


Редкая экспозиция художественной керамики не начинается с гжельских
изделий, а увлекательная история ее - с рассказа о самобытном творчестве
гжельских мастеров.
Прославленная Гжель - большой промысловый район Подмосковья,
включавший в себя до 30 деревень, объединенных большими залежами
пригодной для гончарства глины, а также родом потомственных занятий их
жителей. Условное, закрепившееся за ней название происходит от
наименования одного из сел и возводится исследователями к процессу
обжига: "гжель" - "жечь".
Историю художественного развития Гжели принято начинать с искусства
майолики, возникшего здесь во второй половине XVIII века. Однако характер
художественного и образного решения произведений из майолики и
высокое мастерство их исполнения свидетельствуют о более древних
истоках местной керамической культуры. Недостаточная, разработанность
вопроса о раннем периоде гжельского ремесла не позволяет выделить
местную группу гончарных изделий. При определении их специфических
черт обычно исходят из их соотнесения с памятниками московской керамики
того же времени. Территориальная близость Гжели к Москве могла служить
не только развитию керамического ремесла, но и способствовала активному
взаимодействию центров. Московскими археологами были обнаружены
изделия, по всей видимости, выполненные из гжельских глин, так как других
близлежащих к Москве месторождений светлых глин не было. О прочности
связей Гжели со столицей говорит не только зависимость московских
гончаров от гжельского сырья, но и тот факт, что в самой Москве уже издавна
работали гжельцы, жившие "единственно от разных своих рукоделий и
промыслов".

И.М. Срослай. Квасник. Майолика, 1778 год. 
Гжельская волость



Ярким свидетельством плодотворности этой связи стало появление в
начале XVIII века первого русского майоликового завода -
"Трубочной и ценинной фабрики" московского купца Афанасия
Кирилловича Гребенщикова. Расположение его за Таганскими
воротами на Воронцовом поле, близ дороги, ведущей в Гжель,
говорило о многом: А. Гребенщиков отлично знал гжельские глины,
позже участвовал в их поставке в Петербург на Императорский
фарфоровый завод. Не только одно сырье брал из Гжели деловитый
купец. В литературе имеются сведения о выселении в тот период
мастеров из Гжели в Александровскую и Таганскую слободы,
находившиеся неподалеку от фабрики.
А. К. Гребенщиков с сыновьями прошел трудный путь организации
нового производства, технологических проб и исканий, прежде чем
добился производства тонкой майолики. Им был освоен выпуск
крупных сервизных изделий. По уровню технического исполнения
гребенщиковская майолика не уступала европейским образцам той
поры. В художественном отношении она была ориентирована на
профессиональное искусство и воплощала собой развитие барочных
тенденций в русской керамике.
Пластические свойства глины, дающие массивность формам,
материальную ощутимость вещам, придавали гребенщиковской
майолике стилевую выразительность. Округлые формы были
приземисты, "силовая" нагрузка приходилась на нижнюю часть
тулова, поверхность обрабатывалась мягким рельефом, массивные
края - фестонами. Навершия на крышках решались скульптурно.
Живописный декор был пластически разработан цветом, имел
сложную конфигурацию барочного картуша. Вместе с тем стилистика
письма отличалась чистотой исполнения тонкого, почти
графического рисунка.

Квасник. Майолика, 1792 год. 
Гжельская волость

Кумган для двух напитков. 
Майолика, последняя треть XVIII века. 

Гжельская волость



Новый товар, отличный от традиционной красной глиняной посуды,
быстро распространился, пришелся по вкусу потребителю городского
рынка, уже испытавшему на себе влияние петровских реформ.
Изменившиеся запросы русского общества дали толчок бурному
развитию майоликового производства в Гжели. Это привело к тому, что
уже в 80-х годах XVIII века здесь насчитывалось двадцать пять
предприятий. Распространение гжельского майоликового
производства, в свою очередь, вызвало упадок гребенщиковского
предприятия. Перемещение центра производства из Москвы в Гжель
повлекло за собой ряд существеннейших изменений в характере его
продукции. Гжельская майолика этого времени быстро
сформировалась как явление самобытное, не имевшее себе аналогий в
русском керамическом производстве. Основываясь на местных
художественных традициях, гжельские гончары творчески преобразили
стилистику гребенщиковских изделий. Гжельская майолика этого
периода отличалась столь убедительным своеобразием, что ее трудно
сопоставить с каким-нибудь другим явлением в современном ей
русском искусстве. В то же время она, несомненно, относится к
явлениям своего времени, наблюдавшимся не только в отечественной,
но и в европейской народной керамике. Так, характер художественной
образности роднит гжельскую майолику с габанской керамикой, ярким
явлением народного искусства Восточной Европы, в основе которой
лежит непосредственность отображения окружающей жизни, большая
открытость и бесхитростность в передаче увиденного, оптимистичность
народного мироощущения.

Квасник. 
Майолика, 1799. 

Гжельская волость

Кувшин. 
Майолика, 1870-е гг. 

Гжель

Блюдо. 
Майолика, последняя треть XVIII века. 

