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Жүдебаевтің 

ҚҰТТЫҚТАУ СӨЗІ 

 
Құрметті Молдахмет Кенбаевтің шығармашылық әлемін бағалаушылар мен 

өнер сүйер қауым! Ғылыми конференцияға қатысушылар, қонақтар, студенттер! 
Бүгінгі Темірбек Жүргенов атындағы Қазақ ұлттық өнер академиясы «Өнертану» 
факультетінің Ә.Қастеев атындағы Ұлттық өнер музейінде ұйымдастырып отырған 
Қазақ КСР еңбек сіңірген өнер қайраткері, Қазақстанның халық суретшісі, алғашқы 
қазақ кәсіби суретшілерінің бірі, кескіндемеші, педагог, профессор  Молдахмет 
Кенбаевтың 100 жылдығына арналған  «Қазақ кескіндемесінің классигі Молдахмет 
Кенбаев: шығармашылық ізденістер мен көркемдік тұжырымдамалар» атты 
Халықаралық ғылыми-практикалық конференцияға қош келдіңіздер! 

Молдахмет Кенбаев – қазақ бейнелеу өнеріндегі дара тұлға. Оның 
шығармашылығы кеңестік дәуірмен тұспа-тұс келіп, сол кезеңдегі социалистік 
реализм ағымына бейімделсе де, ол ұлттық нақышты, этнографиялық сипаттарды 
өз еңбектерінде шебер ұштастыра білді. Суретшінің бейнелеу өнеріндегі бағыты кең 
көлемді тақырыптарды қамтыды: тарихи композициялар, тұрмыстық көріністер, 
табиғат пейзаждары және, портрет жанры.  

Қазақстанның халық суретшісі, қазақ өнерінің асыл тұлғасы Молдахмет 
Кенбаевтің 100 жылдық мерейтойы – бұл үлкен оқиға, еліміз үшін маңызы зор тарихи 
кезең. Молдахмет ағамыздың шығармашылығы – қазақ халқының бай мәдени 
мұрасының жарқын көрінісі. Оның өнері талай ұрпақтың жүрегіне жол тапты, ал 
туындылары ұлттың рухани байлығы мен мәдениетін арттыруға зор үлес қосты. 

Молдахмет Кенбаевтің туындылары тек қана көркем өнер емес, сонымен қатар 
халықтың ғасырлар бойы жинақтаған тәжірибесін, ұлттық салт-дәстүрлерін, рухын 
бейнелейді. Оның жұмыстарының терең мағынасы, бояулардың мәнерлігі мен 
композициясының ерекше ұқыптылығы әрқайсымыздың жан дүниемізді тербетіп, 
ұлтымыздың тарихына деген құрметімізді арттырады. 

Бүгін, оның шығармашылығы мен өмірін еске алып, ұлы суретшіміздің рухына 
тағзым ету – біздің міндетіміз. Молдахмет Кенбаевтің артында қалдырған мұрасы 
ұрпақтан-ұрпаққа жалғасып, өнер әлемінде оның есімі мәңгі сақталатын болады. 

Молдахмет Кенбаевтің 100 жылдық мерейтойы қарсаңында шығармашылық 
табыстар мен мол бақыт тілей отырып, оның отбасына, жақындарына және барлық 
өнер сүйер қауымға зор денсаулық, амандық және табыс тілейміз! 

Ұлы тұлғаның аты мәңгілік өнер тарихында қалары сөзсіз. Сіздерді құттықтай 
отырып, ұлы суретшіміздің есімімен мақтанамыз! Сіздерге жемісті пікірталастар мен 
жаңа жетістіктер тілеймін! 
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ПРИВЕТСТВЕННОЕ СЛОВО 

Ректор Казахской национальной академии искусств 
имени Темирбека Жургенова 

Уважаемые ценители творческого мира Молдахмета Кенбаева и любители искусства! 
Участники научной конференции, гости, студенты! 
Сегодня в Национальном музее искусств имени А. Кастеева при факультете 
искусствоведения Казахской национальной академии искусств имени Темирбека Жургенова 
проводится международная научно-практическая конференция, посвященная 100-летию 
Заслуженного деятеля искусств Казахской ССР, Народного художника Казахстана, одному 
из первых казахских профессиональных художников, живописца, педагога, профессора 
Молдахмета Кенбаева на тему «Классик казахской живописи Молдахмет Кенбаев: 
творческие поиски и художественные концепции»! 

Молдахмет Кенбаев — выдающаяся личность в казахском изобразительном искусстве. 
Его творчество совпало с советским периодом, и хотя оно было связано с течением 
социалистического реализма того времени, тем не менее, он мастерски сочетал в своих 
работах национальные мотивы, этнографические черты. Направление живописи художника 
охватывало широкий спектр тем: исторические композиции, бытовые сцены, пейзажи и 
портретный жанр. 

100-летний юбилей Народного художника Казахстана, драгоценного деятеля 
казахского искусства Молдахмета Кенбаева — это важное событие, значимое историческое 
время для нашей страны. Творчество Молдахмета Кенбаева — яркое воплощение богатого 
культурного наследия казахского народа. Его искусство затронуло сердца многих поколений, 
а его произведения внесли огромный вклад в духовное обогащение и культурное развитие 
нации. 

Работы Молдахмета Кенбаева — это не только произведения изобразительного 
искусства, но и отражение опыта народа, его национальных обычаев и духа, накопленного за 
века. Глубокий смысл его работ, выразительность красок и особая тщательность композиции 
трогают наши сердца и усиливают уважение к истории нашего народа. 

Сегодня, вспоминая его творчество и жизнь, мы обязаны отдать дань уважения 
великому художнику. Наследие Молдахмета Кенбаева будет передаваться из поколения в 
поколение, а его имя навсегда останется в мире искусства. 

В преддверии 100-летнего юбилея Молдахмету Кенбаеву желаем творческих успехов 
и большого счастья, а также здоровья, благополучия и удачи его семье, близким и всем 
ценителям искусства! 

Имя великого мастера неизменно останется в истории искусства. Поздравляем вас и 
гордимся именем нашего великого художника! Желаем вам плодотворных дискуссий и новых 
достижений! 
 
 

 
 



 

 

 

WELCOME SPEECH 

Rector of the Temirbek Zhurgenov Kazakh 
National Academy of Arts 

 
Dear admirers of Moldakmet Kenbaev’s creative world and art enthusiasts! Participants 

of the scientific conference, guests, and students! 
Welcome to the international scientific and practical conference titled "Moldakmet 

Kenbaev – A Classic of Kazakh Painting: Creative Explorations and Artistic Concepts", 
dedicated to the 100th anniversary of Moldakmet Kenbaev, People's Artist of the Kazakh SSR, 
National Artist of Kazakhstan, one of the first Kazakh professional painters, painter, educator, 
and professor, organized by the Art History faculty of the T. Zhurgenov Kazakh National 
Academy of Arts at the A. Kasteev National Art Museum! 

Moldakmet Kenbaev is a unique figure in Kazakh visual arts. His work, coinciding with 
the Soviet era, adapted to the style of socialist realism of that period, but he skillfully blended 
national motifs and ethnographic elements in his works. The themes of the artist's paintings 
were wide-ranging, covering historical compositions, domestic scenes, nature landscapes, and 
portraits. 

The 100th anniversary of Moldakmet Kenbaev, the People's Artist of Kazakhstan and a 
precious figure in Kazakh art, is a significant event and a historically important period for our 
country. Kenbaev's artistic legacy is a brilliant reflection of the rich cultural heritage of the 
Kazakh people. His art has touched the hearts of many generations, and his works have made 
a tremendous contribution to enhancing the spiritual wealth and culture of our nation. 

Moldakmet Kenbaev's works are not only fine art, but they also depict the experience, 
national traditions, and spirit of the people accumulated over centuries. The profound meaning 
of his works, the expressiveness of the colors, and the meticulousness of their composition stir 
our souls and deepen our respect for the history of our nation. 

Today, as we reflect on his creative journey and life, paying tribute to the spirit of our 
great artist, it is our duty. The legacy left by Moldakmet Kenbaev will be passed on from 
generation to generation, and his name will remain forever in the world of art. 

On the occasion of the 100th anniversary of Moldakmet Kenbaev, we wish his family, 
loved ones, and all art enthusiasts health, well-being, and success in their endeavors! 

It is certain that the name of this great figure will forever be etched in the history of art. 
Congratulations to you all, and we take pride in the name of our great artist! Wishing you fruitful 
discussions and new achievements! 
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Халыков Кабыл Заманбекович  
– проректор по научной работе,  
Доктор филос.наук, профессор 

(kabylkh@gmail.com) 
 

МОЛДАХМЕТ КЕНБАЕВ: ТВОРЧЕСКОЕ НАСЛЕДИЕ В ФОКУСЕ ПРОБЛЕМ 
СОВРЕМЕННОГО ИСКУССТВОВЕДЕНИЯ 

 
Уважаемые участники конференции, искусствоведы, деятели культуры, преподаватели 

и студенты! 
Сегодня мы собрались по знаменательному поводу – открытию конференции, 

посвященной 100-летию со дня рождения выдающегося казахского художника, гордости 
нашего народа – Молдахмета Кенбаева. Это имя, которое золотыми буквами вписано в 
историю изобразительного искусства Казахстана. Его творчество – яркое свидетельство 
безграничной любви к родной земле, глубокого уважения к национальному духу и традициям. 
Каждое полотно, вышедшее из-под его кисти, проникнуто глубоким чувством необъятности и 
красоты казахской степи, богатой истории и самобытной культуры нашего народа. 

В рамках нашей конференции мы всесторонне рассмотрим жизненный и творческий 
путь Молдахмета Кенбаева. В центре нашего внимания окажется его бесценное 
художественное наследие, его место и значение в современном искусстве, влияние на его 
современников, его новаторские поиски и неповторимый стиль. 

Позиционирование казахского изобразительного искусства в условиях метамодернизма 
представляет собой сложную и многогранную задачу, требующую учета как глобальных 
тенденций, так и уникальных особенностей национальной художественной традиции. 
Метамодернизм, с его характерными чертами осцилляции между модернизмом и 
постмодернизмом, искренностью и иронией, надеждой и цинизмом, может стать как вызовом, 
так и возможностью для казахского искусства. 

Вот несколько ключевых аспектов и стратегий для позиционирования казахского 
изобразительного искусства в условиях метамодернизма: 

1. Осмысление и переосмысление национального наследия: 
Искреннее обращение к корням: Метамодернизм допускает искреннее обращение к 

традиционным формам, мотивам и символам казахского искусства, но без наивной 
ностальгии. Важно переосмыслить их в контексте современности, находя новые смыслы и 
интерпретации. 

-Исследование культурной памяти: Казахское искусство может исследовать сложные 
вопросы национальной идентичности, исторической травмы, колониального прошлого и 
постколониального настоящего с позиции метамодернистской чувствительности, сочетая 
эмоциональную вовлеченность с критической рефлексией. 

-Диалог с традицией и инновацией: Поиск баланса между уважением к традиционным 
художественным практикам и экспериментами с новыми медиа и технологиями. 
Метамодернизм приветствует такие гибридные формы. 

2. Использование иронии и саморефлексии: 
Критическое осмысление современности: Казахские художники могут использовать 

иронию и саморефлексию для комментирования современных социальных, политических и 
культурных реалий Казахстана и мира, избегая при этом цинизма постмодернизма, но 
сохраняя критическую дистанцию. 

Игра с идентичностью: Исследование изменчивости и множественности идентичности в 
условиях глобализации через призму национального опыта, используя ироничные или 
меланхоличные подходы. 

 
 
 
 
 



 
 
 
 
 
 
3. Поиск искренности и эмоциональной вовлеченности: 
Возвращение к эмоциональности: В противовес постмодернистской отстраненности, 

метамодернизм допускает искреннее выражение эмоций и чувств. Казахские художники могут 
использовать это для глубокого исследования человеческого опыта, связанного с 
национальной идентичностью, духовностью и природой. 

Создание "новой искренности": Поиск новых форм искренности, которые учитывают 
иронию и критическое мышление, но при этом не теряют эмоциональной глубины. 

4. Активное взаимодействие с глобальным контекстом: 
Участие в международном художественном диалоге: Казахские художники должны 

активно участвовать в международных выставках, биеннале и других культурных форумах, 
представляя свое видение и вступая в диалог с мировым художественным сообществом. 

Исследование универсальных тем через национальную призму: Обращение к 
общечеловеческим темам (любовь, смерть, природа, конфликт) через специфический 
казахский культурный опыт, делая его понятным и интересным для международной аудитории. 

5. Эксперименты с формой и медиа: 
Синтез традиционных и современных техник: Исследование возможностей сочетания 

традиционных казахских ремесел и художественных техник с новыми медиа (видео, digital art, 
перформанс). 

Создание гибридных форм искусства: Эксперименты с междисциплинарными 
проектами, объединяющими различные виды искусства. 

6. Развитие критического дискурса: 
Формирование квалифицированной искусствоведческой критики: Необходимы 

искусствоведы, способные анализировать казахское искусство в контексте метамодернизма, 
используя современный теоретический инструментарий. 

Создание платформ для дискуссии: Организация конференций, круглых столов и 
публикация статей, посвященных проблемам современного казахского искусства в условиях 
метамодерна. Ключевой задачей является нахождение уникального голоса казахского 
искусства в условиях метамодернизма, который бы сочетал глубокое уважение к 
национальному наследию с открытостью к новым формам выражения и глобальным диалогам. 
Позиционирование должно строиться на интеллектуальной честности, эмоциональной глубине 
и критическом осмыслении как прошлого, так и настоящего. Подводя итог нашему 
рассмотрению позиционирования казахского изобразительного искусства в условиях 
метамодернистского дискурса, хочется подчеркнуть, что перед нами открывается не просто 
поле для адаптации, но уникальная возможность для самоопределения и обогащения 
мирового художественного процесса. 

Метамодернизм, с его колебаниями между искренностью и иронией, надеждой и 
скепсисом, предоставляет казахским художникам и искусствоведам плодотворную почву для 
переосмысления национального наследия, исследования актуальных проблем современности 
и поиска новых художественных языков. Мы видим, что искреннее обращение к корням, 
сопряженное с критической рефлексией и экспериментами с новыми формами, может стать 
мощным инструментом для выражения уникального казахского взгляда на универсальные 
вопросы. Ирония и саморефлексия помогут избежать как наивной идеализации прошлого, так 
и циничной отстраненности от настоящего. Важно помнить, что метамодернистский дискурс не 
является жесткой догмой, а скорее предлагает определенную оптику, позволяющую более 
нюансированно воспринимать и интерпретировать художественные явления. В этом контексте 
казахское искусство имеет потенциал не только занять свое достойное место на мировой 
арене, но и внести свой неповторимый вклад в формирование новых художественных смыслов 
и ценностей. 

Дальнейшее развитие метамодернистского дискурса в контексте казахского искусства 
требует активного взаимодействия художников, искусствоведов, кураторов и культурных 
институций. Нам необходимо создавать платформы для диалога, поддерживать 
экспериментальные проекты, развивать критическое мышление и способствовать интеграции 
казахского искусства в глобальный художественный процесс. Уверен, что совместными 
усилиями мы сможем не только успешно позиционировать казахское изобразительное 
искусство в условиях метамодернизма, но и обогатить этот дискурс новыми смыслами, 
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рожденными на перекрестке традиций и инноваций, Востока и Запада. 
Картина Молдакхмета Кенбаева "Ловля лошади" (Асауға құрық салу) в советское время 

олицетворяла целый ряд важных для идеологии и культурного контекста того периода 
аспектов: 

1. Романтизация кочевого прошлого и народных традиций: 
- Уважение к национальным корням; В период поиска национальной идентичности в 

рамках советской многонациональной культуры, обращение к традиционным занятиям 
казахов, таким как коневодство, было способом подчеркнуть самобытность народа, его связь 
с историей и землей предков. 

- Героизация труда (соцреализм в искусстве); 
- Символ свободы и силы; 
- Неукротимый дух: Лошадь в кочевой культуре всегда была символом свободы, 

скорости и силы. Изображение процесса ее поимки могло трактоваться как метафора 
покорения стихии, демонстрация человеческой воли и упорства. 

- Мужественность и ловкость: Всадник, борющийся с сильным животным, воплощал 
образ мужественного, сильного и ловкого человека – качества, которые ценились в советском 
обществе, особенно в контексте освоения новых земель и строительства будущего. 

- Неукротимый дух: Лошадь в кочевой культуре всегда была символом свободы, 
скорости и силы. Изображение процесса ее поимки могло трактоваться как метафора 
покорения стихии, демонстрация человеческой воли и упорства. 

- Мужественность и ловкость: Всадник, борющийся с сильным животным, воплощал 
образ мужественного, сильного и ловкого человека – качества, которые ценились в советском 
обществе, особенно в контексте освоения новых земель и строительства будущего. Также 
можно добавить «эстетизацию быта и культуры», «живописность сцен», «поэтизацию 
прошлого». 

Картина Молдахмета Кенбаева "Ловля белой лошади" (если смотреть с точки зрения 
социологии, то действительно выделяется с акцентом именно на белую лошадь - это важный 
нюанс) вполне могла иметь определенный политический контекст в советское время, хотя и не 
всегда прямой и однозначный. Вот несколько возможных понимании: 

1. Символ чистоты, света и "светлого будущего": 
Белый цвет в советской символике часто ассоциировался с чистотой, светом, началом 

чего-то нового и, конечно, с "светлым будущим" коммунизма. Изображение белой лошади, 
особенно если она представлена как сильная, грациозная и укрощаемая человеком, могло 
подсознательно восприниматься как метафора прогресса и движения к этому светлому 
будущему под руководством советской власти. 

2. Аллегория "покорения" природы и стихии: 
Как и любая картина с ловлей лошади, она могла символизировать покорение дикой 

природы человеком, что соответствовало советскому пафосу преобразования мира и 
подчинения сил природы на благо общества. Белый цвет мог добавлять этому образу особую 
значимость и чистоту намерений. 

3. Национальная символика в новом прочтении: 
В казахской культуре лошадь всегда занимала особое место, но белый цвет мог нести 

дополнительные коннотации. Советская идеология стремилась интегрировать национальные 
символы в общесоветский контекст, придавая им новое, "прогрессивное" значение. Белая 
лошадь могла стать символом обновленной, "просвещенной" нации, идущей по пути 
социализма. 

4. Противопоставление "темному" прошлому: 
В определенные периоды советской истории могла существовать тенденция 

противопоставления "темного", "отсталого" прошлого светлому, прогрессивному настоящему. 
Белая лошадь могла символизировать этот переход, а процесс ее поимки – преодоление 
старых устоев. 

Теперь приведу другую интересную и новую интерпретацию, которая добавляет глубину 
и потенциальную скрытую оппозицию к официальному советскому нарративу. Если художник 
Молдахмет Кенбаев действительно имел такую личную историю и мировоззрение, то 
изображение белого коня, которого невозможно поймать, могло быть подсознательным или 
даже сознательным символом: 

 



 
 
 
 
 
Непокорности и независимости: Белый конь, ускользающий от поимки, олицетворяет 

дух свободы и нежелание подчиняться какой-либо власти, включая советскую. Это могло быть 
отражением личной истории предков художника, их кочевой воли и неприятия внешнего 
контроля. 

Сохранения идентичности: В условиях советской идеологии, направленной на 
унификацию культур, образ неуловимого белого коня мог символизировать стремление 
сохранить национальную самобытность, культурную независимость и память о кочевом 
прошлом, которое не поддается "приручению" или идеологической обработке. 

Недостижимого идеала: Белый конь, как символ чистоты и свободы, мог представлять 
собой некий недостижимый идеал, мечту о подлинной независимости и духовной свободе, 
которая оставалась актуальной даже в условиях тоталитарного режима. 

Скрытого протеста: В эпоху, когда открытое выражение несогласия было опасным, 
искусство часто становилось формой эзопова языка. Образ неуловимого коня мог быть 
завуалированным протестом против давления и контроля со стороны власти, символом того, 
что дух народа невозможно полнос/тью подчинить. 

Таким образом, перед нами стоит важная задача – по-новому осмыслить богатое 
наследие Молдахмета Кенбаева, способствовать популяризации его творчества среди 
молодого поколения, увековечить его имя в истории культуры нашей страны. Я верю, что эта 
конференция внесет значительный вклад в достижение этих благородных целей. 

Уважаемые гости и участники! Желаю вам плодотворной работы, интересных докладов, 
содержательных дискуссий и ценного обмена опытом в рамках этой конференции. Пусть 
искусство Молдахмета Кенбаева продолжает вдохновлять нас и обогащать наш духовный мир!  

 
 

Труспекова Х.Х.,  
кандидат искусствоведения, 

профессор КазНАИ им. Т. Жургенова 
 

КЕНБАЕВ М.С. ИЗ ЛИЧНЫХ ВОСПОМИНАНИЙ О ХУДОЖНИКЕ И ПЕДАГОГЕ 
 
В круговороте бурных социальных потрясений ХХ века, в период проевропейского 

направления развития отечественной культуры формируется целая плеяда замечательных 
мастеров казахского искусства, имена которых станут знаковыми для всех последующих 
поколений. Неистребимое желание постичь высоты иной формы выражения творческой мысли 
создали условия для появления первых профессионалов изобразительного искусства в 
казахской среде (А. Кастеева, А. Исмаилова, братьев К. и Х. Ходжиковых). История жизни и 
творчества каждого из них – это история самой страны, пережившей все ужасы 
государственных переворотов, коллективизации, гражданской войны, голодомора двадцатых-
тридцатых годов ХХ века, наконец, отечественной войны 1941-1945 годов. 

В отличие от первого поколения деятелей искусства, разными путями приобретавших 
художественные навыки, М. С. Кенбаев относится к поколению мастеров целиком и полностью 
сложившихся на фоне диктата советской идеологии в культуре. Он из числа художников 
получивших профессиональную базу подготовки сначала в собственной стране, затем уже в 
Москве. В регионах Центральной Азии в начале прошлого века художественное образование 
европейского образца можно было получить лишь в Ташкенте и Самарканде (1919 г), и только 
в 1938 году в Алма-Ате открывается художественное училище. 

Мое знакомство с художником состоялось в 1977 году в стенах Казахского 
Политехнического института им. В. Ленина (ныне КазПТИ им. К. Сатпаева), куда в 1965 году 
он был приглашен Т. Басеновым на должность заведующего кафедры рисунка и живописи 
архитектурного факультета. И мои личные воспоминания о нем связаны в первую очередь с 
педагогической деятельностью человека, пользовавшегося большим авторитетом. Очень 
скоро мы познакомились и с его творческой лабораторией.  

 
 
В частной же беседе Молдахмет Сыздыкович создавал впечатление человека, с одной 

стороны, осторожного, не очень доверчивого, с другой – крайне отзывчивого и доброго. Он был 
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скуп на язык, но при надобности мог защитить любого из своего окружения. К сожалению, этим 
его качеством не только пользовались, но и злоупотребляли кое-кто из окружения. Будучи 
вхожим во властные круги разного уровня, он мог помогать и отстаивать тех, кто просил его о 
помощи (у нас, как известно, многое решалось кулуарно). Примечательно, что Кенбаев М.С. 
при этом был достаточно настойчивым. Но в большинстве случаев это мирный и, несмотря на 
внешнюю полноту, очень живой и подвижный человек. 

 Стремление помочь и в то же время настороженность, вероятно, идут из его далекого 
детства: хорошо известно, что жизнь никак не баловала их поколение. Прежде всего М. 
Кенбаев - воспитанник детского дома. На моей памяти только одно его личное упоминание о 
причинах, по которым он там оказался: мать, не имея возможности прокормить, вынуждена 
была сдать ребенка в детский дом (о судьбе других детей их семьи мне не известно). Так 
вынуждены были поступать миллионы казахов, потерявшие все средства к существованию 
(если не погибали семьями от голода из-за насильственного отъема скота). Столь жестокое 
потрясение - результат организованной Советской властью коллективизации и его 
последствий для кочевников - голодомора. К сожалению, до сих пор не отрефлексирована 
столь тяжелая страница казахской истории. 

Естественно, такая психологическая травма будет проявляться в творчестве мастера, 
тем не менее Молдахмет Сыздыкович скорее с благодарностью относился к своей жизни в 
детском доме, в стенах которого впервые проявил интерес к рисованию. То, что это серьезное 
увлечение свидетельствует следующий шаг: обучение в Алма-атинском художественном 
училище. Следует напомнить о высоком уровне образования в те годы в стенах училища, 
поскольку был высок профессиональный уровень педагогического состава заведения, 
ориентированного на традиции русской (европейской) реалистической школы 
изобразительного искусства. В дальнейшем обучение в Московском государственном 
академическом художественном институте им. Сурикова, под руководством известного 
советского художника Ф. Решетникова полностью завершило его формирование как 
живописца.  Таким образом М. С. Кенбаев относится к поколению художников, получивших 
профессиональную академическую базу подготовки. И это не могло не отражаться на его 
творческом почерке. 

Однако его произведения отличает та степень свободы выражения, что опирается на 
изменившиеся реалии культурной среды страны середины ХХ века – периода расцвета 
творчества мастера. В конце шестидесятых и в семидесятые годы ХХ века набирают обороты 
увлечения казахских мастеров стилевыми течениями модернизма. Но Кенбаев, отрицая 
прилюдно все «измы», то есть все неформальные течения модернизма, на деле активно 
использовал технику импрессионизма. И не только в этюдах, но и в завершенных композициях 
прослеживаются импрессионистические черты, хотя художник вроде был абсолютным 
приверженцем академизма.  

Рьяное отстаивание основ академизма опирается не столько на страх мастера перед 
государственной идеологией, сколько является логическим результатом опыта его 
профессионального становления в системе русско-советской школы. В то же время мы знаем, 
что в самой русской школе изобразительного искусства импрессионизм в той или иной форме 
присутствовал.  

Если первые ранние произведения целиком академические, то с течением времени они 
все больше обретают максимально обобщенный характер. Это видно по трансформации 
образного решения многих полотен, особенно позднего периода. Обобщение не означает 
искажения или полной трансформации образа. В любом случае образ реалистичен, но он 
предельно лаконичен и скуп на детали. При этом так передать точную реалистическую 
характеристику форм можно только в случае прекрасного владения академическими 
навыками изобразительного искусства.  Вероятно, поэтому мастер не мог смириться со 
многими коллегами по творческому цеху, откровенно плохо владевшими художественными 
навыками и прикрывавшими это обстоятельство «особенностями собственного видения 
форм». Естественно, это создавало условия для неприязненных отношений некоторых коллег.  

 
 
 
 
Хорошая профессиональная база образования художника всегда выделяла и его 



 
педагогическую деятельность. Уже сам буду профессором и заведующим кафедры рисунка и 
живописи архитектурного факультета он двумя-тремя мазками мог продемонстрировать 
студентам лепку формы предмета цветом. Легко и наглядно показывал, как выявить объем и 
световоздушную среду посредством цветовой палитры. Правда, очень редко комментировал 
свои действия: непосредственно на практических занятиях со студентами ему всегда было 
сложно выражать мысли словесно. Однако наглядная демонстрация самого процесса 
выполнения задания позволяла учащимся получать очень серьезные знания, а вместе с ними 
и глубокое уважение к мастеру. 

Одним из свидетельств такого отношения к художнику-педагогу может служить 
публикация профессора, доктора архитектуры А, Ж. Абилова, столь же видного ныне 
представителя архитектурного образования в нашей стране. В своей статье он пишет: 
«Молдахмет Сыздыкович Кенбаев стоял у истоков архитектурного образования, был первым 
заведующим кафедры рисунка на архитектурном факультете. Большим красноречием он не 
отличался, но обладал, кроме выдающегося живописного таланта, так называемой харизмой, 
которая привлекала к нему студентов и коллег. Мне думается, история архитектурного 
образования в Казахстане немыслима без фигуры этого удивительного человека, сумевшего 
привить нам любовь к изобразительному искусству без излишнего менторства, просто 
занимаясь своим любимым делом…» [1, Абилов, стр.12].  

 
 
 

 
 
 
 
 
 
 
 
 
 

Фото М. Кенбаева со студентами групп АС-63 архитектурного факультета КазПТИ им. В. Ленина. Фото 

из журнала Кумбез, №3,от 2011г. 

 
Фото М. Кенбаева с молодыми педагогами и студентами группы АС-70 в микрорайоне Орбита 3, (пустырь 

напротив учебного корпуса, расположенного в те времена в двухэтажном типовом здании школы). Семидесятые 

годы ХХ века. Фото из журнала Кумбез. 

 
 
 
 
 
 
 
 
 
 
 
В данном случае мои личные воспоминания и память моего коллеги по архитектурному 
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факультету КазПТИ им. В, Ленина, ААСИ, КазГАСА фактически совпадают. Молдахмет 
Сыздыкович не красноречив на занятиях, но в полной мере погружен в любимый им предмет, 
сам художественный процесс увлекал его самого и всех, кто был рядом. При этом все знали, 
что он автор не только станковых произведений, но и ряд монументальных композиций в Алма-
Ате выполнены по его эскизам в сотрудничестве с Николаем Цивчинским.  

Это хорошо известные мозаики на зданиях гостиницы Алма-Ата или мозаика на здании 
сувенирного магазина «Казахстан» по проспекту Ленина (ныне Достык, мозаика перенесена) 
в Алматы. В те времена я не знала, что мозаика Дворца бракосочетаний в Алматы (проект 
архитектора М. Мендикулова, коллеги Кенбаева по работе на архитектурном факультете), а 
также же декоративная мозаика кафе «Карлыгаш» (ныне уничтожена) тоже принадлежали 
Молдахмет Сыздыковичу.  

Конечно, монументальная живопись имеет свои особенности, здесь требуется та 
степень обобщения и лаконичности композиционного решения, что позволяет произведению 
стать неотъемлемой частью эстетического наполнения среды. Монументально-декоративные 
работы М. Кенбаева носят явно этнические черты, однако конкретное назначение 
архитектурного объекта диктует решение их композиционного строя. Например, примечателен 
был образ девушки, демонстрировавшей традиционные ювелирные украшения на фасаде 
магазина «Казахстан». 

 
 
 
 
 
 
 
 
 
 
 
 
 
 

 
 Мозаика М. Кенбаева на фасаде магазина «Казахстан» в Алма-Ате. Фото 1982. Интернет-ресурс   

 
Торжественный фронтальный разворот фигуры на проспект, который в общем-то 

«пролетает мимо» панно, привлекал внимание. То есть несмотря на то, что пешеход, согласно 
линии движения проспекта Ленина, шел «мимо» мозаичного панна, он вольно или не вольно 
останавливал взгляд на огромной композиции. Такое возможно при счастливом стечении 
обстоятельств, когда предельно точное и лаконичное художественное произведение «без 
излишеств» хоть на мгновение «задерживало» прохожего. Это ровно то, что необходимо знать 
дизайнерам среды, дизайнерам рекламы. 

В станковых произведениях художник обращался к символическому выражению мысли, 
используя импрессионистические приемы. В более поздних работах и вовсе создавалось 
впечатление скорее незаконченности полотен, чем его «легкое» импрессионистическое 
решение, словно образ только набросан.  

Например, монументальное полотно, посвященное Аль Фараби, крайне скупо 
трактованный художником. Кенбаев запечатлел выдающегося мыслителя в моменты создания 
им одного из его фундаментальных трудов о гармоничном граде (Трактат о взглядах жителей 
добродетельного города). Лишь воображаемый портрет философа проработан, в то время как 
его величественная монументальная фигура в абсолютно белом одеянии передан 
прозрачным, почти как мираж в пространстве. Более тщательно проработано полотно с 
монументальным портретом К. Сатпаева. Композиционно произведения схожи, художник 
повествует о величии этих личностей для всего человечества, а не только в рамках 
национальной истории. Поэтому и изображает их исполинами (зритель смотрит на персонажей 
снизу-вверх).   

Сохранившийся арсенал произведений художника посвящен прежде всего поэзии 



 
родного края, традиционной казахской культуре, из которой он в принципе был изъят. В этом 
можно усмотреть боль той травмы, что нанесла советская власть ему и огромному числу 
казахских детей, полностью оторванных от тепла домашнего очага, а вместе с ней и от 
достояний национальной культуры. Поэтому не удивительно, что художник изображает родную 
среду как утраченный рай. Вспомнить хотя бы его программное полотно «Ловля лошади», 
находящегося в коллекции Третьяковской галереи в Москве [2, Ергалиева, 2009, стр52].   

В целом, несмотря на воспитание в совершенно иной среде, художественное 
образование в строгих рамках русской реалистической школы, в творчестве Кенбаева можно 
усмотреть очень глубокие этнические коды сознания. И это не только потому что мастер чаще 
всего обращается к национальным мотивам, но и в самой системе выражения мысли можно 
обнаружить отражение исконно национального типа мышления. Это может послужить 
самостоятельной темой исследования. 

Как и основная масса художников, для поддержания бюджета семьи Кенбаев выполнял 
и конъюнктурные работы в приоритетной для советской эпохи строгой академической 
реалистической системе. Например, в художественном комбинате Онер, где была его 
мастерская, хорошо помню большое полотно горизонтального разворота, повествующего 
приезд Хрущева в Казахстан. Картина в традициях соцреализма: пафосное, в рамках 
хвалебных од высшему руководству Советской империи.  

М.С. Кенбаев показывал мне сохранившуюся у него фотографию этого события, где 
художник со своим маленьким ребенком (кажется, дочерью) был в числе присутствовавших. 
На фото запечатлен трогательный момент общения генерального секретаря с народом 
Казахстана. Саму фотографию видела, когда я была в его мастерской (по какой-то причине 
заходила) и, где наряду с другими работами, он переписывал именно это полотно.  

Молдахмет Сыздыкович с улыбкой говорил, что не успел завершить композицию 
вовремя, но не «пропадать же труду…». Хрущева сняли в 1964 году и во главе государства встал 
Л. Брежнев. Полотно, вероятно, долго простаивало, потому что только на исходе семидесятых 
годов прошлого века решил переписать образ Хрущева, заменив его Брежневым. Именно этот 
момент я и застала в его мастерской. При этом явного уважения к изображаемым персонажам 
не заметила, хотя он искренне восхищался достоинствами как великих людей, так и простых 
граждан. Мы это видим по многим другим трудам.   

Если в творчестве можно было заметить относительную разницу в подаче и трактовке 
образного решения, то в жизни и в общении М.С. Кенбаев тоже был разным (что собственно 
свойственно каждому человеку). Ироничное отношение к бюрократизму и двойным 
стандартам советской действительности отчетливо проявлялось в его поведении. Он знал 
истинную цену всей советской системы бытия, но не сопротивлялся ему, принимал реалии как 
есть, поскольку сознавал, что сам являлся продуктом этой эпохи. 

Конечно, раннее детство наложило свою печать на личностные характеристики 
человека. Поэтому он был, с одной стороны, очень отзывчив и добр, и очень насторожен - с 
другой. Страх, что вошел в плоть и кровь советских граждан, был заметен и у него. Мало кто в 
советской действительности мог похвастаться пренебрежением к государственной машине и 
ее идеологии.  

Во всяком случае такое впечатление сложилось у меня - автора данного текста. Но в 
случае, если кто-то проявлял интерес к знаниям и стремился продолжать образование в 
центральных вузах СССР он всячески приветствовал и поддерживал. Считал, что настоящие 
знания надо получать именно там, с огромным уважением отзывался о своих великих 
учителях. Мог, например, позвонить им, или знакомым и спросить не только о последних 
требованиях для поступающих, но и в целом как решить и бытовые вопросы пребывания в 
Москве или Ленинграде (ныне Санкт-Петербург). Это сегодня легко узнать (все выставляется 
на сайтах), в те времена - серьезная проблема.  

