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Народный художник Республики Беларусь Леонид  Щемелев начал свой творческий 
путь в 1960-х  гг. – в эпоху становления новых выразительных тенденций в белорусском 
изобразительном искусстве. Палитра красок Л. Щемелева – не воспроизведение натурной 
окраски предметов, фонов и фигур, а цвет чувства, цвет размышления о том, как оптимально 
красочно выстроить композицию: то ли на созвучии колорита, то ли на контрасте основных 
цветов, который, в свою очередь, может привести к удивительной гармонии всей образной 
системы картины.

В творчестве Л. Щемелева цвет небесный, цвет белорусского неба изначален. Он по-
является одновременно и как краска неба над головой, и как «отвлеченная синева иных на-
чал» [1, с. 250], которая сливается в сознании со всем высшим и прекрасным в жизни. Такое 
восприятие синего, голубого цвета как чего-то символически равнозначного добру, красоте, 
идеалу сохраняется у художника всегда и не приносится в жертву никаким суетным интере-
сам иных цветов, исключая, может быть, белый.

Много значит в картинах Щемелева небо – в общем аккорде отражения состояния при-
роды или настроения картины в целом, в сотворении живописью цветозвука, откликающе-
гося в человеке. Оно у художника разное: от темно-синего, холодно-серого, изумрудного, 
сложно-фиолетового до пепельно-оливкового или звонко-охристого с полосами спокойно 
мягких или летучих облаков. Небо у него бывает опрокинуто в гладь реки, расцвечивая ее 
калейдоскопом бликов лазури, синевы. Бывает чистым-чистым, без единой морщинки, разве 
что только одинокий месяц тоскует в глубине огромного небесного пространства – «Теплый 
вечер» (1995 г.), «Зима в Пинске» (1996 г.), «Острошицкое озеро» (1989 г.), «Вечерний Ра-
ков» (1998 г.), «Новогрудок» (2000 г.) [1, с. 250].

Небесный синий (голубой) цвет как цвет основополагающий преобладает во многих 
произведениях художника, и не только в пространстве неба. Цвет голубого снега, цвет-
метафора как отзвук «иных начал» имеет, например, особое духовное предназначение в кар-
тинах «Неожиданность» (1995 г.), «Вьюга» (2001 г.) и «Речка Свислочь» (2001 г.) [1, с. 251]. 
Он является основным выразительным камертоном произведений Л.  Щемелева, значение 
которого, на наш взгляд, близко к пониманию синего в христианской традиции. 

С давних времен в христианстве существует особое отношение к синему цвету. В За-
падной Европе в средние века он считался самым трансцендентным и нематериальным.  
У Псевдодионисия синий символизирует непостижимые тайны и вечную божественную ис-
тину, понимается как символ неба, обиталище горних сил. «Эмоциональная ценность голу-
бого даже вытесняет постепенно ценность античного и византийского пурпура…» [2, с. 84]. 
Синий цвет, в отличие от других, лишен амбивалентности. Его значение едино и устойчиво, 
как вечность, которую он символизирует. Созерцание божественных и царственных цветов 
возвышает дух средневекового человека, внушает ему благочестивый строй мыслей.

Созерцание иконы – бесспорно сакральный акт, который был бы невозможен без осо-
бого настроения этой иконы, которое определяется светом и цветом. Цвет дается в иконе 
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локально, его границы строго определены границами предмета, взаимодействие цветов 
определяется на семантическом уровне [3, с. 28]. Выразительные соотношения локальных 
тонов в портретах Л. Щемелева наводят на прямые реминисценции с колористическим стро-
ем христианской культовой живописи.

Сам художник с благоговением относится к искусству русской иконописи, но считает, 
что для творца главным является разумное осмысление цвета. Универсальных символиче-
ских значений каждого цвета для него не существует. Художник испытывает восторг перед 
предметом, и это дает толчок к цветовым поискам в картине. 

Литература
1. Крепак, Б. Краски и ритмы времени / Б. Крепак. – Минск: Мастацкая літаратура, 2005.
2. Миронова, Л.Н. Цветоведение / Л.Н. Миронова. – Минск, 1984.
3. Языкова, И.К. Богословие иконы / И.К. Языкова. – М., 1995.

ГУСТАВ КЛИМТ: ЖЕНСКИЙ ОБРАЗ ИНТЕРЬЕРА СЕЦЕССИОНА

Л. Сафина (ГИУСТ БГУ)
Научный руководитель: 
кандидат архитектуры, доцент И.Н. Духан

Архетип женского образа, отраженный во множестве проявлений (от сказочных и ми-
фических существ до реальных земных девушек), существующий вне эпохи и пространства 
(от библейских героинь, египетских правительниц до современниц художника), вне возрас-
та и времени (от младенчества до дряхлости), является основой наследия Густава Климта 
(1862–1918), которое востребовано и в настоящее время. Именно поэтому мотивы его работ 
наиболее часто воспроизводятся в mass media в рекламных или декоративных целях, а «Пор-
трет Адели Блох-Бауэр I» (ее называют также «Золотая Адель» и «Австрийская Мона Лиза») 
вошел в десятку самых дорогих картин, проданных за последнее столетие со стоимостью  
в 135 миллионов долларов [3]. Роль неповторимого мастера декоративного портрета, совме-
щающего реальность и узнаваемость женского образа с нарциссизмом элитарного искусства, 
манерная изысканность техники принесли Г.  Климту славу еще при жизни. Символичны  
и названия картин: «Три возраста женщины», «Голая истина» и др. Портреты более поздне-
го периода (1913–1918) хранят ауру «рассыпающейся» красоты и хрупкой женственности  
в каждом запечатленном мгновении. Орнаментальность, пластичность форм и линий, много-
цветие и блеск живописи легко узнаваемы и магнетичны так же, как знаменитая климтовская 
доминанта грации. 

Контрапунктом востребованной и признанной творческой деятельности Климта явля-
ется работа по оформлению интерьеров и организации пространства. Начиная творческую 
деятельность как театральный художник, Г. Климт осуществлял потолочную роспись в Уни-
верситете и Городском театре Вены, работал над витражами Votiv Kirche. Оформление лест-
ницы и межколонных пространств в музее истории искусств Вены демонстрирует гипер-
рафинированный стиль, продолживший свое развитие в последующих работах художника. 
Сфокусировав внимание на более поздних грандиозных декоративных фресках и интерьер-
ных работах Г. Климта, можно уловить, что именно эта работа стала своеобразным пово-
ротным пунктом. 

В 1902  г. для выставки Сецессиона Г.  Климт создает величественный Бетховенский 
фриз, превзошедший других современников-творцов модерна силой философской идеи, по-
зволяющей определить способность человека страдать и выжить в реальном мире. Г. Климт 
создал работу, соответствующую по мощи «Девятой симфонии Бетховена», где визуализа-
ция метафизического контента была выражена графическими средствами с использованием 
плоского линейного двухмерного стиля. В масштабных росписях главного холла (панно раз-