Гжельская волость



Соединение в произведениях гжельцев конца XVIII века пластики
точеной формы с пластикой ручной лепки стало важным моментом,
зафиксировавшим высокие достижения местных мастеров и
сложившееся своеобразие здешнего искусства.
Любовь гжельцев к повествовательности ярко претворяется в росписи,
дополняющей декоративную пластику майоликовых изделий. И опять
круг изображений выявляет реалистическую основу их искусства -
растительные элементы, пейзажи, городские и деревенские виды,
птицы. Нередко рисунок компонуется потрадиционному - клеймами. В
основу его стилистики положены характерные приемы исполнения
лубочных листов - графическая проработанность рисунка с последующим
заполнением цветом. Гамма гжельской росписи была не обширна -
белый, лилово-коричневый, синий, зеленый и желтый - однако всегда
сгармонированна в сочетаниях. Преобладали лилово-коричневый и
зеленый, остальные цвета были в дополнении. Выработался стереотип в
написании тех или иных мотивов - домов, деревьев, травы.
Вершинным достижением гжельского письма того времени были птицы -
петухи, павлины, иволги. Характер их изображения различный: от
сидящих на ветках - на квасниках и кумганах - до стоящих и шагающих -
на тарелках. Всегда изящные, гордые и грациозные птицы, предельно
условно решенные и потому в высшей степени декоративные, занимали
в изображениях на тарелках центральное место. Упругими линиями одна
или две птицы вписывались в зеркало плоскости тарелки, составляя ядро
композиции.
В характерном для народной росписи предельно плоскостном
изображении проявлялось своеобразие художественного видения
гжельского мастера, ибо он, будучи художником, оставался
крестьянином, неотрывным от природы, живущим ею в своем искусстве.

Никифор Семёнов сын Гусятников. 
Кружка. Майолика, 1786 год. 

Гжель.

Кувшин, фрагмент. 
Майолика, 1791 год. 

Гжель.



В быстро менявшейся жизни столь же быстро менялись вкусы. Быт
столичного общества, все более открывавшийся европейским влияниям,
требовал вещей изысканных, тонко исполненных. Сохранилось
любопытное свидетельство современника, относящееся к 1796 году и
непосредственно касающееся нашего предмета. Он пишет, что недорогая
гжельская продукция "где белая, где палевая, где гладкая с каемкой",
бывшая в употреблении в дворянских домах, делалась ненадежно.
"...Привычка употреблять сию глиняную посуду побудила многих,
наскучивших скорым разбиванием оной покупать и снабжать дома свои
английскою фаянсовою посудой".
В 90-е годы XVIII века после блистательного двадцатилетия гжельской
майолики начинается ее поразительно быстрый упадок. Пришедшее на
смену производство полуфаянса отразило новые тенденции в
художественной культуре, возникшие под влиянием классицизма.
В вещах декоративно-прикладного искусства стала доминировать тяга к
строгим формам, большой упорядоченности декора, сдержанности и
собранности цветовой гаммы. В гжельском искусстве это отразилось в
переходе от пластического богатства майолики к строгости форм
полуфаянсовых изделий.
На первых порах производство полуфаянса в Гжели решало задачи
преимущественно технологического характера. Местная белая глина
давала возможность создавать изделия, технически более совершенные,
чем майоликовые, но заметно уступавшие тонкому фаянсу.
Промежуточное положение этой группы керамики было обозначено
полуфаянсом. Светло-серый черепок таких изделий не нуждался в
дополнительном покрытии, а новая технология позволяла декорировать
изделие по прохождении первого обжига. Прежние майоликовые
произведения приходилось расписывать по сырому черепку.

Кумган. Полуфаянс, конец XVIII- середина IXX века. 
Гжель.



Колористическая гамма полуфаянсовой росписи нашлась не сразу: были
попытки декорирования изделий полихромно, двумя цветами - синим и
зеленым, одним коричневым. Видимо, известную роль в выборе синей
росписи, ставшей в нашем представлении неотрывной от Гжели, сыграл
западноевропейский фаянс. Ограничение росписи одним цветом остро
поставило перед гжельцами задачу совершенствования техники письма,
оставшейся теперь единственным выразительным средством живописного
декора. В связи с этим заметно сузилась тематика росписей, постепенно
были исключены повествовательные сюжеты; формирование росписи
гжельского полуфаянса проходило в русле отработки растительного и
орнаментального рисунка.
Характерным предметом гжельского полуфаянса стали кувшины с
шарообразным туловом на круглой ножке. Пластически совершенная
форма придавала довольно крупным вещам компактность, изысканную
строгость. Новый декор на ней получил классическое выражение. Рисунок
складывался в орнаментальные пояски, обегавшие тулово кувшина порой в
несколько ярусов. Центральное место среди них занимал растительный
орнамент, написанный широко, "с воздухом". Рисунок в полуфаянсе не был
оконтурен, как это наблюдалось в майолике, но традиционная стилистика -
сочетание графического рисунка с живописным пятном - сохранилась. При
новой технологии сочные листья и цветы, выполненные широкой кистью
пастозно, нанизывались на тонкие "усики" соединений. Написанные легко,
непринужденно, они придавали живость всему рисунку, оберегали его от
сухости и грубоватой примитивности. Представленная схема была
универсальна: так компоновались листья хмеля, винограда, крупные цветы.
Многообразие мотивов исключало возможное однообразие декора.Кумган. Полуфаянс, 1809 г. 

Гжель.



