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Аннотация
Современное искусство – вызов для публики. Его

знаковые работы – сваренные, слипшиеся в «поцелуе смерти»
пистолеты (Ребекка Хорн), «Автопортрет» Марка Куинна из
5 л его собственной замороженной крови, большая акула
в формальдегиде (Дэмьен Хёрст). Современное искусство
шокирует и восхищает, но никого не оставляет равнодушным,
художники применяют необычные материалы, препарируют
привычные жанры. Что такое «социальная практика», «искусство
без произведений искусства»? Ответы в тетради.
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Преувеличения,

противоречия, крайности
 
 

Вступление
 

«Современное искусство – не искусство и не  современ-
ное, ибо нет искусства без критики, а  критики без крите-
риев» – утверждает Костас Мавракис, философ, искусство-
вед, автор книги «Защитить искусство, чтобы спасти циви-
лизацию» (2009). А Джилло Дорфлес, известный итальян-
ский дизайнер, художник, критик, полагает, что сегодня речь
идет не о произведениях искусства, а о фетишах. Профана-
ция, чепуха, бездумное развлечение кажутся новыми кате-
гориями современного искусства, когда только рынок опре-
деляет ценность произведения, когда критика утратила своё
былое значение, когда изгоняется любое оценочное сужде-
ние, когда на арт-сцене доминирует группа богатых худож-
ников-суперзвёзд – Такаси Мураками, Джефф Кунс, Дэмьен
Хёрст, Маурицио Каттелан.

Странные произведения порой создают современные ав-
торы, всё больше привлекая к  участию зрителей. Афро-
американский художник Уильям Поуп в  костюме супер-
мена ползком добрался от  Нижнего Манхэттена до  Гар-



 
 
 

лема, изредка вступая в  разговор с  жителями Нью-Йорка
(2001). В Ричмонде художница Шерон Флэттери и ее коман-
да в мультимедийных инсталляциях, перформансах расска-
зывают истории, привлекая жителей города, обсуждая с ни-
ми расовые проблемы, насилие, семейные вопросы (2003).
В таких акциях под названием «социальная практика» или
«искусство взаимодействия» принимают участие художники
Филип Паррено, Дуглас Гордон, Пьер Уиг.

В эпоху глобализации современное искусство изменяет-
ся, трансформируется и музей, который с использованием
веб 2.0  технологии больше не  является недоступным свя-
тилищем. А что делать с быстрым устареванием и исчезно-
вением произведений современного искусства? Используе-
мые авторами материалы, новые и непривычные, трудно за-
менить и подправить.

Художники ищут новые способы для изображения реаль-
ности, порой парадоксальные, где искусство ничего не пока-
зывает, скрывает тайну, где возникает «тишина и разочаро-
вание взгляда». Для понимания такого искусства нужен под-
готовленный зритель. Но для его формирования требуются
десятилетия. Все эти позиции исследуются в  десяти элек-
тронных Тетрадях. Речь идёт о новых веяниях в музеях (Тет-
радь пятая), модификациях на художественном рынке (Тет-
радь четвёртая), о проблемах, связанных с вложением в со-
временное искусство, новой ролью зрителей, трансформаци-
ей музеев современного искусства (Тетрадь третья), появле-



 
 
 

нии «искусства взаимодействия», искусства «без произведе-
ний искусства», даже о сложных проблемах сохранения со-
временного искусства в музеях. И о том, почему не понима-
ют современное искусство. Предпринята попытка выявить,
что означает понятие «искусство сегодняшнего дня», в ка-
ких формах оно существует, как воздействует на зрителя.

В наши дни в искусстве, как и в жизни, огромное значение
играет бренд – художника, произведения, музея, коллекци-
онера, оказывающий огромное влияние на отношение к ис-
кусству, его функционирование. И, конечно, картину проис-
ходящего на мировой артсцене раскрывают и дополняют яр-
кие, противоречивые, зрелищные или радикальные выстав-
ки модернистских и современных зарубежных художников
в музеях мира и в Москве (Тетрадь седьмая), демонстриру-
ющие новые тенденции, актуальную проблематику в «искус-
стве сегодняшнего дня».