Однако в поздний период художник был сильно разочарован почти во всем своем 
окружении. В творческой среде, в среде художников у него много было недругов, ему часто 
приходилось отстаивать и себя и тех, кто его просил. Очень серьезный багаж художественных 
навыков и знаний, естественно, всегда выделял его творчество из всего его окружения. 
Конечно, зависть присутствовала. В дебатах со своими коллегами по художественному цеху 
ему приходилось отстаивать свои позиции чуть-ли не на уровне криков. Мы знали об этом, хотя 
я никогда не была свидетелем таких сцен, но достаточно часто слышала из его уст слово 
«дрались», под которым подразумевалась словесная перепалка, а не реальная драка между 
мастерами. То есть фактически ему приходилось отвоевывать многие позиции. Видимо, еще в 
раннем детстве он научился бороться за свои права и жизненное пространство. В конечном 
счете недруги нанесли мастеру большую душевную рану, критиков по разному поводу тоже 
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оказалось достаточно. И после его ухода с поста заведующего кафедрой в КазГАСА он уже 
мало кому хотел верить. 

 Завершая свои воспоминания хочется добавить, что Модахмет Сыздыкович Кенбаев - 
человек неординарный, без сомнения талантливый, выходец из толщи народной среды, 
вынужденный сирота, при живых тогда родных, он всецело продукт советской эпохи.  

Вне сомнений, его мировоззрение и становление как живописца в большей степени 
сложилось в московский период обучения, оставившего самый значительный след в его 
творческих методах работы. Именно поэтому художник искренне верил, что реалистическое 
искусство – вершина творческого гения человека, не случайно всегда восхищался мастерами 
эпохи Возрождения.  

В обиходе он вынужден был выживать, поэтому, конечно, где-то «ловчил». Как и все 
советские люди, боялся власти, которая отняла у него родителей, семью. Трудно сказать 
насколько эта же власть дала ему возможность для творческого созидания, скорее вопреки 
всему М.С. Кенбаев смог стать столь яркой личностью. А отнятое счастливое детство он 
всячески компенсировал, выстраивая воображаемую идиллию степных и горных пейзажей, 
бесконечных жайляу, в каждом случае непременно наполняя полотна щемящим чувством 
любви к родному краю.  

Использованная литература: 
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Батурина Ольга Владимировна 
кандидат искусствоведения 

профессор кафедры  
истории и теории изобразительного искусства  

КазНАИ имени Темирбека Жургенова 
 
 
 
ПРОБЛЕМА ЦВЕТА В ХУДОЖЕСТВЕННЫХ ОБРАЗАХ МОЛДАХМЕТА КЕНБАЕВА  
 
Аннотация. В статье исследуются проблемы творческого метода художника 

Молдахмета Кенбаева. Живопись которого стала программной для последующих поколений, 
определила вектор развития казахской национальной школы живописи. 

Аннотация. Мақалада суретші Молдахмет Кенбаевтың шығармашылық әдісінің 
мәселелері зерттеледі. Оның кескіндемелік шығармашылығы кейінгі ұрпақтар үшін бағдар 
бола отырып, қазақ ұлттық кескіндеме мектебінің даму бағытын айқындады. 

 
Творчество Молдахмета Кенбаева представляет собой одну из самых ярких, 

оригинальных и живых страниц изобразительного искусства ХХ века Центральной Азии. Про 
его творческую биографию сегодня написано немало научных исследований. Многие 
известные искусствоведы провели огромную работу по сохранению, систематизации, 
осмыслению и изучению творчества корифея. Наша конференция, посвященная юбилею 
художника, еще одна ступень в этом ряду событий. Чем большее количество времени отделяет 
нас от времени жизни Молдахмета Кенбаева, тем отчетливее виден масштаб его личности, 
значимость его творчества не только для национальной школы живописи, но для мировой 
живописи ХХ века. 

 
 
Наиболее ярко художественный метод Молдахмета Кенбаева раскрылся в пейзажном 

жанре. Природные мотивы органично присутствует во всех видах казахского народного 
искусства. Пейзажный жанр аккумулирует важнейшие ментальные константы на протяжении 
всей истории культуры. Поэтизация природного мира является неотъемлемой чертой 



 
казахской литературы, музыки, поэзии (от древних текстов эпосов до творчества современных 
мастеров слова).  

 «Степь, как основной отсчёт духовных критериев, становится в искусстве этого 
поколения своеобразным первообразом... является универсальным символом национальной, 
духовной, исторической, культурной преемственности» [1, с.24].  Степь как художественный 
образ эксплицирует жизненную энергию, свободолюбие казахского народа, которые являются 
важнейшими мировоззренческими установками национальной культуры в целом. Раскрытие и 
декларирование главных ментальных императивов эпохи живописцы Казахстана в этот период 
времени наиболее полно реализовывали в пейзаже, обогащая его эпическими интонациями. 

«Кочевой образ жизни требует и порождает совершенно иные культурные формы, чем 
оседлый. Господствующей формой «искусства» здесь является поэзия» [2, с.48]. Этой 
исторически древней культурной парадигмой объясняется поэтический характер в целом 
казахской пейзажной живописи, который сохраняется на всех этапах её развития. Стремление 
к эпической масштабности, философской содержательности, имманентное казахскому 
национальному искусству, ярко проявилось в пейзажном жанре. По словам Б.Нуржанова: 
«Темой поэтического повествования могли быть лишь масштабные, эпические, судьбоносные 
события: сотворение мира, борьба богов, героические подвиги и деяния героев, но ни в коем 
случае не индивидуальные психологические проблемы, коллизии и противоречия личности». 
Эти импульсы латентным самым сокровенным образом питают пейзажное творчество 
М.Кенбаева, К.Т.-Б.Тельжанова. 

В пейзажах М.С.Кенбаева не встречается масштабного, эпического запечатления степи, 
как некоего бескрайнего космоса, как это было характерно для пейзажей У.Тансыкбаева или 
А.Исмаилова. Степь Кенбаева обязательно, непременно имеет предел – ограничение в виде 
горной гряды, которая то явственно встаёт крепостной стеной, то едва намечена в своей 
удалённости. Но, даже невидимая, не ясно выраженная, она всегда предполагается в 
пространстве картин Кенбаева. К особенностям структурных композиционных решений его 
полотен относится укрупнённость фигур и приближенность их к плоскости холста. Такая 
конструкция переводила ракурс с всеохватности (например, Кастеевской) на определённым 
образом выраженную камерность, домашнюю упорядоченность пространства природы. Степь 
в работах Кенбаева «Песнь чабана» и «Беседа» — это, прежде всего дом, образ дома, как 
места, где человек чувствует себя полностью защищённым, свободным и естественным. 
Именно благодаря подчёркнутой художником, уютной «обжитости», степное пространство в 
его пейзажах трансформируется в символ родного, «своего» места. Этот постулат, 
выраженный с искренней пронзительностью, звучит выражением любви к своей родине, к 
своей земле. Высокое понятие Родина в работах Кенбаева обретает личностное, 
человеческое звучание. 

Живописные произведения Молдахмета Сыздыковича Кенбаева давно уже признаны 
классическими образцами казахского искусства. Одно их них – «Ловля лошади» превратилось 
сегодня в визитную карточку, узнаваемый логотип творчества не только самого художника, но 
и казахской живописной школы в целом. Это полотно хранится в экспозиции Государственной 
Третьяковской галереи в Москве. В нём аккумулируются ментальные константы казахского 
мировидения, в нём заложены магистральные векторы дальнейшего развития казахской 
живописи, с её тяготением к орнаментальной яркости и пластичности форм, с её стремлением 
к углублённой образности через иносказание, символическую метафору. Наконец, в нём 
эксплицируются концептуальные отношения между миром природы - внешним и человека - 
внутренним. Работа имеет многоуровневое прочтение, благодаря своей образной 
насыщенности и универсальной открытости символов. 

В художественном методе М.С.Кенбаева импрессионистический подход осуществлялся 
лишь на начальной подготовительной стадии работы над произведением. Разумеется, и 
М.С.Кенбаев и К.Т.-Б.Тельжанов многому научились на пленэре, пленэр сыграл очень важную, 
если не решающую, роль в их живописном становлении. Натурность, как принцип освоения 
природы – главный императив художественного образования 1950-х годов. Многие часы 
пленэрной живописи обеспечивали владение основами, главными принципами мастерства в 
рамках реалистической школы: виртуозной передаче световоздушной атмосферы, учили 
чувствовать и понимать различные состояния природы, откликаться на малейшие их 
изменения и отражать всё это с помощью разнообразных цветовых и тональных моделировок. 
Импрессионистические моменты творчества совпали с внутренними национально-
личностными интенциями и привели к блестящим результатам. В искусствознании бывают 
случаи, когда трудно воздержаться от восхищённой комплиментарности. Живописные 
шедевры М.Кенбаева и К.Тельжанова – относятся к таким в первую очередь. Их работы трудно 
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анализировать с помощью только холодных и ясных доводов рассудка, потому что при взгляде 
на них, душу наполняет степной ветер, горячий и горький, пробуждающий энергию жизни и 
жажду свободы. Их пронизывают страстные пафосные духовные порывы, которые передаются 
и зрителю, обрушиваются на него с живописной поверхности полотна. Собственно, 
поверхность как таковая отсутствует, вместо неё – одно огромное степное пространство. 

Степь в творчестве М.Кенбаева – главная образная составляющая, без которой не 
обходится ни одно живописное полотно. 

Наиболее яркие произведения живописного творчества М.С. Кенбаева – «Песнь чабана» 
(1957), «Беседа» (1957), «Ловля лошади» (1961). 

 Полотно «Песнь чабана» появилось через два года после написания натурного этюда 
«На пастбище». Почти полностью сохранённая продольная композиция и приглушенно-
монотонный колорит получают в этом полотне иное, чем в первоначальном варианте, образно-
символическое преломление. Эпический ракурс выявляется и подчёркивается конструкцией 
произведения в целом: перед нами предстаёт типизированный, обобщённо-
романтизированный образ казахской земли и народа, в своей нераздельной совокупности 
образующих единую духовную константу. Если в этюде Кенбаев выстраивает  как бы 
зафиксированное мгновение, своеобразный эквивалент кинематографического кадра, то в 
большой картине он, преобразуя и типизируя привычные, узнаваемые моменты жизни 
кочевника, добивается глобального эпического звучания. Довольно однообразное 
сдержанное колористически и композиционно пространство, оживляемое на первый взгляд 
лишь движением верблюда и поворотом корпуса наездника, на самом деле, наполнено 
внутренней динамикой, которая поддерживается линейно: контурно и  фактурно - энергичными 
мазками краски.  

Земля, как главная структурообразующая субстанция, стала занимать ещё большее 
место в пространстве картины; она так велика и бесконечна, что главенствует над небом, почти 
полностью вытесняя его из пространства картины. Пространство такое огромное, что земная 
поверхность  закругляется прямо на ваших глазах, движение внутреннее и внешнее 
уравновешиваются, но не застывают. Это очень важный момент художественного метода 
Кенбаева – умение уравновесить любую, даже самую динамичную композицию, избежав 
статичной застылости элементов и строгой симметрии. Большинство композиционных 
конструкций его полотен носят выраженный ассиметричный характер, что позволяет 
сохранить непосредственность жизненного момента, его яркую импрессию, даже в больших 
«сочинённых» тематических работах.  

Стада просто растекаются в пространстве картины, подобно морским волнам, 
одушевляя, одухотворяя степь. Овечки столь многочисленны, что, также как и степь, 
необозримы. В «Песни чабана» изменено движение верблюда, на котором, как на троне, 
восседает, возвышается чабан, что придаёт его фигуре  особую величавость и 
торжественность, которые проявляются не только благодаря размерам, но и тонально-
цветовой проработке деталей, более плотной и насыщенной, чем во всех остальных элементах 
картины. Вокруг фигуры чабана образуется пустое пространство. Дистанцированность 
всадника от всех остальных фигур, также работает на усиление подчёркнутой значимости, 
доминантности его в этом мире, человека, который позиционируется хозяином всех земных 
просторов.  

Характерный «кенбаевский» взгляд на природу, как на пространство своё, родное, 
домашнее поддерживается неярким, не парадным колоритом, построенным на тончайших 
нюансах натуральных оттенков. Всё неяркое – небо и выгоревшая на солнце степная трава, и 
только темнеющие силуэты барашков да фигура всадника пастуха выглядят контрастно 
тёмными пятнами на этом фоне. 

 
 
 
Натурность окончательно преодолевается художником в работах 1960-х годов («Утро на 

жайляу» 1956, «Горы близ Алма-Аты» 1957). Прозаичность восприятия уступает место эпико-
романтическому пафосу. Светотеневая моделировка приобретает всё боле условный и 
декоративный характер. В этих работах осуществляется переход от сдержанной палитры 
начального периода творчества к ярким, импульсивным краскам колорита зрелых и поздних 
работ, состоящего из открытых интенсивных контрастных цветовых сочетаний.  



 
В полотне «Горы близ Алма-Аты» приоритетное значение имеют  не предметы и формы 

материального мира, а солнечный свет, преображающий всё вокруг. В картине, написанной 
широко, пастозно, без проработки деталей, яркие цветовые акценты разбросаны по всему 
пространству: красное платье девочки «пылает» на жёлто-оранжевом фоне травы и рядом с 
белоснежным пятном одежды «әжешки». Два главных цвета – зелёный и синий, поддержанные 
лаконичными вкраплениями красного, белого, как образные эквиваленты двух оснований мира 
– неба и земли, взяты художником в своей максимально насыщенной интенсивной 
контрастности.  

Для всех работ Кенбаева характерно особое музыкальное звучание, проявляющееся 
подспудно, ненавязчиво, но осознаваемое тем яснее, чем дольше длится созерцание полотна. 
Каждая живописная картина наполнена мелодичными ритмами, то энергично быстрыми и 
темпераментно отрывистыми как казахские күйи, то протяжно-длинными тягучими  напевами 
народных песен. «Пейзаж, как народная песня, должен нести светлые чувства, должен быть 
близок народу – это главное» - эти слова русского пейзажиста В.Мешкова перекликаются с 
художественным мироощущением М.Кенбаева [68, с.89]. 

В этапной работе М.Кенбаева, большой тематической композиции «Беседа» (100х200), 
написанной в  1958 году, пейзаж играет не просто существенную, но решающую роль. Он 
формирует образ главных персонажей и осуществляет переход от бытового (на первый взгляд) 
сюжета к глубоким философским основаниям темы. За внешней прозаичностью скрывается 
доверительный, камерный, почти интимный диалог главных героев, спокойная задушевная 
атмосфера которого передаётся и зрителю. Удивительная гармония умиротворённости 
исходит от этой работы. Кенбаев разрабатывает в своём полотне вариант уже не просто 
советской, но казахской национальной жанровой картины. Неспешно, неторопливо беседуют 
вполголоса два аксакала. Домашняя мирная обстановка вокруг них обозначается прежде 
всего колористически. Мягкий неяркий ровный свет разлит в пространстве картины. 
Бескрайняя степь в полотне предстаёт безо всяких прикрас; не её парадный, «напоказ» облик 
интересует живописца, а её одушевлённость, в качестве имманентной среды человеческой 
жизни. Цвет выгоревшей на солнце травы, такие же неяркие горы и небо вдали. Нигде не видно 
ни юрт, ни вообще каких-нибудь признаков человеческого жилья, кроме тонких струек дыма 
на горизонте. И всё это вместе; и горизонтально-статическая композиция, и спокойный, 
тонально монотонный колорит картины – создают душевную атмосферу спокойствия, согласия 
всех элементов мира. В этом образе природы нет ничего сурового, пугающе враждебного, 
патетически впечатляющего, наоборот. Протяженность пространства трактуется как 
протяжность народных казахских мелодий. Образ степи в казахской пейзажной живописи 
очень важный, ёмкий, один из фундаментальных архетипических концептов. Степь –  казахская 
жизненная константа, ойкумена, Вселенная, космос. Она бесконечна во времени и 
пространстве. Она - гармоничная живая субстанция, с которой у человека происходит 
нескончаемый внутренний диалог о самых важных, о самых существенных вопросах бытия, его 
осмысление.  

Пейзаж, как отражение внутреннего состояния человека, интонационно совпадающий с 
его настроем – эту задачу решает в своём творчестве М.С.Кенбаев. В «Беседе» достигнута 
удивительная гармония между внутренним миром - человека и внешним - природы. 
Архетипическое национальное понимание концепций природы и человека здесь обнажено. 
Тот особый космизм, ощущение связи всех элементов мира, осознание собственной 
причастности к вечной красоте природы – существенные черты ментальности кочевников, 
заключёны Кенбаевым в простую форму жанровой картины. Прозаичность и обыденность 
сюжета уходят на второй план, перестают быть видимыми, исчезают, так как эмоциональная 
импрессия картины захватывает зрителя, включает его в свою атмосферу.   

Композиционное решение полотна (ассиметрия, наличие свободного пространства 
перед всадниками по ходу их движения) сообщает работе гуманистический пафос, утверждает 
характер этой живописи, как оптимистический, с ярко выраженной устремлённостью в 
будущее, а также проявляет органичность отношений человека и природы. Степь в картине 
как безбрежное море – занимает большую часть холста. И сами всадники похожи на плывущие 
по течению лодки. Никаких резких движений, суеты. Фигуры не просто изображены на фоне 
пейзажа, но убедительно вписаны в степное пространство, которое и есть – пространство их 
жизни.  

М.С.Кенбаев – художник, рано сформировавшийся и очень цельный в своем неуклонном 
стремлении уловить, обнаружить гармоничность природы и человека, как единой жизненной 
силы. Ему исполнился 31 год, когда он завершил работу над самым значительным и зрелым 
своим полотном «Ловля лошади» (оригинал в ГТГ) 1961 (102х202).  
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«Скакуна удивителен бег, На горах ослепителен снег» - строки из эпической поэмы 
«Қобланды-батыр» [3, с.81] прямо соотносятся с выдающимся живописным произведением 
М.С.Кенбаева «Ловля лошади», это полотно знаменовало переход живописца на другой, более 
выразительный художественный уровень. Яркость, пластическая заострённость, 
прочувствованная декоративность условно-символической формы эксплицируют 
национальные архетипы, но их трактовка предстаёт в новой тональности. Композиционная 
структура наполняется здесь иным ритмом и содержанием. Безбрежное степное море на 
первом плане теперь вибрирует и пылает. Радужный перелив весенних трав пульсирует всеми 
огненными оттенками под лучами закатного солнца. Резкие движения коней и всадников, 
резкие границы между светом и тенью на склонах гор, графичные очертания вершин сообщают 
энергичный характер пространству картины. Теперь перед нами жизнь, полная страсти, 
драматизма. Оранжево-золотой самый активный и сиренево-синий – два сложных 
дополнительных цвета, холодного и тёплого оттенков, встречаясь, образуют чёткие внятные 
границы. Горы с их выразительно заострёнными линиями силуэтных изломов, степь, с её 
горящей огненной окраской – всё это теперь пространство, где разворачивается 
драматическое действие. Не осталось ни тени от спокойной умиротворённости «Беседы». 
Пафос восторга, движения, избытка сил и чувств, активной, молодой энергии пронизывает это 
произведение. Все три фигуры коней зафиксированы в полёте. Они схвачены даже не 
бегущими, но парящими. Это метафорическое выражение самого духа свободы, без которого 
немыслим кочевник. Сложные пространственные движения летящих коней стилизованны, 
декоративно преобразованы. «Ловля лошади» - один из мировых шедевров изобразительного 
искусства. 

В дальнейшем творчестве Кенбаева декоративная условность будет занимать всё 
большее место. Увлечённость стилизацией приведёт художника  к занятиям монументальной 
живописью, в которой Кенбаев также достигнет высоких результатов. Например, 
монументальное настенное панно, украшающее фасад гостиницы «Есік» в Алматы, ставшее 
на сегодняшний день бережно сохраняемым раритетом. 

Что касается пейзажной линии в его живописи, то она до конца будет играть решающую 
роль во всех его произведениях. Колористическое многоцветие и решительная красочная 
многозвучность будут сменяться почти монохромной живописью во многих работах 1960-70-х 
годов. Как, например, в картине «На отгоне» (100х140) 1966 года. Сложноракурсность, 
соединённость в одном пространстве различных точек зрения свидетельствует о 
возрастающем интересе художника к условно-обобщённой трактовке образа. Сдержанные 
«натурные» цвета взяты в таком строгом лаконичном сочетании – охра, умбра, чёрный, что 
сообщают полотну почти графическую выразительность. 

Экспериментируя с формой и цветом, он каждый раз добивается иного звучания своих 
излюбленных образов. От громкого резкого гиканья-крика в «Ловле лошади» до интимно 
приглушенных интонаций «Беседы». Усиливающаяся стилизованность и уплощённость форм 
возникают  в картине «У водопоя» (100х150) 1968 года. Трансформация натурного пейзажа 
реальности происходит на конструктивном уровне: барашки из отары разбросанные по всему 
склону образуют единый узор белых пятен на зелёном ковре холма, вместе с линиями 
тропинок составляя нарядные затейливо- орнаментальные элементы. 

Нарочито упрощённая композиция холста «На предгорье» (90х120)  1967 года, в  
условном характере которой эксплицируются архаические концепты, также является 
вариантом художественных экспериментов. В этой работе Кенбаев осваивает новый 
живописный метод – он не пишет, а как будто раскрашивает поверхность холста. Наивный 
травянисто-зелёный цвет холмов однообразно-ровный, не отвлекает внимания от их 
очертаний, плавные круглящиеся линии которых напоминают казахский национальный 
орнамент. Все элементы картины – графические, волнистые.  

 
 
Их плавный ритм музыкален. Ригоризм в отборе цветовых и структурных элементов 

привёл к изысканной почти орнаментальной пластике. 
Особое место в живописи М.С.Кенбаева занимает его картина «Қара-Айғыр» (100х150) 

1968 года. Неослабевающий интерес к национальным темам свидетельствует о глубинных, 
волнующих поисках собственных истоков, осмысление своего места в этом мире не только в 
индивидуальном плане, но в общенациональном. «Қара-Айғыр» – одна из самых лёгких в 



 
живописном смысле, почти прозрачных работ. Композиционная и колористическая трактовка-
конструкция полотна, основанная на летучей эфемерности бестелесных, полупрозрачных 
элементов, в определённом смысле перекликается с живописным методом А.Степанова. 
Поражает способность Кенбаева быть разным, с лёгкостью менять приёмы композиционные 
и живописные. Вся эта работа пронизана нежным светом солнца, но в данном случае 
используется видоизменённая  импрессионистическая манера. Картина максимально 
освобождена от деталей. Светлые, эфемерные, небесно-голубые горы на горизонте, которым 
вторит такая же прозрачная летучая земля, искусственно-радостных оттенков зелёных и 
жёлтых красок, увлекают зрителя в мир возвышенно-поэтический. Единственное тёмное, 
тонально насыщенное, плотно прописанное пятно в работе – поезд, сам «Қара-Айғыр». Он 
пересекает пространство справа налево, медленно приближаясь к встречающим его людям, в 
отличие от варианта А.Кастеева, где паровоз летит прямо на зрителя на всех порах, или от 
исмаиловского поезда,  удаляющегося на большой скорости вдаль и наблюдаемого в самом 
эффектном ракурсе - издалека. В пространстве картины «Қара-Айғыр» поезд занимает 
значительно меньшее место, чем у Кастеева, но большее, чем у Исмаилова. Что, конечно, 
выражает степень идейной и содержательной значимости, которую придаёт каждый из 
мастеров этому образному элементу. 

Энергичная устремлённость в будущее, позитивное восприятие жизни, ясное осознание 
неразрывной связи природного и человеческого пространства становятся главными 
импульсами творчества М.С.Кенбаева. Пейзажные фоны одних его работ построены на 
звучащих в унисон оттенках сближенных цветов спокойной гаммы. Другие – на доведённом до 
предела контрасте цвета и формы. Но каждое из полотен Кенбаева синтезирует важнейшие 
ментальные установки, реализуя их не только сюжетно, но и формально. Пейзажное 
пространство его работ наполнено движением, которое иногда обозначается резким, 
порывистым, энергичным действием, а иногда становится спокойным, медленным, едва 
заметным. 

Конструктивное и колористическое экспериментирование, поиск новых, более 
стилистически усложнённых методов работы на протяжении длительного времени, привели к 
обновлению казахской пейзажной изобразительной школы.   

В своё время Ю.М.Лотман говорил, что «художественная модель всегда шире и 
жизненнее, чем её истолкование, а истолкование всегда возможно лишь как приближение» [4, 
с.53]. С работами Кенбаева и Тельжанова удалённость во времени парадоксальным образом 
приближает их понимание. Оторванность от советской идеологической почвы высвобождает 
новые важные смыслы, содержащиеся в картинах, но актуализированные императивами 
современности  
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АТМОСФЕРА МОНУМЕНТАЛЬНОГО ИСКУССТВА В УЗБЕКИСТАНЕ 
1970-1980х ГОДОВ 

            Аннотация: Статья исследует процессы развития монументального искусства с начала 
1930-х годов, пропаганды и эстетического воздействия на события, происходившие в искусстве 
которые мы сейчас скрупулезно изучаем. Открываются ранее известные или малоизученные 
аспекты и детали художественной жизни тех лет. 1960–1980-е годы в современном 
искусствознании определяются как поздне-советский период. Несмотря на свою краткость, он 
разделяется на два самостоятельных этапа, обозначенных, хотя и условно, художественными 
поколениями шестидесятников и семидесятников. Эти поколения отличаются друг от друга 
творческими концепциями, мировоззрением, художественным языком. Если шестидесятники 
связаны с эстетикой авангарда и искусства 1920-х – 1930-х годов, восстанавливают 
распавшуюся связь времен, активны в социальном пространстве, то семидесятники 
олицетворяли волну постмодернизма, сосредотачивались на углубленном индивидуальном 
поиске, символике и метафорике. Их различия связаны также с социально-политической 
ситуацией в 1960-е и в 1970–1980-е годы, с эпохами «оттепели» и «застоя».  

Тематические особенности 1970-х годов, влияние социокультурных факторов на 
становление монументальной живописи.   Ставшие сегодня доступными для ученых, 
воспоминания её непосредственно участников являются бесценными свидетельствами. 
       Ключевые слова: Развитие монументального искусства, реконструкция Ташкента, 
мастерская монументальная, тенденции 80-х, комбинат «Рассом».  

  Annotation: The article explores the processes of development of monumental art since the early 
1930s, its propaganda, and aesthetic influence on events in art that we now meticulously study. 
Previously known or little-studied aspects and details of the artistic life of those years are revealed. 
The 1960s–1980s in contemporary art history are defined as the late Soviet period. Despite its brevity, 
this period is divided into two independent stages, conventionally labeled as the artistic generations of 
the sixties and seventies. These generations differ from each other in creative concepts, worldviews, 
and artistic language. 
       While the sixties generation is associated with the aesthetics of the avant-garde and the art of the 
1920s–1930s, restoring the broken link between eras, and is active in the social space, the seventies 
generation personified the wave of postmodernism, focusing on a deep individual search, symbolism, 
and metaphors. Their differences are also linked to the socio-political situation in the 1960s and the 
1970s–1980s, during the periods of "thaw" and "stagnation." The thematic features of the 1970s, the 
influence of socio-cultural factors on the formation of monumental painting, and the memories of its 
direct participants, now available to researchers, serve as invaluable testimonies. 
         Keywords: Development of monumental art, reconstruction of Tashkent, monumental workshop, 
significance of monumental art in Uzbekistan, trends of the 1980s, “Rassom” (art factory). 
             В середине ХХ века наряду с народными мастерами, воплощая в жизнь план 
монументальной пропаганды, в работу активно включаются художники-монументалисты. 
Проект программы ставит главной задачей всестороннее развитие человеческой личности, 
декоративному искусству должно принадлежать особенно важная роль. Доверие партии 
художникам осуществления эстетического воспитания человека. Задача удовлетворения 
эстетических потребностей в развитие художественного вкуса. Прямой путь к повышению 
эстетически-культурного уровня общества ведет монументально-декоративное искусство. 
Атмосфера 30-х годов требовала от художников, искусства -- обращенного к народным 
массам, искусства не только агитационного, но и монументального характера. Программой 
творческого труда является внедрение монументального искусства в городскую среду. 
Авторами перепланировки Ташкента в 1924 году были Е. В. Быстров и К. М. Тильтин. Проект 
1930 году реконструкции Ташкента был предложен архитектором А. Сильчиковым.  
Проблемы градостроительства и планировочной работы были в центре внимания на первом 
республиканском съезде архитекторов Узбекистана. В 1934 году в Москве состоялось 
творческое совещания архитекторов, скульпторов и живописцев по вопросам синтеза 
искусств. Постановление ЦК ИКП (б) и СНК «О генеральном плане реконструкции Москвы» 
является программным документом для всей градостроительной работы зодчих. В 1938 году 
бригада «Мособлпроекта» архитектор А. Кузнецов разработал проект реконструкции 
Ташкента, созданный с учетом задач, выдвинутых в упомянутым постановлении ЦК ИКП (б) и 



 
СНК «О генеральном плане реконструкции Москвы». В апреле 1938 года проект реконструкции 
Ташкента был представлен на обсуждение специалистов. Посредством этого высказалось 
мнение, что художественное оформление города должно основываться на синтезе 
архитектуры, скульптуры и монументальной живописи. Также во второй половине 30-х годов 
начались работы по реконструкции и других городов Узбекистана. Работы велись 
организацией «Узпланпроект» созданной в 1938 году. Составления плана реконструкции 
Самарканда началось в конце 30-х годах.  
               В Узбекистане динамично развивается искусство монументальной и сюжетной 
живописи. Уже первые крупные работы по оформлению зданий и городских районов, 
проводившиеся в СССР, на практике продемонстрировали необходимость решения проблемы 
связи архитектуры, живописи и скульптуры. Не менее важной оказывается постановка 
серьезной научно-исследовательской работы по изучению проблемы синтеза искусств.            

Художественная жизнь в начале 1930-х годов была весьма оживленной,  одним из первых 
произведений монументального искусства в Ташкенте украшенный произведениями 
монументального искусства Текстильный комбинат в 1936 году, фреска исполнена 
московскими художниками Л. Бруни и М.Родионовым (мастерская монументальной живописи 
была организована в 1935 году). К концу 1935 года относится основание мастерской, первой 
мастерской подобного рода. Мастерская была организована при Московском архитектурном 
институте по инициативе профессора И.С.Николаева [1.с. 72].  

В периодической печати 1930-х годов появляется множество статей, написанных 
архитекторами, скульпторами и живописцами, в которых поднимается вопрос об острой 
необходимости в практической и теоретической разработке этой проблемы совместными 
усилиями художников и теоретиков искусства. О работах коллектива мастерской, написанные 
художниками Мастерской монументальной живописи в период ее существования (1935-1948). 
Особый интерес представляют статьи руководителей мастерской Л. Бруни и В. Фаворского 
статьи ученых поднимающий вопрос монументального искусства. В них раскрываются 
принципиальные положения, которые послужили основой деятельности мастерской и 
монументального искусства. В этих статьях ярко проявляется направленность работы 
коллектива: борьба художников с царившей в монументальном искусстве эклектикой - с одной 
стороны, и крайностями конструктивизма в архитектуре — с другой. Эти статьи показывают 
характер поисков коллектива в области синтеза изобразительных искусств и архитектуры. 

В Узбекистане все больше возрастает значение монументального искусства как 
средства сильнейшего воздействия на эмоции человека. Бывают и случаи, когда возникает 
чувство неуверенности в том, можно ли создать узоры и украшения, подходящие к 
имеющемуся неповторимому облику Ташкента. Подтверждением является проект 
декоративно-орнаментального оформления музыкально-драматического театра им. Мукими в 
Ташкенте 1943 гг. (архитектор Д. Хазанов и С. Тихонов) художник А. Николаев (Усто Мумин) 
при отделке интерьеров памятуя традиционные росписи, создал оригинальную композицию на 
куполе главного фойе, на фоне голубого неба-ветки цветущих абрикосовых деревьев [2.с. 16]. 
Аринин принял участие в создании монументальных панно для павильона УзССР на ВСХВ 
(1951 - 1954) и панно для зала театра оперы и балета им. Навои в Ташкенте (1956-1957) 
работая вместе с художниками У. Тансыкбаевым и К. Чепраковым. 

 
 
 
 
 
 
 
 
 
Огромную агитационно-пропагандистской роль в идейном воспитании политики 

Советской власти было монументальное искусство. В этот период монументальная живопись 
и декоративное оформление городов достигают значительного развития. Традиции 
монументальной живописи не прерывались, созданные произведения отличаются новыми 
стилевыми особенностями, ярким содержанием. В Самарканде, художники Л. Буре, О. 
Татевосян, Е. Коровай выпускники Вхутемаса В. Еремян и Кашина оказали значительное 
влияние на живопись. В 30-е годы Р. Акбальян работал на «Изофабрике» в Самарканде. 
Вместе с группой художников, среди которых были В. Савин, О. Татевосян, Н. Кашина и Ч. 
Ахмаров создавали монументально-декоративные росписи в Самарканде. Наблюдается 



 

26 
 

декоративные эскизы фресок У. Тансыкбаева «В колхозе», «Раскрепощенная женщина». 
1932-1933 годами монументальное полотно «Автопробег Каракумы-Москва» создает 
Н.Кашина. 1939 годом эскиз полотно «Фархад» (ГМИ Уз). В 60-х воплотив эту тему в 
монументальной росписи.  

В 1968 году Кашина завершает большую по формату композицию Фархад и Ширин, 
композиция была повторена в большой росписи которую осуществили в 1969-1970 годах в 
здании института «Узгипроводхоз» в Ташкенте художники В. Бурмакин и Ю. Талдыкин. Тема 
носит аллегорический характер и стиль росписи. Вторая половина шестидесятых годов 
развитие архитектуры и строительства не могло не отразиться на состоянии монументального 
искусства Узбекистана. В те годы в Ташкенте работали художники-монументалисты 
вложившие вклад в возрождение столицы и развитию монументального искусства.  

Создано ряд монументальных произведений, в которых нашел новый этап развития 
монументального искусства. В 1960-х годах монументальное искусство переживает 
необыкновенное оживление. Развитие монументального искусства не могло не затронуть 
Узбекистан.  В группу монументалистов Ташкента пришла Ирена Липене -- первый художник - 
витражист Узбекистана. До приезда Липене в Ташкенте существовал лишь один витраж, 
выполненный в Музее истории народов Узбекистана в 1964 году приезжими мастерами 
изображает «Герб УзССР» по эскизу А.Коника.  

Оформляя многие общественные здания, художники добились немалых успехов в 
области мозаики, монументальной тематической живописи и орнаментально-декоративных 
росписей.  После важнейших решений о борьбе с излишествами в архитектуре были созданы 
интересные произведения монументального-декоративной живописи, учитывающие 
требования простоты, ясности формы и экономичности решений современного и 
экономичности строительства. Художники украсили своими мозаиками многие станции метро, 
десятки замечательных плафонов и стенах росписей театрах и дворцах культуры в самых 
отдаленных районах республики. Успешно решаются проблемы монументального искусства и 
органической связи с архитектурой овладение разнообразными техниками и материалами, 
проблем вытекающие из специфики этого жанра новую историческую эпоху, в соответствии со 
всеми идейно-образным строем искусства времени. 

Во многих произведениях монументального искусства этого времени, ставится 
важнейшей задачей создание героического образа. Мозаичные узоры на внешних и 
внутренних стенах центрального здания Ташкентского телевидения московского 
монументалиста Евгения Аблина. Е. Аблин решил разместить на фасадной стороне стены 
здания телецентра (мозаика на поверхности стены площадью около 2 тысяч квадратных 
метров) гармоничные украшения. Рельефные узоры из бетона гармонично сочетаются друг с 
другом на фоне четких геометрических мозаичных форм. Тематикой рельефных узоров 
покрытия являются различные сюжеты республиканской жизни, и их объединяет красный 
цветок, выпоый в виде пояса. Роспись в технике энкаустика (1970е гг.) Ю. Чернышова в здании 
аэропорта Навои архитектор Э. Веремкройт, Роспись в трех залах. Ташкентский 
монументалист Юрий Чернышов относится к числу художников-философов. Размышляющий 
над такими понятиями, как связь времен, эстетическое наследие прошлого и современный 
человек. [3.с. 2]. А. Бухарбаев монументалист автор композиций «Щедрый край» «Космос» 
работал с многими архитекторами Узбекистана как А. Хуршидов, Р. Файзуллаев, В. Русанов, 
В. Спивак. Флорентийская мозайка во дворце Дружбы народов.  