Гжель держалась на отдельных мастерах-самоучках,
практиках-открывателях и большой массе восприимчивых
ремесленников, подхватывавших и развивавших их идеи.
Имя одного из ярких представителей Гжели первой
половины XIX века - Афанасия Леонтьевича Киселева из
деревни Речицы Бронницкого уезда - сохранилось до нашего
времени. Ему принадлежат важные открытия и
усовершенствования керамического производства: введение
ножного гончарного станка, усовершенствование горна и др.
С его деятельностью связано производство в 20-30-х годах
XIX века "бронзового товара" - разновидности полуфаянса.
Эти изделия с черепком приятного желтого оттенка,
расписанные золотом, быстро завоевали популярность, но
выпускались недолго - массовое производство очень скоро
снизило их художественное качество. "Бронзовый товар",
замыкающий поиски гжельцев в полуфаянсе, следует
воспринимать как гжельскую реплику на ампирную моду
обильного золочения произведений декоративно-
прикладного искусства. Следующий этап в истории
гжельской керамики - производство тонкого фаянса* - также
связан с именем А. Л. Киселева, много сил отдавшего
отработке его технологии в гжельском производстве.

Тарелка. Фаянс, конец XVIII- середина IXX века 
Гжель.



К моменту появления гжельского фаянса высокими техническими и
художественными качествами выделялась продукция Киево-
Межигорского фаянсового завода и завода Ауэрбаха в Тверской
губернии. Гжельский фаянс ни в чем не уступал изделиям этих
прославленных производств. Здешние мастера опробовали
всевозможные техники декорирования - рельеф, цветные поливы,
люстр, полихромную живопись, выполняли "мраморную массу"
(Мраморная масса образуется в результате смешения нескольких
глин разного цвета.), использовали механический способ нанесения
рисунка - печать (Печать - монохромный (чаще черный и зеленый)
гравированный рисунок, исполненный на медных досках и
переведенный на бумагу. Путем накладывания последней
переносился на изделие.). Внедрение способов, свойственных
промышленной организации производства, позволило значительно
увеличить выпуск изделий, что послужило основой широкого
распространения искусства фаянса в русской демократической
культуре. Фаянс производился в Гжели на протяжении всего XIX века.
Темы и мотивы его произведений были многообразными,
созвучными проблематике декоративно-прикладного искусства тех
лет.

Графин. Фаянс, 1833 год.
Гжель.

Блюдо. Фаянс, конец XVIII- середина IXX века. 
Гжель.

Соусник. Фаянс,
конец XVIII- середина IXX века. Гжель.



С гжельским промыслом связано немало народных преданий. В них не
только содержится достоверный факт, но и по-фольклорному живо
обрисована ситуация, передан ее житейский оттенок. Одно из таких
преданий касается возникновения здесь первого фарфорового
производства, которое связывают с именем Павла Куликова,
основавшего свое заведение в 1802 году в деревне Володино
Бронницкого уезда. Широко известно, что фарфор постоянно
сопровождала тайна охранения его секрета. Так было в Китае, в
Мейсене, в Петербурге. Как свидетельствует предание, история
повторилась и в Гжели.
Тонкостям фарфорового дела Павел Куликов обучился, работая на заводе
Отто в Перове под Москвой. У себя в Гжели он всячески оберегал секрет
нового производства. Работал сам, в помощники взял себе человека не
местного. Эти меры предосторожности помогли Куликову до конца
жизни сохранить в тайне технологию своего производства.
Другое предание, продолжающее историю возникновения гжельского
фарфора, рассказывает, как однажды ненастной темной ночью, уже
после смерти Куликова, двум гончарам удалось пробраться в его
мастерскую, срисовать горн и захватить образцы сырья. Этого оказалось
достаточно, если учесть практическую смекалку и профессиональный
опыт потомственных керамистов, сноровку и расторопность,
приписываемые гжельцам, чтобы в короткий срок освоить целым кустом
гончаров необычное для них производство.
Фарфор, долгое время бывший в искусстве воплощением
аристократического вкуса, явлением большой избранности, в
техническом отношении базировался на достижениях современной
науки. Уникальным явлением в такой ситуации становится его
распространение в начале XIX века в Гжели.

Сахарница. Фарфор, конец XVIII- середина IXX века. 
Гжель.



Фабрика Тереховых и Киселёва. Сервиз, фарфор, 40-е гг. IXX века. Гжель.

Мастера Гжели с прилежностью обучались незнакомому искусству
фарфора, до поры до времени усмиряя свою творческую
фантазию. Особенно полюбились гжельцам чайные сервизы
строгих классицистических форм со скульптурно решенными
ручками и носиками, выпускавшиеся заводами Гарднера и
Попова. В гжельском варианте в них была сохранена стройность
пропорций, характер скульптурного и живописного декора -
растительные, цветочные гирлянды, военная арматура, известная
строгость цветовых соотношений. Но при этом гжельский фарфор
всегда выдает своеобразие художественного решения:
изобразительные мотивы живут в них не самостоятельно, но, как
всегда в народном искусстве, зависимы от самой вещи.
Характерная для гжельских фарфоровых росписей плоскостная
манера письма и условность изображения также целиком
унаследованы ими от народного искусства. Так постепенно
вырабатывался стереотип в написании тех или иных мотивов,
складывалась определенная стилистика плоскостной, пластически
выразительной росписи.
Новый материал гжельские художники увидели по-особенному
они оттенили полихромией насыщенных мажорных цветов.
Самобытен колорит гжельской росписи. Он строится на контрасте
открытых локальных тонов, в использовании которых
сформировалось местное понимание колористической гармонии.
Пурпур и зелень, кобальт и золото, усиленные активным белым
фоном черепка изделий, горели в напряженных сочетаниях.