В нашей стране в силу особых обстоятельств, в отличие
от западной модели, искусство в ХХ начале ХХ1 столетия
развивалось по иному пути, художественный рынок сформи-
ровался поздно, механизмы функционирования игроков ар-
тсистемы – художников, кураторов, критиков, коллекционе-
ров, музеев, галерей, художественного рынка – не прояви-
лись так ярко. Поэтому новые тенденции, изменения в со-
временном искусстве рассматриваются на примере западной
модели.

Сегодня художники применяют необычные материалы,



 
 
 

препарируют привычные жанры, порой провоцируют, отвер-
гая существующие нормы и  ценности. Попробуем просле-
дить за этими изменениями и присмотреться, как наруши-
ло установившиеся правила цифровое искусство, как изме-
нился коллаж, что происходит с кичем, что такое «социаль-
ная практика» и что означает «искусство без произведений
искусства». А как влияет на функционирование искусства,
на жизнь нашу такое модное понятие как бренд – художника,
произведения, музея, коллекционера? И, наконец, что про-
изойдёт, если каждый превратится в критика?



 
 
 

 
Искусство «без

произведений искусства»
 

Сегодня визуальное искусство переживает глубокий кри-
зис идентичности, порождающий неоднозначное представ-
ление о нем, выявление множества метафорических значе-
ний, не  согласованных друг с  другом. Произошел раскол
между миром искусства и  реальностью. Поэтому в  наши
дни искусство во  многих своих проявлениях оказывается,
на первый взгляд, чуждым человеку, который не в состоянии
постигнуть его язык. Необходим пересмотр критериев суж-
дения об искусстве в свете изменений, произошедших в ре-
зультате появления цифровых технологий, которые вызвали
возникновение новых художественных языков и произвели
революцию в средствах выражения. Манипуляция цифровы-
ми изображениями может производить нечто вроде «визу-
альной мысли» – необычайно гибкой, cnocoбной создавать
пространство в невероятных по диапазону границах, расши-
рять сферу творчества и порождать произведение искусства.
Цифровые технологии обнаруживают новаторский потенци-
ал, который может изменять не только средства, но и сущ-
ность искусства.

Фундаментальное различие между традиционными ин-
струментами, материалами (кисть, уголь, карандаш), ремес-
ленным продуктом и продуктом технологии в том, что новые



 
 
 

цифровые средства возникают главным образом благодаря
тому, что обладают своим «разумом» – довольно сложными
программами, которые пользователь, в данном случае циф-
ровой художник, должен освоить. Использование техноло-
гий открывает перед художниками новые возможности осо-
знания мира, новый способ общения с реальностью, типич-
ный для современного общества.

Экспериментирование, характерное для авангардистских
движений XX века, исчерпало себя, в  то время как с  по-
мощью компьютерной технологии можно было с легкостью
актуализировать культурные и  формальные контаминации
между разными языками. И появилось искусство, бытующее
на границе между функцией и реальностью в огромном теле-
матическом пространстве, где возникают чувства и эмоции,
которыми раньше искусство не оперировало.

Одна из  главных характерных особенностей цифровых
технологий – их визуальная, а не текстуальная основа. По-
этому они находятся в центре коммуникации и их образы
разрабатываются по тому же принципу, как в кино и на те-
левидении. В основе коммуникации цифровых технологий
оказываются те  же понятия «смотреть», «воспринимать»
и «разрабатывать».



 
 
 

 
Цифровое искусство

 
Виртуальные произведения основаны на  симуляции ре-

ального с помощью электронных средств. Продукт изощрен-
ной технологии, цифровое художественное творчество – ре-
зультат гибрида «человек-машина». Технология в настоящее
время – не только средство для спецэффектов, что можно
видеть во многих произведениях цифрового искусства 1980
—1990-х, она способствует установлению новых коммуни-
кационных культурных процессов.