 
 
 
 
 
Своеобразен рельеф из цветного стекла и дерева в гостинице «Москва» композиция 

«Цветущий край». Оформление Ташкентской телебашни основывалась на изучении истории 
телевидения, радио и связи. Композиция выполнена в технике флорентийской мозаики 
состоит из трех частей. Центральная часть композиции «Космос» изображен образ В. 
Жанибекова. А. Бухарбаев «Втреча» (правая часть) техника флорентийская мозаика 
драгоценные камни, железо. «Телевидение» (вторая часть) техника флорентийская и римская 
мозаика материалы цветные драгоценные камни. «Вселенная» (деталь композиции) цветные 
камни, метал. Ирена Липенэ «Рыбы» витраж в санатории Узбекистан в Сочи 1976 г «Белое 



 
золото». Витраж в фойе конференц-зала Института текстильной и легкой промышленности в 
Ташкенте. Художники А.  Штейман и Г. Дервиз, 1973 год. Витраж «Белое золото» посвящен 
хлопку — основной товарной культуре Узбекистана. В этом произведении длиной 28 метров 
художники использовали приём, позволяющий хорошо воспринимать витраж как из 
помещения, так и с улицы. Изображения людей выполнены из стекла контрастных цветов: 
изнутри более заметны цветные рисунки с тёмным контуром, а снаружи видны светлые 
силуэты из молочного стекла.  

1980-е гг., в Узбекистане ознаменовался взлетом монументального искусства. 
Советская пропаганда вдохнула новую жизнь в понятие монументальности, задавая 
нереальный масштаб художественных объектов. Методологически статья основана на 
конструктивистском подходе к изучению национализма, в рамках теорий «воображаемых 
сообществ» и «изобретения традиций» в первой половине 1980-х гг.     Актуализация идей 
прошлого, выявление духовных связей с культурным наследием, приверженность 
традициям видно  в монументальных работах  у Н.Холматова.  Первые поиски в 1980 годов  
«Песня о воде» и «Песня о земле»  Н.Холматова панно для фойе театра музыкальной 
комедии им. Алима Ходжаева в городе Гулистане.(1983-1984гг.) Большое количество 
эскизов было создано художником в 1990-х годах для Зала конференций туристического 
комплекса “Бухара” (1990-е гг.) “Великий шелковый путь – связь времен и культур” и 
“Великий шелковый путь. “Восток-Запад” для росписи в интерьере в интерьере “Шелк 
Узбекистана” в Ташкенте.  Настенные композиции Н.Холматова положили начало широкому 
применение собственно традиционной эстетики восточной миниатюры в интерьерах 
общественных сооружений Ташкента и других регионов Узбекистана. Н.Холматов выстроил 
своеобразный гибритный стиль, интеграцию. 

Ф.Сулейманов Дворец культуры в Ангрене 1990е годы мозаика совместно сделано с 
Э.Назаровым. Дом радио «Поющие птицы» фон стена Мазитова абстрактный, сделано 
отдельно, но таким образом решили единый ансамбль композиции. Абстактный фон, 
геометрические деревья. СамПи на фасаде здания мозаика бреча «Малекулы» круги как 
цветы. В Ангрене поликлиника при входе роспись энкаустика «Авиценна» решение 
композиции очень своеобразным символом. «Лето» энкаустика краски готовились с воска, 
авторская запись существует, завод «Зенит» на фасаде не осуществленные рельеф. 
Жарский утверждает худсовет комбината и в правлении маститые художники 

 Проблема монументального искусства того периода не выходя из рамок, учитывая 
каноны в стилевых и тематических планах. А. Ган   Ресторан Гулистан, дом печати. 
Космонавтов метро А. Ган и Липенэ. Тенденции 80-х комиссия в «Рассом» (худ.комбинат) и 
правление союза художников строго относилась к работе по рамки соблюдение тематики, 
технику. А. Мамасолиев мозаика «Кушанская эпоха» смальта, архитектор Крюкова Акташ 
1990г предназначена для Академии Наук  «Наука жизни» проект археология, медицина, 
фрагмент 3х3 плита 50х50 см  Гулистан (Вод.хоз) В. Дрыгин и А. Мамасолиев мозаика 
уничтожена эскизы сохранились В театре была мозаика уничтожено  мозаику на стене 
1990г. Историография национализма чрезвычайно обширна, а часть текстов, к ней 
относящихся, сфокусирована на проблемах связей национализма и монументального 
искусства как части культуры. Полагаем, что монументальное искусство в частности стали 
модерновыми и относительно современными культурными и интеллектуальными 
конструктами, изобретенными политическими традициями, предложенными в Узбекистане 
после распада СССР и предназначенными для визуализации и актуализации этничности и 
идентичности региональных. 

 
 
 
 
В частности, искусство монументальной живописи по своим конкретным 

возможностям способно выразить в художественных образах дух нашего времени, воспеть 
в символических образах идеи добра и зла, мира и свободы, равенства и дружбы. Узбекское 
монументальное искусство выходит из колыбели и смело входит в лоно жизни. Оно создало 
новые виды и формы искусства ХХ века. Путь развития монументальной живописи - это путь 
глубокого художественного обобщения реальной действительности. 
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ҚАЗАҚ КЕСКІНДЕМЕ ӨНЕРІНДЕГІ ҰЛТТЫҚ КОД ЖӘНЕ МОЛДАХМЕТ КЕНБАЕВ 

ШЫҒАРМАШЫЛЫҒЫНДАҒЫ ІЗДЕНІСТЕР 
 
          Аңдатпа:  Қазақ кескіндеме өнеріндегі ұлттық код және Молдахмет Кенбаев 
шығармашылығындағы ізденістер, оның еңбектеріндегі батыл бояу шешімдері мен 
композициялық үйлесімділік, қазақ өнеріндегі рөлі мен   шығармашылығы арқылы қазақ 
халқының мәдени мұрасы мен ұлттық болмысы өнер кеңістігінде өзіндік айшықтылығы. Оның 
ұлттық рухты, халықтың мәдени ерекшеліктерін, рухани құндылықтарын өнер тілімен терең әрі 
көркем жеткізуі. Кенбаевтың еңбектері бүгінгі таңда қазақ бейнелеу өнерінің асыл 
мұраларының бірі болып саналады, шығармашылығы ұлттық өнердің биік шыңына айналып, 
болашақ суретшілерге жол көрсететін рухани бағдар болды.   
Кілт сөздер: ұлттық код, композициялық шешім және үйлесімділік, мәдени мұра, рухани 
құндылық, шығармашылық ізденіс, бояу политрасы. 
Аннотация: Национальный код в искусстве казахской живописи и исследования в творчестве 
Молдахмета Кенбаева, смелые цветовые решения и композиционная гармония в его 
произведениях, культурное наследие и национальная самобытность казахского народа через 
роль и творчество казахского народа в художественном пространстве. Это глубокое и 
художественное представление национального духа, культурных особенностей народа, 
духовных ценностей языком искусства. Сегодня произведения Кенбаева считаются одним из 
драгоценных наследий казахского изобразительного искусства, его творчество стало 
вершиной национального искусства и  духовным наставником будущих художников. 
Ключевые слова: национальный код, композиционное решение и гармония, культурное 
наследие, духовная ценность, творческий поиск, красочная палитра. 
      
        Қазақ бейнелеу өнері - халқымыздың мәдени болмысын, рухани құндылықтарын, салт-
дәстүрін бейнелейтін маңызды өнер саласы.  Ол ғасырлар бойы қалыптасқан халық 
шығармашылығының бір көрінісі болып табылады. Бұл өнердің түп-тамыры ежелгі 
петроглифтерден бастау алады. Тасқа қашалған суреттер - ежелгі адамдардың өмір салтын, 
наным-сенімдерін бейнелеген алғашқы шығармалар. Бүгінде бұл туындылар ұлттық мәдени 
мұраның бір бөлігі ретінде бағаланады. 
        Қазақ бейнелеу өнерінің қалыптасуы мен дамуы - қазақ халқының көркемдік дәстүрлері 
сәндік-қолданбалы өнерде, киіз үй жиһаздарында, ою-өрнектерде, зергерлік бұйымдарда 
айқын көрініс тапқан. Дегенмен, кәсіби бейнелеу өнерінің дамуы ХХ ғасырдың басында 
басталды. Қазақ кескіндемесінің өзіне ғана тән бейнесі, қайталанбас ерекшеліктері бар. Қазақ 
бейнелеу өнерінің қазіргі жағдайы  бүгінде қарқынды дамып келеді. Көптеген суретшілер 
халықаралық көрмелерге қатысып, Қазақстанның мәдениетін әлемге танытып жүр. Елде 
бейнелеу өнерін дамытуға арналған көркемсурет мектептері, галереялар, музейлер жұмыс 
істейді. Қазақ бейнелеу өнері - халқымыздың өткені мен бүгінін, салт-дәстүрі мен мәдениетін 
бейнелейтін айна. Бұл өнердің дамуы ұлттық болмысымызды сақтауға және оны келер 
ұрпаққа жеткізуге үлкен үлес қосады.        
         Бейнелеу өнердің әрбір туындысында ұлттық код айқын көрініс табады. Ұлттық код 
дегеніміз - белгілі бір халықтың тарихи жады, дүниетанымы, рухани мұрасы мен мәдени 



 
ерекшеліктері арқылы қалыптасқан көркемдік белгілер жүйесі. Қазақ кескіндеме өнеріндегі 
ұлттық кодты тануда Молдахмет Кенбаевтың шығармашылығы ерекше орын алады. Қазақ 
бейнелеу өнерінде ұлттық кодты тану мен бейнелеу ерекше маңызға ие.  

Кескіндеме өнері – ұлттың рухани болмысы мен мәдени ерекшелігін бейнелейтін көркемдік 
құрал. Бұл тұрғыда Қазақстан бейнелеу өнеріндегі ұлттық ерекшеліктерді айқындау 
мақсатында белгілі суретшілердің шығармашылығына назар аудару қажет. Осындай дара 
тұлғалардың бірі - қазақтың көрнекті қылқалам шебері Молдахмет Кенбаев. Қазақтың 
дәстүрлі өнері ғасырлар бойы қалыптасқан символдар жүйесіне негізделген. Киіз үй, ою-өрнек, 
атбегілік дәстүр, көшпелі өмір салты - мұның барлығы ұлттық бейнелеу өнерінде негізгі 
тақырып ретінде қарастырылады. Қазақ халқының болмысын суреттеу арқылы кескіндеме 
өнері ұлттық идентификацияны сақтауға қызмет етеді. ХХ ғасырдың орта шенінде қазақ 
суретшілері ұлттық мәдениет пен кеңестік реализм бағытын үйлестіруге тырысты. Осы кезеңде 
қазақ бейнелеу өнері жаңа белестерге көтеріліп, ұлттық мазмұны тереңдей түсті. 
         Ұлттық код қазақ кескіндемесінде пішіндер мен түстер палитрасы арқылы да беріледі. 
Қазақ суретшілері, оның ішінде Молдахмет Кенбаев, ұлттық нақышты сақтай отырып, 
заманауи көркемдік тәсілдерді меңгерді. Оның шығармаларында қазақтың көшпелі мәдениеті, 
тұрмыс-салты, жылқы культі, даланың шексіз кеңістігі мен оның философиялық мәні ерекше 
бейнеленеді. Молдахмет Кенбаевтың шығармашылығы қазақ кескіндеме өнерінің ұлттық 
кодын терең түсінуге мүмкіндік береді. Ол қазақ халқының дәстүрлі өмір салтын, рухани 
құндылықтарын бейнелеуде ерекше ізденістер жасады. Суретшінің еңбектері тек бейнелеу 
өнерінің жетістігі ғана емес, сонымен қатар қазақ мәдениетінің терең символдық мәнін ашатын 
туындылар болып табылады. Оның шығармалары ұлттық болмысты танып-білуге, мәдени 
мұраны бағалауға ықпал етіп, қазақ кескіндеме өнерінің дамуына зор үлес қосты.      
          Молдахмет Кенбаев шығармашылығындағы ізденістерге тоқталатын болсақ, ол 
қазақтың кәсіби бейнелеу өнерінің негізін қалаушылардың бірі. Ол өз шығармаларында ұлттық 
нақыш пен реалистік әдістерді ұштастырып, қазақ халқының тұрмыс-тіршілігін көркемдік 
тілмен шынайы жеткізді. Оның еңбектерінде дала табиғаты мен қазақ халқының болмысын 
сипаттайтын элементтер ерекше көрініс тапқан. Кенбаев шығармашылығындағы тағы бір 
маңызды ізденіс - түстер мен жарықтың үйлесімді қолданылуы. Оның картиналары ұлттық 
киімдердегі ашық түстермен, табиғаттың алуан түрлі реңктерімен ерекшеленеді. Сонымен 
бірге, оның еңбектерінде кеңістік пен қозғалыс динамикасы ерекше шеберлікпен бейнеленген.  
        Молдахмет Кенбаевтың шығармашылығы және қазақ кескіндеме өнеріндегі рухани 
құндылықтар қазақ халқының мәдениеті мен рухани құндылықтарын терең бейнелеумен 
ерекшеленеді және   туындыларында қазақ халқының тұрмысы, дәстүрлері, табиғатпен 
үйлесімді өмір салты, адам мен қоғам арасындағы байланыс көркемдік тұрғыдан жоғары 
деңгейде бейнеленген. 
       Молдахмет Кенбаев - қазақ бейнелеу өнерінің көрнекті өкілдерінің бірі, ұлттық кескіндеме 
мектебінің қалыптасуына зор үлес қосқан талантты суретші. Кенбаевтың ең танымал 
туындыларының бірі - «Жас айтыскер» атты картинасы. Бұл туындыда қазақтың дәстүрлі өнері 
- айтыс бейнеленіп, ұлттық рух пен мәдени құндылықтар көрсетіледі. Суретші жастардың 
өнерге деген ынтасын, рухани мұраға құрметін шеберлікпен жеткізген. Сонымен қатар, 
«Шопан» атты еңбегінде қазақ даласының қожайыны – малшы бейнесі сомдалған. Картинада 
дала өмірінің шынайылығы, шопанның еңбегі мен оның табиғатпен үйлесімі суреттеледі. 
Молдахмет Кенбаев бұл туындысында ұлттық колоритті сақтай отырып, кейіпкердің ішкі әлемін 
ашуға тырысқан. 
Суретші жылқы бейнесіне ерекше мән берген. Оның «Жылқышылар» туындысы қазақ 
халқының жылқы өсіру дәстүріне құрметін көрсетеді. Бұл картинада аттылы адамдар, шексіз 
дала кеңістігі және күннің ерекше бояулары көрініс тапқан. Мұнда қазақ халқының жылқыға 
деген ерекше қатынасы, оның ұлттық болмыспен байланысы терең суреттеледі.             
        Кенбаев шығармашылығындағы тақырыптық ерекшеліктері суретшінің өз еңбектерінде 
қазақ халқының тұрмыс-тіршілігін, еңбек адамдарының бейнесін, табиғат сұлулығын шынайы 
әрі терең сезіммен жеткізуі. Оның «Шопан» (1957), «Жайлауда» (1960), «Асау үйрету» (1964) 
сияқты шығармалары халық өмірінің түрлі қырларын көркемдік тілде бейнелеп, көрерменге 
рухани қуат береді. Бұл туындыларда қазақ халқының салт-дәстүрі мен ұлттық ерекшелігі 
шынайылықпен суреттелген.  

Сонымен қатар,   еңбектерінде батыл бояу шешімдері мен композициялық үйлесімділік 
айқын көрініс тапқан. Ол қазақ табиғатының кеңдігін, сұлулығын, жыл мезгілдерінің әсерлі 
көріністерін шебер жеткізе білді. Оның туындылары тек этнографиялық сипатқа ие емес, 
оларда адам мен табиғаттың үйлесімі, рухани байлықтың көрінісі басты орын алады. 
         Кескіндеме өнеріндегі рухани құндылықтардың бейнеленуі Кенбаевтың 



 

30 
 

шығармашылығында қазақ кескіндеме өнерінің рухани тереңдігін көрсетеді. Оның 
картиналарында еңбекке деген құрмет, адамның табиғатпен байланысы, ұлттық рух пен 
мәдениет айқын сезіледі.  Сонымен қатар, суретші халықтың батырлық дәстүрлерін де өз 
шығармашылығында ерекше мәнермен жеткізді. Оның «Қобыланды батыр» сияқты 
туындылары қазақ эпостарындағы батырлық рухты, тарихи тұлғалардың қаһармандық 
бейнесін кескіндеме арқылы көрсетуге ұмтылыс жасады. Мұндай еңбектер қазақ халқының 
тарихи жады мен рухани тұтастығын нығайтуға септігін тигізеді. 
         Кенбаевтың бояу палитрасы мен көркемдік әдістері суретшінің ұлттық кескіндеме 
өнерінде жаңа бояу шешімдерін қолданып, қазақ өнеріне өзіндік стиль қалыптастыруы. Оның 
еңбектерінде жылы, табиғи түстер басым, ал кейбір шығармаларында ашық, контрастты 
бояулар арқылы динамикалық әсер қалыптастырады. Кенбаевтың стильдік ерекшелігі - 
қозғалысты дәл беру, композицияның тұтастығы және ұлттық нақыштарды бейнелеудегі 
шеберлігі. Оның өнеріндегі ең маңызды аспектілердің бірі - портреттік жанр. Кенбаев көптеген 
қазақ зиялыларының, еңбек адамдарының бейнесін сомдап, олардың ішкі жан дүниесін, 
рухани тереңдігін жеткізді. Әсіресе, оның әйел бейнелері ұлттық дәстүрлерге сай мейірімділік 
пен сұлулықтың символы ретінде көрінеді. Молдахмет Кенбаевтың шығармашылығы қазақ 
кескіндеме өнерінің дамуына үлкен үлес қосты. Ол ұлттық рухты, халықтың мәдени 
ерекшеліктерін, рухани құндылықтарын өнер тілімен терең әрі көркем жеткізді. Оның еңбектері 
бүгінгі таңда қазақ бейнелеу өнерінің асыл мұраларының бірі болып саналады.  
        Кенбаев бояуларды үйлестіруде батыл тәжірибелер жасаудан қорықпай, ерекше 
тәсілдерді қолданды. Оның жұмыстарында бір түстің әртүрлі реңктерін араластырып, кеңістік 
пен тереңдік әсерін беру тәсілі жиі кездеседі. Сонымен қатар, жарық пен көлеңке 
қатынастарын шебер пайдаланып, кейіпкерлердің психологиялық көңіл-күйін айқын көрсете 
білді. Композициялық үйлесімділік  Кенбаев шығармашылығының негізгі ерекшеліктерінің бірі. 
Ол әрбір картинасында элементтердің өзара байланысын сақтап, көрерменнің назарын белгілі 
бір нүктеге аудару үшін түрлі әдістерді қолданды. Кенбаевтың еңбектерінде перспектива мен 
пропорция заңдылықтары да ерекше орын алады. Ол кейбір шығармаларында еуропалық 
реализмнің заңдылықтарын сақтай отырып, ұлттық нақышты да жоғалтпаған. Оның 
суреттеріндегі кеңістік пен тереңдік әсері табиғат пен адам үйлесімін жеткізуде маңызды рөл 
атқарады. Молдахмет Кенбаев қазақ бейнелеу өнерінің дамуына үлкен үлес қосқан суретші. 
Оның туындылары бояулардың батыл үйлесімімен, мазмұндық тереңдігімен және 
композициялық шеберлігімен ерекшеленеді. Ол қазақтың ұлттық болмысын, мәдениеті мен 
тұрмысын өз еңбектерінде көркем тілмен жеткізіп, көрерменді терең ойға жетелейді. 
Кенбаевтың шығармашылығы ұлттық бояудың байлығы мен композициялық үйлесімділіктің 
айқын мысалы болып табылады. Оның картиналары тек көркемдік тұрғыдан ғана емес, мәдени 
әрі тарихи мағынасы жағынан да бағалы. Сондықтан Молдахмет Кенбаевтың еңбектері қазақ 
бейнелеу өнерінің баға жетпес мұрасы ретінде мәңгілікке сақталары сөзсіз. 
        Қазақ кескіндемесіндегі суретшінің орны өзіндік ерекшеліктерімен танылды. Молдахмет 
Кенбаевтың шығармашылығы қазақ бейнелеу өнеріндегі ұлттық стильді қалыптастыруға 
ықпал етті. Ол дәстүрлі қазақ мәдениетін заманауи көркемдік тәсілдермен үйлестіріп, қазақ 
кескіндеме мектебінің жаңа бағыттарын дамытты. Суретшінің шығармашылығы арқылы 
қазақтың ұлттық бейнесі кескіндеме өнерінде жаңа леп әкеліп, ұлттық рухты бояу арқылы 
бейнелеудің тың үлгілерін жасады. Кенбаевтың еңбектері қазақ халқының салт-дәстүрін, 
мәдениетін болашақ ұрпаққа танытудың маңызды құралы болып қала бермек. 

 
 
Қорыта айтқанда, Молдахмет Кенбаев Қазақ ҚСР-нің халық суретшісі, Қазақ ҚСР-нің еңбек 

сіңірген өнер қайраткері, ұстаз әрі шабыттандырушы ол артына дала рухымен, туған жерге 
деген сүйіспеншілікпен сусындаған суретімен жаңа ұрпақты жалғастыратын әдемі туындылар 
қалдырды.    
        Молдахмет Сыздықұлының шығармашылығы қазақ даласын түлеткендей. Жарық, 
қозғалыс және табиғат құдіретіне толы кенептер көрерменге туған жердің сұлулығын ғана 
емес, оның жан дүниесін де ашады. Оның жұмысы шабыттандырады және таң қалдырады. 
Оның картиналары жай бояулар мен сызықтар емес, бұл даланың мұздатылған сазы, туған 
жердің сұлулығы мен күштілігі туралы жыр. Шебер қылқаламның әрбір туындысы нәзік лирика 
мен қуатты эпикалық ауқыммен сусындаған түс пен пішін симфониясы. Оның картиналары 
көрерменді қазақтың қарапайым пейзаждары поэтикалық образға айналдыратын әлемге 



 
апарып, өз өмірін кешіп жатқандай. Молдахмет Кенбаев жүрегімізде ұлттық өнерге деген 
мақтаныш пен төл мәдениетімізге деген сүйіспеншілікті оятып, шығармалары мәңгілік өмір 
сүретін шебер ретінде жадымызда сақталады. Ұлттық бейнелеу өнерінде Молдахмет 
Кенбаевтың да өз кеңістігі бар. Қазіргі күні талантты тұлғаның тамаша туындылары Мәскеудегі 
Третьяков галереясы мен Ташкенттегі Шығыс халықтары өнері мұражайында және 
Алматыдағы Орталық көркемөнер галереясында сақталған. Кенбаевтың шығармашылығы 
ұлттық өнердің биік шыңына айналып, кейінгі болашақ суретшілерге жол көрсететін рухани 
бағдар болды. 
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СУРЕТШІ МОЛДАХМЕТ КЕНБАЕВ ШЫҒАРМАШЫЛЫҒЫНДАҒЫ   

«ҰЛЫ ДАЛА АРҒЫМАҒЫ» 
     Аңдатпа: Бұл мақалада ұлттық өнерімізбен мәдени сананың этнотарихи және 

этнопсихологиялық тұрақты құбылысын қарастырамыз. Алынған мәліметтер рухани 
мәдениеттің заңдылықтарын түсінуге көмектесетін тарихи дүниелмен сараланған. Қазақ 
бейнелеу өнері суретшілерінің шығармашылығында жылқы ерекше орын алады. Олардың 
ішінде суреткер-кескіндемші М. Кенбевтың шығармашылық қолтаңбасы терең зерттелген. 
Зерттеу жұмысында М. Кенбевтың – туындыларындағы арғымақтар жан-жақты сипатталып, 
салыстырмалы теңеулер арқылы философиялық мазмұны айқындалған. Көркем бейнелерде 
кескіндемешінің қазақ даласының табиғатына, төрт түлікпен, түп тамырымызға деген зор 
сүйіспеншілігінен тұратынын, оның жан дүниесін сонау ғасырлар қойнауынан сусындатқанын 
аңғартады. 

Кілт сөздер: метафора, мифопоэтика, символизм, «арғымақ»- (араб айғыры, ақалтеке 
айғыры, қарабақ айғырларының асылдандыруынан туған қазақы жылқының бірінші ұрпағын 
«арғымақ» деп атаған), «қазанат»- (арғымақтың төлі), ескерткіштер, салт аттылар, мүсін, 
тарихи тұлғалар, батыр (жауынгер-батыр). 

       «Кескіндеме арқылы табиғаттың ғажайып көркін, даланың шалқар кеңістігін ең 
бастысы, оның әсемдігін бере алатынымды сезінген кезде,-мен далаға ынтызар болдым. Дала 
менің қиялымнан шықпай, аңсар арманым болып алды. Жұрт даланы тап өзім сияқты сүйюін 
тіледім. Қайда жүрсем де, дала менің есімнен ешқашан кеткен емес» М. Кенбев.  

Кескіндеме шындықтың жансыз көшірмесі емес, ол заманның рухани мәнін, саяси 
философиялық көркемдік, мәдени-эстетикалық, құндылықтарының мағналы мазмнұға 
айналдыратын сипат беретін- өнер түрі. Қазақ кескіндеме өнернің өзіндік ұлттық келбетін 
қалыптастыруға себепші болған, дарынды халық суреткері М. Кенбевтың туғанына биыл 100 
жыл толып отыр. Қазақстан Республикасының Халық суретшісі, профессор, «Құрмет Белгісі» 
орденінің кавалері. 

   Кенбаев Молдахмет 1925 жылы 25 шілде айында Қостанай облысында дүниеге келген. 
1941-1948 жылдар аралығында Алматы театр-көркемсурет училищесінде дәріс алып, 1951-
1956 жылдары В.И. Суриков атындағы Мәскеу Мемлекеттік көркемсурет институтында 
(П.Мальков, Ф.Решетников шеберханасында) оқуын жалғастырады. 1949 жылдан бастап 
көптеген көрмелерге үздіксіз қатысып отырғын. 1955 жылы Қазақстан Республикасы 
Суретшілер одағына мүшелікке қабылданады. 1959-1965 жыл аралығында Алматы 
көркемсурет училищесінде кескіндеме және композиция пәнінен, ал, 1965 жылдары Қазақ 
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политехникалық институтында сәулет өнері бөлімінде сурет және кескіндемеден дәріс береді. 
М.Кенбаев шығармаларында қазақ халқына тән, ой-санасына жақын туған өлкенің табиғаты 
жайындағы түсініктерді айқын көрсете білген. Сыры сарқылмас ұлы даланың құдіретін әр 
күйде бейнелеп, көрермен назарын өзіне ынтықтыра алады.  

Молдахмет Сыздықұлы Кенбаевтың кескіндемелік туындылары қазақ бейнелеу 
өнерінің классикалық үлгілері ретінде танылған. Оның «Асауға құрық салу» атты шығармасы 
бүгінде тек суретшінің ғана емес, бүкіл қазақ кескіндеме мектебінің танымал символына 
айналған. Бұл туынды Мәскеудегі Мемлекеттік Третьяков галереясында сақталуда. Көркем 
туындыда қазақ дүниетанымының менталды тұрақтылары жинақталып, ұлттық кескіндеме 
өнерінің даму бағыты айқындалған. Қазақ өнеріне тән ою-өрнектік жарқындық пен 
пластикалық форма ерекшеліктері, астарлы бейнелеу мен символикалық метафораларға 
деген ұмтылыс көрініс тапқан. Туынды көпқабатты мазмұнымен, бейнелік қанықтығы мен 
символдардың әмбебаптығымен ерекшеленеді.  «Асауға құрық салу» шығармасы ХХ 
ғасырдағы қазақ бейнелеу өнерінің хрестоматиялық туындысына айналды. Ақ арғымақ, 
көктемгі дала сарынымен құстай ұшып бара жатқандай.  Автор оны еркін рухпен табиғаттың  
болмысын, өміршең күшінің метафорасы ретінде бейнелейді. Бұл бейнелер арқылы 
көрермендер Қамбар баба тұяғының еркін жүйіткей шабуын, табиғаттың мәнін және оның 
ғаламдық қуатын сезінеді. Кенбаевтың суреткерлік поэтикалық қиялы мен әсерлеп көркемдеуі 
жүйрік аттың  шабысының динамикасын бостандық пен ерік жырына айналдырады. Ақ 
арғымақтың  қайратты басы түпсіз аспанға жұлқына көтеріліп, еркін далаға жеңісті өкше үні 
тарағандай. Ұлы әуенімен, ауасының тазалығы, жусан шөптерінің ащысымен тыныстаған 
М.Кенбаевтың даласы өзінің көріністерімен тамаша үйлесім тапқан. Мінсіз тұтас әлем әрбір 
көрермен алыстан баурап өзіне тартады. Қазақтың жылқы-көшпелі өркениетіне арналған бұл 
дәстүрлі көрініс суретшінің туған даласының фонында бейнеленген биік, жағымды және өмірді 
қуаттайтын ойларды білдірудің символы мен метафорасына айналады. Бұл туындының  басты 
қасиеті – адам мен табиғатты  тұттас дүние етіп  бейнеленуімен ерекешеленеді. 

 М. Кенбаевтың туындыларда халықтың өмірі мен оның терең түйсіктері 
мифопоэтикалық тұрғыда бейнеленеді. Суретші өмірдің мәнін халықтың дәстүрлері мен 
аңыздары арқылы жеткізеді. Бұл шығармаларда бейнелеу арқылы көрініс тапқан еркіндік, 
болмыс пен миф жасаушы рух қазіргі заманауи түсініктермен терең ұштасады. Кенбаевтың 
шығармашылығында қазақ даласы тек туған жер ғана емес, сонымен қатар адам мен 
табиғаттың мәңгілік байланысын білдіретін ғаламдық кеңістік ретінде бейнеленеді. Ақ 
бозаттың  бейнесі осы кеңістіктегі ғарыштық құбылыстарды елестететін символға айналады. 
Арғымақ бейнесі байырғы қазақ даласының көктегі қағандарының ақ боз тұлпарлары туралы 
аңыздарды жаңғыртады. Бұл өз кезегінде қазақ халқының терең рухани тарихын, мәдениетін 
білдіреді. Бұл көрініс жанрындағы туынды абстрактылы категорияларды білдіретін метафора 
ретінде қабылданады. Ақ аттың еркін жүгірісі табиғаттың еркін болмысын, тәуелсіздігін 
көрсетіп қана қоймай, сонымен қатар адам еркіндігімен оның табиғатқа тигізетін әсерін де 
байқатады.  

 
 
М.Кенбаевтың  туындыларында қазақ мәдениеті мен рухани дәстүрінің маңызды 

құндылығы – еркіндікке деген ұмтылыс айқын көрінеді. Бұл еркіндік, көркемдік тұрғыда 
бейнеленгенде, бүкіл дүниетанымның өзегіне айналады. Жасалған мейірімді, қуатты 
экспрессияда суретші қазақ халқының мифопоэтикалық ойлау жүйесін толыққанды түрде 
жеткізеді. 

 Өнерде жылқы ерте заманнан бері ең көп бейнеленіп және зерттеу тақырыптарына 
негіз болған жануар. Уақыт өте келе ол бұқаралық ақпарат құралдарының барлық түрлерінде, 
көбінесе шайқастардың ортасында, жеке шығармаларда маңызды адамдарға арналған мініп 
немесе ат арбасына жегілген. Жылқы адамның мақтанышы әрі байлығы мен мәртебесінің 
метафорасы болып табылады. Бұл жануарды адамдар үшін пайдаланудың жан-жақтылығын, 
сондай-ақ өз игілігіміз үшін басқаларға үстемдік ету жәнеүйрету қажеттілігін көрсетеді. Жылқы 
мыңдаған жылдар бұрынғы жартастағы суреттерден бүгінгі өнер туындысындағы дерексіз 
бейнелерге дейін тарих бойы өнердің көптеген түрлерінде бейнеленген. Өркениет тарихында 
жылқылар «бізге соғыста, саудада, егіншілікте және демалыста қызмет етті». Ғасырлар бойы 
адамзаттың адал серігіне айналды. Кескіндеме мен мүсіндерде жылқының майдан даласында 
болғанын әрі ел үшін маңыздылығын көрсетті. Өнер туындыларының арасында дін және соғыс 



 
ең көп тараған тақырыптар болды. Суретшілер жылқыларды әртүрлі тәсілдермен бейнелеуді 
қалағанымен, олардың техникалық мүмкіндіктерімен құрылымдық алғышарттары шектеулі 
болды.  

Жылқылар мүсіндік туындыларда  тұрақты және мойынсұнғыш қалыпта сомдалды. Ал, 
кескіндемеде авторлар алуан түстермен, әдіс-тәсілдер, ауа кеңістігін беру арқылы жазықтық 
бетінде күш-қуатқа толы мінезін ашады. Дегенмен жануар адам сияқты эмоцияларға ие. 
Өнерде олардың мақсаты жай адамзатқа қызмет ету болды. Жылқы адамның үстемдікке 
ұмтылуын оның күші мен нәпсісін көрсететін жануар. Атқа міну жаулап алу мен басқаруға деген 
ұмтылысының метафорасы болып қала береді. Көркем шығармаларда жылқының үнемі 
жеңісімен үстіндегі иесінің күші мен табандылығын көрсетеді. Жылқының бейнесі ең ежелгі 
бейнелердің бірі, яғни адамзат тарихындағы, соның ішінде бейнелеу өнері тарихында жылқы 
бейнесі өте кең тараған. Алайда, бейнелеу өнерінде ғана емес, бұл суретте маңызды орын 
алады: жылқыны адам мыңдаған жылдар бұрын қолға үйреткен. Нәтижесінде дамыған 
мифологиялық жүйелердің арқасында жылқы көбінесе орталық кейіпкерлердің біріне 
айналады. Уақыт өте келе бұл бейненің символикасы әр түрлі халықтарда кеңейе түседі. 
Осылайша, жылқының бейнесі оның барлық алуан түрлілігімен ерекшеленген. Жылқыға 
байланысты символизмінің байлығымен суретшілер, ақындар және т.б. үшін осындай кең 
таралған шабыт объектісіне айналды. Сүті – сусын, еті – азық, өзі мініс көлігі болған бұл 
жылқының қазақ үшін қадірі ерек болғанының бір дәлелі күллі дастан-жырда әр қаһарманның 
жан жолдасы есебінде жылқы аты да таңбаланған. 

 Қазақ жылқысы майдан даласында да атой салып, үстіндегі сарбазды жау қолынан 
аман алып шыққаны туралы мысалы да халық ауыз әдебиеті үлгілерінде молынан кездеседі. 
«1812 жылғы орыс-француз соғысында жылқы мен азықтың едәуір бөлігі қазақ даласы арқылы 
жеткені туралы деректер бар. Наполеонмен соғысқа қазақтар да барғанын архивтік құжаттар 
мен естеліктер ғана емес, суретшілердің еңбектері де дәлелдейді. Суретші (ол кезде 
қазақтарды «қырғыз» деген) А.Орловскийдің шығармаларында қазақ жауынгерінің бейнесі 
сақталған «Атты қырғыз» (1807), «Найза ұстаған аттылы қырғыз» (1807), «Қырғыздар» (1808), 
«Аттылы қос қырғыз», «Атқа мінген қырғыз» (1810), «Аттылы топ қырғыз» (1811), «Бөрік киген 
сақалды қырғыздың басы» (1812), және басқалар. «Француз армиясының полковнигі Робер 
келтірді» деген дерек былай дейді: «Орыстар бізге қарсы моңғол ордасын жіберді. Күллі дәуір 
бізге қарсы шыққандай. Суретші Н.Финардың және белгісіз суретшінің «Қырғыз» (қазақ) деген 
суреттерінде қазақ жігіттері толық әскери жорық киімдерімен бейнеленген. Әсіресе белгісіз 
суретшінің салған суреті өзінің мазмұнымен өте қызықты, арқасында тымағы бар атты қазақ 
бейнеленген.  