Завод Гарднера. Суповая миска. Фарфор,
конец XVIII – нач. XIX в. 



Первые десятилетия становления фарфорового производства Гжель
выработала свой набор посудных форм: чашки с ложковым рельефом по
тулову, полоскательницы, тарелки с рельефным бусом по краю. Последние
оказались особенно популярны, до нашего времени дошло большое число
вариантов их декора. Неизменными были "усики", отводки, розетки золотом
на зеркале тарелок, но зато каким разнообразным был декор по их борту!
По кобальтовому крытью чередовались между собой резервы-
медальоны двух видов - гитарообразный и ромбовидный. Интенсивный по
звучанию кобальт, дававший глубокий темно-синий цвет, уравновешивался
насыщенностью колорита в полихромном букете медальона, где
обязательными были прорисовки золотом. Золотые листья покрывали также
кабальтовый фон, причем характер их выполнения эволюционировал в
сторону усложнения, большой витиеватости орнамента. Золотая сеточка
ромба ранних образцов сменилась позже четырехлепестковым цветком.
Типично гжельским являлся рисунок, выполнявшийся в смешанной технике -
подглазурной росписью кобальтом и надглазурной полихромной с
применением золота. По всей видимости, этот трудоемкий прием,
требующий многократного обжига, позволял полнее претворять
эстетические вкусы гжельцев. Кистевая роспись кобальтом отличалась
живописной манерой. В сочетании с надглазурным рисунком, а затем и
позолотой она делала декор глубоким, многослойным, придавала ему
ощущение пластической осязаемости.

Фабрика Тереховых и Киселёва. Чайная пара, фарфор, 
40-е гг. IXX века. Гжель.

Фабрика Тереховых и Киселёва. 
Чайник заварочный, фарфор, 

начало IXX века. Гжель.



Фарфор, полихромная роспись
Когда создан: вторая четверть XIX в., 1840 г., Гжель

Майолика, роспись по эмали
Когда создан: конец XVIII в.



В массе гжельского товара игрушка, скульптура составляла заметную
долю. Мелкие изделия хотя и стоили недорого, но и не требовали
дополнительных затрат при производстве. Ими в печи заполняли
промежутки между крупными вещами, посудой. Факт их
существования обусловлен и другим не менее важным моментом -
создание игрушек, скульптурных композиций являлось творческой
потребностью гончаров. С какой фантазией обыграны здесь сюжеты и
ситуации!
Существование двух видов гжельской пластики - игрушки и
скульптурных украшений - прослеживается со времени майолики,
причем долгое время они решались в одном ключе. Игрушка по типам
и сюжетам повторяла скульптурные украшения на квасниках и
кумганах. Отчасти лепная, отчасти формованная, она была цельна,
пластика ее определялась свойствами глины. Фигурка приближена к
монолиту даже в случае монтировки ее из нескольких частей.
Художественная ценность предмета заключалась в обобщенности
трактовок фигур и сюжетов, в выявлении наиболее существенного в
характеристике образа. Стилистика глиняной пластики органично
сочеталась с особенностью творческого мышления гжельцев - острого
по наблюдательности и лаконичного по способу выражения. Мир
гжельской пластики в XVIII веке во многом еще единый,
нерасчлененный на игрушку и скульптуру, в образном строе был
выражением непосредственного и наивного мировидения,
целостного, очень замкнутого и по-своему органичного быта.

Завод братьев Жадиных.
Чернильница, первая половина

IXX века. Гжель.

Завод Акулиных.
Подсвечник с пальмой, первая половина

IXX века. Гжель.



На рубеже XIX - XX веков развитие гжельской керамики оказалось прерванным.
Сказался кризис кустарного производства, наблюдавшийся повсеместно.
В 1918 году были национализированы все сохранившиеся в Гжели к началу
века предприятия по керамике: Куринова и Фартального в с. Речицы, Акулиных
– Ново-Харитонове, бр. Дунашовых, Маркина – в д. Турыгино, Храпунова-
Нового – в Кузяеве, Барминых – во Фрязеве, Качинкина – в Фенине.
В первое послереволюционное десятилетие в Гжели по-прежнему продолжали
работать мелкие мастерские, которые наряду с традиционной керамической
посудой выпускали, как пишет исследователь О. С. Попова, "слабо
обожженную глиняную игрушку, копилки с холодной росписью - базарные
изделия очень низкого качества: кошечек с бантиками, собак, зайцев с
морковками и т. п.". С конца 20-х годов здесь стали возникать кооперативные
артели, объединявшие квалифицированных и молодых мастеров, почти
незнакомых с производством керамики. Порыв к активной деятельности,
свойственный эпохе первых пятилеток, желание работать по-новому
отразилось в самих названиях артелей - "Вперед, керамика", "2-я пятилетка",
"Художественная керамика" и др. Последняя, организованная в 1936 году в
деревне Турыгино, была наиболее крупным объединением художников и
мастеров, специализировавшихся на выпуске декоративного фарфора. Однако
расширявшиеся масштабы производства не соответствовали художественному
качеству его продукции: здесь еще сохранялось наследие рубежа веков -
мещанской слащавости, стилизации в духе модных веяний того времени.
Сотрудница этой артели, старейший мастер Гжели Татьяна Сергеевна Дунашова
вспоминает: "Делали глиняные игрушки - солдатиков, всадников, коников,
зверей. Расписывали масляной краской. Коникам писали гриву, бока "сбивали
в сероту тампоном", т. е. припудривали серой краской. Делали головки для
кукол, оттискивали руками в формах, красили их розовой "тельной" краской,
глазки - голубой, губки - красной, розовые щечки "сбивали тампоном".