Корни манипуляции технологиями следует искать в кон-
цептуальном искусстве, отказавшемся от реальной и статич-
ной предметности. Для понимания этого искусства необ-
ходимо, чтобы зритель идентифицировал как художествен-
ный процесс деконтекстуализацию неэстетического предме-
та, превращенного в  искусство благодаря демиургической
деягельности художника. Подобные концепции характерны
для движений прошлого столетия, начиная с исторического
авангарда. В дадаизме поэтика случайности вынуждает зри-
теля к новому прочтению обычного предмета, извлеченного
из банальной повседневности и сакрализованного благодаря
вмешательству художника. То же самое прозвучало и в поп-
арте, и в «новом реализме».

А  в  «живописи действия» потребителя призывают ин-
терпретировать жест художника, учитывая его абсолютную



 
 
 

индифферентность по  отношению к  конечному продукту,
значимому только в своем становлении. Наконец, в 1960-е
в хэппенинге, боди-арт, лэнд-арт содержание все больше ни-
велируется, вплоть до его полного исключения, виртуализа-
ции. И тогда появляется искусство, которому удается обой-
тись «без произведений искусства».

Такой переход постепенно дематериализирует произве-
дение, радикально его концептуализирует, пока наконец
не  превращает в  трансисторию, временную и  эфемерную,
в  событие, от  которого останется лишь документальный
след в форме видео, фильма, фотографии. Иными словами,
в нечто виртуальное, больше не существующее в реальном
мире. Этими нематериальными и несуществующими работа-
ми нельзя обладать. Можно сохранить лишь их технологиче-
ски выстроенный след. Феномен концептуального искусства
остается чуждым по отношению к социокультурной реаль-
ности своего времени и во многом является предшественни-
ком виртуального искусства, понимаемого как непредметное
высказывание, как коммуникативный поток, как коллектив-
ное событие, которое надо понять.

На пороге культурного изменения, кибернетизации кол-
лективного разума цифровое искусство продлевает совре-
менность. Новые технологии расширяют восприятие нефи-
зических, нематериальных предметов. Это неизбежно при-
водит к кризису самой концепции искусства, функциониру-
ющей сегодня, к дихотомическим отношениям между тра-



 
 
 

диционным и цифровым искусством. Цифровые технологии
меняют наше восприятие реальности и искусства, снимают
конфликт между разными формами изображения.

Есть мнение, что огромный потенциал коммуникаци-
онных возможностей цифрового произведения понижает
его культурную ценность. Разрешить эту проблему помо-
жет лингвистическая зрелость в  области новых цифровых
средств, это повысит эстетическую ценность цифрового ис-
кусства и позволит интерпретировать его на основе опреде-
ленных эстетических критериев. И  тогда цифровое искус-
ство сможет стать привилегированным знаком современно-
сти.

Возможно, когда-нибудь на стенах домов и галерей вместо
картин появятся мониторы, в которых коллекционеры будут
хранить свои собрания файлов.

Какова коммерческая ценность произведения цифрового
искусства, являющегося лишь информативным кодом? Как
его хранить? Есть ли статус уникальности у произведения,
которое можно легко копировать? Возможна  ли собствен-
ность на нечто абстрактное и дематериализованное? Экспер-
ты пытаются найти ответы на эти вопросы. Современность
как проявление напряжения, любопытства, устремленности
способна трансформировать «кризис ценностей» в процесс
обновления. Но вероятно, что и у цифрового искусства ко-
гда-нибудь возникнет свой кризис.

Главное проявление современной коммуникации – взаи-



 
 
 

модействие творчества, знания и художественных практик.
Несомненно, мы присутствуем при появлении новой фор-
мы ремесла – технологического. А посредником между ис-
кусством, художником, наукой, знанием, рынком и новыми
технологиями становится лаборатория современного искус-
ства, заменившая сегодня мастерскую эпохи Возрождения.
Произведение возникает в результате ремесленного, научно-
го, технологического и экономического процесса. А лабора-
тория современного искусства будет посредником в творче-
ском процессе между изначальной идеей художника и ее ма-
териализацией.

