаката. Сознательная ограниченность изобразительных средств подчеркивает позитивность личности самого автора. Понять сущность этого произведения во многом помогают следующие слова, принадлежащие замечательному советскому писателю К. М. Симонову: «Татлин всю жизнь оставался мастеровым, умевшим не только изобретательно придумывать, но и изобретательно созидать».
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15. К. С. ПЕТРОВ-ВОДКИН 
Автопортрет. 1918

ПЕТРОВ-ВОДКИН КУЗЬМА СЕРГЕЕВИЧ 
1878—1939

Автопортрет. 1918 
Холст, масло. 71X53
Государственный Русский музей. Ленинград

Живописец, график, художник книги, писатель.
Родился в Хвалынске на Волге близ Саратова в семье сапожника. 1893 — учился у Ф. Е. Бурова в Самаре. 1895 — переехал в Петербург. Поступил в Школу технического рисования барона Штиглица. 1897 — поступил в Московское училище живописи, ваяния и зодчества. Его учителями были А. Е. Архипов, Н. А. Касаткин и Л. О. Пастернак. 1901 — путешествие на велосипеде в Мюнхен. Поступил в знаменитую школу А. Ашбе. По возвращении в Россию работал в мастерской В. А. Серова. 1905 — после окончания училища, следуя совету В. Е. Борисова-Мусатова, отправился в Италию. Переехав во Францию, продолжал изучать старых мастеров. 1908 — путешествие по Северной Африке. 1917 — принимал участие в реорганизации Академии художеств, был профессором Высшего художественного училища. 1924 — вступил в общество «4 искусства». 1924—1925 — посетил Францию. 1932 — первый председатель правления Ленинградского отделения Союза художников. 1935 — избран депутатом Ленинградского Совета рабочих, крестьянских и красноармейских депутатов. Заслуженный деятель искусств РСФСР.
Основные работы:
Купание красного коня. 1912. Государственная Третьяковская галерея
Мать. 1913. Государственная Третьяковская галерея
Мать. 1915. Государственный Русский музей 
Девушки на берегу Волги. 1915. Государственная Третьяковская галерея
Полдень. Лето. 1917. Государственный Русский музей
Розовый натюрморт. 1918. Государственная Третьяковская галерея
1918 год в Петрограде. 1920. Государственная Третьяковская галерея
Портрет Анны Ахматовой. 1922. Государственный Русский музей
После боя. 1923. Центральный музей Вооруженных Сил СССР. Москва
Смерть комиссара. 1928. Государственный Русский музей

Картины, портреты К. С. Петрова-Водкина в дореволюционный период неизменно привлекали внимание непривычностью композиционных построений, использованием стилистики русских и итальянских мастеров средневековья, новизной соотношений цветовых масс. Склонный к созданию новых теорий в сфере изобразительного искусства, он разработал системы «сферической» перспективы, «планетарного» пространства. Несмотря на некоторую отвлеченность установок художника, они в практическом использовании придавали его произведениям элемент своеобразной остроты.
В известном автопортрете, написанном сразу после Октябрьской революции, теоретические концепции были использованы Петровым-Водкиным для усиления содержательности образа. Понимание закономерностей исторических событий, утверждение сопричастности происходящим переменам, реалистическая оценка бытия были свойственны художнику. Раскрывая свой внутренний мир, мастер беспощаден к самому себе. Его настороженный цепкий взгляд из-под сдвинутых бровей подобен электрическому разряду. В нем ощутимы волевая напористость, упрямый нелегкий характер. Подчеркнутый аскетизм модели созвучен суровому времени периода «военного коммунизма». Противопоставление сдержанных, но теплых тонов лица художника «космической», «пространственной» синеве фона создает атмосферу противоборства, в которой рождается творческая личность. В оценке искусства Петрова-Водкина Андреем Белым сказывается восторженное отношение непосредственного современника: «...Кузьма Сергеевич ... имеет свою систему мысли о живописи, перспективах; он развивает свою „науку видеть“ блестяще».
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16. И. И. НИВИНСКИЙ
Лесной этюд. Автопортрет. 1924

НИВИНСКИЙ ИГНАТИЙ ИГНАТЬЕВИЧ 
1881—1933

Лесной этюд. Автопортрет. 1924. Офорт 
Бумага, печать коричневой краской с синей прокладкой. 39,5X30,8