Татьяна Сергеевна Дунашова

Татьяна Сергеевна Дунашова
Фамилия эта с давних времен известна на подмосковных промыслах. Вот и
Татьяна Сергеевна из семьи потомственных керамистов. Гончарами были и ее
дед, и ее отец. С отцом и фабрикой связаны у художницы самые яркие детские
воспоминания. Вместе с сестрой носили они отцу обед — о столовых тогда никто
и не помышлял — и обязательно забегали в цех к живописцам. Нестерпимо
хотелось девочкам и самим прикоснуться к этому чуду рождения рукотворной
сказки. Живая, любознательная Татьяна, одержимая страстью к рисованию,
особенно нравилась «писарихам». И иногда они давали ей попробовать то одно,
то другое из своего ремесла, терпеливо объясняя какую-нибудь его хитринку
или тонкость. Как говорится, на роду написано было ей стать тем, кем она стала.
Впрочем, вот как рассказывает об этом сама Т. С. Дунашова:
— В семье нашей было девять человек, и все увлекались рисованием. С детства
я тоже любила рисовать — цветы, птиц. Пыталась даже делать пейзажные
наброски, копии разных картинок.
В школьные годы отдавала этому все свободное время. Неудивительно, что
после семилетки пришла в 1935 году работать на соседнее с нами артельное
производство, где изготавливали тогда глиняные игрушки, расписанные
масляными красками. Я их разрисовывала там своими цветами около двух лет.
Помню хорошо, какая была радость, когда тетя Маша Корсакова доверила мне
расписать ее вазы розами и маками — «натуральными цветами», так, как я их
видела. Вот восторг-то: мне, девчонке совсем, и такая честь...
Потом нас объединили с фарфоровым цехом. Он был рядом- с нашим. И мы
тоже начали выпускать фарфор — вазы, скульптуры и кое-что из посуды.
Художников своих у нас тогда не было. Форму изделия, модель и эскиз росписи
получали у мастера со стороны. Иногда они расписывали образцы, иногда
оставляли эскизы, но чаще — нет. Вот тогда я и начала пробы на фарфоре: брала
маки, розу и прямо с них переводила на изделие. С той поры и работаю без
предварительного рисунка, а цветок почти всегда в центре моих любимых
композиций…

Т. С. Дунашова. Тарелка для яиц 

К числу лучших произведений Т. Дунашовой относится набор для яиц. Простой и
красивый, он состоит из круглого блюдца с овальными углублениями для
маленькой солонки в виде курочки, помещенной в центре блюдца. Скромная
цветочная роспись украшает предмет. Чем дольше смотришь на эту вещь, тем
больше находишь в ней достоинств - целесообразность, образность, высокие
декоративные качества.



Т. С. Дунашова. Чайный набор «Сеточка» 

Т. С. Дунашова. Сервиз «Ларец» 

Т. С. Дунашова. Кружки, 1949 



Фарфор, подглазурная роспись. Т. С. Дунашова, 1968 г., 1976 г., 1979 г.

Семейная сахарница, чайный сервиз
Фарфор, подглазурная роспись. Т. С. Дунашова, 1975 г., 1976 г.



Объединенная артель «Художественная керамика» имела ряд
преимуществ: квалифицированные кадры потомственных мастеров,
четкую организационную структуру, опытных руководителей.
Деятельность артели постепенно расширялась, росли объемы
производства, ассортимент, повышались квалификация и мастерство. Но
художественная сторона изделий долгое время оставалась на низком
уровне. В наследство от старого режима достались мещанские вычурные
поделки, натуралистически выполненные, эклектичные и
антихудожественные. Частицы былого мастерства, живого творческого
процесса сохранились лишь в самой дешёвой, расхожей продукции – в
так называемой «агашке»: скромной цветочной росписи, наносимой
быстрыми мазками кистью на изделия.
Послевоенный период 1945-1960- х годов, явившийся новым этапом в
развитии гжельского промысла, тесно связан с деятельностью Научно-
исследовательского института художественной промышленности,
которому принадлежит заслуга в возрождении традиционного
промысла, в выработке художественно-стилевой направленности
продукции.
На основе изучения и анализа большого исторического и фактического
материала, связанного с развитием гжельского керамического района на
протяжении XVII-XIX веков, проведённых А. Б. Салтыковым, известным
учёным в области декоративно-прикладного искусства и художественной
керамики, лаборатория керамики института (художники А Николаев, Л.
Шушканова, Н. Бессарабова) работала над расширением и улучшением
ассортимента изделий артели «Художественная керамика». Особенно
много и плодотворно этим занималась художница Наталия Ивановна
Бессарабова.