В  окружающем мире появляются новые действующие
лица: предприятия, институты, художественные практики,
для которых характерны пересечения, порожденные взаимо-
действием искусства, науки, экономики, новых технологий
и обществ. Эра компьютеров и информатики открывает но-
вые способы выражения взаимосвязи, введения технологи-
ческих процессов в искусство. Это позволяет устанавливать
новые профессиональные и социальные сети внутри сферы
искусства – между художниками, биеннале, покупателями,
зрителями, галереями, музеями…

Главная особенность искусства начала XXI века – его гло-
бальный характер. Это искусство выходит за  пределы как
арт-сцены, так и интернационального сотрудничества между
художниками и институтами. Оно функционирует подобно
экономическим системам развития в эру глобального капи-



 
 
 

тализма.
Применение новых технологий придало искусству

междисциплинарный характер, открыло неограниченные
и  неожиданные возможности, превратив художественный
процесс в постоянный поиск нового, исследование разных
техник, методов, с помощью которых художник «структури-
рует свою идентичность». Появились новые персонажи, ко-
торые обнаружили в новых технологиях мощный потенци-
ал. На интернет ориентированы галереи, аукционные дома,
по интернету можно покупать и антиквариат, и современное
искусство. На виртуальных выставках произведения тради-
ционных художников сливаются с работами художников-но-
ваторов. В результате происходит интересное смешение жи-
вописи и цифровой фотографии, анимации, короткометраж-
ных фильмов, скульптуры, видеоарта и т. д. Социальные сети
и сервисы Facebook, Fotolog, Flickr, Youtube благоприятству-
ют презентации клипов, короткометражных фильмов, фото,
видео.

Художники создают блоги и сайты, показывают свои ра-
боты и ищут покупателей. Так появляется магазин искусства
без посредников. Крупные музеи стремятся привлечь зрите-
ля виртуальными прогулками по залам и выставкам. В то же
время старинные художественные практики обретают новое
звучание, как у Дэвида Хокни.



 
 
 

 
Эй, вы смеетесь надо мной?

 
Серьезный настрой не всегда приветствуется в искусстве.

Коррупция, войны, насилие – невеселые темы. Но иногда ху-
дожник стремится освободиться от драматических сюжетов
и с помощью иронии и сарказма поведать о чем-то другом.
Нет ничего нового в  такой перемене позиции. Достаточно
вспомнить хрестоматийные примеры: «Джоконда» Леонар-
до да Винчи и «Фонтан» (1917) Марселя Дюшана. Художни-
ки часто смотрят на мир с неожиданной точки зрения, чтобы
высветить необычные ситуации или противостоять консер-
ватизму существующих социальных норм, систем и мышле-
ния. И находят альтернативные приемы и подходы, исполь-
зуя юмор, иронию, пародию, сатиру, сарказм. Создание пер-
спективы, искажающей нормальное видение мира, порожда-
ет ситуации, которые следует рассматривать с разных пози-
ций.

Смех, ирония, возникающие из  подобных искажений,
действуют как светопроницаемый фильтр, смягчающий
остроту непосредственной конфронтации с чем-то неприят-
ным. Смех избавляет от стресса, напряжения, ужаса. В ХХ-
начале ХХ1 веках смех, юмор стал эффективным инстру-
ментом для интерпретации происходящих событий в обще-
стве, с его нормами, моралью, условностями, равновесием.
Возможно смех является аллергической реакцией на насле-



 
 
 

дие модернизма. Классическое искусство прошлого столе-
тия сегодня кажется слишком высоким, серьезным, месси-
аническим. А современное искусство, наоборот, стремится
создавать предметы на более низком, более знакомом уров-
не, в более коммерческом ключе. Художники черпают вдох-
новение в каламбуре, шутках, фарсах, клоунаде, комиксах,
комедии.