График, театральный художник, монументалист.
1893—1899 — учился в Москве в Строгановском художественно-промышленном училище. 1903—1904 — работал в мастерской архитектора И. В. Жолтовского. 1904, 1907, 1910 — поездки в Италию. 1906—1912 — участвовал в росписях интерьеров Музея изящных искусств в Москве. 1908—1911 — совершенствовал мастерство в Археологическом институте и в студии С. Ю. Жуковского. 1911, 1913 — изучал технику офорта у Г. Э. Гамон-Гамана и Ф. Брэнгвина. 1918—1920 — участвовал в оформлении агитпоездов ВЦИК. 1920 — член комиссии Изо Наркомпроса. 1920—1930 — профессор офорта в Высших художественно-технических мастерских. В разные годы занимался преподавательской деятельностью.
Основные работы:
«Итальянская сюита». 1912—1915. Офорты 
Св. Себастьян. 1915. Офорт 
«Крымская сюита». 1917. Офорты 
В студии перед зеркалом. 1917. Офорт 
«Кавказские каприччио». 1923. Офорты 
ЗАГЭС. 1927. Офорт 
АЗнефть. Батум. 1930. Офорт

Среди нескольких десятков графических листов, исполненных И. И. Нивинским на протяжении своей жизни, можно выделить офорт «Лесной этюд», запечатлевший черты выдающегося гравера. Имея большой опыт работы по оформлению театральных спектаклей, художник, компонуя лист, использует непривычные для станковой графики сценические и кинематографические эффекты. Пространство листа заполнено изображением летнего леса, исполненного художником с классической ясностью и простотой. Солнечные лучи, пронизывая лесную чащу, рельефно выделяют ломкие стволы деревьев, ажурную хвою елей. Идиллический пейзаж неожиданно нарушен введением в его ткань двух персонажей, казалось бы, неоправданных с точки зрения логики. Слева художник изображает идущую женщину с тяжелыми корзинами. На ее фигуру наложена синяя геометрическая прокладка, играющая роль цветового акцента. И лишь потом можно заметить справа внизу изображение самого автора. Его голова, моделированная тонкими линиями и пробелами, подчеркнуто скульптурна. Зрителем постепенно овладевает интеллектуальная сила образа художника. Он становится главной притягательной доминантой произведения. Лес, женщина отступают на второй план, создавая лишь определенное поэтическое настроение.
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17. Г. Г. РЯЖСКИЙ 
Автопортрет. 1928

РЯЖСКИЙ ГЕОРГИЙ ГЕОРГИЕВИЧ 
1895—1952

Автопортрет. 1928 
Холст, масло. 53X44
Государственный Русский музей. Ленинград

Живописец. Портретист.
1910—1915 — учился на Пречистенских рабочих курсах в Москве, а также в некоторых частных студиях. 1917 — работал в мастерской А. С. Голубкиной. 1918—1920 — совершенствовался в Государственных свободных художественных мастерских под руководством К. С. Малевича. 1919 — по заданию Пролеткульта создал в Самаре изостудию. Позднее один из активных членов объединения «Новое общество живописцев» (НОЖ). 1924—1930 — член Ассоциации художников революционной России (АХРР). 1928—1929 — творческая поездка в Италию и Германию. Многочисленные поездки по СССР. 1929—1952 — преподавательская деятельность в различных художественных вузах Москвы. 1949—1952 — академик-секретарь президиума Академии художеств СССР. Заслуженный деятель искусств РСФСР.
Основные работы:
Делегатка. 1927. Государственная Третьяковская галерея
Председательница. 1928. Государственная Третьяковская галерея
Девушка в красном берете. 1935. Смоленский областной музей изобразительных искусств 
Автопортрет. 1940-е гг. Государственная Третьяковская галерея

Картины-портреты видного представителя АХРР Г. Г. Ряжского стали вехой в развитии молодого советского искусства. В каждой из них художник воплощал сильный характер человека-созидателя, строителя нового мира. Его автопортреты естественно входят в образный ряд представителей социалистического общества и неотделимы от творчества художника в целом. В них типизация и обобщение достигают особой силы убедительности. Им свойственны открытость характера, оптимистический задор эпохи. Ряжский сознательно избегает литературной повествовательности, введения в ткань портрета поясняющих деталей. Он умело передает патетическую атмосферу времени. Лихо надвинутая кепка, энергично стиснутые губы с дымящейся трубкой, поднятый воротник пальто создают ощущение постоянного действенного движения. И это не случайно. Ряжский всегда находился на самых решающих точках социалистического строительства — на Днепрострое, в Донбассе и многих других. Они имели первостепенное значение для формирования творческой биографии художника. Автопортреты как отражение образа современника создавались Ряжским в осмыслении и использовании реалистических традиций великих русских мастеров, и в первую очередь передвижников.
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18. С. В. ГЕРАСИМОВ
Автопортрет в белой рубашке. 1929