Н.И. Бессарабова. Т.С. Дунашова. 
Вазочка. 1946

Н.И. Бессарабова. Ваза. 1946



Бессарабова Наталия Ивановна 

Бессарабова Наталия Ивановна
Бессарабова Наталия Ивановна стала законодателем мод сегодняшней
Гжели. Развивая традиционные для мастеров прошлого творческие
приемы, мотивы и принципы, она особенно любила такую форму
изделия, в которой округлое, объемное тулово контрастно переходит в
изящные строгие линии ножек и горловины. Ей всегда удавалось
добиться нужного контраста в соотношении узора со свободной белой
поверхностью. И всякий раз с поразительным чувством вкуса и меры.
Исканиями художницы возрождены многие традиционные приемы
росписи, обеспечивающие плавные переходы цвета от темно-синего до
светло-голубого. Классикой стали многие ее модели. Некоторые из них,
в которых традиционные мотивы Гжельской земли звучат по-новому,
более свежей, чистой и прекрасной нотой, и сегодня имеют немалый
спрос.
Созданные Н.И. Бессарабовой шедевры прикладного искусства
украшают экспозиции ведущих музеев страны. Своими изделиями —
округлыми вместительными кувшинами и кружками с утонченными
перехватами у основания и венчика, вазами двух видов — с высоким
горлом и в форме горшочка и оригинальными чайниками с туловом-
диском, опирающимся на четыре ножки,— художница закладывала
основу современного творческого почерка мастеров Гжели. Ведущее
место в их творчестве вновь заняла подглазурная синяя роспись по
белому фону как отражение белизны заснеженных полей Подмосковья
и прозрачной синевы ясного неба. И сейчас расписывают в Гжели вазы,
форму которых много лет назад задала художница.

Н.И. Бессарабова. Кувшин, кружка, сливочник



Своего рода этапным в творчестве Н.И. Бессарабовой стал чайник,
эскиз которого датируется 1945 годом. Объемное дисковидное тулово
подчеркнуто перекликается с формой кумганов вековой давности.
Впрочем, как и все остальные элементы — петлевидная ручка,
характерный изгиб носика, четыре довольно массивные ножки.
«Черепашка», как метко окрестили его ученицы Бессарабовой, стал
гжельской классикой, положил начало плодотворному развитию
удачно найденного решения. В росписи его эскиза художница
стремилась перевести в практическое воплощение теоретические
свои принципы: цветок должен крепко «сидеть» на изделии, не
«отрываться», не «выпирать» из него, а для этого положить его
следует плоско, обобщив силуэт, убрав все лишнее и оставив лишь
индивидуальные признаки цветка, усилив, подчеркнув их яркостью
мазка и точностью линий. Вот эта условность изображения — тоже
воссоздание излюбленных мастерами прошлого приемов росписи.
Для чайника Бессарабова предложила несколько ее вариантов, взяв
за основу опять же традиционные цветочные и лиственные гирлянды.
На эскизе — сплетенные в венок цветы и бутоны на тонких
стебельках, веточки с листьями, в центре тулова — розетка,
обрамленная спирально закручивающимися усиками. Возрожденный
художницей синий цветок на белом фоне сразу же был воспринят ее
учениками и продолжателями: на изделиях промыслов вновь
распустилась «гжельская роза» во всей своей неповторимой красе. Н.И. Бессарабова. Чайник дисковидный.1945



В 1954 году в артель пришла молодая художница Л.П. Азарова. На
нового специалиста возлагались большие надежды. После ухода Н.
Бессарабовой предприятие нуждалось в новых интересных формах
посуды и скульптуры. Одними из первых работ Л. Азаровой для Гжели
были скульптуры «Царевна-лягушка», «Иван-царевич», «Телятница»,
«Девочка с курами» и другие, в которых преобладали в основном
иллюстративность и повествовательность. В то время мелкую
пластику художница понимала, как станковую скульптуру, лишь
уменьшенного размера. Эти работы не удовлетворяли самого автора.
В них недостаточно использовались пластические средства
выразительности, недоставало поэтического содержания, образности,
что в тот период было свойственно многим произведениям мелкой
пластики. В конце 1950 -х годов Азарова создала серию сосудов-
скульптур: сосуд-баран, сосуд-козлик, сосуд-верблюд, графин-
девушка, сахарница-девица и ряд других. Наиболее органичными
оказались сосуды в виде женских фигур, идущие от русской глиняной
игрушки. В этих работах, в целом мало удачных, ощущается насилие
над материалом, чрезмерная утрировка, искажение образов в угоду
предметной форме. В 1959 году Азарова создаёт работы «Оленёнок»,
«Петушок», в которых находит необходимую меру условности и
обобщения, сохраняя при этом образную характеристику.
Первые серьёзные успехи автора наметились в посудных формах –
кувшине «Гжельский», кружке-шутихе, кваснике-сувенире «Петух»,
кваснике «Гармонист», где она смело и свежо использует традиции
народного искусства. Гжельские формы квасников, кумганов,
кувшинов максимально приближены к современному пониманию
пластики форм, а сочная немногословная роспись кобальтом по
белой глади фарфора усиливала декоративность предметов.