Аттың жамбасына салынған таңба  кіші жүздің бестаңбалы табынның ру таңбасы екенін 
дәлелдейді. Қазақ бейнелеу өнеріде жылқы бейнесін туындыларында көп бейнелейтін 
суретшілер М. Кенбаев, Қ. Телжанов, Е.Сидоркин, М.Қисамединов, Т.Тілеужанов, Б.Әбішев, 
Н.Бажиров т.б 

 Ұлттық сезімге толы Молдахмет Кенбаевтың шығармашылығы ділге лайық бейнелеу 
тілімен кескінделеді. Күнделікті өмірден әсемдікті дәріптеп, ұлттық болмыстың бейнесін 
қалыптастыра білген суретші. Кенбаевтың басты кейіпкері – Қазақстанның дархан  жері. Ұлы 
таулары мен жазиралы көлдері, кең дала төсінде құлашын сермей жүйіткіген арғымақтары 
біртұтас әлемі.  Әсіресе ақ бозаттардың кескіні Кенбаев туындыларының басым бөлігінде 
кездеседі. Ол еркіндік пен  бейбіт өмірдің жаршысы іспетті. Деректерде ақ боз, шаңқан түсті 
жылқылар қара, күрең аттарға қарағанда әлсіздеу болады. Көште, ойын-тойларда сән-
салтанатты арттыру үшін ақ боз атқа мінген. Соғыс басталғанда жортуылшылар ел-елді 
аралап, әскер жиғанда ақ боз атпен келіп, хабар береді екен. Ас-тойларда қыз-келіншектер де 
ақ боз ат мінгенді ұнатқан. Шешуші шайқас алдында да ақ боз атты құрбандыққа шалған. 
Абылай хан әскери жеңістердің алдында Алшаңбоз (есік пен төрдей, үлкен ақ боз аты) деген 
атына мініп шығады екен. Тасын түртсе тарихы, топырағын қазсаң тағылымы көрінетін қазақ 
даласының кеңістігін жырлаған Кенбаевтың туындыларынан көрермені бірде  лиркалық әуенге 
бойласа, бірде еркіндікпен алысқа бой түзеген асау мінезді байқаған. Қазақ атамыз жылқы 
мінезді теңеуді бекер айтпаса керек.  

Суретшінің жылқылармен бейнеленген қайсібір туындысын алып қарасақ та, мұнда өз 
образын шебер сомдаған әрі суретшінің айтар ойын дәл жеткізеді. «Сүйінші», «Асауға құрық 
салу», «Көктем», шығармаларындағы арғымақтар өте белсенді қуатты, құстай самғап, дала 
төсінде еркін жүйіткіп ,бірі үстіндегі шабандоздарының жақсы хабарды жариялауға 
ынтықтырса «Хабаршы», бірінде  шексіз махаббатпен өрілген тағдыр жолын сипаттала 
«Махаббат» түседі. Бұл шығармаларда суретші кенепті көлденең  тартып, әсем табиғаттың 
болмысымен, алуан түстермен өрнектейді. Осының бәрі көрерменнің назарын аударып, шеті 
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шексіз  ұлы даланың ғажабын, адам зейінінің телескопы іспетті сезім береді. Ал, суретшінің 
«Қара айғыр», «Әңгіме», «Сарыарқа» шығармаларындағы  жылқылар баяу қозғалыспен 
көркемделеді. Бұл «Әңгіме» туындысыда шексіз далада екі салт атты бейнеленген. Биік 
шөптер самал желмен тербеліп, алыс көкжиекте асқар таулар көрінеді. Табиғаттың 
тыныштығы мен кеңдігі әсем суреттелген. Жеңіл қылқалам штрихтары желдің самалын, 
кеңістіктің шексіздігін сезіндіреді. Аттылар терең әңгімеге беріліп, айналасындағы табиғаттан 
ләззат алып келе жатқандай әсер қалдырады.  Қос қарияның бірі қолын көкірегіне қойып, 
әсерлі әңгімеге кіріскенде, екіншісі оның айтқанына жымия күліп қояды.  Бақытты дәуірдің 
жайма шуақ бір күні, сол дәуірдегі мың- мыңдаған бақытты жандардың қарапайым екі өкілі.  
Бақытты ұрпаққа мекен болған туған жердің кешегісі мен бүгіні, болашағы туралы ой 
тастағандай. М.Кенбаев көрерменіне  осындай бір сәтті кинематографиялық кадр тәрізді 
бейнелеп көрсетеді. «Қара айғыр» туындысында қазақ даласына жүйіткіп келетін от арбаның 
тақырыбын қазақ жылқысымен теңеу, ол да жылқы күшінің маңыздылығын жеткізгендей. 
«Қара-Айғыр» картинасы (1968). Ұлттық тақырыптарға деген өшпес ықылас жеке дара ғана 
емес, ұлттық деңгейде де терең, толғандыратын дүниені айғақтайды. «Қара-Айғыр» 
туындысына  дарынды өнер зертеушісі О.В. Батурина «көркем мағынадағы ең жеңіл, мөлдір 
дерлік туындылардың бірі. Белгілі бір мағынада денесіз, мөлдір элементтердің ұшпа 
эфемерлілігіне негізделген кенеп дизайнын композициялық және колористикалық түсіндіру»-
дейді. Күй атасы Құрманғазы бабамыздың образын алғаш дүниеге алып келген суретші М. 
Кенбаев екені бейнелеу өнерінің тарихы бетінде мәңгілік жазылғаны белгілі. «Сарыарқа» 
шығармасында күй атасының портреттік тұлғасымен жылқысын қалың пастозда бояумен  
салып шыққан. Композицияның  мағналық орталығы-Құрманғазы бабамыздың өзі. Күйшінің 
нанымды жүзін бір қырынан бұрып, көзін қияға жіберіп толғаныс үстіндегі сәтін бейнелесе, 
үлкен танауы делидиіп, иесі қарған тұсқа бұрыла қараған жылқысыда көркем жарасымды 
суреттелген.  

Алдыңғы планда даланың тұнып тұрған алуан түрлі шөбі ырғатыла, күй құдіретімен 
оянғандай өте әсерлі. Мұнда көрермені көзбен сары дала әуезін, күмбірлеген күйді, қазақтың 
бойындағы жай-күйді, мінезді толық сезінеді. Суретші бұл шығаманы жазу барысында акадеик 
әрі композитор А. Жұбанов пен «Құрманғазы» поэмасының авторы Х. Ерғалиевпен кездескен. 
Кенбаевтың бұл шығармаға алған түстік шешімдері сары, қызғылт, күміс реңктермен мың 
құбылып, домбыра әуенінен туындаған дыбыстай түрлене түседі. 

1960 жылдары Молдахмет Кенбаев монументальді өнермен айналыса бастады. 
Зершыны, зертас, фреска, бедерлеу әдістерімен жасаған қазақ ұлттық эпосы немесе қазақтың 
ұлттық ойындар мотивін бенелеген туындылары Алматыда қоғамдық-мәдени орталықтарына 
сән беріп тұр. 

 
 
 
 
 
 
Қазақ драма театрына арнап жасалған нобайында  қос арғымақпен самғап келе жатқан 

қос ғашық – шексіз махаббат пен азаттықтың бейнесі. Қыз бен жігіттің жүзінен нұр төгіліп тұр, 
олардың жанында күн де жаңа туған үміттей жарқырайды. Аттың екпіні – болашаққа ұмтылыс, 
ал айналаны қоршаған түстер — өмірдің сұлулығын паш етеді. Бұл көрініс – мәңгілік 
махаббаттың символы. Молдахмет Сыздықұлы Кенбаев Қазақ ССР-інің еңбек сіңірген өнер 
қайраткері Николай Владимирович Цивчинскиймен бірлесіп жұмыс істеді.  «Алматы» қонақ 
үйінің (1966) орталық кіре берісіндегі мозаикалық панносының колориттік және сюжеттік 
шешемі өте тартымды жасалған. Қабырғаның ұзына бойына созылған панно «Еңлік - Кебек» 
лирикалық-батырлық эпосының бірнеше дербес көріністерін бейнелейді. Мұнда батырлардың 
жекпе-жегі де, бір-бірін сүйген жастардың махаббат ләззатына елтіген көрінісі де, ат жарысы 
да, ақын-жыраулардың айтысы да бар.  

Суретшінің монументальді өнер саласында жасаған туындылары Қазақстан 
Республикасындағы қалалар келбетін, тұрғынүй және қоғамдық-мәдени мекемелерді 
безендіруде қолданылды. Бұл көркем мозаикаларда — ерлік пен рухтың аспанға қанат қаққан 
сәттері. Қызыл және қара тұлпарлар көк әлемге құлаш сермеп, еркіндіктің, өршіл рухтың 
белгісіндей шарықтап барады. Ата-баба өсиетін сақтап келе жатқан ұрпақ өкілдері. Барлық 



 
бейнелер өрнектермен көмкеріліп, қазақы нақышта жасалған. 1971 жылы Алматы 
қаласындағы Неке сарайының фасадына  қақтап салынған паннода махабаттың мәңгі аралы 
суреттеледі. Тік форматта орындалған композицияның негізгі бөлімінде қос ғашық пен қос 
арғымақ. Жылы да таза түстер,  «табиғи» ұстамдылықпен яғни, сарғыш, ақ және көк түстердің, 
қысқа комбинациясында алынған, олар панноға графикалық экспрессивтілік береді. Тау 
етегіндегі ерлік пен сүйіспеншіліктің жыры, батыр мен ару халықтың ұлы арманы. Ал ақ 
бозаттар–еркіндіктің символы. Шексіз махаббатпен өрілген тағдыр жолы- бір шығармада 
тоғысады. Молдахмет Кенбаевтың тамаша шығармашылығындағы арғымақтарын  бір 
мақалада толық сипаттай кою мүмкін емес. Көрнекті кылқалам шеберінің бір туындысы 
бірнеше тарихты қозғайтын ұлы күш. Кенбаев бейнелген қуатты арғымақтар батыр-
бабалардың ұлылығы мен олардың халықпен ажырамас жақындығы туралы сезім тудырады. 
Мазмұнды әрі мәнерлі үйлестірілген копозицияларда өмір мен еркідікке  құштарлық, құдіретті 
күш, болашаққа серпінді ұмтылыс, тарихтың мәңгілік естелігі жырланады. 

 
Қолданылған әдебиеттер: 
1.     Альбом Молдахмет Кенбаев Мастера изобразительного искусства Казахстана: 

Альбом – Алма-Ата: Өнер, 1983.-132 с. 
2. Молдахмет Кенбаев каталог 2015 
3.       Сарыкулова Г. Советский художник Молдахмет Кенбаев москва 1972 
4.     Казахстанская правда 22 август 2015 «Краски сочные и звонкие по цвету» 
5.  Курсив №30 2015 6 август «Степная болезнь» в красках 
6.  История искусств Казахстана Алматы «ИздатМаркет» 2006 
7. По залам государственого музея искусств казахской ССР Молдахмет Кенбаев 1976 
8.  Искусство Молодых Маргарита Халаминская Советский художник 1967 
9. Ергалиева Р.А. Экстаз и медитация в казахской скульптуре [Текст]/Ергалиева Р.А.// 

Искусство. – 1990 – № 9.;  
10. 1990 Байжігітов Б. бейнелеу өнерінің философиялық мәселелері. -Алматы «Өлке» 

1998. 215б 
11. https://anatili.kazgazeta.kz/news/63171 
12. Славова Л.А. Матвеевская школа пластики и традиции классики // Александр 

Матвеев и его школа - СПб.: Palace Editions, 2005 - C. 24-30;  
12. Гүлай Шынтемірқызы. Күй атасы //ANA TILI, ұлт газеті». 13.10.2011. 

http://anatili.kazgazeta.kz/news/7591 . 
 
 
 
 
 
 
 
 
 
 
 
 
 

М.Қ.Байбосын 
Күләш Байсейітова атындағы 

Қазақ ұлттық өнер университеті, 
Астана қаласы,Қазақстан 

mukha262@mail.ru 
 
 
ТҮСТЕР МЕН НЫСАНДАР: МОЛДАХМЕТ КЕНБАЕВТІҢ ӨНЕРІ АРҚЫЛЫ ҰЛТТЫҚ БОЛМЫС 

Андатпа. Бұл баяндамада қазақ бейнелеу өнерінің көрнекті өкілі Молдахмет Сыздықұлы 
Кенбаев шығармашылығы арқылы ұлттық болмыс ұғымы талданады. Оның картиналарындағы 
түстер палитрасы мен нысандар жүйесі қазақ халқының мәдени коды мен рухани 
құндылықтарын айшықтайтын құрал ретінде қарастырылады. Зерттеуде Кенбаевтың стильдік 
ерекшеліктері, шығармашылық тәсілдері және олардың ұлттық өнердегі орны жан-жақты 
қарастырылады. Дәлірек айтқанда: туындыларының түстік-колористикалық құрылымы, 
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ұлттық колориті мен ұлттық коды, экспрессивтік сюжеттері, семантикалық фрагментарлық 
элементтері қатысуымен көлемді құнды шығармалар орын алады. Сонымен қатар шебердің 
өзіндік қайталанбас жазу стилі, сызықты абрис пен түстік градиенттері кенеп бетінде 
үйлесіммен ұштасатыны бәрімізге мәлім. 
Кілт сөздері. Молдахмет Кенбаев, ұлттық болмыс, түстер палитрасы, бейнелеу өнері, қазақ 
мәдениеті, көркемдік стиль, нысандар жүйесі 
 

Молдахмет Сыздықұлы Кенбаев – қазақ бейнелеу өнерінің негізін қалаған танымал 
суретшілердің бірі. Оның шығармалары қазақ халқының тұрмысын, мәдениетін, ұлттық 
болмысын терең ашып көрсетеді. Кеңестік дәуірдегі қатаң идеологиялық шектеулерге 
қарамастан, суретші ұлттық ерекшеліктерді, дәстүрлі дүниетанымды шебер жеткізе білді. Бұл 
баяндамада оның туындыларындағы түстер мен нысандардың қазақы болмысты қалай 
бейнелейтіні жан-жақты қарастырылады. 

М.Кенбаев 1925 жылы дүниеге келіп, бейнелеу өнерінің классикалық бағыттарын ұлттық 
мазмұнмен байытқан суретшілердің бірі болды. 1950–1956 жылдары Мәскеудегі В.И. Суриков 
атындағы МГХИ-де Ф.П. Решетниковтың шеберханасында білім алған. 1956 жылдан бастап 
Алматы қаласында еңбек етті. 1965–1980 жылдары В.И. Ленин атындағы Қазақ мемлекеттік 
политехникалық институтының сәулет-құрылыс факультетінде кескіндеме және сурет 
профессоры қызметін атқарды, 1980 жылдан бастап Алматы сәулет-құрылыс институтында 
жұмыс істеді. 1949 жылдан бастап көрмелерге қатысты. 1950-жылдардағы суретшілер 
буынының өкілі. Тарихи, тұрмыстық және пейзаждық жанрдағы картиналардың авторы. Оның 
шығармалары халықтың болмысын кеңінен бейнелеп, қазақтардың тұрмысы мен дәстүрлерін 
дәріптейді. Ең үздік туындылары Мемлекеттік Третьяков галереясында және Ә. Қастеев 
атындағы ҚР Мемлекеттік өнер музейінде сақтаулы. 

Оның шығармашылығы Қазақстанның көркемсурет кеңістігінде ерекше орын алады. 
Ленинградтағы көркемсурет оқу орындарында білім алып, Е. Сидоркин, Қ. Шаяхметов, А. 
Ғалымбаева сияқты көрнекті суретшілермен қатар еңбек етті.  

Халық өнері нақты құрылымның міндеттілігі, негізгі элементтердің анықталған 
жинағының бар болуы, туындыны ритмикалық ұйымдастырудың қажеттілігі, көп түрлілікті, 
қозғалмалы икемділігі және дамудың тұрақты мүмкіндігін қамтамасыз ететін импровизация 
бостандығы сияқты заңдылықтарға қатан бағынған [1, 96]. Социалистік реализм қағидаларына 
сай жұмыс істесе де, ұлттық дәстүрлерді жаңғыртуға тырысты. Кенбаевтің еңбектеріндегі 
тақырыптық ерекшеліктер: Қазақ халқының өмірін, көшпелі мәдениетті, батырлар бейнесін, 
ауыл өмірінің тыныс-тіршілігін көрсетті. 

Кенбаев шығармашылығында түстер ерекше орын алады. Түстердің терең символдық 
мәні бар және олар ұлттық болмысқа тән ерекшеліктерді білдіреді. Қызыл, көк, сары және 
олардың символикасы: Қызыл түс – күш пен батырлықтың белгісі, көк – аспанмен байланысты 
рухани тазалықты, сары – кең дала мен күннің шуағын бейнелейді. Жылы және суық түстер 
арқылы берілген эмоциялар: Жылы түстер – қазақ халқының қонақжайлығы мен жылуын 
білдірсе, суық түстер – қатал табиғат пен көшпелі өмірдің қиындығын сипаттайды. Қазақы 
дәстүр мен табиғаттың көрінісі: Киіз үй, тұлпарлар, кең даланың бейнелері – қазақ мәдениетінің 
рәміздеріне айналған элементтер. 

Суретшінің жұмыстарында көркемдік нысандар терең символикамен үйлеседі. Қазақ 
көшпенді мәдениетінің элементтері: Көшпенді өмір салтына тән нысандар – жылқылар, киіз 
үйлер, көш керуені, ұлттық киімдер – суретшінің жұмыстарына тән ерекшеліктер. Киіз үй, 
тұлпар, батырлар бейнесі: Батырлық эпостар, халықтың қаһармандық рухы оның 
картиналарынан айқын көрінеді. «Асауға құрық салу» (1957), «Шопан әні» (1957), «Сұлушаш» 
(мозаикалық панно, 1971) сияқты туындылары ұлттық мәдениетке негізделген. Қарапайым 
халық өмірін бейнелеудегі реализмге бағытталған шығармалары арқылы суретші қазақ 
даласының өмірін шынайы әрі әсерлі бейнелей отырып, ұлттық болмысты сәтті көрсеткен.  

Молдахмет Сыздықұлы жұмыстарында ұлттық ділге тән түрлендіруге, өзара келісушілік 
пен барлық элементтердің бірлігіне ұмтылу, яғни әлемнің имманентті үндестігі дәстүрлі 
идеясына қайта оралу жаңа деңгейде жанданған. Мүнда эпикалық, қаһармандық 
бастамалардың қарқындылығы күшейе түседі, эмоционалды қызуы үдеп қортындылау 
энергиясы көбейеді. Қазақтардың дәстүрлі өнеріне тән импровизация шығармашылық ритм 
ерекшелігін анықтайтын принцип болып табылады. Олардың ұлттық шындығы суреттейтін 
туындылары азаматтық және символикалық сипатпен ерекшеленіп, «жылымық» уақытқа үміт 



 
пен сенім артқан халық мәдениетін сарқылмайтын оптимизмнен арылтып, оған өмірге қайта 
келтіретін шабыт сезімін сыйлайды.  

М.Кенбаев, Қ.Телжанов, С.Мамбеев, К.Шаяхметов кенептерінде табиғат пен адам өзара 
байланысты және бір-біріне тәуелді. Туған табиғат, көбіне қазақ даласы олардың 
туындыларында өмірдің тек нақты, таныс кеңістігі ретінде ғана емес, сонымен қатар 
символикалық үндестікке дейін жинақталып қортындыланған. Отанның образы ретінде 
көрінеді. Олар жасаған дала образы қайталанбас талғампаздықтың парадоксалды бірлігінде 
даланың бояуын, ауасын, иісін және қиыр шетін бере алғандығымен анық көрінеді [2, 219]. 

Қылқалам шеберінің «Шопан әні» полотносы қазақ халқының тұрмыс-тіршілігін, дала 
өмірінің сұлулығын және еңбек адамының ішкі әлемін көркемдік тілмен шебер жеткізген 
туындысы болып табылады. Кенбаев бұл картинасында кең дала аясында отырған шопан мен 
оның жанындағы табиғат көрінісін суреттейді. Шопан домбыра тартып, ән салып отырған сәт 
бейнеленген. Бұл көрініс қазақ халқының ән-күйге деген ерекше ықыласын, табиғатпен 
үндестігін, дала өмірінің романтикасын көрсетеді. Суретші жылы және табиғи түстерді шебер 
қолданған. Ашық көк аспан, жасыл жайлау, қой-ешкілердің жұмсақ бейнесі картинаға жан 
береді. Кенбаевтың түстерді үйлестіру шеберлігі арқылы көрермен қазақ даласының кеңдігін, 
тыныштығын және табиғатпен етене жақын шопанның өмірін сезінеді. Картинада шынайылық 
пен ұлттық ерекшеліктер айқын көрінеді. Шопан бейнесі өмірдің шынайы сәтін бейнелейді. 
Шопанның жүзіндегі жайдарылық пен домбыраның әуезді үні арқылы еңбек адамының рухани 
байлығы жеткізіледі.  

Қазақтың дәстүрлі мәдениеті мен музыкалық өнері  картинадағы негізгі тақырып болып 
табылады. «Шопан әні» – қазақ даласының, шопан өмірінің қарапайым, бірақ рухани бай 
бейнесі. Бұл картина арқылы Молдахмет Кенбаев қазақ халқының табиғатпен үйлесімді өмір 
сүретінін, өнерді қадірлейтінін және дәстүрлерге адал екенін көрсетеді. Бұл туынды 
көрерменге ұлттық болмыс пен мәдениетті тереңірек түсінуге  мүмкіндік береді. 

Дала фонында бейнеленген кез-келген сюжет нақты емес, бірақ едәуір жалпы, жан-
жақты, көбіне жоғары және позитивті қабылданған түсініктерді беруге арналған символ немесе 
астар болып табылды. Көктемгі бояумен құлпырған далада құстай ұшқан ақбоз ат («Асауға 
құрық салу», 1957)туынды авторы мен көрерменнің түсінігінде азат рухтығ өзгеше символы, 
табиғат-даланың еркін мәні, оның аса қуатты өмірлік күші болып табылады. Поэтикалық қиял 
мен әсерлеу қабілеті жүйрітің еркін шабысының динамикасын азаттықпен еркіндіктің гимніне 
айналдырды. Қазақ өнері үшін хрестоматия болып табылатын М.Кенбаевтың «Шопан әні» 
(1957), «Әңгіме» (1957), «Асауға құрық салу» (1957) кенептерінде адамның табиғатпен 
жақындығы және үйлесімдік пен тепе-теңдіктің негізгі дәстүрлі идеялары суретші үшін 
принциптікатегория ретінде ашылған. Бұл концептілерді түсіндіру үшін ол қортындыланып 
жинақталған, символикалық көлемді сюжеттерді іздейді [2, 221] 

Ұлттық сана қалыптастырудағы рөлі: М.Кенбаевтің шығармалары қазақ халқының 
өткенін, мәдениетін, дәстүрлерін сақтауға және жаңғыртуға көмектеседі. Қазақ бейнелеу 
өнеріне қосқан жаңашылдықтары: Ол ұлттық нақыштарды социалистік реализммен үйлестіре 
отырып, жаңа стильдік бағыт қалыптастырды. Бояу жағыстары ірі, қою болғанмен, көрерменге 
дәмді және колоритті көрінсе керек. Қазіргі заманғы өнермен сабақтастығы: Бүгінгі заманауи 
қылқалам шеберлері Кенбаев шығармашылығын ұлттық бейнелеу өнерінің алтын қазынасы 
ретінде қарастырады. 

Қорытынды 
Қазақстанның бейнелеу өнері барлық көп ұлтты өнерінің ішінде лайықты орын алады. 

Қазақстан суретшілері республикалық, республика аралық және халықаралық көркем 
көрмеге ылғи қатысып қана қоймай, көптеген шетелдік көрмелерде өз шығармаларын 
көрсетеді. Қазақ суретшілеріне тән шығармашылық жаңашылық, болашаққа қмтылыс, осы 
заманғы ірі әлеуметтік, психологиялық  және философиялық проблемалар шешуін іздеу 
Қазақстанның бейнелеу өнерінің алға баса беретіндігіне толық куә [3, 2]. Молдахмет Кенбаев 
қазақ бейнелеу өнерінде өзіндік қолтаңбасымен ерекше орын алады.  

Оның шығармаларындағы түстер мен нысандар ұлттық болмыстың терең тамырларын 
көрсетеді. Оның туындылары ұлттық мәдениет пен тарихтың көркем шежіресі болып 
табылады. Кенбаев өнері арқылы қазақ халқының бай рухани дүниесін бейнелеу, болмыстың 
көркемдік мәнін ашу оның басты жетістігі деп бағалауға болады. 
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ПОРТРЕТНАЯ ЖИВОПИСЬ М. КЕНБАЕВА 
 
Аннотация: В статье дается обзор эволюции портретной живописи Народного 

художника Казахстана Молдахмета Кенбаева. Являясь типичным представителем 
национальной школы социалистического реализма художник в своих произведениях 
стремился создавать выразительные образы строителей коммунистического общества. 
Автор анализирует творческие этапы и отдельные портретные произведения М. Кенбаева 
от реалистических работ 1950-х годов до монументальных и символических образов 1970-
80-х годов.           

Ключевые слова: Изобразительное искусство Казахстана, М. Кенбаев, портретная 
живопись, социалистический реализм.  

Annotation: The essay explores the evolution of the portrait painting of the People’s artist of 
Kazakhstan Moldakhmet Kenbayev. As a typical representative of the national socialist realism 
school the artist in his works strove to create expressive images of the builders of the socialist 
society. The author analyzes the periods and separate portraits painted by Kenbayev from the 
realistic works of 1950-ties to the monumental images of 1970-80-ties.  

Keywords: The Fine arts of Kazakhstan, Moldakhmet Kenbayev, portrait painting, socialist 
realism.      

   
Творчество Молдахмета Кенбаева (1925-1993) занимает значительное место в 

истории изобразительного искусства Казахстана второй половины ХХ века. М. Кенбаев 
принадлежит ко второму поколению профессиональных казахских художников, получивших 
академическое художественное образование за пределами республики и вышедших на ее 
культурную сцену в 1950-е годы. Творчество М. Кенбаева разнообразно по тематике и 
эпично по своему образному звучанию.  

 
 
 
 

 
 
По мнению исследователей, в полотнах М. Кенбаева выражается его «любовь к 

сегодняшнему дню, восхищение красотой и силой человека» [1, c. 87]. Автор исторических 
и жанровых полотен М. Кенбаев также плодотворно работал в области портретной 
живописи, которая в иерархии жанров в советском изобразительном искусстве всегда 
занимала одно из главных мест. Начиная с ленинского плана монументальной пропаганды 
1918 года и позднее в контексте утверждения соцреалистической доктрины в советском 
искусстве портрет стал выполнять роль инструмента пропаганды и агитации, созданные 
художниками образы революционеров, героев труда и руководителей партии должны были 
стать примером служения делу строительства коммунизма.  

Главной задачей советского портретного искусства было «во всем величии показать 
героя нашего времени, многогранно и вдохновенно обрисовать образ советского человека, 
богатство его духовного мира, неразрывное единство всего многообразия его трудовой 
деятельности, общественной и личной жизни» [2].    

Портретные произведения М. Кенбаева можно условно разделить на четыре группы: 
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исторический, бытовой, производственный и камерный портрет. Ранние написанные в 
период учебы портретные произведения М. Кенбаева такие как «Девочка в шубе» (1950), 
«Портрет старика» (1950), «Портрет искусствоведа» (1950), «Женский портрет» (1953) 
отличаются академической манерой исполнения, следованием образцам русских 
художников-передвижников.  

Интересен по своему решению «Портрет бурятки» (1956) представляющий камерный 
по своему психологическому звучанию образ пожилой женщины в национальном бурятском 
головном уборе. В классической манере репрезентативного портрета выполнен «Портрет 
девушки» (1953). Фигура молодой женщины с книгой в руке представляет собой типичную 
для советского искусства композиционную схему, целью которой было показать новый тип 
советского человека, стремящегося к знаниям и обращенного к светлому, 
предначертанному коммунистическими вождями будущему. В «Портрете молодого 
человека» (1952) автор делает акцент на задумчивые обращенные куда-то вдаль голубые 
глаза юноши. Художник наделяет свой персонаж ощущением романтической 
взволнованности, сквозь которую проступает решительность и цельность характера 
человека.      

После смерти И. Сталина на волне, объявленной Н. Хрущевым либерализации, в 
советском изобразительном искусстве, проходил процесс смены стиля, отхода от 
помпезного натуралистического художественного метода к относительной свободной 
форме творческого самовыражения. Выставка Пабло Пикассо, прошедшая в Москве в 1956 
году, обозначила брешь в соцреалистической доктрине и выявила готовность советских 
художников к обновлению образного языка. Партия призывала художников «быть 
политически активными, высоко держать знамя партийности, народности, идейности, 
создать образ положительного героя нашего времени – борца и созидателя, строителя 
коммунизма, отразить в высокохудожественных произведениях великие социалистические 
преобразования в нашей стране» [3, с.78]. В этот период были реабилитированы такие 
прежде считавшиеся «беспартийными» жанры как пейзаж и натюрморт. Этюд наряду с 
законченной картиной получил статус выставочного произведения так как в нем хорошо 
отражалась динамика и ритм современности. Но при этом, важно отметить, роль и 
значимость портрета в силу его идеологической значимости оставалась незыблемой. Во 
второй половине 1950-х годов кардинальным изменениям подверглась стилистика 
советского портрета. Образ человека обогащался живым дыханием современной 
действительности, подчеркивалась энергия движения, цветовая палитра становилась все 
ярче, а живописная фактура экспрессивнее. Выведенная в результате дискуссий в 
советской искусствоведческой теории формула обозначала три главных параметра нового 
искусства – лаконизм, экспрессия и условность.     

Интерес к портрету в казахстанском изобразительном искусстве в 1950-60-е годы 
заметно повысился. В этом жанре активно работали такие ведущие мастера как А. Кастеев, 
А. Исмаилов, А. Галимбаева, А. Мартова, Г. Исмаилова, А. Галимбаева, А. Джусупов, Н. 
Нурмухаммедов. Созданные ими портреты были объединены единым стремлением создать 
возвышенный образ советского человека, энергичного и целеустремленного в своих 
помыслах строителя социалистического общества. Типизация 1930-40-х годов в 
произведениях казахстанских художников конца 1950-х и 1960-х годов сменилась 
выявлением уникальности отдельной личности ее подчеркнутой индивидуализации.  

Культурная жизнь Казахстана, как и всей страны в конце 1950-х годов была 
наполнена важными событиями, среди которых можно назвать Первый съезд советских 
художников 1957 года и Декаду литературы и искусства КазССР успешно прошедшую в 
Москве в 1958 году. Значимым это время стало и для М. Кенбаева, который вернувшись в 
Казахстан после окончания Московского художественного института им. В. Сурикова в 1956 
году уже в 1958 году принял участие и стал победителем республиканского закрытого 
конкурса на проект скульптурного памятника выдающемуся казахскому композитору 
Курмангазы Сагырбаеву. За проект, представленный под девизом «Земля», М. Кенбаев 
получил первую премию. К сожалению, проект не был осуществлен, но образ Курмангазы 
прочно и надолго вошел в творчество художника. 

 В работе над портретом композитора перед художником стояла сложная задача 
исторической реконструкции его образа, поскольку о нем не сохранилось никакого 
иконографического материала. Большую помощь М. Кенбаеву в работе над образом 
Курмангазы оказали известный ученый, исследователь и композитор А. Жубанов и поэт 
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Хамит Ергалиев, автор поэмы «Курмангазы». Как рассказывал сам М. Кенбаев: «Жубанов 
внимательно следил за моей работой и в процессе творчества подавал очень ценные 
советы. Как-то я спросил Ахмета Куановича: «Каким вы представляете Курмангазы?». Он 
внимательно посмотрел на меня и медленно, своим тихим музыкальным бархатным 
голосом сказал: «В лице Курмангазы я представляю себе свою Родину, свой народ, свои 
степи, свои горы, свою землю. Он же сын этой земли, сын своего народа» [4]. Первое 
живописное произведение М. Кенбаева о Курмангазы «Сары-Арка» (1958) представляет 
выразительный и запоминающийся образ композитора, изображенного идущим по степи, 
наперекор бьющему ему в лицо ветру с домброй в руках. Портрет полон динамики и 
внутренней энергии. Художник стремился через пейзаж, колышущуюся высокую траву 
передать звучание бессмертного кюя Курмангазы. Как писала о картине Н. Полонская: 
«Нечто былинное присуще фигуре композитора, который стоит рядом со своим конем, тоже 
словно вышедшим из старинных легенд» [5, с. 22]. Позднее в 1962 году М. Кенбаев вернется 
к образу композитора и напишет его поясной портрет. Статичность позы Курмангазы и 
отсутствие домбры в данной композиции компенсируется пронзительным взглядом 
человека, глаза и выражение лица которого переданы с удивительным мастерством и 
предельной выразительностью. Известен также эскиз к конному портрету Курмангазы 1972 
года. К декадной выставке М. Кенбаев планировал написать портрет актрисы Р. 
Койшибаевой, но недостаток времени и позднее ее смерть помешали окончанию работы. 
Сохранился эскиз для данного портрета в котором «видна горделивая осанка женщины, ее 
одухотворенность и живой острый ум, присущий многим героиням Р. Койшибаевой» [5, с. 
21].       

Во внешне классическом ключе решен «Портрет художницы» (1957), 
представляющий сидящую на темно-красном фоне молодую женщину в белой блузке, 
держащей на коленях раскрытую книгу. Данный портрет М. Кенбаева интересен тем, что в 
нем проступает попытка автора решать в значительной степени не психологические, 
свойственные академическому портрету задачи, а живописные, стремясь выявить 
интересные колористические сочетания в изображаемой им композиции. «Портрет 
молотобойца Владимирского тракторного завода» (1952) и «Портрет Героя 
Социалистического труда И. Жахаева» (1964), представляют собой характерные для 
советского искусства образцы так называемого производственного портрета, задачей 
которого была репрезентация героя труда, изображение которого должно было 
соответствовать строгому утвержденному для такого типа картин канону. В публикациях, 
обращенных к советским художникам отмечалось, что «Время жаждет своего героя, 
который вобрал бы в себя лучшие черты и духовные запросы наших людей» [6, с. 2].  

 
 
 
 
В работе «Портрет целинника» (1954) М. Кенбаев пишет мужественное, обветренное 

загорелое лицо мужчины, представляющего собой типический образ советского человека, 
отозвавшегося на призыв партии и приехавшего в Казахстан, чтобы участвовать в 
грандиозной программе освоения целинных земель. В лице простого рабочего художник 
стремится выявить элемент героического начала, показать в его чертах его лица 
проявление внутренней духовной силы.  

Портреты, написанные М. Кенбаевым в 1960-70-е годы отличаются 
монументальностью и повышенной экспрессивностью выражения. На стиль мастера 
повлияла его деятельность в качестве художника монументалиста, а именно работа над 
большими мозаичными панно, выполненными им для различных архитектурных ансамблей 
Алма-Аты. Живописным композициям М. Кенбаева этого периода свойственна 
подчеркнутая масштабность, символичность и динамичность образов. Основную роль при 
этом играет насыщенность цвета и предельно выразительный силуэт всех элементов 
композиции.  

Для М. Кенбаева портретный жанр был не главным, но значимым направлением его 



 
постоянных творческих исканий. Написанные им портреты в большей мере можно 
охарактеризовать как портрет-картину. Художник не воспринимает человека отдельно вне 
природы, вне большой темы, которой подчиняются все элементы картины. Личность модели 
всегда постигается М. Кенбаевым сквозь призму глобальных исторических событий. В этом 
смысле очень показателен групповой портрет «Дорога отцов», изображающий три фигуры, 
среди которых помещен знаменитый украинский поэт Тарас Шевченко. Данное 
произведение было исполнено М. Кенбаевым к 150-летнему юбилею великого кобзаря, 
который отмечался в СССР в 1964 году. Подчеркивая демократизм поэта, художник 
изображает Тараса Шевченко среди простых степняков-казахов, которые внимательно 
внимают его речам. О встречах поэта с народом подобной той, которую изобразил М. 
Кенбаев, М. Сильченко писал: «бесчисленные и никем не зарегистрированные встречи 
Кобзаря с простыми тружениками казахами не остались втуне. Они оставили своей след в 
казахском изустном творчестве, слились в образе справедливого акына, Таразы-акына» [7, 
c. 34]. Монументальность фигур подчеркнута низким горизонтом, а их силуэты четко 
читаются на фоне светлого озаренного заходящим солнцем бездонного неба.  