ГЕРАСИМОВ СЕРГЕЙ ВАСИЛЬЕВИЧ 
1885—1964

Автопортрет в белой рубашке. 1929
Холст, масло. 89X67
Союз художников СССР. Москва

Живописец, автор историко-революционных композиций, пейзажист, график.
Родился в Можайске. 1901—1907 — учился в Москве в Строгановском художественно-промышленном училище. Особо любимыми учителями были К. А. Коровин и С. В. Иванов. 1907 — получил звание художника-декоратора. 1907—1912 — учился в Московском училище живописи, ваяния и зодчества. Изучал произведения старых мастеров в музеях Москвы и Петербурга. 1912 — начало преподавательской деятельности в Художественной школе при типолитографии Товарищества И. Д. Сытина. 1918 — участвует в художественном оформлении Москвы к празднованию 1-й годовщины Великого Октября. 1920—1929 — профессор и декан Высших художественно-технических мастерских (Вхутемас), преобразованных позднее в Высший художественно-технический институт (Вхутеин). 1921 — член общества «Мир искусства». 1922—1925 — член общества «Мáковец». 1925 — творческая командировка в Грецию, Италию, Турцию. Систематические поездки по Советскому Союзу. 1930—1932 — член Ассоциации художников революции (АХР). 1937 — участие в международной выставке «Искусство и техника современной жизни» в Париже. Награжден серебряной медалью. 1943 — писал в Новгороде архитектурные памятники, разрушенные фашистами. 1950—1960-е гг. — поездки по странам Западной Европы. 1954—1964 — первый секретарь правления Союза художников СССР. 1954—1964 — член президиума Академии художеств СССР. 1930—1964 — преподавал в различных высших художественных учебных заведениях. Народный художник СССР. Лауреат Ленинской премии (1966, посмертно).
Основные работы:
Можайские ряды. 1908. Акварель. Государственная Третьяковская галерея
Свадебные в трактире. 1909. Акварель. Государственная Третьяковская галерея 
На Волхове. Рыбаки. 1928—1930. Государственная Третьяковская галерея
На Белом море. 1931. Государственный музей искусств Узбекской ССР. Ташкент 
Клятва сибирских партизан. 1933. Государственный Русский музей
Колхозный сторож. 1933. Государственная Третьяковская галерея
Весенний разлив. 1934—1935. Государственная Третьяковская галерея
Колхозный праздник. 1937. Государственная Третьяковская галерея
Мать партизана. 1943. Государственная Третьяковская галерея
Можайск. Поля. 1950. Государственная Третьяковская галерея
За власть Советов. 1957. Государственная Третьяковская галерея

Опираясь на реалистические традиции искусства своих учителей, С. В. Герасимов в советское время продолжал развивать жанр русского лирического пейзажа. В произведениях на историко-революционные темы он воплотил черты социальной заостренности и масштабности. Портретное искусство Герасимова изначально переросло узкие рамки своего жанра. Картины-портреты «Фронтовик», «Пугачевец», «Колхозный сторож» наполнены размышлениями о судьбах народа. К ним тесно примыкают автопортреты, созданные в 20—30-е годы. «Автопортрету в белой рубашке» трудно отказать в живописной и композиционной завершенности. Чрезвычайно сдержанный и даже суровый эмоциональный строй портрета ярче оттеняет богатство нюансов серых, золотисто-зеленых, светло-коричневых тонов. В каждой детали, в каждом движении кисти ощутимо искреннее преклонение перед старыми мастерами. Внутренняя связь с ними упрочена изображением на стене в зеркальном отражении репродукции «Блудного сына» Рембрандта и фрагмента старинной картины в тяжелой золотой раме. Звучные удары широких мазков придают портрету эпическую широту. Герасимов словно утверждает в портрете незыблемые законы большого искусства. Во внутренней характеристике художника преобладают черты мужественного благородства, скрывающие лирические стороны натуры художника. Скромная немногословность большинства автопортретов Герасимова заставляет пристальнее всматриваться в образ этого крупнейшего советского мастера.
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19. М. С. САРЬЯН
Автопортрет с маской. 1933