Л.П. Азарова. 
Штоф «Посол»

Л.П. Азарова. 
Набор



Азарова Людмила Павловна
Л. П. Азарова (1919-2010) родилась 24 октября в г. Боровске Калужской
области. С детства мечтала стать художником. В июле 1941 года
добровольцем ушла на фронт. В 1949 году Людмила Азарова, как
фронтовичка, поступает учиться на отделение скульптуры Московского
института прикладного и декоративного искусства. С 1954 года
Людмила Азарова стала работать художником-скульптуром на
Турыгинском заводе.
Людмиле Азаровой принадлежит заслуга массовой постановки на
производстве скульптурных изделий. Начиная с середины 1950-х годов,
творчество Л. Азаровой стало определяющим в современной Гжели.
Обладая сильным темпераментом, неиссякаемой творческой
фантазией, овладев искусством скульптора и подглазурной росписью
по фарфору, художница создала изделия, получившие всемирное
признание, отмеченные высокими наградами.
Как у каждого истинного мастера, у Азаровой есть свои, излюбленные,
приемы. «Когда расписываю изделие,— рассказывает она,— то
работаю без подлокотника. Рука на весу — линия легче, мазок
прозрачнее». В ее творческом активе — более 400 самобытных
изделий, большинство из них с ярко выраженным сюжетно-
изобразительным характером. В шестидесятые годы, пожалуй, именно
творчество Азаровой в решающей степени определяло
художественную стилистику всего гжельского искусства. Как главный
художник промыслов, она руководила всей творческой практикой,
создавала образцы для массового выпуска, но наиболее полно
раскрылось мастерство художницы в уникальных изделиях.

Азарова Людмила Павловна

Л.П. Азарова. 
Подсвечник «Терем»

Л.П. Азарова. Шкатулка «Самовар»



Л.П. Азарова. Солонка «Петухи», декоративный сосуд с подвесными бокальчиками, 1971

Л.П. Азарова, Сырная доска, самовары-шкатулки, самовар-чайник,

1971 г., 1975 г.



В 1960 году на промысел, называвшийся теперь Турыгинским
фарфоровым заводом, пришла работать скульптор Н. Б.
Квитницкая. Период ее работы в Гжели совпал с увлечением
обеих художниц - Квитницкой и Азаровой - жанровой
скульптурой. „Скульптурное" направление было слабым местом
промысла, и эту проблему необходимо было решать. Работая в
одном ключе, добиваясь успеха, они как бы дополняли друг
друга. Тонко подмечая мимолетные жизненные ситуации, они
создали галерею образов: „На велосипеде", „У колодца", „В
ночное", „Баба на возу", "Чаепитие" (Л. Азарова), „Зима",
„Бабушка и внучек", „Матрена", "Птичница", "На прогулку", "В
школу" (Н. Квитницкая). Это лишь малая часть того, что сделали
художницы в 1960-е годы. Их работа над решением
современной темы совпала с теми поисками, которые вели
известные советские скульпторы в области жанровой мелкой
пластики, создавая произведения, отражающие обыденные
жизненные ситуации, решаемые смело, образно, где все
заметнее проявлялись занимательность и добрый юмор.
За сравнительно небольшой период работы в Гжели (1960-1966
годы) Н. Квитницкая сделала многое не только в области мелкой
пластики, но и в создании - интересных и своеобразных
посудных форм.

Квитницкая Нина Борисовна

Н.Б. Квитницкая. 

Бабушка и внучка, 1966 г.

Н.Б. Квитницкая. Сервиз, 1965 г.



Н.Б. Квитницкая. Фигуристка

Н.Б. Квитницкая. Конькобежка

Н.Б. Квитницкая. Пловчиха



В 1964 году в Гжели стала работать 3инаида Васильевна Окулова.
Более четырех лет она была живописцем, расписывала фарфор.
Работа рядом с опытными потомственными „писарихами"
явилась серьезной школой для молодой начинающей
художницы. Постепенно приобретались практические знания.
Она овладела свободной кистевой росписью, до тонкостей
прочувствовала все свойства фарфора, технологические
премудрости производства.
С первых дней пребывания на заводе художница выполняла
самостоятельные творческие работы, сама точила модели,
отливала формы, изделия, расписывала их. В ранних своих
работах - детском наборе, наборе для специй - Окулова лишь
нащупывает материал, ищет себя. Ее рука еще робка и
неуверенна. Но художница упорно экспериментирует, у нее
индивидуальный и оригинальный почерк. Отличительная черта
ее творчества — поиск темы. Художницу волнует разнообразная
тематика, решаемая ею главным образом в скульптуре: военно-
патриотическая, революционная, спортивная. К 50-летию
Советской власти З. В. Окулова создала серию скульптур на
военно-революционную тему: „Тачанка", „Мы — с „Авроры",
„Барабанщик" и другие. Не все в них удалось мастеру, но работы
подкупали искренностью, ясностью замысла, знанием материала.

Окулова Зинаида Васильевна З.В. Окулова. Тачанка, Мы с Авроры, 1969

З.В. Окулова. Набор для рыбы



Зинаида Окулова - разносторонний мастер, ее интересы широки, она увлеченно работает над созданием и посудных форм и скульптуры,
одновременно демонстрируя свои богатые живописные возможности. В период 1960-1970-х годов она выполнила большое количество
произведений для массового выпуска. Среди них широко известный набор чайной посуды „Маки", набор чайников „Бутон", ваза "Астра",
многочисленная скульптура. Ее произведения — чайники, чашки, вазы- архитектоничны, утилитарны, декоративны и нарядны. В выставочных
работах – двойных сосудах „Свадебный", „Вечер", вазах „Праздник", "Морская сказка", компотнице „Свидание" и других внимание художницы

сосредоточено на росписи. Большие плоскости сосудов Окулова использует для развернутого повествовательного сюжета.