 Интересным решением отличаются «Портрет Мухтара Ауэзова» (1977) и «Портрет 
Аль Фараби» (1980). В них художник использует предельное обобщение форм, 
прозрачность светлой холодной колористической гаммы, придающих портретам особое 
романтическое звучание. Эти работы М. Кенбаева по своей стилистике напоминают 
фресковую живопись, в них персонаж помещается в кажущееся бесконечным пространство 
природного ландшафта. Проникновенностью и теплотой заложенного в них эмоционального 
состояния обладают камерные произведения М. Кенбаева. К ним относятся такие работы 
как «Портрет племянника» (1953), «Портрет учительницы» (1954), «Медсестра» (1954), 
«Портрет жены» (1975).   

Творчество народного художника Казахстана М. Кенбаева было всегда глубоко 
национально по своему содержанию. Художник в своих исторических, жанровых и 
портретных произведениях стремился к масштабности замысла, эпичности выражения.  
Портретные произведения М. Кенбаева отличаются любовью к человеку, стремлением к 
выявлению в нем высокого возвышенного начала. По слова Г. Сарыкуловой «работы М. 
Кенбаева пленяют удивительным сплавом реальности и поэзии, что придает им 
неповторимое своеобразие. Живописной манере художника свойственны задушевная 
напевность, плавность, мягкие полутона, мотивы, почерпнутые из народного творчества» 
[4]. Бесценное творческое наследие Народного художника Казахстана Молдахмета 
Кенбаева заключает в себе воплощение духа и таланта казахского народа, во имя которого 
жил и творил замечательный мастер.          
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процессы зрелищной сцены, научная и аналитическая теория связи и своеобразия периода 
массовых праздников. 

Abstract: Central Asia and the Fergana Valley in ancient times, the essence of mass 
holidays, the originality of the visual process, the artistic processes of the spectacular scene, the 
scientific and analytical theory of the connection and originality of the period of mass holidays were 
analyzed. 

Ключевое слово: древняя Ферганская долина, Кушаниды массовый праздник, 
полевые представления, религиозное видение обрядов, Навруз, праздники и 
художественные украшения, различие оригинальности и сущности сцен. 

 
Ранние представления неразрывно связаны с религиозными понятиями, ритуалами. 

Человечество создано таким образом, что выражает свое отношение к каждому явлению в 
природе. В то время как некоторые обстоятельства подвергали его опасности, другое 
событие усиливало его интерес, обостряло его воображение. У каждого народа будет своя 
история возникновения, сущности и развития праздников-представлений. Это говорит о том, 
насколько древен праздник. С момента возникновения народных представлений и 
праздников и по сей день идет эволюция. Некоторые праздники также изменили свою 
сущность на этапе своего развития. Культура, искусство и условия жизни народов стали 
причиной возникновения праздника или его исчезновения. С древних времен люди 
пытались выразить свои чувства и убеждения разными способами. Он пытался передать 
свои взгляды и мысли следующим поколениям. В те времена, когда еще не возникали 
города, люди, жившие в различных поселениях, пещерах, отражали свои переживания, 
чувства, взгляды и воображение на стенах пещер, в скалах. Сегодня окаменелости и 
изображения, изображающие простые бытовые ситуации, охотничьи процессы, оживляют 
старую историю. Формирование общества из племен, появление религиозно-верующих 
воззрений привело к формированию первых обрядов в истории человечества. Ранние 
ритуалы, конечно же, были связаны с определенными верованиями в жизни людей. Еще со 
времен, когда племена еще не были полностью объединены, не сформировалось целое 
полноценное общество, начали появляться различные обряды и формы зрелища. Этот 
процесс имеет огромное значение для питания человечества. Именно этот этап эволюции 
привел к формированию многих современных форм культуры и искусства. 

 
 
 
 
 
 Сегодня у каждого народа есть свои национальные праздники. В какой бы стране ни 

был устроен праздник или обряд с огромным ликованием, становится ясно, что значение 
этого праздника, его место в жизни народа огромны. Например, всенародный праздник 
Навруз, дошедший до наших дней и отмечаемый с большой радостью, сценографией 
театрализованных массовых праздников, народными гуляниями, знаменует собой 
тысячелетнюю историю, традиции и культуру народов Центральной Азии. Хотя праздник 
Навруз определяется на востоке как Новый год, обновление, пробуждение природы, в его 
основе лежат многовековые традиции, обычаи. Конечно, у каждого региона или народа 
будут свои национальные праздники. Значение праздника и обрядов измеряется степенью 
его празднования, празднования. В то время как некоторые даты упоминаются просто как 
праздники или отмечаются в небольшом кругу, другие праздники отмечаются на 
общенациональном уровне с большими представлениями. Обращаясь к истории, мы 
замечаем, что большинство праздников имели определенный религиозный характер, 
содержание. В большинстве случаев широкое празднование больших праздников связано с 
многовековыми традициями и чаяниями конкретного народа, страны. Даже несколько 
праздников, не имеющих религиозного характера, можно встретить большими 
торжествами, массовыми представлениями. Национальный день страны или государства, 
День независимости праздники в том числе. Даты независимости или национальные 



 
праздники имеют политическое значение и отмечаются в форме публичных представлений 
с большими торжествами. Во многих странах мира День независимости празднуется 
театральными массовыми представлениями. Например, если мы проследим существующие 
праздники в Узбекистане, мы можем разделить их на несколько категорий и категорий. 
Можно выделить общегосударственные праздники, праздники политического значения, 
праздники религиозного характера, праздники, связанные с сезоном. 

Иногда бывает мало изучить историю страны и народа, чтобы понять значение 
праздников и обрядов. Приходится изучать историю, религиозные воззрения народов 
целого региона. Праздники в Узбекистане также имеют общие черты с праздниками, 
обрядами и традициями тюркоязычных братских народов. Исторические источники 
содержат сведения о том, что существовали различные обряды. В научной литературе по 
древнейшей истории отмечается, что устраивались и особые праздники, посвященные 
тотемным животным. Также возможно, что такие праздники существовали до прихода 
ислама. 

Узбекские народные праздники схожи по языку с праздниками других народов, таких 
как таджикский, афганский. Ученые-этнографы объясняют это состояние несколькими 
аспектами. Основная причина сходства праздника, народных гуляний-это гармоничное 
сочетание древних религий и обычаев этих народов. В период до VII века на землях Средней 
Азии, Ирана, Афганистана господствовали зороастризм и буддизм. Религиозная вера еще 
одним фактором сходства праздников, аспектов в нем являются отношения соседства. С 
незапамятных времен жизнь народов Средней Азии делится на две категории. Народы 
первой группы жили оседло, в городах-мукимами, оседло, в то время как другие 
родственные народы вели кочевой образ жизни.  

Взаимные торговые, политические, культурные связи обеспечивали гармонию 
традиций, праздников. Также общими считаются сезонные праздники. Хотя какая-то часть 
народов была оседлой, а какая-то кочевой, тот факт, что регион, в котором они жили, был 
одним регионом, погодой, сезоном, также обеспечивал сходство праздников. Такое 
состояние можно наблюдать и в традициях, народных гуляниях, праздниках более позднего 
периода. История территории Ферганской долины Средней Азии насчитывает долгие века, 
тысячелетия. Этот район, окруженный горами Тянь-Шаня и Гиссаро-Алая, был 
благоприятным местом для проживания людей с точки зрения условий и географического 
положения. Исторически Ферганская долина всегда играла важную роль в культуре 
Центральной Азии. Сведения о городах Ферганской долины приводятся в древнекитайских 
летописях с конца II века нашей эры. С этих времен можно изучать историю края, культуру, 
праздники. Если немного взглянуть на историю ранней первобытной общины в Ферганской 
долине, глубже проанализировать трудовые процессы и охотничью деятельность людей 
того времени, можно получить первоначальное представление о первых ритуалах, 
зрелищах в этом районе. 

 В памятниках изобразительного искусства, найденных на территории Узбекистана и 
относящихся к периоду первобытного общества, очень часто встречаются изображения 
людей, танцующих пантомиму. Они имеют разное содержание и характер. На одних 
изображен процесс труда и охоты, на других встречаются изображения поклонения, 
поклонения каким-то явлениям природы. Одни напоминают файтинг, другие связаны с 
танцами, заклинаниями и тотемизмом. При логическом анализе охотничьи игры считаются 
первой формой наблюдения. Ученые-историки утверждают, что главным источником, 
первоисточником, первоисточником всех возникших из него жанров искусства являются 
виды зрелищ. 

На самом деле массовые зрелища связаны с процессом охоты древних людей. 
Пантомимные танцы, имитирующие животных в масках, сохранились даже до нашего 
времени. S.Булатов, П.Шабаратов и А.В своем произведении “узор” в соавторстве с 
Расуловым Расулов писал: “Некоторые картины, найденные в районах Ферганской долины, 
свидетельствуют о ранних представлениях. В пещерах горы Саймалитош в Фергане на 
фотографиях также изображена группа хвостатых особей, спускающихся в игру. Они два 
человека-два человека, стоящие лицом друг к другу, с поднятыми вверх руками и страстно 
играющие. В местах, где в древности жили люди, на стене-он-скалах-отражались процессы 
охоты, битвы-он-джадалы, вечеринки, торжественные обряды”.  

Второй этап зарождения и развития зрелищных элементов на территории 
Узбекистана начинается с установления рабовладельческого общества в первом 
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тысячелетии до нашей эры. Некоторые праздники, зрелища переплелись между собой и 
дошли до нашего времени. Все праздники эволюционировали на протяжении веков. 
Некоторые элементы в нем теряют свою сущность и меняются. На праздники влияют такие 
факторы, как время, изменение мировоззрения людей, изменение условий. По этой 
причине праздники, представления, обычаи могут полностью меняться, адаптироваться к 
эпохе. Это вызвано несколькими факторами. В процессе смены поколений праздники также 
меняют свою форму, сущность. На это также влияют убеждения, обстоятельства и 
политическая среда. Мы думаем, что элементы зрелища до VII-VIII веков тесно связаны с 
религией зороастризма, а также с его священной книгой “Авеста”. Зороастризм-религиозное 
учение, относящееся к первобытным мировоззрениям, представляющее собой комплекс 
определенных обрядов, обычаев. Формы исполнения зороастрийских ритуалов можно 
рассматривать как ранние элементы раннего театрального искусства. Его религиозные 
обряды проводились в храмах или на большой площади в театральном стиле. В связи с этим 
м.Умаров отмечает, что книга “Авеста” играет важную роль в формировании стилей 
исполнения религиозных обрядов и элементов театрального искусства, в обрядах "Авесты" 
представлены религиозные догматы, исполнение сложных песен и хоров с пантомимным 
танцем, в котором создаются образы мифологических героев. требует исполнителей. 

В то время также были популярны религиозные обряды, в основном посвященные 
мифам и героям. Несмотря на строгое преследование ислама, проникшего в этот район 
позже, интерес к зрелищности религиозных обрядов зороастризма не угасал даже в 
Средние века и позже. Такие религиозные верования, как зороастризм, буддизм, 
первобытные мировоззрения, тотемизм, анимизм, которые господствовали в нашей стране 
почти до VIII в., широко укоренились в жизни всех народов, проявляясь в ритуалах, гуляниях, 
праздниках и представлениях, часто скрещиваясь, гармонично сочетаясь друг с другом. 
Господствовавшая тогда в стране религия ислам, как бы он ни боролся с таким взглядом, с 
верованиями, не мог вырвать их из памяти людей, из их жизни, вытеснить из состава их 
обычаев и обрядов. Даже сегодня в некоторых регионах нашей страны встречаются 
традиции, сохранившиеся от зороастрийской веры.  

 
 
 
 
 
 
В развитии массовых зрелищ в нашей стране велика роль зороастрийской религии. 

Основная причина этого в том, что люди этой веры отмечали множество праздников. В 
странах, где господствовала зороастрийская религия, год – двенадцать месяцев, каждый 
месяц и каждый день в нем отмечался определенными праздниками, обрядами, удумами. 
Искусство, включая народные представления, также находилось под влиянием учения 
зороастризма. В этот период на территории Узбекистана также формировались различные 
школы зрелищного искусства. 

До периода господства ислама на территории Центральной Азии возникло несколько 
больших и малых государств. Помимо зороастризма, в стране широко распространена 
буддийская религия. По этой причине в этом районе также было несколько праздников, 
особенно в Ферганской долине. В качестве справочной информации, к древнему 
Кушанскому периоду относится памятник курган Мугу, расположенный в Косонсайском 
районе Наманганской области, где, по мнению местных просветителей, издавна крепость 
строилась как центр города и военная крепость, в то время здесь находились храмы, в 
которых совершались различные религиозные обряды. В храмах зажигали Вечный огонь, а 
вокруг проводили ритуалы.  

Вот почему Мугу называют крепостью из-за постоянного дыма, исходящего из города. 
Другая информация гласит, что форт был военным укреплением, потому что огонь 
использовался как средство связи. Согласно источникам, мил. I век – I в. н. э. В IV веке 
Кушанское государство имело различные театральные представления, связанные с 



 
буддийской религией. 

Мы думаем, что это свидетельствует о том, что в то время существовали идейные и 
религиозные обряды в различных формах и проводились в массовой форме.Особое 
значение в истории народных праздников на территории Узбекистана до VII-VIII веков и их 
изучении имеют национальные обычаи, народные представления, обряды и праздники в 
религиозном духе. Характерными исламскими изменениями в ритуальном и зрелищном 
искусстве после более позднего исламского завоевания считается период Тимуридов, когда 
изобразительное искусство, архитектура и зрелищное искусство достигли своего пика. В 
формировании театрализованных массовых праздников Узбекистана до обретения 
независимости определялось, что его деятельность определяется процессом, 
параллельным развитием бывших союзных массовых праздников, проявлением отношения 
к правительству. Задачи массового праздника в те времена заключались в пропаганде 
идеологии экс-Союза, советской гражданской морали.  

      С 1950-х и 1960-х годов в Узбекистане, как и в советских странах, стали 
формироваться театрализованные массовые праздники как профессиональные 
театральные формы. 

Заключение 
Можно наблюдать, что в позитивных изменениях, происходящих на нашей Родине в 

последние годы, наряду с организациями культуры и искусства, все большую роль играют 
организации туризма и ремесел. В процессе организации этих праздничных представлений 
выяснилось, что представители различных сфер нашей страны сотрудничают и развивают 
потенциал изобразительного искусства, культуры и туризма. 
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М. КЕНБАЕВТЫҢ КӨРКЕМ ТУЫНДЫЛАРЫНДАҒЫ «ҰЛЫ ДАЛА» 
 

Аннотация. Аталған мақалада Қазақтың халық суретшісі М. Кенбаев 
шығармашылығындағы қазақ даласы бейнеленген «Шопан әні», «Суат басында», 
«Жайылымда», «Әңгімелесуіне», «Ат құрықтау», «Құрманғазының портреті» атты көрнекті 
туындыларына өнертанулық талдау жасалынған.  
Кілт сөздер: Кенбаев, Ұлы дала, кескіндеме, суретші, 1950-жылғылар, ұлттық мектеп 
Аннотация. В данной статье проанализированы известные произведения казахского 
народного художника М. Кенбаева «На пастбище», «У водопоя», «Пастбище», «Беседа», 
«Ловля лошади», «Портрет Курмангазы», в которых описаны казахская степь.  
Ключевые слова: Кенбаев, Великая степь, живопись, художник, 1950-е годы, Национальная 
школа 



 

46 
 

This article analyzes the famous works of the Kazakh national artist M. Kenbaev "On Pasture ", " 
Near the Watering Hole", "Pasture", " Conversation", " Capturing a Horse", " Portrait of 
Kurmangazy", “Out to Pasture” which describe the Kazakh steppes.  

            Keywords: Kenbaev, Uly Dala, painting, artist, 1950s, National School, 
 
Киелі түркі даласында өмір сүрген көшпенді елдің туған жерді ардақтау сезімі өте 

тереңде жатыр. Туған жерді қасиет тұту – қанға сіңген мінез, ежелгі дәстүр. Бұдан бірнеше 
ғасыр бұрын Күлтегін ескерткішінде жазылған: 

Қызыл қанымды ағыздым, Қара терімді төктім. 
Тізеліні бүктірдім, Бастыны еңкейттім, 
Түрік болғаным үшін,- деген жолдар атамекен құдіретін, Ұлы Дала елін айқындай 

түсетіндей. Бұл атау ғасырлар қойнауынан аршып алынып, бүгінгі күнге дейін жеткен жыр, 
қисса, дастандарда, түркітілдес халықтар туралы деректерде, орыс әдебиеттерінде, Қытай 
жазбаларында және Лев Гумилев сынды көрнекті тарихшы-ғалымдардың еңбектерінде көп 
кездеседі. Ғасырлар бойы өмір сүрген көшпелі мәдениеттің тасымалдаушысы іспетті қазақ 
халқының суретшісі Молдахмет Кенбаев өз шығармаларында ұлы даланың 
мекендеушілерінің дәстүрлі өмірінің лирикалық, романтикалық және эпикалық бейнесін 
жеткізді. Ұлттық ерекшелікті іздестіру жолында маңызды шығармалар тудырып, әлемдік 
өнер кеңістігінде дала көшінің мәдениетін лайықты көрсете білген суреткер.  

Молдахмет Кенбаев – алғашқы қазақ кәсіби кескіндемешілерінің бірі, Қазақстанның 
халық суретшісі, педагог, Қазақстанның еңбек сіңірген өнер қайраткері. Оның 
шығармашылығы қазақ бейнелеу өнерінде талассыз көрнекті орын алады.  

Ол Мәскеу мен Ленинградтың үздік көркемдік оқу орындарында білім алып, 1950-
жылдары Қазақстан бейнелеу өнеріне келген суретшілер буынына жатады. Қазақстан 
кескіндеме мектебінің қалыптасуы мен дамуының ерте кезеңінде шығармашылықта да, 
білім беру процестерінде де жаңа көркемөнерлік форманы меңгерудегі ең басты және қол 
жеткізген реалистік әдісі болды. Бұл уақыттың өзінде-ақ Қазақстанда суретшілердің 
шығармашылықтарында тарих пен мәдениет негізгі орын алды.  

Суретшінің замандастарынан жазу мәнерлеріндегі өзіндік қолтаңбалық 
ерекшеліктері байқалып жатты.  Айталық, Қ. Телжанов өз туындыларында майлы бояуды 
қатаң серпіп жағуы арқылы күрделі композициялық құрылым, динамикалық қозғалыстарға 
ерекше мән берді, ал С. Мәмбеев  шығармаларына бояуларды сулы акварель техникасының 
мәнері іспетті үлпілдетіп жағып, суық түстердің үндестігінде тыныш сюжеттерге тоқталды. 

 К. Шаяхметов алуан бояулардың ашық, жарқын реңдерін қолданып, тұрмыстық 
жанрды ауқымды сюжетті оқиғалармен толтырды, Н. Нұрмұхаммедов контрастты түстерді 
қолдануда үшкір бұрыштарды жиі пайдаланған композициялық құрылымдарды жазады, 
және т.б. сол заманғы әрбір суретші кескіндемелерін ұлттық көріністерге арнап, жеке 
қолтаңбаларын айшықтап кеткен.  

Аталған 1950 жылдардағы қазақ суретшілерінің туындыларында табиғат 
заңдылықтарына интуитивті енуге, ондағы әрекет ететін күштердің механизмдеріне енуге, 
адам өмірін түсіну мен әлемдік үйлесімділікке, оның бөліктерінің тұтастыққа сәйкестігіне 
бағытталған дәстүрлі сананың көзқарастары кескіндемесінде таңқаларлықтай органикалық 
түрде көрініс тапты. Әсіресе, қазақ даласы олардың шығармаларында символдық дыбыс 
деңгейіне дейін жалпыланған Отан бейнесі ретінде көрінді. Олар жасаған дала бейнесі 
қайталанбас көрінісімен, даланың түсін, ауасын, хош иісі мен қашықтығын айшықты үнімен, 
төл рухани континент ретінде жеткізе білуімен ерекшеленеді. Бұл ұлттық өнер мектебінің 
кемелденуінің бірінші кезеңі рухани сабақтастықты іздестіруге бағытталған, мұнда 
этномәдени дәстүрлердің сынуы формалды және стильдік деңгейден гөрі рухани-
ментальдық деңгейде көбірек орын алды. Дала рухани өлшемдердің негізгі тірегі ретінде 
осы ұрпақ өнеріндегі өзіндік прототипке айналып, дала кеңістігі  аясында жоғары жаһандық 
тақырыпты алып жүрді. Олар даланы ұлттық мәдениеттің түбегейлі жәдігері, ұлттық 
құндылықтардың көзі тұрғысында танытты.  

Солардың ішінде М. Кенбаев шығармаларында табиғат пен адам бір-бірімен 
байланысты және өзара тәуелді. Ол көбінесе басты кейіпкерлерін кешірейте бейнелеп, алыс 



 
кеңістіктің арасына енгізуде табиғи гармонияны бұзып алмауға тырысады. Осы арқылы 
адамзаттың ғұмыры табиғаттың бір ғана бөлігі екенін ескертеді. Ал, кеңістіктің шексіз 
қашықтықтарын нысан ретінде органикалық түрде қамтып, шексіз Ғарыштың бір бөлігі 
ретінде қабылдап, суреттерге космогониялық аспекті мен әлем сезімін енгізді. 

Суретшінің «Шопан әні» (1955) атты кескіндемелік туындысында шалғай даланың 
кеңістігінде отар қойын бағып, түйенің өркешіне қоржын-дорбаларымен мінгескен малшыны 
көреміз. Кескіндемеші мұнда өсімдік жамылғысын ақшыл жасыл, қоңырқай, сарғыш сынды 
алуан реңктерімен жұмсақ нұрға бөлендіріп, бір ырғақта жазады.  Ағарған аспан даламен 
қосылып кете жаздағандай, ал тегіс көкжиек сызығы композицияға соңғы тепе-теңдік және 
көңіл-күйге тыныштық әкеледі. Өрістегі қойлар да табиғат қойнауына ене кеткен. Түйенің 
мойны созыла, ұзын аяқтары жер тіреп, үстінде отырған малшының тік отырысы осы 
көлденең кеңістікті кесе бір нүктеге жинап тұр. Малшы денесі дала мен аспан түсінің реңіне 
ұқсастау көрінеді. Мұнда суретші гармония мен бірегейлік, адамның табиғатпен туыстық 
байланысы туралы түбегейлі дәстүрлі идеялардың іргелі категорияларын ашқан.  Кенбаев 
осы туындысы арқылы бетбақ даланың әуенін майлы бояудың нәзік үндестіктері арқылы 
дәл жеткізе алған.   

Жайлаудағы тіршіліктің жалғасын «Суат басында» (1968) атты туындысы ілестіріп 
алып кетеді. Мұнда кешқұрым қойларды суғарып жатқан малшының жұбайы мен баласы су 
пісіп жатыр, оларды шөліркеген мал  маңайлаған. Қыр басында әлгі, түйе үстіндегі шопанда 
өрістен қайтып келе жатқандығы байқалады. Ендігіде бұл қос туынды өзара жайлау өмірін 
толықтай баяндап бергені анық. Шығарма этюдік мәнерде аяқталған. Осы көріністі жуық 
маңда суретшінің өзі бақылап жазғандай. Осылайша қазақ көшпелі халқының рухани 
тәжірибесін, мәдени-тарихи байланыстары мен әлеуетін шоғырландырған түрде қамтиды.  

Келесі, «Жайылымда» (1966) сұрғылтым күміс колориттің үйлесімінде жазылған. 
Мазмұнында жайылымнан қайтқан отарды шопандар қораға кіргізуде. Бірінші планда түйе 
мінген келіншек сайдағы қоныстанған, түтіні түтеген  үш қараша үйдің маңына бағыт алған. 
Шамамен көктемнің алғашқы айлары болса керек, себебі, салқын ауа мен сыз тартқан 
даланың қырауы әлі кетпеген. Құсұшар биіктен қарағанда қырда өскен ағаштардың жалаң 
екі-үш талы көрінеді. Этноорталықтың әрбір детальдары өткен дәуірлердің рухын беруде тек 
куәгер ғана емес, эпикалық көріністердің шынайы рәсімдердің қатысушысы болуға, 
көшпелілер өркениетінің материалдық және рухани мұрасымен танысуға мүмкіндік береді. 

Кенбаевтың «Әңгімелесуіне» (1957-58)  назар аударсақ, тау етегінде дала шөптері 
арасында салт атты екі қарияның әңгімелесіп келе жатқаны бейнеленген. Композицияда екі 
кейіпкер дала тарихынан сыр шертіп келе жатыр. Нәзік бояулар үндестігі шексіз жазираның 
әуеніне тұнып тұр. Мұндағы кең далада еркіндік лебі есіп жатыр.  

Дала фонында бейнеленген кез келген сюжет соншалықты нақты емес, жалпы, 
әмбебап, көбінесе екпінді жоғары және жағымды ұғымдарды білдіретін символ немесе 
метафораға айналды. Мысалы, «Ат құрықтау» (1961), атты картинасы еркін рухтың, табиғат 
даласының еркін болмысының, оның құдіретті өмірінің символы мен өзіндік бейнесіне 
айналған. Поэтикалық қиял, поэтикалық гипербола аттың еркін жүгіру динамикасын еркіндік 
пен ерік гимніне айналдырады. Аттың қайратты басы түпсіз аспанға лақтырылып, еркін 
даланы жеңген үні жаңғырады. Полифониялық, дала ауасының тазалығымен және ащы 
жусан шөптерімен тыныстатып, бізді өзінің көріністерімен тамаша үйлескен тұтас әлеміне 
тартады. Шығармада халық өмірін білу оның дәстүрлі, мифопоэтикалық параметрлері 
бойынша хабардар екендігі байқалады. Осылайша шебер әрқашан асқақ, экзистенциалды, 
миф тудыратын көңіл-күйде ерекше күшті біртұтас эпикалық құрылымы жаңа, жемісті 
кескіндемені дүниеге әкелген. 

1958 жылы қазақтың көрнекті композиторы Құрманғазының бейнесін жасауға байқау 
жарияланды. Байқауға көптеген мүсіншілер, графиктер, суретшілер қатысты. Құрманғазы 
бейнесін шынайы жеткізгені үшін «Сарыарқа» атты жұмысымен Кенбаев республикалық 
бәйгеде 1-сыйлыққа ие болды. Ол аңызбен көмкерілген образды бейнелейді. Құрманғазы 
бейнесін жасауда суретшіге қазақтың ғалым, зерттеуші, композиторы А.Жұбанов үлкен 
көмек көрсеткен. Суретшінің естеліктерінде былай делінген: «Жұбанов менің жұмысымды 
мұқият қадағалап, шығармашылық барысында өте құнды кеңестер берді», - дейді Кенбаев. 
Бірде Ахмет Қуанұлынан: «Құрманғазыны қалай елестетесіз?» деп сұрадым, дейді суретші. 
Ол маған байқап, ақырын қарап, өзінің жайбарақат, сазды, барқыт үнімен: «Құрманғазының 
төрінде мен өз Отанымды, халқымды, даламды, тауларымды, жерімді елестетемін, ол осы 
жердің ұлы, халқының ұлы...» деген.  
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Автордың кезекті «Құрманғазының портретіне» (1962) тоқталған жөн. Себебі, 
Құрманғазы көшпенді халықтың дала кеңістігіндегі тұрмыс тіршілігін күй арқылы жырласа, 
Кенбаев кескіндеменің нәзік тілінде кең даланың тынысын, көшпелі халықтың ғұмырын 
лирикалық бояулармен шерткен. Осы портреттік тұлға арқылы күйшісіне құрмет білдірумен 
қатар, қазақтың ұлттық менталитеті мен ұлттық өнердің негізінде жатқан дәстүрлі 
музыкасына, күй өнеріне деген ілтипатын көркем бейнелеу тілімен көрерменіне жеткізеді. 
Портретте басты кейіпкердің алысқа тесіле қараған қабағы, шекесіндегі терең әжімдері, 
қалың қара қастары мен, қою қара сақал-мұрты, оның біраз ғұмырды кешкендігін 
аңғартады. Суретші басындағы бөркіне сарғыш қызғылт түстермен аң терісінің жалтылына 
мән береді. Ал үстіне киген сұрғылт шапанының сарғыш қабырғадан сәл-ақ айырмашылығы 
бар. Аталмыш тарихи портрет өткен уақыт пен кеңістікті, адамдар мен қоғамды жалпы сол 
замандардағы эстетикалық мәдениетті  таныстырады.  

Фольклорлық эпикалық дәстүрдің трансформациясының қырлары «Әңгіменің» 
тыныш лирикасынан, «Шопан әнінің» толқыған үндесуден, табиғатқа қатысудан «Ат 
құрықтаудың» динамикалық мажорлық көрінісіне дейінгі эмоциялар ауқымы суреткердің 
жалпылама символдық кілтінде айналған. Табиғатты Ғалам гармониясының бір бөлігі 
ретінде қарастыра отырып шексіздігін, өмір беретін құдіретін, дизайнның ұлылығын және 
жасампаздықпен бірлігін аша отырып, Кенбаев ежелгі түркі дәстүрінің рухын және оның 
қағидаларын терең ұстануды еуропалық реалистік кескіндеме тілімен білдірді. Ал, оның 
кейіпкерлері табиғат қойнауында астасып, анасының кеудесіндегі сәбидей жырға бөленді. 
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ДІНМҰХАМЕД ҚОНАЕВТЫҢ БАСШЫЛЫҒЫ ТҰСЫНДАҒЫ АЛМАТЫ ҚАЛАСЫНДА 
САЛЫНҒАН ҒИМАРАТТАР: ТАРИХИ ЖӘНЕ МӘДЕНИ МӘНІ 

 
Аннотация 
Бұл мақалада Дінмұхамед Ахметұлы Қонаевтың басшылығы тұсында (1960–1986) 



 
Алматы қаласында жүргізілген сәулеттік өзгерістер, сол кезеңде салынған негізгі 
ғимараттар мен олардың тарихи-мәдени маңызы қарастырылады.  Д.А.Қонаевтың өмірі мен 
қызметіндегі аса маңызды кезеңдердің, оның қалыптасқан көзқарастары  мен 
қалауларының ауқымды қала құрлысы жобаларын іске асырумен өзара байланысы 
көрсетіледі. Кеңестік модернизм мен ұлттық нақыштың үйлесуі нәтижесінде қала келбеті 
жаңарып, мәдениет пен ғылымның орталығына айналды. Сонымен қоса  Д.А.Қонаевтың 
Алматы қаласында бой көтерген барлық дерлік ғимарттарға қазақ тарихын дәріптейтін 
монументалды өнерді қолдауы және бағдар беруі жайында ойлар қозғалады. ХХ ғасырдың 
ұлттық нақыштағы монументалды өнер туындыларының  авторы ретінде қазақтың тұңғыш 
кәсіби суретшілерінің бірі  Молдахмет Кенбаевтың әріптестерімен бірлескен  еңбектері 
қарастырылды. Саны емес сапасы жағынан ел алдында қалған Молдахмет Кенбаевтың 
өнер туындыларының дәл қазіргі жағдайы, сақталуы, үлкен өнерге сай құрмет қаншалықты 
лайықты көрсетіліп келе жатқандығы жайында анықталады. 

Кілт сөздер: модернизм, ұлттық стиль, идеология, сәулет өнері, монументалды өнер, 
мозайка, витраж. 

Аннотация. В данной статье рассматриваются архитектурные преобразования, 
проведённые в городе Алматы в период руководства Динмухамеда Ахметовича Кунаева 
(1960–1986), а также основные здания, построенные в это время, и их историко-культурное 
значение. Показана взаимосвязь между важнейшими этапами жизни и деятельности Д.А. 
Кунаева, его сформировавшимися взглядами и реализацией масштабных 
градостроительных проектов. В результате сочетания советского модернизма и 
национального колорита облик города преобразился, превратившись в центр культуры и 
науки. Также затрагиваются мысли о поддержке и направляющей роли Д.А. Кунаева в 
создании практически всех зданий того времени, включающих элементы монументального 
искусства, прославляющего казахскую историю. Рассматриваются совместные работы 
одного из первых профессиональных казахских художников Молдахмета Кенбаева и его 
коллег, как авторов произведений монументального искусства XX века в национальном 
стиле. Современное состояние произведений искусства Молдахмета 
Кенбаева, прославившихся не количеством, а качеством, определяется их сохранностью и 
тем, насколько им оказывается должное уважение как произведениям великого искусства. 

Ключевые слова: модернизм, национальный стиль, идеология, архитектура, 
монументальное искусство, мозаика, витраж. 

Abstract. This article examines the architectural transformations carried out in Almaty during 
the leadership of Dinmukhamed Akhmetuly Kunaev (1960–1986), focusing on the major buildings 
constructed during that period and their historical and cultural significance. It highlights the key 
stages of Kunaev’s life and career, and the connection between his personal views and preferences 
and the implementation of large-scale urban development projects. As a result of the fusion of 
Soviet modernism with national style, the city’s appearance was transformed, turning Almaty into a 
center of culture and science. The article also discusses Kunaev’s role in supporting and guiding 
the integration of monumental art celebrating Kazakh history into nearly every significant building 
constructed under his leadership. Special attention is given to the collaborative works of 
Moldakhmet Kenbaev, one of Kazakhstan’s first professional artists, and his colleagues, who 
contributed to 20th-century monumental art in a national style. The current state of Kenbaev’s 
artworks—renowned not for their quantity, but for their quality—is evaluated in terms of their 
preservation and the degree of recognition and respect they receive as examples of great art. 

Keywords: modernism, national style, ideology, architecture, monumental art, mosaic, 
stained glass. 

     
    Қала - адамзат жылнамасында аса маңызды орын алатын, біріңғай дәстүрдің, өмір 

салтының ең бастысы – кез-келген мемлекеттің қозғаушы күші болып табылады. Қазіргі 
кездегі қала – адамзаттың материалдық және рухани мәдениетінің ең үздік үлгілері жасалған 
және жасалып жатқан өркениет шыңы. 

Әр қаланың өз тарихи, қайталанбас өзіне ғана тән сәулеттік келбеті бар. Бірақ, 
олардың кез-келгеніне мемлекет тағдырын шешуші қала мәртебесі беріле бермейді. Ал, 
біздің әсем қаламыз Алматы осындай ерекше мәртебеге ие. 