САРЬЯН МАРТИРОС СЕРГЕЕВИЧ 
1880—1972

Автопортрет с маской. 1933 
Холст, масло. 46X61
Государственный музей искусства народов Востока. Москва

Живописец, пейзажист, портретист, мастер натюрморта, художник театра и книги.
Родился в Нахичевани (ныне Ростов-на-Дону). 1897 — переехал в Москву и поступил в Училище живописи, ваяния и зодчества. 1903 — закончив училище, некоторое время работал под руководством В. А. Серова и К. А. Коровина. 1905 — начало широкой выставочной деятельности. Экспонировал свои работы на выставках «Алая роза», «Голубая роза», «Золотое руно», «Мир искусства», «Союз русских художников», «Московское товарищество художников». Много путешествовал: Закавказье, Константинополь, Египет, Иран и др. 1919 — в Ростове-на-Дону им организован армянский краеведческий музей. 1921 — переехал с семьей в Ереван, где возглавил Государственный музей Армении. 1926 — Сарьяну присвоено звание народного художника Армении. 1926—1927 — работает в Париже. 1947 — избран действительным членом Академии художеств СССР. 1960 — присвоено звание народного художника СССР. 1961 — присуждена Ленинская премия. 1966 — изданы мемуары «Из моей жизни». 1967 — открыт Дом-музей Мартироса Сарьяна. Герой Социалистического Труда. Действительный член Академии наук Армянской ССР. Награжден рядом правительственных наград.
Основные работы:
Автопортрет. 1909. Государственная Третьяковская галерея
Улица. Константинополь. 1910. Государственная Третьяковская галерея
Финиковая пальма. 1911. Государственная Третьяковская галерея
Красная лошадь. 1919. Частное собрание. Москва 
Армения. 1923. Государственная картинная галерея Армении. Ереван
Портрет поэта Егише Чаренца. 1923. Музей литературы и искусства. Ереван
Старый Ереван. 1928. Государственная Третьяковская галерея
Портрет режиссера Р. Симонова. 1939. Государственный музей искусства народов Востока. Москва 
Армянам бойцам, участникам Отечественной войны. Цветы. 1945. Государственная картинная галерея Армении. Ереван
Портрет писателя И. Г. Эренбурга. 1959. Дом-музей М. С. Сарьяна. Ереван 
Портрет Катарине Сарьян. 1963. Дом-музей М. С. Сарьяна. Ереван

Не будучи портретистом по призванию, М. С. Сарьян отдал дань этому жанру, увековечив крупнейших представителей русской, армянской и советской интеллигенции. Неоднократно писал художник и самого себя. Большинству из его автопортретов свойственны яркая метафоричность, острая характерность. Начиная с первого автопортрета 1909 года, в котором личность автора сливается с ослепляющими лучами солнца, Сарьян идет по пути создания образа, тесно связанного с национальной традицией. В широко известном «Автопортрете с маской» происходит смена смысловых акцентов. Под ударами кисти Сарьяна безмолвный атрибут древних мистерий наделяется признаками живого существа. Пленительное обаяние молодости, приданное маске, незамедлительно притягивает внимание зрителя. Ее трепетная одухотворенность усиливает ритуальный облик художника, поражающий своей застылой неподвижностью. Короткий рубленый мазок выявляет волевое начало модели. Сопоставление хроматических тонов усиливает интенсивность звучания сарьяновской гаммы. В желто-лимонных пятнах словно заключена мощная лучезарная творческая энергия художника.
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20. М. С. САРЬЯН
Автопортрет. Три возраста. 1942

САРЬЯН МАРТИРОС СЕРГЕЕВИЧ 
1880—1972

Автопортрет. Три возраста. 1942 
Холст, масло. 97X146 
Дом-музей М. С. Сарьяна. Ереван