З.В. Окулова. Ваза «Морская сказка», 1972

З.В. Окулова. Ваза, чайник, маслёнка, 1972



Фарфор, подглазурная роспись
Автор: З. В. Окулова, 1968 г., 1977 г.

Статуэтка «Знамя Победы». Автор: З. В. Окулова, 1979 г.

Чайник «Большой мак».
Автор: З. В. Окулова, 1972 г.



В 1970-е годы серьезно занялись творческой работой и мастера
промысла- старейший модельщик В.С. Кустарев, живописцы И. А.
Хазова, В. И. Авдонин и другие. В. Кустарев — потомственный
гжелец, более тридцати пяти лет работающий на промысле
скульптором-моделыщиком. Его профессия является одной из
важных на производстве, от квалификации модельщика, его острого
глаза, твердой руки, тонкого чутья и вкуса зависит не только
техническое качество изделий, но во многом и художественный
облик, пропорции сосудов, четкость силуэтов, общий абрис. По
существу, модельщик является соавтором художника, по-этому нет
ничего удивительного в том, что В. Кустарев со временем стал
создавать самостоятельные работы. В настоящее время на счету В.
Кустарева немало творческих работ, лучшие из которых
выпускаются массовым тиражом. Его формы всегда удобны,
полезны и необходимы в быту. Это вазы, бокалы, чайники, солонки,
наборы чайной и кофейной посуды. На высоком профессиональном
и эстетическом уровне сделаны кофейный набор, расписанный Г.
Дунашовой, кофейный сервиз, ваза „Ландыш" и ваза с зубчатым
краем, расписанные И. Хазовой.

Скульптор - модельщик В.С. Кустарев в модельной мастерской. 
Фарфоровый участок, д. Турыгино



С каждым годом все интереснее работает И. Хазова - одна из лучших
„писарих" промысла, она мягкий и лиричный живописец. На Гжельском
промысле мастерица длительное время выполняет живописные работы
золотом, где требуется особая легкость руки, тонкое чувство материала.
Самостоятельным творчеством И. Хазова, как и В. Кустарев, занимается с
середины 1970-х годов. Вначале это были робкие, несовершенные
цветочные композиции, но подкупающие искренностью, любовью к
материалу. Одной из первых работ, в которой автор создал и форму, и
роспись, была сахарница коническая со слегка отогнутым краем и двумя
ручками. Затем появились бокал, вазы, кофейный набор и прочее. С
каждой новой работой формы предметов становятся конструктивнее,
„крепче", роспись смелее, сочнее, красочнее. Отличительная
особенность росписей Хазовой - мягкость, бархатистость, тончайшие
градации цвета.
В. И. Авдонин много лет был живописцем на Кузяевском фарфоровом
заводе. В Гжельском объединении он работает живописцем творческой
группы, тиражируя небольшими сериями собственные образцы. Мастер,
досконально знающий особенности фарфора, систематически
занимается творческой работой. Он тяготеет к сложным элементам
пластики форм и декора, украшает предметы посуды Фигурным краем,
лепными гребешками, завитками, ажурной профилировкой. Его роспись
строится на сочетании растительных и геометризованных мотивов, где
доминантой являются тончайшие цветочные букеты, объемные,
трепетные, изысканные. В течение нескольких лёт мастер работает над
большим многопредметным сервизом „Праздничный". Это
действительно нарядный набор чайной посуды, где наряду с кобальтом

применяется фоновое письмо растворами солей кобальта.
Авдонин Василий Иванович

Хазова Ираида Алексеевна

Авдонин В. И. Пельменница

Хазова И.А. Сервиз



Хазова И.А. Каминные часы

Хазова И.А. Кофейный сервиз «Вьюнок»

Хазова И.А. Чайный сервиз «Клеверок»

Хазова И.А. Лоток с ручками



Авдонин В. И. Кружка ажурная Авдонин В. И. Набор для коньяка



Симонов С.М. Сервис «Мария». Гжель

Розанов В.Г. Яйцо на подставке
«Храм Христа Спасителя»

Селивёрстова Г.И. Маслёнка
«Весёлая семейка»

Гжель сегодня — это керамическая столица, это промысел,
сохранивший самобытные традиции, преемственность поколений,
создавший свой современный художественный стиль, имеющий
художественную школу, кадровое образование и являющийся
частью культурного достояния России.
Сине-белая роспись удачно вписалась в культурный код русской
ментальности — сочетание синего неба, белых церквей и золотых
куполов (в современной гжельской росписи часто используется
золочение). Но главный стилеобразующий элемент — это
фирменный кистевой «мазок с тенями», способной создавать
множество тончайших градаций синего цвета.

Перунова В., Перунов А. Светильник
«Зимовье»



Спасибо за внимание! 

Научная библиотека УлГТУ 
Кто придумал этот дым?
Белый с темно голубым,
Вечной тайны наяву,
Легкость пуха на ветру.
Кто взял кисть и обмакнул,
В кобальт синий. Протянул,
Сквозь века и миражи,
Радость солнечной души.
Роспись чашек и платков,
Крылья легких мотыльков.
Словно отворят врата,
В те заветные места,
Где Царевна-лебедь ждет,
Когда суженный придет.
Где над полем васильков,
Звон летит колоколов,
Светлой глубиной маня.
Роспись вечная твоя.                                       

И. Клочкова