Алматы қаласының архитектурасы – бұл тек ғимараттар мен құрылыс нысандарының 
жиынтығы ғана емес, ол – қазақ қоғамының мәдениеті мен тарихын, экономикасы мен 
эстетикасын бейнелейтін күрделі де әсем өнер. «Менің кіндік қаным тамған жер Алматы 
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қаласы. Барлық балалық шағым, балдәурен кезеңім Алматы қаласында өтті» - деп, 
Д.А.Қонаев өз естелігінде жазған болатын. Кемеңгер Д.Қонаев өзі туып өскен қаласына 
деген махабаты ерекше ыстық болды.  Алматы қаласын өзінің баласы секілді аялап, бар 
білген білімі мен көзі көрген кереметті қаланың  сәулеттік келбетін көркейту мақсатында 
пайданалана алды.  1942 жылдың сәуір айында 30 жасар Д.А.Қонаевты Халық Комиссарлар 
Кеңесінің Төрағасы етіп сайлайды және сол уақыттан бастап, 1986 жылдың желтоқсанына 
дейін Кеңестік Қазақстан саясатынан қол үзген жоқ. Сол арқылы Республиканың әрине 
оның астанасы Алматы қаласының кейінгі дамуына үздіксіз әсер етті.[1,б. 12]. 1952-1955 
жылдар аралығында Қ.И.Сәтбаевтан соң Қазақ Ғылым Академиясының екінші президенті 
қызметін арқарған Д.А.Қонаевтың ең алғашқы шет елге іс-сапары Қытай Халық 
Республикасы болды. Сапар бір айға жуық уақытқа созылды және ірі қалаларға, 
өнеркәсіптік кәсіпорындарға, оқу орындарына бару және ел азаматтарымен және оның 
жоғары басшыларымен кездесулер болды: Мао Цзэдун, Чжу Дэ, Лю Шаоци, Чжоу Эньлай. 
Қазақстан Компартиясы Орталық Комитетінің бірінші хатшысы өз естелігінде таңданыспен 
атап өтетін бірінші нәрсе – Пхеньян метросы.  Жоғары көркемдік деңгейімен ерекшеленетін 
функционалдылық пен мозаикалық панельдердің үйлесімі оның туған Қазақстанның 
табиғатымен ұқсастық туғызып, ерекше бір шабыт сыйлайды. Дәл осылай 1984 жылға дейін 
кемеңгер Дінмұхамед Ахметұлы дипломатиялық іс-сапарларменен он жеті алып 
мемлекеттерде болады және әр барған сапарынан қаламызға фунционалдық қызмет алып 
келетіндей ғимарттар мен ескерткіштерге тамсана қарап қана қоймай әсем Алматыда 
қайталауға тырысқан. Соның бірі Оқушылар сарайының ғимараты – 1984 жылдан бастап 
Республикалық маңызы бар тізілімге енгізілген тарихи маңызы бар сәулет ескерткіші, 
авторлары В. Н.Ким, А. П. Зуев және Т. С. Әбілдаев. Оқушылар сарайының концепциясын 
Пхеньяндағы оқушылар сарайынан туындайды. Оқушыларға бір уақытта әр-түрлі 
үйірмелерді ұсына алу ойы ұнайды және ол Алматының төрінен орын алады. [2,б.48] 

 
 
 
 
 
 
Дінмұхамед Ахметұлы Қонаевтың Алматы қаласының сәулеттік келбетіне қосқан 

үлесі аса маңызды және ауқымды болды. Оның басшылығы кезінде қала ірі мегаполиске 
айналып, заманауи сәулет пен қала құрылысының жаңа кезеңіне өтті. Ел арасында 
Алматының заманауи мегаполиске айналуына негізгін қалыптастырып, болашаққа жол 
ашуына Д.А.Қонаевтың ықпалы зор екендігі жиі айтылады. Д.А.Қонаев музейінің 
қызметкері ретінде осы бір ойға жауабым, Димаш атамыздың өнер-білімге деген 
құштарлығы дер едім. 2012 жылдан бері көрермендерге есігін ашқан  мемориалды 
музейінде жалпы кітаптар көлемі  быс мыңнан асатын кітапханасы бар. Дәл сол 
кітапхананың 35 пайызы өнерге толығырақ айтатын болсақ: сәулет өнері, мүсін өнері, 
бейнелеу өнері, қол өнердің тарихына арналған кітап, альбомдармен толыққан. Әрбір 
өнертанушының оқуға міндетті 1956 жылы Мәскеудегі «Өнер» баспасынан шыққан алты 
томдық «Всеобщая история искусств» кітабы Дінмұхамед Ахметұлының ең жиі және 
қайталап  оқыған кітаптарының қатырына кіреді. Өнертанушыға керекті білімнің 
фундаментін біліп қана қоймай сол салаға қызығып жүретін ел басшысы ретінде қаланы 
көркейту барсында мемлекетке маңызы бар, халықтың қолданысына берілетін барлық 
ғимараттың құрлысына жеке қатысқан болатын.  Д.А.Қонаевтың инжинер, архитекторларға 
талабы қазір салынған ғимарат кемінде халыққа 100 жыл қызмет ету керек дегені. Расында 
дәл қазіргі уақытта Алматыға салынған әсем ғимараттардың біраз дерлігі күрделі жөндеу 
жұмыстарын көрген жоқ. Оған себеп ірге тастың берік болуы және пайдаланған 
материалдардың сапалы әрі табиғи болуында. Кеңес дәуірінің сәулет стилі мен ұлттық 
ерекшеліктерді үйлестіре отырып, қалада көптеген мәдени, әкімшілік және тұрғын үй 
кешендері салынып қатарласа бой көтере бастады.  

Қазіргі уақытта бұл ғимараттар Қазақстан сәулет өнерінің алтын қазынасына 



 
айналып, мәдени-тарихи маңызын сақтап келеді. Немере інісі Диар Асқарұлының айтуы 
бойынша Д.А.Қонаевпен қызмет жасаған әрбір сәулетші мен құрлысшы махабатпен зор 
ықыласпен өз жұмыстарын атқарды. Себебі үлкен масштабтағы құнды жобалар қолдау 
тапты және ол жүзеге асты әрі Дінмұхамед Ахметұлы әрбір талқылауға жеке өзі қатысып, 
ғимарат қолданысқа берілгенше жіті бақылауда ұстаған. [3] 

Д.А.Қонаев ел басқарған жылдары Алматы қаласында жүзге жуық ғимарат бой 
көтерген. Медеу мұз айдынынан басталатын бұл тізім  қала халқына берілген тұрғын 
үйлермен аяқталады. Қазіргі Абай, Достық көшелерінде бой көтерген ғимараттар әлі күнге 
дейін өзінің маңызын жоймаған.  

Техника ғылымдарының докторы Д.А.Қонаев Қазақ өнеріне деген қолдауы орасан 
болды. Сол себепті де Ә.Қастеев атындағы мемлекеттік өнер мұражайы 1976 жылы бой 
көтерсе, Қазақстан Республикасының Орталық мемлеттік мұражайы 1984 жылы өз 
келушілеріне есігін ашты.   театр, цирк, кинотеатрлар салынып, өнер иелеріне тұрақты 
жұмыс орны пайда болды. Ал халықтың көкжиегін кеңейтіп, мәдени тәрбисін жоғарлатуға 
орасан мүмкіндік туа бастады. 

 «Көркемөнер ішінен өз басым сәулет және бейнелеу өнеріне ерекше ықлас қоямын.  
Қыл қаламның тылсым құдыретін мойындатқан Ә.Қастеев ақсақалды, оның өмір мектебін, 
шығармашылық жолын жоғары бағалау орынды ғой деймін. Мен Қ.Телжановтың, 
М.Кенбаевтың, А.Ғалымбаеваның, Х.Наурызбаевтың шығармашылығымен ғана емес, 
олардың өздерімен талай пікір алысып, ой бөліскен кездерім болды.» -деп кемеңгер 
Д.А.Қонаев өз естелігінде қалдырады.[4,б 274]  

Бой көтерген ғимараттардың тарихи және мәдени мәнін мен сәулет өнерінен емес сол 
ғимаратқа жан бітіріп тұратын бейнелеу өнерінен іздедім.  

1960-1986 жылдары салынған көптеген қоғамдық ғимараттарда монументалды 
мозаика кеңінен қолданылды. Бұл өнер туындысы тек көркемдік элемент қана емес, 
сонымен қатар қазақтың мәдени кодын, идеологиялық мазмұнын жеткізетін маңызды 
дереккөздер ретінде саналды.   

ХХ ғасыр қазақ бейнелеу өнерінің дамуында ерекше роль атқаратын,  кәсіби 
суретшілердің алғашқылардың бірі болған Молдахмет Кенбаев тек кенеппен жұмыс жасап 
қоймай, өз қолтаңбасын  монументалды өнерде де қалдырды. Ол бірінші мозаикалық 
паннолармен қабырға суреттерінің авторы ретінде танылған. Оның туындыларында ұлттық 
рух пен заманауи формалар бірігіп, ерекше көркем шешімге ие болды. Қалаға көрік берген 
біраз ғимараттарға ұлттық болмыс пен дәстүрімізді қала тұрғындары мен қонақтарына 
мозаика арқылы дәріптей алды. [5] 

Ерекше сәулеттік шешімімен танымал «Неке сарайы» 1971 жылы салынып 
аяқталады. Ғимарат жобасының сәулетшілері: М.Меңдіқұлов, А.Леппик сондай-ақ инжинер 
Н.Оразымбетов әзілеген.  Оның құрлымы бір-бірімен байланысқан екі цилиндрлік көлемнен 
тұрады. Бұл ерлі-зайыптылардың неке жүзіктерінің бейнесі. Ғимараттың ішкі және сыртқы 
безендірулеріне суретшілер М.Кенбаев пен Н.Цивчинскийдің ерекше орын алады. Олар 
қабырғаларды ұлттық нақыштағы суреттермен, мозаика және чеканка өнерімен безедірген 
еді. Бірақ 1988 жылы бұл туындылардың бірқатары жойылып, бірқатары қайта боялған. [6] 

Ал ғимараттың сыртқы фасадына үлкен көлемді «Қыз Жібек» атты  мозаика орын 
алған. 1971 жылы орындалған көркем туындыны М.Кенбаев пен мозаика шебері 
Н.Владимирович бірігіп жасаған. Тақырып қазақтың лиро-эпостың жыры «Қыз Жібек» 
желінсінде жасалған.[7] 

 Композицияда Төлеген мен Қыз Жібек бейнеленіп, қазақ халқының салт-дәстүрлері 
мен ұлттық киімдері көркемдік тұрғыда көрініс табады. Мозаикада махаббат, сұлулық пен 
адалдық тақырыптары көркем символикамен өрілген. Жібектің нәзәктігі мен Төлегеннің 
батырлығы ұлттық романтика мен эпикалық стильде бейнеленген. 

Шыны және тас мозаикалардан жасалған туынды сол дәуірге тән декоративті стильде 
орындалған.  

Бұл мозаика – тек көркем туынды ғана емес, сонымен қатар 1970-жылдардағы қазақ 
мәдениетінің романтикалық эпосының кеңестік идеология мен қатар үндесуінің көрінісі. 
Қоғамдық кеңістікте ұлттық болмысты көрсете алатын осындай шығармалар елдің өзіндік 
рухани келбетін сақтауға ықпал етті.  

1965 жыл өз  құрлысын бастаған «Алма-ата» қонақ үйінің авторлары: И.А.Карташ, 
А.Я.Коссов, В.Г.Чиркин, Н.Н.Рипинский. Алдындағы Опера және балет театры ғимаратымен 
әдемі жарасымдылық тапқан. 540 орынды бұл қонақ үйді жобалау кезеңінде кеңестік 
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модеринизмнің элементтері- функционалдық, геометриялық нақыштар мен кең ашық 
алаңдарды қолдану, сонымен қатар қазақтың ұлттық өнертектерімен символдарын 
бейнелеу мәселелері өз орнын тапты. Бұл шешім ғимаратты тек қонақ үй ғана емес, мәдени-
тарихи ескерткіш ретінде де қалыптыруға ықпал етті. [8] 

Молдахмет Кенбаевтың тағы бір авторлық жұмысы дәл осы қонақ үйдің алдыңғы 
бөлігіне орындалған «Еңлік Кебек» мозаикасы. 1965 жылы орындалған бұл туындыға 
бірлескен авторлар жұмыс жасады: Н.Владимирович. Бұл мозаика сол кезеңдегі ұлттық 
рухты, өнер мен сәулеттің синтезін бейнелеп, заманауи постсоветтік эстетиканың көрінісі 
ретінде қала инфрақұрлымында маңызды орын алды. 1960 жылдардан бастап мәдени-
салтанат кезеңінде ұлттық тақырыптарға аса көңіл бөлінген, сол арқылы халықтың өзіндік 
ерекшеліктерін айқындауға ұмтылды. Қонақ үйге алыс-жақын шет елдерден келген 
қонақтарды қарсы алатын бұл «Еңлік Кебек» 

 Қазақ эпосындағы батыр және аңыз кейіпкері ретінде интерпретацияланып, ұлттық 
болмыстың, ерлік пен батылдықтың символы ретінде қабылданды. 

Мозаикада түсті шыны, керемикалық бөлшектер мен табиғи тас элементтері 
қолданылған. Бұл материалдар оның ұзақ өмір сүруін қамтамасыз етіп, заманауи 
реставрациялық жұмыстардың негізін қалады.  

Жоғарыда аталған жұмыстардан бөлек М.Кенбаевтың бірлескен авторлармен 
орындаған жұмыстары: Көктебеде орналасқан «Сұлушаш» 1970 ж, Сымбат сән үйінің үлкен 
терезесіне бейнеленген витраж «Келіншектің киінуі» 1966 ж [9] 

Сақталмай қалған монументалды туындылар: сүріліп кеткен «Қарлығаш»  
мейрамханасында «Қарлығаштың құйрығы неге айыр» сюжеті бейнеленген мозаика,  «Есік» 
мейрамханасының ішкі қабырғаларына орындалған су асты өмірі бейленген туынды. [10] 

 
 
 
 
 
 
Уақыт өте келе мозаикада табиғи тозу, климаттық өзгерістер мен механикалық 

зақымданулар орын алуы мүмкін. Сондықтан оның лайықты сақталуы үшін тұрақты 
техникалық бақылау, климаттық шарттарды реттеу және уақытылы реставрациялық 
жұмыстар жүргізіліп отыру қажет. М.Кенбаевтың ұлы Алпамыс Кенбаев қазіргі уақытта 
әкесінің көзі болған өнер туындыларын өзі қайта жөндеу жұмыстарынан өткізіп, келешек 
ұрпаққа эстетикалық құндылығын жетуін жіті қадағалап жүр.  

Калифорниядан көшіп келіп, Алматы қаласы бойынша гид болып жүрген Денис Кин 
атты америка азаматы кеңестік кезеңде орындалған барлығы 111 нысаннан тұратын 
монументалды туындыларды жинақтап, ортақ Monumental Almaty сайтын жасаған. Сайтта 
сақталмай қалған туындылар және олардың мекен-жайы, авторлары да көрсетілген. 
Алматы қаласы бойынша орындалған монументалды туындылар олар: мозаика, 
барельефтер, витражтар және муралдар. Сайт карта ретінде жасалып, олардың орналасқан 
жерін табуға көмектеседі. Қазіргі таңда алған сайтты 15 мыңнан астам көрермен қараған 
[11]. 

Қортындылай келе, Дінмұхамед Ахметұлы Қонаевтың қазақ мәдениетіне деген 
идеологиясы — терең парасаттылықпен, ұлттық мұраға деген құрметпен және заманауи 
жаңғыруға бейім көзқараспен ерекшеленді. Ол өзінің басшылығы кезеңінде қазақ халқының 
рухани, тарихи және мәдени құндылықтарын сақтап қана қоймай, олардың өркендеуіне де 
жол ашты. Қонаевтың идеологиясы ұлттық бірегейлікті дамыту, мәдениет пен өнерді қолдау, 
тарихи ескерткіштерді сақтау және қазақ тілінің мәртебесін нығайту бағыттарында нақты іс-
шаралармен көрініс тапты. Оның көреген саясатының нәтижесінде Қазақстанда ұлттық 
рухты көтеретін көптеген мәдени нысандар бой көтеріп, болашақ ұрпаққа құнды мұра 
қалды. 

     Қазақ мәдениетіне деген оның жанашырлығы мен шынайы құрметі бүгінгі күні де 
ел жадында сақталып, тәуелсіз Қазақстанның рухани негізіне айналды. Қонаевтың 



 
мәдениет саласындағы идеологиялық ұстанымдары — ұлттың өзін-өзі тануына, бірлігін 
бекемдеуге және төл тарихына құрметпен қарауына зор ықпал еткен құнды мұра. Сол төл 
тарихымызды халыққа көркем түрде ұсына алған авторлардың біріде-бірегейі Молдахмет 
Сыздықұлы Кенбаев. 

Оның монументалды жұмыстары тек көркемдік қана емес, тәрбиелік, идеологиялық 
мәнге де ие. Әрбір мүсін, әрбір композиция — өткен мен бүгінді сабақтастыратын көркем 
шежіре. Молдахмет Кенбаевтың шығармалары арқылы ұлттық өнер кеңістігі жаңа белеске 
көтеріліп, қазақтың көркем мәдениеті әлемдік деңгейде танылуға мүмкіндік. Үлкендеріміз 
біздерге жасап кеткен қайталанбас жұмыстарды барынша сақталуы- өткен мен келешек 
арасындағы байланыстың үзілмеуінің кепілі. 
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ПОРТРЕТ ЖАНРЫНДАҒЫ МОЛДАХМЕТ КЕНБАЕВТЫҢ ШЫҒАРМАШЫЛЫҒЫНА 
ТӘН ТҰЛҒАЛЫҚ БОЛМЫС ПЕН РУХАНИ МАЗМҰН 

                                    
   Түйіндеме: Ғылыми  мақалада қазақ бейнелеу өнерінің көрнекті өкілі Молдахмет 

Кенбаевтың шығармашылығындағы портрет жанрының көркемдік ерекшеліктері мен 
кескіндемелік қолтаңбасы  қарастырылады. Автор суретшінің портрет жанрындағы адам 
болмысын бейнелеу тәсілін, ұлттық сипаттарды жеткізу жолдарын, шығармаларындағы ішкі 
мазмұн мен форма үндестігін талдайды. Құрманғазы Сағырбаевқа арналған туындылары 
арқылы Кенбаевтың тарихи-психологиялық портрет жасау шеберлігі мен ұлттық рухты 
бейнелеудегі ұстанымдары ашып көрсетіледі. Мақалада суретшінің колористикасы, 
композициялық шешімдері мен тақырыптық таңдаулары көркемдік тұрғыдан сараланып, 
оның бейнелеу өнеріндегі орны сипатталады.                                                      

Кілт сөздер: бейнелеу өнері, портрет жанры, кескіндеме, композиция, мазмұн, бейне, 
суретші, бояу. 

Аннотация: В статье рассматриваются особенности жанра портрета в творчестве 
выдающегося казахского художника Молдахмета Кенбаева. Автор анализирует способы 
изображения человеческой личности, пути отражения национального колорита, а также 
гармонию формы и содержания в работах художника.  

Особое внимание уделяется портретам, посвящённым Курмангазы Сагырбаеву, как 
образцу историко-психологического портрета, в котором ярко выражен национальный дух. 
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Также исследуются колористика, композиционные решения и тематический выбор 
художника, подчеркивающие его уникальное место в изобразительном искусстве 
Казахстана.      

Ключевые слова: изобразительное искусство, жанр портрета, живопись, композиция, 
содержание, образ, художник, краска. 

    Abstract: The scholarly article examines the artistic features and painterly style of 
Moldakhmet Kenbaev, a prominent figure in Kazakh visual art, with a focus on the portrait genre. 
The author analyzes the artist’s methods of conveying human character, his approaches to 
expressing national identity, and the harmony between content and form in his works. Through the 
paintings dedicated to Kurmangazy Sagyrbayev, Kenbaev’s mastery in creating historical-
psychological portraits and his commitment to portraying the national spirit are revealed. The article 
explores the artist’s use of color, compositional solutions, and thematic choices from an artistic 
perspective, outlining his significance in the context of Kazakh fine arts. 

Keywords: visual art, portrait genre, painting, composition, content, image, artist, color. 
 
  Қазақстан бейнелеу өнері ұлттық мәдениеттің маңызды бір бөлігі ретінде 
қалыптасып, ХХ ғасырда ерекше қарқынмен дамыды. Осы дамудың ірі өкілдерінің бірі – 
Қазақстанның халық суретшісі, кескіндемеші, график және педагог Молдахмет Кенбаев 
(1925–1993). Оның шығармашылығы отандық сурет өнеріндегі мазмұн мен пішін үндестігін, 
ұлттық болмысты терең бейнелеу жолдарын айқындайды. Әсіресе, портрет жанрындағы 
еңбектері көрерменге адамның ішкі рухани болмысын, оның заманауи қоғамдағы орнын, 
мінезі мен өмірлік көзқарасын терең түсінуге мүмкіндік береді. 

Молдахмет Кенбаев – қазақ бейнелеу өнеріндегі дара тұлға. Оның шығармашылығы 
кеңестік дәуірмен тұспа-тұс келіп, сол кезеңдегі социалистік реализм ағымына бейімделсе 
де, ол ұлттық нақышты, этнографиялық сипаттарды өз еңбектерінде шебер ұштастыра білді. 
Суретшінің бейнелеу өнеріндегі бағыты кең көлемді тақырыптарды қамтыды: тарихи 
композициялар, тұрмыстық көріністер, табиғат пейзаждары және, әрине, портрет жанры. 
Соңғысы Кенбаев шығармашылығында ерекше орын алады. 

Молдахмет Кенбаев портреттерінде адамның сыртқы бейнесінен гөрі, оның ішкі жан 
дүниесін, ой-сезімін бейнелеуге мән берген. Бұл – оның шығармашылығындағы негізгі 
ерекшеліктердің бірі. Ол портретті жай бейнелеу құралы емес, адам болмысының көркем 
шежіресі ретінде қабылдады. 

    «Ана портреті» (1958) – Кенбаевтың ең танымал туындыларының бірі. Бұл еңбекте 
автор өз анасының бейнесі арқылы қазақ әйелінің сабырлығын, төзімділігін, еңбекқорлығын 
паш етеді. Жұмсақ түстік шешімдер мен нәзік пластикалық формалар кейіпкердің ішкі 
дүниесін аша түседі. 

      «Қарт қазақ» портреті де ерекше мәнге ие  көркем шығарма. Мұнда суретші халық 
даналығын, өмірлік тәжірибені, ұлт рухының тозбас бейнесін бейнелеуге ұмтылған. Қартаң 
адамның жүзіндегі әжімдер, көзқарасындағы тереңдік – бұл шеберліктің шыңы деуге 
болады. 

    Кенбаевтың портреттері – бұл тек жеке адамдардың бейнесі ғана емес, сонымен 
қатар тұтас бір дәуірдің рухани айнасы. Ол өз кейіпкерлері арқылы сол кезеңнің әлеуметтік, 
мәдени, тарихи келбетін де бейнелей білді. Мысалы, еңбек адамдарына арналған 
портреттерінде – қойшы, диқан, ұстаз немесе ғылым өкілі болсын – Кенбаев олардың 
қоғамдағы орнын жоғары бағалап, шығармашылық шабытпен бейнелеген. Оның «Жас 
құрылысшы» (1960) туындысы жасампаз еңбектің символына айналды. 

  Портреттерінде ұлттық киім элементтері, тұрмыстық заттар, табиғи фон жиі 
кездеседі. Бұл көріністер көрерменге бейнеленген адамның қазақ қоғамындағы орны мен 
болмысын толық тануға көмектеседі.Айтулы тұлғаның тағы бір тұғырлы туындысы күйші 
Құрманғазы атамыз туралы «Сарыарқа» туындысы. Осы жұмысы үшін суретші 1959 жылы 
республикалық бәйгеде бірінші орын алған. Мұнда дәулеткер күйшінің бейнесі қоңыр, сары, 
қызғылт түстерімен әсерлі көркемделген. Оның «Сарыарқа» аталуы да күйшінің осы аттас 
күйіне байланысты болған. Қылқалам шебері оны салу кезінде Құрманғазы туралы поэма 
жазған, ақын Хамит Ерғалиевпен жиі кездесіп, пікірлесіп отырған. Сонымен қатар көрнекті 



 
өнер зерттеушісі, композитор Ахмет Жұбановтан да құнды деректер алған. Суретші 
кейіпкерді дәуіріне сай киімде бейнелеген. Қазақтың ұлттық шапаны, тақиясы, өңіріндегі 
өрнектер тарихи нақтылықты қамтамасыз етіп қана қоймай, оның ұлттық келбетін бекемдей 
түседі. Күйшіге тән ең маңызды деталь — қолындағы домбыра. Бұл — тек музыкалық аспап 
қана емес, Құрманғазының рухының көрінісі, оның ішкі әлемінің көркем тілдегі жалғасы. 
Домбыраны ұстау тәсілі де шынайы, әрі табиғи берілген. 

      Белгілі қаламгер Қали Сәрсенбай қылқалам шебері туралы жазған мақаласында: 
«Аға буын суретшілер – Ә.Қастеев, Ә.Ысмайылов, О.Таңсықбаев, М.Кенбаевтар әдебиеттегі 
М.Әуезов, С.Мұқанов тәрізді бейнелеу өнеріндегі сондай тұлғалар десек, артық кетпеспіз. 
Олар ұлттық рухты, болмысты жырлап өтті. М.Кенбаевтың осынау туындыларына ұзақ 
уақыт көз тоқтатып қарасаңыз, сол әсердің құшағында боларыңыз сөзсіз» деп байыпты ой 
айтады. Шынында, осы қасиетті қара шалдар қазақтың бейнелеу өнерін шырқау биікке 
көтерді. 

     Отандық бейнелеу өнерінде Молдахмет Кенбаевтың да өз кеңістігі бар. Оны сіз 
басқа қылқалам шеберімен салыстыра алмайсыз. Қазіргі күні талантты тұлғаның тамаша 
туындылары Мәскеудегі Третьяков галереясы мен Ташкенттегі Шығыс халықтары өнері 
мұражайында және Алматыдағы Орталық көркемөнер галереясында сақталған. 

 Молдахмет Кенбаевтың кезекті туындысы «Мұғалима портреті» 1954 ж. балалар 
үйінде жүргенде бейнелеу өнерінен сабақ берген мұғалімі еді. Ол кішкентай Молдахметке 
үнемі жұқа дәптері мен қарындашын ұстатып, бірдеме салуын өтінетін еді. Сөйтіп ол жас 
баланың қолынан шыққан алғашқы суреттерді көріп болашақта үлкен суретші болатынын 
айтып, оған зор сенім артқан. 

   Студент кезінде салған портреттік еңбектерінде «Өнер зеттеушінің портреті», 1950,  
«Пионер қыз» этюді  1951, «Бурят әйелі» 1956 және т.б.  жас суретші негізгі колориттік 
композицияға ден қояды. Бұл аталған туындылардың алдына қойылған негізгі міндеттері – 
адам дидары мен фон түстері, жымдасып астасуын іздестіріп табу, жарық пен көлеңкені 
ұтымды пайдалану, киім-кешекте, зергерлік бұйымдарды безендіруде әр қилы 
материалдарды бере білу мүмкіндігі, адамның бет–әлпеті құрлымының этникалық және 
жеке адамға тән ерекшеліктерін таба білу болатын. Алайда, модельдердің ішкі жан дүниесін 
жеткізіп бере білу де байқалады.  Мәселен бурят әйелі үстіне киген экзотикалық киімімен 
ғана емес, аздап мұңды, ойлы жүзімен, жиырылған қастары мен жымқырылған ерініндегі 
болар–болмас мұң табымен, ал «Пионер қыз» өзіне–өзі нық сенетін байсалдылығымен 
тартымды. «Өнер зерттеушісі портретінде» креслода еркін жайғасып отырған әйелдің 
тұлғасынан абыройлылық сезіледі. Оның көзқарасы сабырлы да өткір–біздің алдымыздағы 
бейне күшті, ерік–жігері мол және аздап тәкаппарлау кескінделген. 

   Молдахмет Сыздықұлы Кенбаевта жас тың игерушілердің – механизаторлардың, 
құрлысшылардың пейзаждық және портреттік этюдттері көп сақталған. Қарапайым 
адамдардың бейнелері өмірге, құштарлыққа толы, олар ала бөтен боямалап көрсетіліп, 
дәріптелмеген, олардың қарапайымдылығы айрықша әдемілікті туғызады.  Ұлттар 
мәдениетінің бірін–бірі байытуы, әлемдік өнердегі өткен заманның көркем дәстүрлерін 
шығармашылықпен ала білу, орыс реалистік мектебінің орасан зор ықпалы  – осының бәрі 
50-ші жылдардағы Қазақстан суретшілеріні шығармашылығына өзіндік із қалдырды. 

   1958 жыл суретші шығармашылығының бақытты кезеңіне айналды.  Мәскеуде 
өтетін қазақ өнері мен әдебиетінің онкүндігіне әзірленумен бірге суретші қазақтың аса 
көрнекті композиторы Құрманғазы Сағырбаевтың мүсіндік ескерткіші жобасына болған 
жабық байқауға қатысады. «Жер» деген атаумен ұсынылған жобасы бірінші орынды 
иеленеді.  Өкінішке орай бұл жоба жүзеге асырылған жоқ, бірақ Құрманғазының бейнесі 
суретшінің   шығармашылығына бірден мықап енді.  

    Құрманғазының музыкасы – қазақ халқының мәдениетінде ең тамаша ірі 
құбылыстардың бірі.   Бұл – аса көрнекті композитор, тағдыры қызық жан. Атақты 
Құрманғазының бейнесін жасау суретшіге көп қиындық келтірді. Себебі  композитордың 
тарихта суреті сақталмаған.  Кенбаев алдында тұрған міндеттің аса күрделі екенін түсініп, 
оны шешуге нағыз зерттеуші ретінде кірісті.  

     Батырға ғана лайық ұлы композитордың тұлғасы да және оның қасында тұрған 
арғымақ аты да бейне бір көне аңыздан бізге келгендей әсер етеді.  Ерке жел 
Құрманғазының жүзін аймалап, шапанын, сақалын желпіп, басындағы тымағы мен атының 
тізесіне дейін түскен жалымен ойнайды, даланың тұнып тұрған алуан түрлі шөбін ырғалтады. 
Осы жел қос ішектен шыққан тамаша күйді ен далаға таратып жатқандай болады. Күй 
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тамаша айбынды, оған картинада бейнеленгеннің бәрі де: түс те композиция да, тіпті жаққан 
бояу да бағынады. Кенептің мағыналық және композициялық орталығы – Құрманғазының 
өзі. Оған көрерменнің назары ең алдымен түседі. Кенептің нақ ортасына орналасқан 
композитордың тұлғасы және оның аты қалың жағысты пастоз бояумен боялған. Бұл 
туындының түсі жағынан ең жарқын қаныққан жері. Шексіз далаға тарап кеткен күй сияқты 
кескіндемешінің салу техникасы да көкжиекке таман нәзіктеніп мөлдірлене түседі. Кенбаев 
өз жұмысында Құрманғазының бейнесін нанымды етіп жасады.  

Композитор басын бір жағына қырын бұрып, қырынан көздерін қияға жіберіп тұр. 
Жүзінен толғаныс үстіндегі шабыт байқалады. Осы тұрысқа танауын делдитіп тұрған аты да 
жарасымды сипат береді. Құрманғазы ғасырлар бойы үнсіз жатқан даланы ұйқысынан 
оятып,  күреске шақыратын бейне бір жаршы секілді.  

    Туындының негізгі колориті жылы, сарғыш күміс реңкті, меруерт сынды мөлдір 
бояулармен сан құбылып, көздің жауын алады. Бұл қырық құбылу бейне бір домбыра шегі 
дыбысынан туып жатқандай. Мұндағылардың бәрі бір–бірімен байланысты. Кенбаев 
шығармашылығындағы басты қасиет – адам мен табиғатты тұтас бір дүние етіп бейнелеу. 
Суретшінің шығармаларында адам үнемі табиғатты бағындырушы, сонымен бірге, оның 
адал және сүйікті перзенті.  

       Кенбаев шығармашылығында Құрманғазы бейнесі орасан зор орын алады. 
«Құрманғазы портреті» (1962) туындысы — бұл тек тарихи тұлғаның кескіндемелік бейнесі 
ғана емес, сонымен қатар оның рухани әлемін, дәуірін, көркемдік болмысын сипаттайтын 
терең мағыналы композиция. Бұл портрет суретшінің тарихи-психологиялық портрет 
жанрындағы шеберлігін анық танытады. Портреттің композициялық құрылымы 
орталықтандырылған. Құрманғазының бейнесі кенептің ортасына орналастырылып, 
айналасындағы кеңістік қарапайым әрі бейтарап күйде берілген. 

     
 
 

 
 Мұнда суретші үлкен бұрынғы сәттердің образын шоғырландырған. Мұнда да қырқын 

салып тұрған ерлік жүз, маңғаздық түрінен, шапанындағы ақыл омырылуы мен тұрған ұзын 
қара сақалы кескінделген. Кескіндеменің басты ерекшелігі — портреттің төменгі бөлігінде 
көк жерік, картинадағы кейіпкерлердің бірігейлігі мен үйлесімділігінде. Көрермен қарағанда, 
оған Кеңбаевтың табиғатқа деген сүйіспеншілігі мен адамға деген құрметі ерекше сезіледі. 
Ол табиғат пен адам келбетінің еркін есемді күйіне ортақ, сондықтан көркем образдардың 
тұтас әлеміне айналады. Бұл күрескер-композитор жай дүниеден, топырақтан нәр алып, 
күрескер-көмекші халықтың тұлғасын жасауға үлес қосқан. Сондықтан суретші үшін 
шамалап салған шапан бір қарағанда-ақ көрерменнің көңілін аударатын, қайта-қайта қарай 
беруге мәжбүр ететін айрықша бет-болмысын аша түседі. 

 Бұл туынды — Құрманғазыға арналған осындай картиналардың бірі емес, бірегейі. 
Басқаша айтқанда суретшінің шеберлікпен жасағанын (бітпеген және салынған жатақан 
әлдешеу) болып, ерте сәтті шыққан “Сарыарқа” картинасынан көріністері болып табылады. 
Суретші ол образ жайындағы ізденісті тоқтатқан жоқ. Ол алыс, қолына домбырасын алып 
отырған егде тартқан күйшіні де салды. Бұл тақырып кейінгі уақыттар суретшінің жаңа 
дүниесін билеп алды. 

 Мұндай шешім көрерменнің назарын толығымен кейіпкердің тұлғасына 
шоғырландыруға бағытталған. Құрманғазы портретінде ең басты назар — оның көзқарасы 
мен жүзінің мәнерінде. Кенбаев кейіпкердің көзқарасы арқылы оның бүкіл болмысын — 
терең ойлы, күрескер рухты, еркіндік сүйгіш табиғатты — шебер аша білген. Құрманғазының 
көзқарасы алысқа, болашаққа бағытталғандай. Онда арман да, күрес те, үміт те бар. Оның 
жүзіндегі әжімдер өмірлік тәжірибенің, халық тағдырын арқалаған күрделі жолдың айғағы 
іспеттес. Қатты ойға шомған кейіп, жиырылған қастары, сом жақ сүйегі кейіпкердің ер 
мінезін, қайсарлығын танытады. 

     Композициялық тепе-теңдік сақталған: дене бітіміндегі  пропорциялық өлшемдер 
табиғи әрі шынайы. Құрманғазының дене тұрысы тік, иығы кең, басы сәл ғана оңға бұрылған. 



 
Бұл кейіпкерге ішкі сенімділік пен рух биіктігін дарытады. Күйшіге тән ең маңызды деталь — 
қолындағы домбыра. Бұл — тек музыкалық аспап қана емес, Құрманғазының рухының 
көрінісі, оның ішкі әлемінің көркем тілдегі жалғасы. Домбыраны ұстау тәсілі де шынайы, әрі 
табиғи берілген. 

Кенбаевтың палитрасы мұнда ұстамды әрі мәнерлі. Сұрғылт-көк, қою қоңыр, 
алтынсарындағы жылы реңктер портреттің тарихи мәнін айқындап тұр. Жарық – бетке 
бағытталған. Бұл жарық адамның ішкі дүниесін айшықтап, мағыналық акценттерді 
тереңдетеді.Жарық пен көлеңке қатынасы портретке көлем мен тереңдік береді. Бет 
әлпеттегі жарықтың көптігі кейіпкердің тұлғалық маңыздылығын арттырып, оны биікке 
көтереді. 

Фон қарапайым әрі абстрактілі. Мұнда суретші артық декорация мен фондық 
элементтерге бой алдырмай, Құрманғазы бейнесін дербес, тұтас күйде көрсетуге тырысқан. 
Бұл тәсіл көрермен назарын портреттің басты мазмұнына — кейіпкердің ішкі рухына бұруға 
мүмкіндік береді. 