Дар художника-провидца с исключительной полнотой раскрывается в знаменитом тройном автопортрете. Жизненный путь Сарьяна, связанный с родной Арменией, последовательно прослеживается художником в трех возрастных ступенях. Каждую из них он наполняет жизненным содержанием, эмоциональностью, окрашенными импульсивным темпераментом живописца. И если реальный опыт мастера нашел свое истинное выражение в первых двух портретах, то третий — результат художественного прозрения. В этом произведении Сарьян замечательно воплотил свое понимание биографии творческой личности.
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21. М. К. АВЕТИСЯН
Автопортрет с колючкой. 1967

АВЕТИСЯН МИНАС КАРАПЕТОВИЧ 
1928—1975

Автопортрет с колючкой. 1967
Холст, масло. 73X55
Собрание Н. С. Степанян. Москва

Живописец. Автор жанровых композиций, пейзажист. Художник театра. 
Родился в селе Джаджур, Армянская ССР. 1947—1952 — учеба в Ереванском художественном училище им. Ф. Терлемезяна. 1952 — поступил в Ереванский художественно-театральный институт. 1954 — Институт живописи, ваяния и зодчества им. И. Е. Репина в Ленинграде. 1960 — по окончании института возвратился в Ереван. 1968 — присвоено звание заслуженного художника Армянской ССР. 1969 — поездка во Францию. 1973 — избран членом президиума Союза художников Армянской ССР.
Основные работы:
Джаджур. 1960. Собрание семьи художника. Ереван
Мои родители. 1962. Собрание семьи художника. Ереван
Девушка с платком. 1966. Частное собрание 
В вагоне. 1966—1967. Государственный музей искусства народов Востока. Москва 
Раздумье. 1972. Музей современного искусства. Ереван
Пекут лаваш. 1972. Музей современного искусства. Ереван
Автопортрет в мастерской. 1972. Музей современного искусства. Ереван

Ретроспективная выставка 1983 года произведений М. К. Аветисяна, состоявшаяся в Москве, вновь подчеркнула исключительное значение творчества выдающегося советского живописца. Цвет — главный, но не самодовлеющий герой его картин. Аветисян насыщает его глубиной философской мысли, импульсивностью эмоциональных состояний. В «Автопортрете с колючкой» колористическая гамма кажется на первый взгляд приглушенной. Но при внимательном вглядывании в образ художника можно ощутить захватывающую магическую силу цвета. Характеризуя сущность своего искусства, Аветисян писал: «Передать свои мысли, чувства, свое волнение, суметь их выразить языком живописи — вот моя единственная цель». Фигура художника почти полностью заполняет пространство холста. Его образ подчеркнуто монументален. Он наполнен символами, возвышающими художника и определяющими программу его творчества. Из цветовых пятен фона рождается родной Джаджур — символ Армении. Зажатый в руке засохший цветок чертополоха — знак верности служения искусству. Аветисян создает глубокий значительный портрет творческой личности, которая в своей многогранности сродни образам итальянского Возрождения.
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22. Т. Ф. НАРИМАНБЕКОВ 
Автопортрет. 1974

НАРИМАНБЕКОВ ТОГРУЛ ФАРМАНОВИЧ 
Род. 1930

Автопортрет. 1974 
Холст, масло. 120X100 
Собственность автора. Баку

Живописец, монументалист, автор пейзажей, натюрмортов, портретов. 
1950—1955 — учился в Государственном художественном институте Литовской ССР в Вильнюсе. 1955 — живет и работает в Баку. Много путешествовал по Закавказью и Средней Азии. 1971 — поездка по Индии. Присвоено звание народного художника Азербайджанской ССР. Лауреат Государственной премии Азербайджанской ССР и премии Ленинского комсомола Азербайджанской ССР. 1980 — лауреат Государственной премии СССР.
Основные работы:
В садах Геокчая. 1965. Государственный музей им. Р. Мустафаева. Баку
Песня. 1970. Государственный Русский музей 
Баку. Ветреный день. 1977. Союз художников СССР. Москва
Бакинский автопортрет. 1979. Всесоюзный производственно-художественный комбинат им. Е. В. Вучетича. Москва
Спящая девочка. 1982. Собственность автора. Баку 
Росписи вестибюля Театра кукол. Баку. 1975 
Росписи фойе гостиницы «Москва». Баку. 1977 
Росписи здания Верховного Совета Азербайджанской ССР. Баку. 1980