Ричард Принс с 1986-го создает серию картин «Грустные
шутки»: «Я никогда не имел ни пенни за свое имя, поэтому
изменил его». Он – автор картин, «перерисованных» комик-
сов. «Я не считаю, что делаю смешную работу. Шутки смеш-
ные, картины – нет» – говорит он. Обращаясь к смеху, иро-
нии, художники разных поколений вступали в диалог с про-
шлым. В традиции Оноре Домье Эд Рейнхардт в 1940-начале
1950-х рисовал сатирические комиксы для журналов. На од-
ном десять свиней (арт-критики) собрались для обсуждения
бизнеса в искусстве. В серии инсталляций «Диалоги» Майк
Келли раскрутил ту же идею, располагая на полу тряпичных
кукол, ведущих художественно-теоретические дискуссии.

И получаются смешные, сатирические, нелепые работы.
Часто смех в  современном искусстве нервирует, но  редко
бывает плоским, комическое рождает сомнения. Смешное
искусство наполняется жесткой иронией, в нем даже можно
увидеть своеобразное проявление ужаса или горя. Все отвра-
тительное, мрачное, злобное как в зеркале отражается на ли-
це классического клоуна. Вспомним «Пьеро» Пикассо, пси-



 
 
 

хопатических клоунов Брюса Наумана или серию ультрасти-
лизованных, но патетических клоунов Синди Шерман.

Хорошая шутка представляет ценность для современно-
го искусства. Когда в  галерее Хейворд в  Лондоне зритель
собирался уходить после осмотра выставки «Смех на ино-
странном языке» (2008), то обнаруживал картонную короб-
ку у стены. Первая возникшая мысль: упаковщики забыли
ее убрать после размещения экспонатов. Но через несколько
минут металлический голос на английском с грубым япон-
ским акцентом произносит: «Привет, привет. Я – картонная
коробка. Мне нравится быть картонной коробкой, так как я
могу путешествовать по всему миру».

Современное искусство может вызывать смех как работы
Пола Маккарти. Насмешка часто выходит за пределы уста-
новленных норм, как в работах Маурицио Каттелана: воско-
вые мальчики, подвешенные на дереве в Милане, выглядели
настолько правдоподобно, что жители города потребовали
снять их, ибо «это было невыносимо». За последние 20 лет
среди наиболее значимых работ с  использованием юмора
следует назвать фарфоровые скульптуры «Майкла Джексо-
на» (1988) Джеффа Кунса, восковую фигуру «Папы, пора-
женного молнией» («Девятый час, 1999), Каттелана, произ-
ведения Хёрста. К  смешному искусству относятся с  подо-
зрением. И все же юмор в современном искусстве предста-
ет более эффективным, когда он едкий, сомнительный, рож-
дает страх, тревогу. Многие художники чувствуют себя ком-



 
 
 

фортно в  комических «зонах» искусства, поскольку смех,
ирония, юмор благоприятствуют своеобразной интерпрета-
ции политических, социальных, культурных проблем. Пауль
Вандерберг в скульптуре «Пара, которая смотрит по ТВ суб-
ботний вечерний фильм» (1969) использовал идею превра-
щения персонажей в овощи перед экраном телевизора, бук-
вально заменяя пару людей двумя морковками, расположив-
шимися в кресле. Простая идея оригинально реализована.
Это также комментарий слишком комфортного, слишком
бездушного, растительного состояния многих американцев
в 1969-м, когда в войне во Вьетнаме погибли многие амери-
канские солдаты.