     Бұл портрет арқылы Кенбаев Құрманғазыны тек күйші ретінде ғана емес, ұлттың 
ар-намысы, еркіндік пен рухани тәуелсіздіктің символы ретінде ұсынған. Қолындағы 
домбыра — халық үні, ал Құрманғазы — сол үнді жеткізуші. Портрет тұлғаның сыртқы 
бейнесін ғана емес, оның тарихи миссиясын да айшықтайды. Бұл жағынан алғанда, портрет 
метафоралық сипатқа ие. Молдахмет Кенбаевтың «Құрманғазы портреті» — бұл қазақ 
бейнелеу өнеріндегі психологиялық тереңдікті, тарихи дәлдікті және ұлттық рухты шебер 
біріктірген көркем туынды. Композициялық құрылымының жинақылығы, түстік шешімнің 
байыптылығы, кейіпкердің ішкі болмысын ашу тәсілдері — бұл еңбекті қазақ өнеріндегі 
портрет жанрының шоқтығы биік туындылары қатарына қосады. Бұл туынды тек өнер 
туындысы ретінде ғана емес, ұлттық рухтың бейнелік символы ретінде де бағаланады. 
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КЕНБАЕВ ДӘУІРІ: ҚАЗАҚ БЕЙНЕЛЕУ ӨНЕРІНІҢ ГЕНЕЗИСІ МЕН ҰРПАҚТАР 

САБАҚТАСТЫҒЫ 
 
Бұл мақалада қазақ бейнелеу өнеріндегі модернизация үдерісі, оның эволюциясы 

және ұрпақтар сабақтастығы мәселелері қарастырылады. ХХ ғасырдың екінші 
жартысындағы көркемдік ізденістер мен Кенбаевтың шығармашылығы мысалында қазақ 
кескіндеме мектебінің трансформациясы талданады. Сонымен қатар, ұлттық дәстүрлер мен 
заманауи бағыттардың өзара ықпалы сипатталып, қазақ өнерінің генезисіне назар 
аударылады. Мақалада Кенбаев және оның замандастарының шығармашылық әдістерінің 
ерекшеліктері қарастырылып, олардың қазақ бейнелеу өнеріндегі рөлі сараланады. 

Кілт сөздер: Қазақ бейнелеу өнері, модернизация, генезис, Кенбаев, ұстаздық, 
ұрпақтар сабақтастығы. 

В статье рассматривается процесс модернизации казахского изобразительного 
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искусства, его эволюция и преемственность поколений. На примере художественных 
поисков второй половины ХХ века и творчества Кенбаева анализируется трансформация 
казахской школы живописи. Также описывается взаимное влияние национальных традиций 
и современных течений, уделяется внимание генезису казахского искусства. В статье 
изучаются особенности творческих методов Кенбаева и его современников, их роль в 
развитии казахской живописи.                                                                                                            

Ключевые слова: Казахское изобразительное искусство, модернизация, 
трансформация, генезис, Кенбаев, преемственность поколений. 

This article examines the process of modernization in Kazakh visual arts, its evolution, and 
the continuity of generations. Using the artistic explorations of the second half of the 20th century 
and the works of Kenbayev as an example, the transformation of the Kazakh school of painting is 
analyzed. The mutual influence of national traditions and contemporary trends is also described, 
with a focus on the genesis of Kazakh art. The article explores the unique creative approaches of 
Kenbayev and his contemporaries, highlighting their role in the development of Kazakh painting. 

Keywords: Kazakh visual arts, modernization, transformation, genesis, Kenbayev, continuity 
of generations. 

 
Қазақ бейнелеу өнері феноменінің қалыптасуында есімін ерекше атап өтуге лайықты 

суретшілер бар. Олар ұлттық кескіндеме мектебінің негізін қалап, оны биікке көтеріп, 
дамытып, кейінгі ұрпаққа мұра етіп қалдырды. Әлемдік қауымдастықтағы идеялар мен 
эстетиканың тоғысқан тұсында біздің мемлекет өнердегі өзіндік ерекше үндестікті ұсынады. 
Бір жағынан, біз – көне түркі өркениетінің мұрагерлеріміз, екінші жағынан, Батыс 
мәдениетінің ықпалы мен жалпы білім қорын бойына сіңірген халықпыз.  

 
 
 
Бұл біздің көркемдік тіліміздің сан қырлылығын айқындайды. Дегенмен, ең бастысы, 

соңғы жүз жылдан аса уақытта біз өзімізге тән бірегей көркемдік желілерді, түстерді және 
өнер философиясында идеялық көзқарасты қалыптастырдық. 

Біздің мәдениетіміздің қалыптасуы әдеби және музыкалық мұрамен тығыз 
байланысты. Бұл мұра қазақ халқының музыкаға бейімділігін және дүниетанымдық 
жолындағы даналығын айқын көрсетеді. Қазақ мәдениетінің түп-тамыры мифопоэтикалық 
негізге ие. Мұнда ең алдымен протоқазақтар мен көне түркілердің дүниетанымдық 
негіздерін атап өткен жөн. Қазақтардың көшпелі өркениеті ерекше мәнге ие, өйткені ол 
өнердегі көркемдік тіл мен бейнелеу құралдарын қалыптастыруда шешуші рөл атқарды. 

Көшпелі өмір салты кеңістік пен уақытты басқаша қабылдауға үйретті. Көшпенді үшін 
табиғат – тек қоршаған орта ғана емес, тіршілік философиясы, үйлесім мен қозғалыс 
заңдылықтарының көрінісі. Осыдан барып, қазақ бейнелеу өнерінде кеңістікті қабылдау, 
ырғақ пен динамиканы бейнелеу, түстердің үйлесімділігі ерекше сипатқа ие болды. 
Көшпенділердің дүниетанымындағы космогониялық түсініктер, эпостық образдар мен 
символика өнер туындыларында көрініс табады. Бұл ерекшеліктер қазақ кескіндемесінің 
өзіндік эстетикасын қалыптастырып, оны әлемдік көркемдік процестің ажырамас бөлігіне 
айналдырды. 

Өнер – уақыт рухын бейнелейтін құбылыс, кейде ол халықтың өзін-өзі тануының 
құралына айналады. Сондықтан оның ұлттық ерекшеліктерін түсіну аса маңызды. Өйткені, 
өнер – айналадағы әлемнің айнасы, ал біздің жағдайда ол қазақ халқының рухани бейнесін 
көрсетеді. 

Бүгінде қазақ бейнелеу өнері мектебі өз мәдениеті мен түп-тамырын зерттей отырып, 
әлемде теңдесі жоқ, ерекше құбылыстарды ашуға ұмтылуда. Бұл ізденістің философиялық 
мәнін түсіну қажет.  

Өнер тек өткенді сақтап қана қоймайды, ол үнемі жаңарып, жаңа мағыналармен 
толығады. Ойшыл Жан Бодрийяр айтқандай, заманауи өнерде шынайылық ұғымы өзгеріске 
ұшырап, көбіне симулякрлар арқылы көрініс табады – яғни, түпнұсқасы жоқ, бірақ 
көрерменге белгілі бір мағынаны меңзейтін бейнелер жасалады. Қазақ кескіндемесі үшін 



 
бұл ұғым ерекше маңызды, өйткені қазіргі суретшілер дәстүрлі мәдени кодтарды символдық 
деңгейде қайта өңдеп, жаңа образдар жасайды. 

Философиялық тұрғыдан алғанда, өнердің бұл үрдісі ұлттық өзіндік сананың дамуын 
көрсетеді. Мәдениет пен өнер халықтың collective unconscious – ұжымдық бейсанасының 
материалдық көрінісі болып табылады. Қазақ суретшілері өз шығармашылығында көшпелі 
дүниетанымның рәміздерін, кеңістікті қабылдаудың ерекше формаларын, тарих пен 
мифологияны жаңғыртады. Бұл – тек өткенге қайту емес, қазіргі әлемдегі өз орнын іздеу, 
болмыс пен мәңгілікті түсінудің жаңа жолдарын табу. 

Классикалық тұрғыдан қарастырсақ, ұлттық кескіндеме мектебінің кемелдену кезеңі 
ретінде 1950-жылдар аталады. Бұл жылдары Қазақстанда кәсіби дайындықтан өткен 
дарынды суретшілердің тұтас бір буыны өнер сахнасына келді. «Осы кезеңде қазақ 
бейнелеу өнеріне келген Қ.Телжанов, М.Кенбаев, С.Мәмбеев, Қ.Шаяхметов, Ж.Шәрденов, 
Р.Сахи және басқа да суретшілер Ленинград пен Мәскеудің ең үздік көркемсурет жоғары 
оқу орындарында кәсіби білім алды. Еуропалық және орыс бейнелеу мектебінің еркін 
игерілген көркемдік тәсілдерін көшпенділер ұрпағына тән дүниетаным мен шығармашылық 
өзіндік ерекшеліктерімен ұштастыра отырып, олар өз дәуірі мен әлемге деген көзқарасын 
бейнелеу өнерінде көркем түрде жеткізе білді. Бұл үрдіс елдің саяси өмірінде "жылымық" 
кезеңімен тұспа-тұс келді» [1, 68 б.]. 

Бұл суретшілер еуропалық көркемдік дәстүрлерді көшпенділерге тән дүниетаныммен 
үйлестіре отырып, өздерінің бірегей стилін қалыптастырды. Олардың шығармашылығы 
ұлттық кескіндеме мектебінің негізін қалауға ықпал етті және өнердің жаңа, тың идеялармен 
дамуына жол ашты. 

Біз суретшілерге әсер еткен саяси және қоғамдық құбылыстарға тоқталуды мақсат 
етпейміз. Оның орнына, олардың шығармалары арқылы өнердегі терең үрдістерді, 
шығармашылық толғаныстарын, бейсаналық қолтаңбаларын және туған жерімен, ежелгі  

 
 
 
 

көшпелі дәстүрлерімен байланысын зерттеуді жөн көреміз.Бұл тұрғыда бізге Молдахмет 
Кенбаевтың шығармашылығы айрықша үлгі бола алады. Оның өнерін талдау арқылы біз 
оның көркемдік тілінің құрылымын ғана емес, оның рухани мұрасын да ашуға тырысамыз. 
Әсіресе, Кенбаевтың тек шебер суретші ғана емес, сонымен қатар, болашақ суретшілерге 
бағыт-бағдар беріп, олардың көзқарасын қалыптастырған ұстаз ретіндегі маңызын көрсету 
– біздің зерттеуіміздің негізгі мақсаты. Ол шәкірттеріне өнерді үйретіп қана қойған жоқ, 
сонымен бірге өзінің шығармалары арқылы кейінгі буын суретшілерге ықпал етті. Бұл оның 
өнердегі рөлін айқындайтын басты тұжырым. 

Ең алдымен, оның картиналарының көркемдік мәніне тоқталу қажет. Кенбаевтың 
туындыларында қазақ ұлттық дүниетанымына тән типтік ерекшеліктерге, элементтердің 
өзара үйлесімділігі мен тұтастығына, ең бастысы – болмыстың ішкі үйлесіміне деген ұмтылыс 
жаңа деңгейде көрініс табады. Сонымен қатар, оның шығармашылығында импровизацияға, 
еркіндікке және кеңістікті қабылдаудың көшпелі мәдениетке тән формаларына ерекше мән 
беріледі. Оның кескіндемесінде кең дала образы – қазақтың ұлы кеңістігімен тікелей 
ұштасқан ұғым ретінде орын алады. Яғни, оның көркемдік тәсілдері мен шығармашылық 
үдерісі әлемдік үйлесім заңдарына сәйкестендіріліп, өнердің түпкі мақсаты – алғашқы, 
табиғи, тіпті құдайлық жаратылысты қайталайтын үлгі ретіндегі қызметін атқарады. 

Өнертанушы Райхан Ерғалиева өз мақаласында: «Дәстүрлі құндылықтар шкаласы, 
ұлттық сананың архетиптері әр буын қазақ суретшілерінің дүниетанымына терең әсер етті. 
Олар кескіндемеде ұлттық қабылдау мен дүниені сезіну заңдылықтарына сәйкес келетін 
әлемнің өзіндік бейнесін жасады. Табиғат пен адам тақырыбы, олардың өзара байланысы 
мен туыстығы ұлттық көркемөнер мектебінің барлық даму кезеңдерінде негізгі тақырып 
болып қалды» [1, с. 69], – деп жазады. 

Ерғалиева ойын жалғастыра отырып, былай деп атап өтеді: «Олар жасаған дала 
бейнесі қайталанбас үйлесімділікпен ерекшеленеді: кеңістіктің, түстердің, ауаның, иістердің 
шынайылығын, сондай-ақ даланың алыстығын жеткізе отырып, оның рухани мәнін де ашуға 
ұмтылды. Бұл – ұлттық көркемөнер мектебінің қалыптасуындағы алғашқы кезең еді, мұнда 
этномәдени дәстүрлердің жалғастығы формальды-стилистикалық емес, рухани-
ментальдық деңгейде жүрді» [1, с. 69]. 
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Демек, зерттеушінің пікірінше, қазақ кескіндемесіндегі алғашқы кезең – рухани 
дәстүрлердің сабақтастығын іздеу кезеңі болды. Бұл көркемдік бағыт тек стильдік 
ерекшеліктерге емес, дүниетанымдық тереңдіктерге негізделген. 

Осы күрделі процестердің барлығы және Кенбаевтың өнердегі беделі оның 
айналасындағыларға үлкен ықпал етті. Ол ұлттық көркем дәстүрдің жалғастырушысы ғана 
емес, оны жаңа деңгейге көтерген тұлға ретінде танылды. Оның айналасына жас суретшілер 
жиналып, оның көзқарасын, ойлау жүйесін бойларына сіңірді. Осылайша, біз мақаламыздың 
негізгі сұрағына келеміз: Неліктен Молдахмет Кенбаев маңызды тұлға? Өйткені ол қазақ 
кескіндеме мектебінің бастауында тұрды, оның дамуына зор ықпал етіп, өнер арқылы кейінгі 
ұрпақ суретшілерінің бағыт-бағдарын анықтады. 

Философ Джон Рёскин былай деп жазған: «Өнер немесе елдің негізгі шығармашылық 
және білім беру күші – оның әлеуметтік және саяси артықшылықтарының көрсеткіші, оның 
адамгершілік өмірінің дәл көрінісі» [4, 172 б.]. Бұл ой ұлттық бірегейліктің қалыптасуында 
өнердің атқарар рөлін айқындап қана қоймай, сонымен қатар, оның халық пен мемлекеттің 
рухани өміріне тигізетін ықпалын көрсетеді. 

Осы тұрғыдан қарастырғанда, Молдахмет Кенбаевтың педагогикалық қызметі мен 
шығармашылық мұрасы қазақ кескіндеме мектебінің қалыптасуын зерттеуде аса маңызды. 
Ол тек суретші ғана емес, сонымен қатар ұстаз ретінде де көркемдік тілдің, түстердің 
мағынасын түсінуге ықпал етті. Өнерді оқыту дегеніміз – оны зерттеп, түсініп қана қою емес, 
сондай-ақ оны философиялық және мәдени ұғымдар арқылы байыту. Кенбаевтың ұстаздық 
қызметі дәл осы қағидатқа негізделді – ол жастарға бояулар мен сызықтардың үйлесімін 
ғана емес, олардың астарындағы дүниетанымды, қазақтың көшпелі мәдениетінің терең 
философиялық мәнін ұғындыруды көздеді. Ол үшін ұстаздық тек білім беру емес, рухани 
тәлімгерлік екенін жақсы түсінді. 

Ол өз өмірінің мысалында ұстаздықтың маңызын жиі атап өтетін: «Мен – суретшімін 
және, әрине, өз ісімді жақсы көремін. Бірақ мен жастармен жұмыс істеуді де ерекше 
ұнатамын. Бір кездері менің өміріме үлкен жүректі, танымал суретші Әбілхан Қастеев келді. 
Сол күндері біз оның өнері мен шығармашылығы туралы көп еститінбіз. Бірақ мен үшін ең 
маңыздысы – онымен болған әңгімелеріміз еді. Біз өмір, адамдар және, әрине, өнер жайында 
көп сқйлесетінбіз. Ол үлкен суретші ғана емес, өте мейірімді, жүрегі кең адам болды. Ол 
әрбір шығармашыл тұлғаның ерекшелігін байқай алатын және өз пікірін міндеттемей-ақ 
бағыт-бағдар бере білетін, қиын сәттерде қолдау көрсететін жан болды» [3, 74 б.]. 

Кенбаев та дәл осындай ұстаз болуға ұмтылды. Ол білім мен тәрбие егіз ұғым екенін 
терең түсініп, шәкірттеріне тек кәсіби дағды емес, көркемдік ойлау жүйесін, ұлттық 
болмысқа деген құрметті үйретті.  

Кенбаев өзінің өнерді қабылдау туралы ойларын да қағазға түсірген. Ол жас 
суретшілердің шығармаларын сараптай отырып, былай деп жазады: 
"Маған балалардың суреттеріне, жас суретшілердің акварельмен салған жұмыстарына 
қараған ұнайды. 

 Олар әлемді шынайы әрі таза түстермен бейнелейді, адамның үмітсіздігі мен теріс 
сезімдерінен ада. Балалар табиғатқа бізден әлдеқайда жақын, олар әлемді өткір, айқын 
көреді. Біз бүгінде әр балаға түрлі түсті қарындаштар мен бояулар бере алатынымыз қандай 
бақыт, ал олар осы таңғажайып әлемді бейнелесін, көгілдір аспанның тазалығы мен 
нәзіктігін, желдің салқынын, гүлденген даланың иісін жеткізуге тырыссын, тоқтамасын... 
Өмірдегі осының бәрін сүйген адам ешқашан басқаға қол көтермейді, өз өмірінің жоғарғы 
мағынасын жасампаз еңбектен, өз халқына, туған жеріне қызмет етуден табады» [3, 74 б.]. 

Бұл ойлар Кенбаевтың өнерге деген көзқарасын, оның рухани құндылықтар мен 
адамгершілікке деген сенімін толықтай ашады. Ол үшін өнер – тек сұлулықты жеткізу құралы 
емес, адамды тәрбиелеудің, оның рухын нығайтудың және қоғамды жетілдірудің әдісі 
болды. Оның шығармашылығы мен педагогикалық қызметі ұлттық өнер мектебінің тек 
техникалық қырларын ғана емес, оның терең мағыналық қабаттарын да дамытты. 
Осылайша, Кенбаев өзінен кейінгі буынға өнердің тек қолөнер емес, дүниені түсінудің және 
өзгертудің философиялық құралы екенін ұғындырды. 

«Молдахмет Кенбаевтың педагогикалық қызметі оның шығармашылығымен қатар 



 
қазақ бейнелеу өнерінің дамуында маңызды рөл атқарды. Ол жиырма жылдан астам 
уақытын жас суретшілерді тәрбиелеуге арнады. 1959–1965 жылдары Алматы көркемсурет 
училищесінде кескіндеме және композиция пәндерінен сабақ берген ол, шәкірттері арқылы 
өзінің идеяларын әрі қарай жалғастырды. Оның шәкірттерінің қатарында қазақ бейнелеу 
өнерінің көрнекті тұлғалары – Салихитдин Айтбаев, Мақым Қисамединов, Әділ Рахманов, 
Петр Крушин және басқалары болды» [2, с. 14]. 

Бұл толқын – алпысыншы жылғылар қазақ кескіндемесінің жаңа қабатын 
қалыптастырды. Олар ұлттық бірегейлікті әлемге таныту жолында ескі канондарға бағына 
отырып, бір мезгілде оларға қарсы шықты. Кенбаевтың әсерін олардың шығармаларынан 
көруге болады – ол да өз отанын, қазақ даласын, көшпелі тұрмысты бейнеледі. Оның өзіндік 
стиліне қарамастан, шығармаларында дала кеңістігі, таулар, қазақ халқының дәстүрлі өмір 
салты көрініс тапты. 

Осы тұрғыдан алғанда, Кенбаев пен Айтбаевтың шығармашылық байланысы ерекше 
назар аудартады. Айтбаев та, ұстазы секілді, қарапайым тұрмыстық композициялардың 
астарына терең философиялық ой жасыра білді. Олар өнерді тек әдемілікті бейнелеу 
құралы емес, ой мен мағынаға толы рухани байланыс ретінде қарастырды. 

Мысалы, Салихитдин Айтбаевтың «Шопан отбасы» (1986) атты туындысына назар 
аударайық. Бұл картина көрерменнің санасында бірқатар философиялық сұрақтар 
тудырады: Өмірдің мәні неде? Адамға бақыт үшін не қажет? Нағыз бақыт қай жерде? 
Мүмкін, бақыт – отбасында, балаларыңның амандығында, табиғатпен үндестікте болар? Бұл 
туынды – қазақ отбасының өмірін бейнелейтін қарапайым көрініс қана емес, сонымен бірге 
өмірдің мәні, оның өткіншілігі және шынайы бақыт туралы терең ой. 

Картинаның ортасында – туманды табиғат аясында отырған шопанның отбасы. 
Алдыңғы жақта әкесінің алдында ұйықтап жатқан бала, ойнап жүрген қыз – ұрпақ 
жалғастығының символы. Бұл композиция өмірдің шексіздігін, уақыттың үздіксіздігін 
меңзейді. Қоршаған табиғат – жай ғана фон емес, осы сабақтастықтың бір бөлігі. Оның 
тыныштығы, үйлесімділігі – адамның да, табиғаттың да арасындағы нәзік байланыс. Тіпті 
жанында жатқан иттің бейнесі де елеусіз көрінгенімен, композицияның жалпы үндестігін 
толықтырып тұр. 

Бұл көрініс бізге Кенбаевтың мұрасын еске салады. Оның картиналарында да дәл 
осындай философиялық астар байқалады – ол көшпелі мәдениеттің даналығын, оның 
табиғатпен байланысын бейнелеуге ұмтылды. Айтбаевтың өмірлік философиясы мен 
көркемдік стилі Кенбаевтың рухани ықпалынан нәр алғандай.  

Кенбаевтың шәкірттері оның шығармашылық қағидаларын жалғастыра отырып, жаңа 
мәнерлер мен формаларды зерттесе де, олардың түпкі ойлары бір арнада тоғысты: қазақ 
халқының өмірі, табиғатпен байланысы, ұлттық рухани сабақтастық. 

Осы орайда, кенбаевтың идеяларын жалғастырған шәкірттерінің ішінде Оралбек 
Нуржұмаевты және оның ұлттық кескіндеме мектебінің қалыптастыруындағы рөлін атап 
өткен жөн. 

«Кенбаевтың шығармашылық ұстанымында адам – жай ғана табиғаттың бір бөлігі 
емес. Суретшінің сезімі мен түсінігінде адам – табиғаттың өзі іспетті, оның сансыз, көркем 
және мәңгілік көріністерінің бірі. Бұл – халықтың дүниетанымындағы іргелі қағидалардың 
бірі» [5, 52б.]. Оралбек Нуржұмаев та осы қағиданы өз шығармашылығында жалғастырып, 
адам мен табиғаттың тұтастығын зерттеді. Оның картиналарында уақыт пен кеңістік шартты 
шекаралардан арылып, көрерменді метафизикалық деңгейге жетелейді. 

Нуржұмаевтың «Қарақастек жайлауы» атты еңбегі осы философиялық көзқарастың 
жарқын үлгісі. Суретші дәстүрлі уақыт өлшемдерінен бас тартып, кеңістікті шексіздікке 
ұмтылған эстетика тұрғысынан қарастырады. Бұл картинада көрермен тек табиғат көрінісін 
ғана емес, оның мәңгілігін, уақыттан тыс тіршілігін сезінеді. 

Өнертанушы Райхан Ерғалиева бұл құбылысты былай сипаттайды: «О. 
Нуржұмаевтың туындылары мен ХХ ғасырдағы қазақстандық суретшілердің еңбектері 
арқылы дәстүрлі мұра ұлттық кескіндемеге еніп, халық мәдениетінің сакральды мағынасы, 
ғұрыптардың сұлулығы мен қимыл-қозғалыстың мәні туралы генетикалық жадын оятады» 
[5, 100б.]. 

Расымен де, Нуржұмаевтың шығармалары тек пейзаждық көріністер ғана емес, 
адамның әлемдегі орны туралы көпқабатты философиялық ойлаудың нәтижесі іспетті. 
«Қарақастек жайлауындығы» алғашқы әсер - бұл жай ғана қазақ даласы, шексіз тау 
беткейлері. Алайда картинадағы кеңістік көрерменнің қабылдауына тәуелді. Мұнда 
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маңыздысы –не бейнеленгені емес, оны қалай көруіміз. 
Суретте уақыт нақты белгіленбеген: ол таң да, кеш те емес, маусымы да анық емес. 

Кенеттен тоқтап қалған сәт сияқты, түстердің – сарғыш, қоңырқай, ақшыл реңктердің жұмсақ 
түйісуі уақыттың баяулығын білдіреді. Ерекше назарды түстерге аудару керек. 
Нуржұмаевтың қоңыр және сары реңктері – оның жеке қолтаңбасы, оның «дауысы». Бұл 
түстер классикалық академиялық пейзажда кездеспейді, олар тек суретшінің 
эмоционалдық маркерлері ретінде қабылданады. 

Кенбаев пен оның замандастары қалыптастырған дәстүрлі философиялық тәсіл 
уақыт өте келе жаңа буын суретшілеріне, оның ішінде Нуржұмаевқа да әсер етті. Бұл 
сабақтастық қазақ кескіндеме өнерінің генезисін айқындап, оның даму эволюциясын 
көрсетеді.  

Бейнелеу өнеріндегі ұрпақтар сабақтастығы осындай терең философиялық 
көзқарасты сақтап қалды. Қазақ бейнелеу өнерінің эволюциясын зерделей отырып біз 
Кенбаев пен оның замандастарының рөлін айқын аңғарамыз. Жылдар өткен сайын өнердің 
өрісі кеңейіп, жаңа бағыттар пайда болса да, олардың еңбегі – қазақ сурет өнерінің іргетасы 
болып қала бермек. 

 
 
 
 
 
Жас ұрпақтың бойындағы өнерге деген махаббатты оятуға тырысқан Кенбаев бір 

мақаласында: «Мен көптеген жылдар бойы студент жастармен жұмыс істеп келемін және 
олардың ықыласқа қаншалықты сезімтал екенін білемін. Кейде бір ғана жылы сөз жас 
суретшінің өзіне деген сенімін оятып, шабытпен жұмыс істеуіне түрткі болады: қарасаң, 
шынымен де қызықты дүние жасап шығады. Ал кейде, керісінше, жас өнерпазға әр күні 
қамқорлық танытып, оны шыдамдылықпен жетелеу, талапшылдық таныту, шын мәнінде 
қолдау көрсету қажет болады», - деп түйіндейді. 

Алматы көркемсурет училищесіндегі жемісті қызметінен кейін Кенбаев басқа жоғары 
оқу орнына ауысты. «1965 жылдан бері Молдахмет Сыздықұлы Кенбаев Қазақ 
политехникалық институты құрылыс факультетінің архитектура бөлімінде сурет және 
кескіндеме пәнінен сабақ берді. 1967 жылы доцент, ал 1978 жылы қазақ суретшілері 
арасынан тұңғыш рет сурет және кескіндеме кафедрасының профессоры болды. 1979 жылы 
факультет базасы негізінде Алматы архитектура-құрылыс институты құрылды. М.С.Кенбаев 
осы институттағы сурет салу кафедрасын басқарды» [2, 14б.] . 

Бір білеріміз, Кенбаев тек өз туындыларымен ғана емес, сонымен бірге ұлттық 
көркемсурет мектебін қалыптастыруға қосқан үлесімен де дараланады. Ал болашақ ұрпақ 
оны Қазақстан тарихындағы бейнелеу өнері кафедрасының тұңғыш қазақ профессоры 
ретінде есте сақтары анық.  

«Өнер – бұл ерекше әлем, оған кіргенде жүрегіңді нәзік сезім мен қуаныш кернейді. 
Бұл сондай бір әлем, оған өнерді жасайтын да, оны тамашалайтын да жандарды қуана 
шақырасың...» – деген Кенбаевтың сөздері оның өмірлік ұстанымы еді. Ол өнер арқылы 
адамдарды біріктірді, оның терең ұлттық болмысын айқындап, оған жаңа биіктер сыйлады. 
Оның шығармалары – өткен мен бүгінді, болмыс пен болашақты байланыстыратын алтын 
көпір, оның дауысы – шәкірттерінің еңбектерінде, ал жүрегі – өнердің өзінде мәңгілік соғары 
анық. 
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СОВРЕМЕННЫЕ ТЕОРЕТИЧЕСКИЕ И МЕТОДОЛОГИЧЕСКИЕ ПОДХОДЫ К 
ЖИВОПИСИ: НАЦИОНАЛЬНЫЙ КОД, ХУДОЖЕСТВЕННЫЕ ПРАКТИКИ И 

КРЕАТИВНОЕ ПРОСТРАНСТВО 
 

Аңдатпа 
Бұл жұмыста кескіндеме өнерін зерттеудің өзекті теориялық және әдіснамалық 

тәсілдері қарастырылады, жаңа көркем практикалар мен олардың қазіргі заманғы өнерге 
әсері талданады. Молдахмет Кенбаевтың шығармашылығындағы көркем ізденістерді 
қоса алғанда, қазақ кескіндемесіндегі ұлттық кодты анықтауға ерекше көңіл бөлінеді. 
Зерттеу көркем шығармашылықта креативті кеңістікті қалыптастыру және суретші-
кескіндемешілер арасында пікір алмасу үшін ғылыми тұғырнама тұжырымдамасын 
негіздеу мәселелерін қозғайды. Жұмыс кескіндемені дамытудағы үрдістер мен 
заңдылықтарды анықтауға, сондай-ақ қазіргі заманғы өнерді зерделеудің теориялық 
базасын кеңейтуге бағытталған. 

Кескiндеме өнерiн қазiргi заманғы зерттеу өнертану талдауын, семиотиканы, 
феноменологияны, мәдениеттанушылық және пәнаралық тәсiлдердi қоса алғанда, 
теориялық және әдiснамалық тәсiлдердiң кең спектрiне сүйенедi. Бұл жұмыста 
кескіндемені зерттеуде қолданылатын формальды талдау, иконографиялық әдіс, 
құрылымдық және постструктуралистік интерпретациялар сияқты негізгі 
тұжырымдамалар қарастырылады. Философиялық идеялардың кескіндеме өнерін 
зерделеу әдіснамасын дамытуға, сондай-ақ дәстүрлі және инновациялық зерттеу 
стратегияларының өзара іс-қимылына әсеріне ерекше назар аударылады. 

Кілт сөздер: теориялық және әдіснамалық тәсілдер, ұлттық код, қазіргі заманғы 
өнер. 

Аннотация. В данной работе рассматриваются актуальные теоретические и 
методологические подходы к исследованию живописного искусства, анализируются 
новые художественные практики и их влияние на современное искусство. Особое 
внимание уделяется определению национального кода в казахской живописи, включая 

mailto:Zinidin010956@mail.ru


 

64 
 

художественные поиски в творчестве Молдахмета Кенбаева. Исследование затрагивает 
вопросы формирования креативного пространства в художественном творчестве и 
обоснования концепции научной платформы для обмена мнениями среди художников-
живописцев. Работа направлена на выявление тенденций и закономерностей в развитии 
живописи, а также на расширение теоретической базы изучения современного 
искусства. 

Современное искусство переживает значительные трансформации под влиянием 
глобализации, технологического прогресса и социальной динамики. В данной работе 
анализируются новые художественные практики, такие как цифровое искусство, 
интерактивные инсталляции, перформанс, медиа-арт, а также их влияние на восприятие 
зрителя. Особое внимание уделяется концептуальному искусству, экспериментальным 
формам живописи, а также коллаборациям между художниками и специалистами из 
других сфер (наука, технологии, экология). Обсуждается, каким образом новые 
художественные практики трансформируют традиционные представления о живописи и 
каким образом они влияют на современную культурную среду. 

Ключевые слова: теоретические и методологические подходы, национальный код, 
современное искусство. 

 
 
 
Summary. This work examines current theoretical and methodological approaches to the 

study of painting, analyzes new artistic practices and their impact on contemporary art. Particular 
attention is paid to the definition of the national code in Kazakh painting, including artistic 
searches in the work of Moldakhmet Kenbaev. The study touches upon the formation of a 
creative space in artistic creativity and the justification of the concept of a scientific platform for 
the exchange of views among artists-painters. The work is aimed at identifying trends and 
patterns in the development of painting, as well as expanding the theoretical base for the study 
of contemporary art. 

Contemporary art is undergoing significant transformations under the influence of 
globalization, technological progress and social dynamics. This work analyzes new artistic 
practices, such as digital art, interactive installations, performance art, media art, as well as their 
impact on the viewer's perception. Particular attention is paid to conceptual art, experimental 
forms of painting, as well as collaborations between artists and specialists from other fields 
(science, technology, ecology). It discusses how new artistic practices are transforming 
traditional ideas about painting and how they affect the modern cultural environment. 

Keywords: theoretical and methodological approaches, national code, contemporary art. 
Анализ современных теоретических и методологических подходов к 

исследованию живописного искусства требует учета множества факторов, включая 
развитие эстетики, философии искусства, культурологии, а также эмпирических и 
аналитических методов, используемых в искусствоведении.  

Историко-культурный подход ориентирован на изучение живописного искусства 
через призму исторических и культурных контекстов. Он акцентирует внимание на том, 
как исторические события, социальные и культурные изменения влияли на 
художественные практики, стили и технику. В рамках этого подхода изучаются не только 
произведения искусства, но и социокультурные условия их создания, восприятие 
произведений разными слоями общества, а также эволюция художественных 
направлений. 

Феноменология в исследовании искусства направлена на то, чтобы понять, как 
воспринимаются живописные произведения. Этот подход фокусируется на восприятии 
произведений искусства в контексте субъективного опыта зрителя. Исследуются не 
только объективные аспекты произведений (композиция, цвет, форма), но и их 
воздействие на чувства, сознание и эмоции зрителя. 

В последние десятилетия важную роль в исследовании живописи играют идеи 
постструктурализма и деконструкции. Эти подходы исходят из того, что значение 



 
произведения искусства не является фиксированным, а зависит от контекста, 
интерпретации и взаимодействия различных культурных кодов. Зритель и 
исследователь не просто воспринимают произведение, но и активно конструируют его 
смысл через различные интертекстуальные связи и культурные контексты. 

Психоанализ в искусствоведении связан с анализом бессознательных процессов, 
которые влияют на создание и восприятие произведений искусства. Этот подход 
исследует, как личные переживания художников, а также коллективные 
бессознательные элементы (например, архетипы), находят отражение в живописи. 

Когнитивная эстетика исследует, как человеческий мозг воспринимает и 
интерпретирует художественные произведения. В этом подходе внимание уделяется не 
только тому, что изображено, но и тому, как зритель воспринимает эти изображения, как 
происходят когнитивные процессы при восприятии искусства. 

Современные исследования живописи также включают в себя подходы, 
связанные с выражением индивидуальных эмоций и переживаний через произведения 
искусства. Этот подход фокусируется на анализе художественного творчества как 
катарсиса или метода самовыражения. 

 
 
 
 
 
 
Современные теоретические и методологические подходы к исследованию 

живописного искусства разнообразны и многослойны. Они включают в себя как 
традиционные историко-культурные исследования, так и более новые и сложные 
методы, основанные на когнитивной науке, психоанализе и постструктурализме. Важно 
понимать, что каждый подход имеет свою специфику и предоставляет уникальные 
возможности для более глубокого и многогранного анализа живописи как искусства. 

Казахская живопись представляет собой синтез традиционных культурных кодов 
и современных художественных практик. Важным аспектом ее развития является 
сохранение национальной идентичности, выраженной через визуальные образы и 
стилистические приемы. 

Национальный код в казахской живописи — это совокупность элементов культуры, 
традиций, символики и визуальных особенностей, которые отражают уникальность 
казахского народа, его историческую память, мифологию и философию. В живописи этот 
код проявляется через изображения природы, людей, быта, традиционных обрядов, а 
также через использование цветов, форм и композиций, связанных с казахской 
культурой. 