Присущий Т. Ф. Нариманбекову повышенный интерес к цвету, острая выразительность находят свое воплощение в стенописях, жанровых картинах, натюрмортах, портретах. Многообразие изобразительных приемов, используемых художником для достижения яркой образности, заключается в особой декоративности, в создании атмосферы праздничной приподнятости. И в своих автопортретах живописец стремится к постижению силы цвета.
В одном из них (1974) цвет и монументальное решение композиции сплетены в единое целое. Во взгляде широко раскрытых глаз ощутима личная сопричастность красоте и многоликости предметного мира. Нариманбеков смело оперирует резкими, порою диссонирующими, цветами, усиливая напряженность красочной феерии. Облик художника, сотворенный им самим, не укладывается в привычные рамки автопортрета. Он решительно отходит от внешней обыденной похожести. Автор заставляет зрителя прочувствовать на себе всю силу цветовых излучений, понять художественную правду экстатической чувственности бытия. В автопортрете сконцентрированы внутренняя неудержимая энергия, душевная полетность. Нариманбекову удалось найти и воплотить в своих произведениях те изобразительные формы, которые теперь неотъемлемы от представления о национальной азербайджанской культуре.
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23. О. И. СУББИ
Портрет Хельги и Энна Пылдроос. 1971

СУББИ ОЛЕВ ИОХАННЕСОВИЧ 
Род. 1930
Живописец, станковист

Портрет Хельги и Энна Пылдроос. 1971 
Холст, масло, темпера. 70X100
Государственный художественный музей Эстонской ССР. Таллин

1957—1962 — учился в Государственном художественном институте Эстонской ССР в Таллине. Живет и работает в Таллине. 1976 — присвоено звание заслуженного художника Эстонской ССР. Лауреат премии Ленинского комсомола Эстонской ССР.
Основные работы:
Натурщица в синей комнате. 1968. Государственный художественный музей Эстонской ССР. Таллин 
Натюрморт с гвоздиками. 1968. Государственная Третьяковская галерея
Летний интерьер. 1970. Собственность автора. Таллин
Полдень в старом доме. 1975. Государственный художественный музей Эстонской ССР. Таллин 
Середина лета. 1975. Государственный художественный музей Эстонской ССР. Таллин

Энн Пылдроос.
Энн Пылдроос родился в Таллине в 1933 году. 1951—1958 — учился в Государственном художественном институте Эстонской ССР. 1967—1972 — ответственный секретарь Союза художников ЭССР. 1973 — присвоено звание заслуженного художника Эстонской ССР.
Основные работы:
Слово. 1969. Государственный художественный музей Эстонской ССР. Таллин 
Возвращение. 1945. 1970. Министерство культуры СССР
Забытое покрывало. 1972. Государственный художественный музей Эстонской ССР. Таллин 
Автопортрет. 1972. Художественный музей. Тарту 
Новости. 1973. Министерство культуры СССР 
Семья в парке. 1973. Художественный фонд ЭССР. Таллин
Портрет композитора Яна Ряатса. 1973. Музей театра и музыки ЭССР. Таллин 

Обращаясь к жанру двойного портрета, О. Субби вновь утверждает значительность пространственных и колористических решений, присущих его творчеству. Изображая своего друга, известного эстонского художника Э. Пылдрооса с женой, Субби идет по пути живописной интерпретации образов. Он сознательно избегает попытки наделить близких ему людей сложными психологическими переживаниями, взаимной внутренней связью. Оба персонажа предстают замкнутыми, сосредоточенными в себе. Портретируя их, Субби создает жанровую картину, отдаленно напоминающую по своему настроению знаменитую композицию «Абсент» французского художника Эдгара Дега. В ослепительном сиянии красок изображенные словно заняты некоей умозрительной игрой, условия которой известны только им. Обрезанный рамой картины строгий натюрморт — ваза с фруктами и темная бутыль на столе — вносит элемент беспокойства в психологическую атмосферу произведения. Это важно для автора картины постольку, поскольку создается возможность искать гармонию между контрастными цветовыми соотношениями. И гармония, в конечном итоге, найдена в мажорном звучании интенсивных колористических сочетаний.
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24. Е. Е. МОИСЕЕНКО 
Автопортрет. 1979