Смех никогда не бывает безобидным – Фрейд, Бергсон.
Смех обезоруживает, снижает боль, дает разрядку, смягча-
ет эмоциональную нагрузку. Крупная фигуративная скульп-
тура «В угол» (1998) Хуана Муньоса состоит из двух дере-
вянных скамеек, на которых расположились семь монохром-
ных резиновых фигур. Похожие на азиатов мужские персо-
нажи, чуть меньше натуральной величины, одетые в одина-
ковые брюки и длинные пиджаки, представлены в состоянии
истерического смеха. Возникают разные версии прочтения:
возможно они пришли на футбольный матч или цирковое
представление. Но они явно над чем-то смеются. И тогда вы
обнаруживаете, что их лица странно идентичные и возможно
это шутка, насмешка над зрителем. На выставках скульптуру
устанавливают таким образом, что фигуры обращены лицом



 
 
 

в угол и зритель может обойти скамейки. Крайняя веселость
персонажей при явном отсутствии причины смеха провоци-
рует различные реакции у публики: от озадаченности до тре-
воги. И вдруг появляется ощущение, что это вы – предмет
наблюдения и насмешки. Постоянно смеющиеся фигуры вы-
глядят почти угрожающими.

Смех  – визитная карточка китайского художника Ю
Миньцзюня, который стал знаменитым 18 лет назад, благо-
даря выставке на Венецианской Биеннале (1999). Почти все
его персонажи улыбаются, даже построенные в ряд осужден-
ные и взвод карателей. Смеется и обезглавленный человек,
держащий голову в руках. Смех как маска? В Китае суще-
ствует защитная стратегия смеха – хохот во все горло. За все-
ми персонажами Ю Миньцзюня скрывается острая, завуа-
лированная критика китайского общества, прошлого и со-
временного. Он использует смех, чтобы подчеркнуть жесто-
кие реалии жизни в Китае. «Веселье доступно всем» – гово-
рит художник. «Когда долго рассматриваешь мои картины,
возникает ощущение, что это проявление грусти и  боли».
Смех в Китае – вежливый способ скрыть свое замешатель-
ство. Со своими смеющимися персонажами Ю Миньцзюнь
создал пространство свободы, которое он успешно применя-
ет для материализации своих фантазий.

В комическом есть нечто эфемерное и исчезающее. Смех
позволяет дистанцироваться от  тяжелых последствий про-
исходящих в  мире драматических событий, сложных, бо-



 
 
 

лезненных ситуаций. Многие считают Каттелана шутником,
но его скорее следует назвать социальным комментатором.
Среди художников, которые смеются, – Эрвин Вурм, Сара
Лукас, братья Динос и Джейк Чапмэн., П.Г.Ромеро… Каж-
дый в  своей манере, с  неповторимыми интонациями. Се-
годня смех провоцирует отчуждение, необходимое для на-
смешки над такими понятиями как добро и зло, богатство
и бедность, цивилизация и варварство. Такая асимметрия –
возможная причина для избрания художниками изощрен-
ных стратегий издевательства. Так многие художники на-
смехаются над экзотическими мифами, которые включают
в  свои дискурсы мультикультурализм. В  наши дни перед
угрозой новой мировой войны, терроризма и  насилия об-
ращение художников к комическому восстанавливает утра-
ченную связь с миром. Смех как инструмент для передачи
чувства различия обретает особенно важное значение в на-
ши дни, когда общества все больше открыты для вхожде-
ния, восприятия других культур. Поэтому многие художни-
ки концентрируются на юмористических особенностях сво-
их культур и трудностях межкультурной коммуникации.



 
 
 

 
Бренд в современном искусстве

 
Бренд художника – не просто ярлык, логотип или подпись.

Это один из мощных маркетинговых инструментов, имею-
щихся в нашем распоряжении. Возьмите акулу, забальзами-
руйте ее, назовите операцию «Физическая невозможность
смерти в голове живущего» и, если вас зовут Дэмьен Хёрст,
сможете заработать 12 млн. долларов.

Является ли сам предмет искусством и следовательно пре-
вращает его исполнителя в художника? Имя художника или
бренд делает его продукцию искусством? Несомненно одно:
когда художник брендирован, арт-рынок стремится принять
как творение искусства любую его работу.
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