МОИСЕЕНКО ЕВСЕЙ ЕВСЕЕВИЧ 
Род. 1916

Автопортрет. 1979 
Холст, масло. 80X70 
Собственность автора. Ленинград

Живописец, автор картин на историко-революционные темы. Работает в жанре натюрморта и пейзажа.
Родился в деревне Уваровичи (Белоруссия). 1931 — поступил в Московское художественно-промышленное училище им. М. И. Калинина на отделение росписи по металлу и папье-маше. 1935 — закончил училище и через год поступил на факультет живописи Института живописи, скульптуры и архитектуры Всероссийской Академии художеств в Ленинграде. 1941 — ушел добровольцем в народное ополчение. 1947 — написал дипломную работу «Генерал Доватор» по мастерской А. А. Осмеркина, за которую получил звание художника-живописца. Принят в Союз художников СССР. 1962 — избран членом-корреспондентом Академии художеств СССР. 1963 — профессор кафедры живописи Института живописи, скульптуры и архитектуры им. И. Е. Репина. 1970 — присвоено звание народного художника СССР. 1973 — действительный член Академии художеств СССР. 1974 — присуждена Ленинская премия за цикл картин «Годы боевые». 
Основные работы:
Красные пришли. 1961. Государственный Русский музей
Товарищи. 1963—1964. Государственный Русский музей
Матери, сестры. 1967. Государственный Русский музей
Черешня. 1969. Государственный Русский музей 
Портрет Г. В. Кекушевой. 1971. Государственный Русский музей
Гитары. 1972. Государственный Русский музей 
Пьеро и Арлекин. 1973. Собственность автора. Ленинград
На реке. 1975. Государственный Русский музей 
Из детства. 1976—1977. Министерство культуры СССР

Цикл картин Е. Е. Моисеенко о гражданской войне сразу нашел отклик среди, специалистов и любителей искусства. Необычность изобразительного языка, высокая живописная культура, динамичность композиций, своеобразная песенность сделали их значительным явлением в советском искусстве. Моисеенко мастерски воспринял живописную культуру прошлого. Творческое осмысление традиций древнерусского искусства, художественных явлений 20-х годов XX века позволило художнику создать свой неповторимый индивидуальный язык. Среди многообразия жанров, в которых работает он, автопортрет занимает подчиненное место. Поэтому работа 1979 года привлекает особое внимание. Моисеенко словно захвачен врасплох посторонним наблюдателем. Сидя в неудобной позе, он с недоумением смотрит на зрителя сквозь приспущенные очки, невольно стараясь занять себя каким-нибудь делом. Зажатая в правой руке бритва звучит странной диссонирующей нотой в этой спокойной обстановке. В привычном для художника интерьере собственной мастерской его окружают излюбленные «герои» его натюрмортов — белая ваза с фруктами, восточный кувшин, керамический сосуд, висящие на стене гитары. Их дополняют листы бумаги, наброски, позолоченные рамы. Композиционная непосредственность соотношения человеческой фигуры и предметов натюрморта в ограниченном пространстве холста преобразовано живописцем в своеобразное прихотливое каприччио.
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Жанр автопортрета и портрета приобретает все более широкую популярность, о чем, в частности, красноречиво свидетельствует ряд специальных выставок последних лет. Секрет его особого воздействия заключается не только в «личном» документальном соприкосновении зрителя с выдающимися мастерами прошлого и настоящего, но и в той художественно-эмоциональной атмосфере, которая создается портретами и способствует пониманию творчества художников в целом. Отдельные, может быть, неосознанные попытки познать природу творца делались и в древности. Но лишь со второй половины XVIII века пробуждается глубокий (хотя и ограниченный) интерес к самой личности художника. С расцветом романтизма поиски индивидуального самовыражения привели большинство мастеров к утверждению искусства автопортрета как самостоятельного жанра. К нему естественно примыкают портреты художников, написанные их коллегами. Живописцы и графики последующих эпох шли по пути совершенствования сходства, углубления психологических характеристик. Они соединяли необходимые документально-иконографические элементы с присущим им пониманием внутреннего мира творческой личности.
Среди включенных в альбом произведений любители искусства найдут и хорошо знакомые работы, вошедшие в сокровищницу национальной культуры, и портреты, которые в силу ряда причин остались в тени музейных хранилищ, но сохранили для нас облик известных мастеров.
Безусловно, за пределами альбома остались отдельные произведения, которые близки и дороги читателю. Но, ограниченные узкими рамками издания, составители стремились все же дать полноценное представление об историческом развитии жанра автопортрета и портрета художников с XVIII века до наших дней.
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