Молдахмет Кенбаев (1917–1999) — один из выдающихся казахстанских 
художников, который внес значительный вклад в развитие казахской живописи. Его 
творчество отражает поиски нового языка искусства, одновременно сохраняющего связь 
с национальными традициями и культурными корнями.  

Главным пристрастием Кенбаева оставалась красота родной земли, 
традиционное хозяйство народа, что нашло отражение в его работах. Не случайно 
Кенбаев заслужил имя певца казахской степи. Сам художник писал по этому поводу: 
«Как только я почувствовал, что могу передать средствами живописи необычайно 
богатую палитру природы, и прежде всего, степь, ее просторы, ее необъятность, а 
главное – ее красоту, я заболел «степной жизнью», если так можно выразиться. Я грезил 
и мечтал о степи. Мне хотелось, чтобы все полюбили степь так, как я ее люблю. Она 
везде и всюду была со мной» [1, 96]. 

Кенбаев был одним из тех художников, кто сумел органично соединить традиции 
казахского изобразительного искусства с новыми веяниями модернизма. В его работах 
народные мотивы, сцены из кочевой жизни и образы казахских степей предстают в 
обновлённой художественной форме. Он использовал элементы традиционного 
орнамента, национальной одежды, народных сюжетов, но при этом переосмыслял их 
через призму современных живописных приёмов. 

Влияние модернизма проявляется в пластике форм, динамике композиций, 
смелых цветовых решениях. В некоторых его картинах заметны черты абстракции, где 
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линии и пятна цвета приобретают самостоятельную выразительность. Такое сочетание 
традиций и новаторства делает его творчество уникальным. Кенбаев не просто 
воспроизводил мотивы народного искусства, а стремился к их новой интерпретации, 
создавая яркие и выразительные образы, наполненные глубокой символикой и 
эмоциональностью. 

Кенбаев – художник, чьё творчество стало воплощением казахской природы и 
культуры в живописи. В его работах степь, горы, юрты и сцены из жизни кочевников не 
просто переданы с документальной точностью, но преображены через эмоциональную и 
символическую интерпретацию. Он умело соединял традиционные образы с элементами 
модернизма, придавая им глубину и выразительность. 

Кенбаев часто изображал бескрайние просторы степи, где линия горизонта 
подчёркивала ощущение простора и свободы – ключевых ценностей кочевого народа. Его 
горные пейзажи наполнены монументальностью, передавая величие казахской земли. 
Однако его реализм не был холодным и академичным: он стремился передать не только 
внешнюю красоту природы, но и её внутреннюю суть, эмоциональный отклик, который 
она вызывает у человека. 

 
 
 
 
 
Особое место в творчестве художника занимают сцены из жизни казахов. Он 

изображал всадников, охотников с беркутами, пастухов, детей, играющих в степи. Эти 
образы наполнены движением, внутренним ритмом, динамикой. При этом его персонажи 
– не просто этнографические зарисовки, а живые, одухотворённые люди, несущие в себе 
дух своего народа. 

Кенбаев обладал уникальным художественным языком, в котором особую роль 
играли цвет и композиция. Его работы отличает яркая, насыщенная палитра, в которой 
соединяются природные оттенки казахской степи и гор с глубокими символическими 
смыслами. Художник мастерски использовал цвет не только для передачи визуального 
впечатления, но и для выражения эмоционального состояния и национального колорита. 

Кенбаев часто применял интенсивные, выразительные оттенки – глубокие синие, 
насыщенные красные, теплые золотисто-жёлтые, изумрудные и терракотовые тона. Эти 
цвета отсылают к природному богатству казахского края: бескрайние степи с их тёплыми 
охристыми оттенками, чистое голубое небо, алые закаты, глубокая зелень пастбищ. Но 
кроме реалистичного восприятия, он использовал цвет как символ. 

Например, синий и голубой – это не только цвет неба, но и традиционный символ 
духовности и свободы. Красный – это энергия жизни, связь с традицией, а также динамика 
и движение. Жёлтые и золотистые оттенки часто ассоциируются с солнцем, теплом и 
процветанием. Тем самым Кенбаев не просто рисовал природу, а насыщал её цветовые 
решения смысловой глубиной. 

Ещё одной особенностью его живописи было активное использование контрастов. 
Он сочетал холодные и тёплые тона, мягкие пастельные оттенки с яркими акцентами, 
что делало его картины динамичными и живыми. Благодаря этому природные и 
культурные мотивы в его произведениях словно оживают, передавая настроение и 
внутренний ритм изображённых сцен. 

Композиция в работах Кенбаева всегда выверена и гармонична, но при этом 
наполнена движением. Он умело использовал диагональные линии и ритмические 
повторы, создавая ощущение динамики даже в статичных сценах. 

В его картинах часто присутствует принцип многоплановости: на переднем плане 
размещены фигуры людей или животных, а в глубине – уходящие в бесконечность 
просторы степи или величественные горные хребты. Это не только усиливает ощущение 
пространства, но и подчёркивает главную идею произведения – связь человека с 
природой, традициями и историей. 



 
Для придания движения Кенбаев использовал ритмичное чередование форм, 

контраст светотени и пластические приёмы, заимствованные у модернизма. Например, 
он мог упрощать и стилизовать фигуры, делая их более выразительными и лаконичными, 
или использовать абстрактные элементы для усиления художественного образа. 

Цвет и композиция в его работах становятся не просто средством изображения, а 
полноценными участниками художественного повествования. Они помогают раскрыть 
внутренний мир казахской культуры, передать её динамику, философию и 
эмоциональную глубину. Кенбаев создавал не просто картины, а произведения, которые 
чувствовались и переживались зрителем на глубоком уровне. 

Кенбаев был художником, который через свою живопись пытался осмыслить и 
выразить национальную идентичность казахского народа. Его творчество – это не просто 
изображения степных пейзажей, сцен кочевой жизни или народных обычаев, а глубокий 
поиск визуального языка, способного передать сущность казахской культуры. В его 
картинах переплетаются традиционные мотивы и современные художественные 
течения, создавая многослойные образы, наполненные философским смыслом. 

 
 
 
 
 
Кенбаев стремился показать не только внешнюю сторону жизни казахов, но и их 

духовный мир, укоренённый в вековых традициях. В его работах можно увидеть отсылки 
к древним мифам, эпосу, шаманским верованиям и символике кочевой цивилизации. Он 
изображал сцены традиционных обрядов, конных скачек, охоты с беркутами, труда 
пастухов и кочевников – всё то, что являлось неотъемлемой частью национального 
самосознания. 

Однако его взгляд на традицию не был архаичным. Он стремился показать, как 
это наследие живёт и развивается, как казахская культура может существовать в 
условиях современного мира. Его картины – это не просто иллюстрации прошлого, а 
размышления о его месте в настоящем и будущем. 

Одна из ключевых задач, которые ставил перед собой Кенбаев, заключалась в 
поиске оригинального художественного выражения национальной идентичности. Он не 
ограничивался классическим реализмом, а экспериментировал с формами, цветом и 
композицией. Его стиль вобрал в себя элементы модернизма, экспрессионизма и даже 
абстракции, но при этом всегда оставался глубоко связанным с казахской культурой.  

Его работы наполнены символикой. Например, в картине «Ловля лошади» с 
мощной поэтической выразительностью раскрывается одна из фундаментальных черт 
казахской культуры и духовной традиции - стремление к свободе. Поэтизация свободы 
как основополагающего принципа мировоззрения ярко и емко отражена в произведении. 
Динамичная и мажорная экспрессия сцены передает целостную систему 
мифопоэтического традиционного сознания казахского народа в обобщенно-
символическом ключе. Изображение лошади в его картинах – это не просто дань 
традиционной казахской культуре, но и знак свободы, движения, связи человека с 
природой. Степь у него не просто фон, а пространство, в котором разворачивается 
судьба народа, место, хранящее его историю. Он использовал насыщенные цвета и 
мощные линии, чтобы передать энергию и силу кочевого мира. 

Кенбаев не замыкался в пределах национального искусства – он стремился 
вписать его в контекст мировой культуры. В его творчестве можно найти переклички с 
традициями европейского модернизма, русской школы живописи, а также с древними 
восточными орнаментальными традициями. Этот синтез делал его работы уникальными: 
они были одновременно глубоко национальными и универсальными, понятными не 
только казахскому зрителю, но и любому человеку, воспринимающему искусство как 
способ познания мира. 

Одной из главных заслуг Кенбаева стало то, что он сумел соединить казахское 
искусство с мировыми художественными традициями, сделав его частью глобального 
культурного процесса. Его работы остаются уникальными и самобытными, но при этом 
понятными зрителям разных стран и культур. Он сумел найти баланс между 
национальным колоритом и универсальностью, что позволило ему вывести казахское 
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искусство на новый уровень. 
Молдахмет Кенбаев не просто продолжил традиции казахской живописи, но и 

открыл новые горизонты для её развития. Его работы стали отражением его внутреннего 
поиска, стремления к созданию уникального художественного языка, который 
объединяет в себе глубину национальной культуры и мировые художественные 
тенденции. Он оставил яркий след в истории искусства, доказав, что традиция не стоит 
на месте, а развивается, обогащаясь новыми смыслами и формами. 

Определение национального кода в казахской живописи остаётся важным 
направлением исследований. Творчество Кенбаева является значимым примером 
сочетания традиций и новаторских художественных решений. Внедрение новых 
художественных практик, наряду с развитием научной платформы, поможет сохранить 
национальную идентичность казахского искусства в условиях глобализации. 

 
 
 
 
 
 
 
Таким образом, изучение национального кода и художественных поисков в 

казахской живописи открывает перспективы для дальнейшего осмысления культурного 
наследия и его адаптации к вызовам современности. 

Изучение новых художественных практик и их роли в современном искусстве 
представляет собой важную и многогранную тему, отражающую динамичные изменения 
в художественной культуре XXI века. Современное искусство стало полем для 
экспериментов, где художники все чаще отказываются от традиционных форм и 
способов выражения, заменяя их новыми подходами и техниками. 

В годы независимости Республики Казахстан художники стали переосмысливать 
направления своего творчества, вливаясь в развивающиеся направления 
изобразительного искусства Казахстана: символический, концептуальный [2], 
реалистический. 

Как и любая другая сфера нашей жизни, искусство претерпело множество 
изменений за период нашей истории, прогресс не обошел его стороной и как писал 
российский и советский художник — авангардист, основоположник супрематизма В.В. 
Кандинский: «Всякое произведение искусства есть дитя своего времени, часто оно и 
мать наших чувств» [4]. Таким образом, каждая эпоха, каждый культурный период 
создает свое собственное искусство, основанное на переживаниях времени и присуща 
только тем условиям, в которых зародилось [3]. Для каждой эпохи искусства характерна 
своя определенная «картина мира», складывающаяся из религиозных, философских, 
политических идей, научных представлений и эстетических критериев жизни. Основная 
черта современного искусства — его повышенный интерес к настоящему, фиксация 
происходящих событий, документация современности, оно отвечает запросам общества. 

Ведь собственно современность в искусстве — это проблема точки зрения, которая 
зависит от сути и остроты взгляда на время и текущие события этого времени. Быть 
современным художником означает найти правильную дистанцию и позицию, которая 
позволяет понять эпоху и описать ее точными средствами выразительности [5]. Этот 
живой и безошибочно найденный взгляд на время предполагает активность (либо 
деятельность) гражданскую, политическую, научную, философскую или 
художественную. 

В отличие от традиционного искусства, где главное внимание уделяется 
техническому мастерству и эстетическому восприятию, концептуализм сосредотачивает 
внимание на идее, мысли или концепции. Художники начинают акцентировать внимание 
на самом процессе создания, а не на конечном произведении. В этом контексте работы 
могут быть минималистичными или даже не иметь физического воплощения (например, 



 
перформансы или инсталляции). 

Новые художественные практики активно используют цифровые технологии, 
видеоарт, виртуальную реальность и другие инновационные средства. Это включает в 
себя создание произведений, которые могут быть взаимодействующими (например, 
интерактивные инсталляции), или использование цифровых и медийных форм для 
создания новых форм художественного опыта. 

Современные художники активно используют перформанс, как способ 
исследования тела, времени и пространства. Этот подход отходит от традиционного 
восприятия картины как физического объекта и фокусируется на живом действии, 
вовлекающем зрителя. 

В отличие от классического искусства, где зритель скорее пассивен, в новых 
практиках зритель становится активным участником процесса. Это может быть как, в 
перформативных работах, так и в интерактивных инсталляциях, где зрители могут 
изменять произведение искусства своими действиями или даже влиять на его 
завершение. 

 
 
 
 
Современное искусство все больше размывает границы между различными 

жанрами и видами искусства. Художники работают на стыке изобразительного 
искусства, музыки, театра, литературы, дизайна и технологий, создавая работы, которые 
сложно отнести к одному определенному виду. 

В последние десятилетия в современном искусстве заметно возрастает интерес к 
экологическим и социальным проблемам. Художники становятся более социально 
активными, используя свои работы для поднятия важнейших вопросов, таких как 
изменение климата, неравенство, права человека, миграция и другие актуальные темы. 

Новые практики существенно расширяют традиционные представления о том, что 
такое искусство. Они выводят его за рамки холста и скульптуры, интегрируя в процесс 
новые формы взаимодействия и выражения. Это делает искусство более доступным, 
многогранным и открытым для разнообразных интерпретаций. 

Художники, использующие новые практики, часто ставят вопросы о политике, 
обществе, экологии и будущем, создавая искусство как средство критики и анализа 
современности. Это дает возможность зрителям не просто наслаждаться эстетическими 
переживаниями, но и задумываться о состоянии мира. 

Многие художники стремятся размыть границы между искусством и обычной 
жизнью, используя общественные пространства, взаимодействуя с людьми и создавая 
работы, которые являются частью повседневного опыта. Это превращает искусство в 
нечто более интегрированное в социальную реальность. 

С использованием новых технологий меняется и сам способ восприятия искусства. 
Зритель может участвовать в искусстве через виртуальную реальность, дополненную 
реальность или интерактивные инсталляции, что значительно расширяет возможности 
для взаимодействия с произведением. 

Современное искусство активно развивается на международной арене, где 
благодаря глобализации художники из разных культур и стран обмениваются идеями и 
влияниями. Новые художественные практики становятся важной частью глобальной 
художественной сцены, где взаимодействуют различные культурные контексты и идеи. 

Новые художественные практики в современном искусстве позволяют 
художникам исследовать и передавать идеи и переживания с помощью новых форм и 
технологий. Эти практики оказывают большое влияние на общество, расширяя 
горизонты восприятия и создавая новые способы коммуникации и взаимодействия с 
искусством. В свою очередь, они продолжают развивать и углублять роль искусства как 
мощного инструмента для критического осмысления мира и участия в социальных и 
культурных процессах. 

Современное искусство Казахстана – это самобытное явление, в котором 
переплетаются традиции и новаторские идеи. Влияние национальной культуры и 
исторического наследия, взаимодействуя с мировыми художественными тенденциями, 
формирует неповторимый творческий язык. Оно не только сохраняет и переосмысляет 
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культурное достояние страны, но и откликается на актуальные социальные и 
политические вызовы. Современное искусство Казахстана – это многогранная палитра, 
отражающая глубину и многообразие культурных традиций народа. 
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ҚАЗАҚ БЕЙНЕЛЕУ ӨНЕРІНІҢ МАЙТАЛМАНДАРЫ ҚАЛЫПТАСТЫРҒАН 
МОДЕЛЬДЕРІН СТЕРЕОТИП РЕТІНДЕ ҚОЛДАНУ 

 
Аңдатпа: Мақалада 50-ші жылдардағы бейнелеу өнері майталмандарынан 

шыққан туындылардың өнертану тарихында алған орны туралы баяндай отырып, сол 
туындылардың кеңес заманында ұлттық санаға  оралу үшін жасаған философия моделін 
- қалыптасқан стереотип ретінде қарастырып, заманауй сценографияда  сілтеме кілт, 
ұлттық контент тіпте, тұтас бір спектаклдің сценографиялық шешімнің басты лейтмотиві 
ретінде алар орны қарастырылады.  

Кілт сөздер: стереотиптер қалыптастыру,стреотип ретінде, Жаңа шынайлық 
бағыты, ұлттық контент, сілтеме кілт. 

Аннотация: В  статье рассматривается работы казахстанских мастеров 
изобразительного искусства, пятидесятников, их место в историй искусства, значения их 
произведении в возрождений национальиональной идентичности, создание в их работах 
готовых философских моделей и использование этих моделей в качестве 
сформированных стереотипов в современной сценографий как ключа отсылки, 
национального контента или даже основного леитмотива для сценографического 
решения спектакля. 

Ключевые слова: формирование стереотипов, в качестве стереотипа, Новая 
искренность, национальный контент, ключ для отсылки 

Annotation: The article examines the works of Qazaq masters of fine arts, the 
Pentacostals, their place in the history of art, the significance of their work in the revival of nation 
identity, the creation of ready-made philosophical models in their works and the use of these 
modeles as formed stereotypes in modern scenography as a key reference, national content, or 
even the main motive for the scenic solution of the performance. 

Keywords: stereotype formation, as a stereotype, New sincerity, national content, the key 
to reference 
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бұрынғы әлеуметтік тәжірібиеге негізделген қоршаған әлемді тану және тану кезінде 
ақпаратты қабылдау, сүзу, түсіндіру үшін тарихи қауымдастықта қабылданған үлгі. 
Стереотиптер жүйесі әлеуметтік шындықты білдіреді. Стереотиптер құру саласы қиалға 
толы ертегіден басталып ғалымдардың  ғылыми жұмыстарында саналы түрде 
қолдануына дейін созылады. Бүкіл адамзат мәдениеті негізінен қоршаған ортаның 
әртүрлі модельдерін таңдауы, қайта құруы, қадағалауы болып табылады. 
Стереотиптерді қалыптастыру – бұл өз күш-жігерін үнемдеу, өйткені барлық нәрселердің 
түрлері жалпылау ретінде емес, егжей-тегжейлі көруге тырысу жалықтырады, ал 
уақыттың тапшылығынан  сәтсіздікке ұшырайды [1.]. 

 
Қазіргі ақпараттық технологиялар қарыштап дамып, жасанды интеллекттің өрісі 

кеңейу үстінде тұрған  дәуірде, театр өнері, экран өнері көптеген контеттен тұратын 
көріністер жасаумен жаңалық ашуға, көрерменнін назарын ұстау үшін вариациялық 
баламалар көрсетуге мәжбүр, себебі заманауи көрерменнің визуалды контент  тұтынуы 
көлемділік пен жылдамдық жағынан өсіп келеді. Әлемнің дамыған елдерінде қылқалам 
өнерінің тарихы ертеректен бастау алғандықтан болар стереотиптік модельдер қоры 
асып-жығылады және синтезделген өнер түрлерінің жаңалық ашуына, жаңа бағыттар 
түзеуіне септігін тигізуде. Осы орайда контент жасау мәселесі, ал оның ішінде 
Қазақстанда қазақи ортаның өсуіне байланысты қазақи контентке деген сұраныстың 
арттыратынын болжауға болады. Ал өз кезегінде контент үшін қазақ ұлтының аутэнтика, 
болмысын, әлемін қозғай білетін, бір көргеннен ұлт ерекшелігін айқындай білетін 
модельдер, бояулар, символдар, симиотикалық көріністер негіздерінде құралған 
стереотиптердің көптеген түрлері қажет болары сөссіз. Әбілхан Қастеев атамыздан 
бастау алатын қазақ бейнелеу өнері небір қылқалам шеберлерінің туындыларымен 
толықтырылды және толығып келеді. Соның ішінде 50-шы жылдар суретшілерінің  
бастамалары қазақ кескіндеме тарихында ерекше орын алады. 

Кеңес одағы үшін 50-ші жылдар ол Ұлы Отан соғысын бастан кешірген мемлекет 
үшін өте ауыр жылдар, оның салдарын түзету 60-шы жылдарға дейін орын алады. Батыс 
бөлігінде соғыстан қираған қалаларды қалпына келтіру мақсаты тұрса, Орта Азия оның 
ішінде ең ірісі Қазақстанның алдында астық қауыпсіздігін қамтамасыз ету, соғыс кезінде 
көшірілген әскери мақсаттағы зауыттарды бейбіт өмірге қажетті тауар шығаруға 
бейімдеу тұрды. Ұлы отан соғысы кезеңінде Қазақстан тылда болса да зардабын 
тигізбей қоймады. Жұмыс күші жетіспеушілік, білікті мамандардың тапшылығы 
экономикалық, әлеуметтік жағдайдың өсуін тежеді. Қазіргі тілмен айтқанда адами 
капитал қажет болды. 1953 жылы, Кеңес үкіметінің Ұлы көсемі болып саналған Сталин 
қайтыс болады. Өз алдына зардабын тигізген Сталин заманы соғыс жылдарымен ілесіп 
Қазақстан кеңістігін жүдетіп қоймай сонымен бірге алға сүйрер біраз білімді, ой туар 
азаматтарды айдауға ұшыратты, ату жазасына кесті, қудалады. Соғыстан қаншама 
азамат оралмады, майдан алаңында опат болды. 

Әу баста жаңадан құрылған Кеңес Үкіметі жаңа мемлекет, бұрын болмаған жүйе, 
жаңа адам жасауға кірісті. Өзі ауыл-шаруашылығы басым елден аграрлық, индустриалды 
дамыған елдер қатарына кіру үшін небір жобалар іске асыра бастады. Ең бастысы 
азаматтарын әр түрлі күнделікті қолданысқа қажетті салалардағы жұмыстарға 
жұмылдыру еді. Үгіт-насихат қажет болды. Сөзден құралған ұрандардан гөрі визуалды  
өнерінің әсер ету қасиетінің мықтырақ екенін түсінген билік бейнелеу өнерін пропоганда 
құралының бірі ретінде пайдалануды іске асыруды қолға алды. Ал 30-шы жылдары 
Кеңестік дәуірдің жазушылары ұрандаған Соцреализм концепциясы көркем сурет, театр, 
кино салаларына таралып, осы өнердің даму бағытын, парадигмасын ондаған жылдар 
алға айқындап берді. 

Социалистік реализм (Соцреализм) – ҚСРО-дағы және басқа Социалистік 
елдердегі әдебиет пен өнеріндегі негізгі көркемдік бағыт, ол әлем мен адамды 
социалистік сана концепциясы эстетикасында суреттеу, шартты түрде социалистік 
қоғамды орнатудағы күреспен байланыстыру. 

50-ші жылдардың жастары кім? дейтін болсақ олардың дені қазақ даласын 
жалмаған ашаршылық заманында туған, 2-ші дүние жүзі соғысының қиындығымен өскен, 
жетім, ерте есейген, өмірге деген көзқарастары өлім қасыретімен қайралған десе 
болады. Бастарынан аласапыран кешірген жастардың ойында қайта құруға, сынғанды 
түзетуге, жоқтың орнын толтыруға, жаңашылдық әкелуге, жаңа әлем жасауға т.с.с. деген 
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құлшыныс көзқарастарының қалыптасуына әсер етері сөссіз. Оның үстіне 30-шы 
жылдары Сталиндік қуғыннан аман қалған М. Әуезов, Қ. Сәтпаев сынды қазақтың ғалым, 
біртуар азаматтары қазақ жастарын білім алуға үгіттеп, бағдарлап жатты.  

Бейнелеу өнері көшпенді салтымен қалыптасқан қазақ қоғамында қолөнер 
деңгейінде болғандықтан, Еуропалық үрдісте қалыптасқан кескіндеме өнері,  мүсін және 
театр өнерінен оқшаулау қалады. Ресей империясының, кейін Кеңес үкіметінің қазақ 
даласында қала  құрылысы салдарынан отырықшы салт-дәстүрі, қалалық мәдениет етек 
жайа бастады. Алғашында қазақ даласын игеру үшін тыңшылық мақсатта жіберілген 
экспедиция құрамында суретшілердің болғаны  белгілі. Ол суретшілердің көздегендері 
жергілікті халықтын тыныс тіршілігін бейнелеу арқылы мағұлмат жинау болса да қазіргі 
заман тұрғысынан қарайтын болсақ бағасыз тарихи маңызы бар көріністерге көзайым 
болып отырмыз және ол суретшілер арқылы батыстық өнер бірте-бірте қазақ даласына 
жетуіне серік болды деп айтуға болады. 

Мысалы, Тарас Шевченконың шығармаларына қарап Үстірт, Арал маңындағы 
қазақтардың тіршілігіне куә болғандай болсақ, Николай Хлудов секілді суретшілер  қазақ 
елінде қалып, бейнелеу өнері мектебінің қалыптасуына септігін тигізген деп айта аламыз. 
Экспедицияларға ілесіп келген суретшілердің бейнелеудегі функциясы тұрмыс  
тіршілікті баяндау, стилистикасы реализм болғандықтан, алғашқы қазақ суретшілердің 
жұмыстары да сол бағытта дамыды. Кейінгі кеңес үкіметі қабылдаған Соцреализм 
концепциясы осы келімсектермен келіп  қалыптасқан деңгейден алшақтаған жоқ. 
Дегенменде бастапқы суретшілер қатарындағы Әбілхан Қастеев жұмыстары 
баяндамалық сипатқа ие болғанымен, суретшінің көзқарасы, автордың әр-бір детальді 
іждиһатпен салуы, қарапайым болса да бейнелеу тәсілі, сюжеттік-баяндауында 
аутэнтика сипаттарын байқауға болады. 50-шы жылдардағы бейнелеу өнерінің 
тарихында Кеңес үкіметінің басты қалалары Мәскеу мен Ленинградтан білім алып келген 
суретшілер арқылы жаңа толқын келгендей із қалдырып, қазақстан бейнелеу өнерінің 
бет-бейнесін белгілейді. Қанапия Тельжанов, Молдахмет Кенбаев секілді суретшілер 
бейнелеу өнерін жаңа шыңдарға жетелеп жалпы ҚСРО кеңістігінде қазақ бейнелеу 
мектебін паш етеді. Соцреализм концепциясында тәрбиеленседе, жетім өсіп әкелерінен 
қол үзседе, қазақ зиалыларына тағылған «Ұлтшыл» деген айыппен атылғанын естіседе 
50- жылдар жастары өз бойында ұлтына деген сүйіспеншілігін және өнердегі орнын сол 
еліне деген маһаббатының арқасында табқанын туындыларынан айқын көруге болады. 
Қ.Телжановтың «Көкпаршыларын» алып қарасаңыз, «Атамекен» туындысын 
тамашаласаңыз немесе М. Кенбаевтың «Асауға құрық салу» (Ловля лошади) дүниесін 
зерделесеңіз Соцреализм концепсиясына сәйкес секілді, алайда сол заман контексті 
тұрғысынан қарайтын болсақ астарлап айтары көп туындылар. 

Астарлап ой салар суретші бейнелеу объектісінің тарихымен, философиясымен, 
социологиясымен, табиғатымен кезігіп өзінің субьективті көзқарасымен ұштастырып 
ерекше позицияны дүниеге әкеледі. Соцреализм шеңберінде жүрседе 50-шы 
жылдардағы Қазақ суретшілерінің бейнелеу объектісі болған қазақ даласы мен оны 
мекендеген отандастарының  ішкі әлемінің тұнғиығына сүңги отырып ақмаржанын су 
бетіне шығару өмірлік позициясы болғанын аңғаруға болады. Иә, сырт көзге Қ. 
Телжановтың, М. Кенбаевтың: «Атамекен», «Көкпар», «Асауға құрық салу», «Сұхбат», 
«Киіз басу» сынды туындылары соцреализм тұрғысынан алғанда қазақтың тұрмыс- 
тіршілігін, салт-дәстүрін баяндап тұрғандй, бірақ астарында құлдық көрмеген 
азаматтарды аңғаруға болады, еркіндікті еміренген елді байқауға болады, ал 
«Атамекен» картинасындағы тың жерді жыртып соқаның ізіне қарап біреу тарихтың 
аударылған жаңа парағы деп түсінер болса, ат үстіндегі картинаның кейіпкердің бойынан 
трагедия көргендей әсерде қаласың. Кейінгі 60-шы жылдар суретшілері әлі де тереңірек 
сал-саямен күрделене түсерін тарихтан білеміз, айтпағым: «арбаның алдыңғы 
дөнгелегінде, аға-буынның салып кеткен ізінде». 

Театр жалпы алғанда визуалды өнер. Жоғарыда атап өткен бейнелеу өнерімен 
салыстырғанда театр мизансценаларды, көріністерді, бір желіге қатарлап тізбектеу 
арқылы көрерменге әнгіме айту, ой ұялату, мәселені қозғап оны шешу т.б.. Осыған орай 



 
суретшінің функциясы қанадай? ол екінші планда қалып қойған жоқпа? деген сұрақ 
туындайды. Жалпы осы аталған өнер түрлерінің ішінде бейнелеу өнерінің орны қандай? 
Жауабы: біріншіден театр визуалды өнер болғандықтан, ал театрдың айнасын алып 
қарасаңыз ол сол баяғы суретшінің рамаға тартылған кенебінің бетіне салынған суреті 
іспеттес, сол раманың ішіндегі суретті үйлестіруге келер болсақ сол баяғы суретшілер 
қалыптастырған тәртіптермен құралған.  

Бұның бәрі әрине сыртқы ұқсастығы ғана. Ал ішкі дүниесі ше? Сахнадағы 
кейпкерлер сөйлеу қасиетіне ие, ал Қ. Телжанов, М. Кенбаев, кейінгі буын суретшілерінің 
үнсіз кейпкерлерінде қандай мәнге ие? Театрдың қасиеті ол бір шығарма (пьеса, 
сценарий, повесть, роман, әнгіме) аясында өнердің небір түрін (жазушы өнері, суретшілік 
өнері, музыка өнері, актерлік өнер, хореография, режиссерлік) тоғыстырып жаңа 
формалар жасап басқаша түсінік, ұғым, мән, мағына, бағыт, философия ашуға мүмкіндік 
береді. Осы ретте айта кететін жайт, ол әр бір өнер түрі жалпы бір қойылым аясында 
жұмыс істеу барысында өз алдына жаңа форма іздеп кетпейді, жалпы бір ортақ форманы 
табуға күшін жұмсайды. Көрерменге кейбір идеяларды қонымды етіп жеткізу үшін 
стереотипті де пайдаланады. Стереотип ретінде  
 
 
спектакльдердегі мизансценаларды атақты суретшілердің картиналарының 
кейпкерлерінің отырыс-тұрысын, пластикасын қайталап жатады, мақсаты сыртқы пішін 
емес, сол суретшінің картинасына байланысты қалыптасқан ұғым, түсінік, мағынаны 
пайдаланып, туындсына сілтеме жасап сахнадағы көріністі тереңірек мағнамен байыту. 
Өзімнің сахна суретшісі тәжірибемде Алматыда орналасқан Респуликалық Неміс Драма 
театры сахнасында қойылған «Ich und du» (Мен және сен) абсурдтық комедиясын талдай 
отырып, сценографиялық шешім ретінде П. Пикассоның «Шар үстіндегі қыз» картинасын 
толығымен сахна көрінісі ретінде ұсынған болатынмын және қолдау тауып іске асырдым. 
Мұндай шешім табуға түрткі болған пьесаның бар болғаны екі кейіпкері, қыз бен жігіт 
және олардың диалогтары, дәлірек айтқанда сұхбатарындағы әр қайсысының өзіндік 
позициялары. Ер жігіттің қозғаған әнгімесінен дөрекілік, қаталдық, күштеуді байқасам, 
қыз баланың сөзінде нәзіктілік, жұмсақтық, жеңілділікті аңғардым және көз алдымда 
Пикассоның туындысы шыға қалды. Егер осы пьесаны еліміздің бір оңтүстік аймағында 
қойылым ретінде ұсынар болсақ С. Айтбаевтің «Бақыт» картинасын стереотиптік кілт 
ретінде пайдалануға болатындай. Мысалы Леонардо Да Винчидің «Құпия кеш» 
картинасына сілтеме жасау, сахнадағы көрініске, мизансценаға Библиялық оқиға 
дәрежесіндегідей сипат береді. Мұқтар Әуезов атындағы Қазақ Ұлттық Драма 
театрында сахналанған «Құйын» спектаклінде де реж. Ә. Өмірбекұлы осы «Құпия 
кешке» сілтеме жасағанын байқадым. Ал сол реж. Ә. Өмірбекұлы «Құйын» спектаклінің 
сценографиясы шешімі ретінде М. Кенбаев ағамыздың «Асауға құрық салу» картина 
моделін басты лейтмотив ретінде шебер пайдалана отырып жаңа көзқараспен 
толықтырған. Асауға құрық салу туындысының моделі бейнелеу өнеріндегі шыңдарының 
бірі болып саналатын бірден-бірі, себебі ол қазақ рухының кең дала төсінде шарықтауы 
және сол рухты бағындыруға жасалған әрекеттен іштей наразылық туып көрерменін 
уайымда ұстауы. Картинаны Орталық немесе Третьяков галереясы сатып алуыда, яғни 
меншіктеп алуыда реж. Алибеков үшін триггер іспеттес. Кезінде талай қазақ даласында 
табылған артефакттарды Эрмитаж көрме залдарында көру қазіргі жас буын үшін 
еліміздің отар болғанының куәсі болса «Асауға құрық салу» картинасының орталыққа 
кеткені сол асау түбінде құрыққа ілінгенінің символы ретінде қабылдануы мүмкін. 
Спектакль барысында да қазақ рухының кейіпін сомдаған асау ат түбінде ұсталып, ұрып-
соғылып өлтіріледі. Бұл енді театр өнеріндегі «Жаңа шынайлық» бағыты. 

Қортындылай келе, ежелден келе жатқан мәдени мәні бар қолөнер 
жәдігерлерімізге қоса, жоғарыда аталған бейнелеу өнерінің майталмандары, сол құнды 
қазынамызды жаңа бір, әлемдік өнер тіліне жататын жұмыстарымен байытып жаңа 
стереотиптер қалыптастырып, үстіне жүгінер және алға жетелер жаңа бағыт бағдарлар 
көрсетіп кетті. 

 Бірақ сол Әбілхан Қастеев атамыз бастаған, кейнгі 50-шы жылдар ағаларымыз 
жаңа леп әкелген, 60-шы жылдардағы суретшілер қарыштаған, іздерін жалғастырушы 
заманауи суретшілердің еңбектерінен, туындыларынан, модельдерінен құралған қазақи 
стереотип түрлерін сан-алуандығымен кеңейтіп,  әлде де дәріптеп еліміздің әр-бір 
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азаматының санасына мектеп жасынан бастап насихаттағанда ғана театр, кино 
салаларында сілтеме кілт ретінде пайдалануға кең жол ашып, ары қарай ұлттық контент 
театрымыздың визуалдық қатарын молайтып, етегін кең жая аламыз. 
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Резюме. В данной статье анализируется творчества казахстанского художника М. 

Кенбаева и раскрываются национальное аспекты. Выделены особенности народного 
миропонимания в трудах художника.  

 
Бүгінгі таңда әлемдік рухани кеңістік аясында өнердің, діннің, ғылымның өзара 

қатынасын ашып көрсету үрдісінде еліміздің ұлттық болмысының негізгі ерекшеліктері 
бедерленген туындылардың негізгі мазмұнын сараптау мен түсіндіріп өту қажеттілігі 
туындайды. «Ұлттық мәдениет» – халықтың мыңдаған жылдар бойғы асыл қазынасы, 
оның мінез-құлқы мен жан дүниесі, бостандығы мен зердесі, философиялық 
күретамыры, қоғам өміріндегі ең елгезек те сезімтал салалардың бірі», – деп атап 
көрсеткен зерттеушілеріміздің пікірлеріне [1,86 б.] сәйкес, ұлттық мәдениетіміздің 
маңызды салаларының бірі – бейнелеу өнері қай дәуір болмасын ұлттық нақыштарды 
бойына сіңіріп, өзіндік тамырын айшықтап келе жатырған нағыз сезімтал буын. Кеңес 
үкіметі тұсында социалистік  идеологияның көріністері бұл салада да айшықталып 
отырды, бірақ белгілі бір деңгейде халқымыздың болмысы мен тұрмыстық сипаттары өз 
деңгейінде нақышталып отырғандығы жасырын емес.  

Себебі, Қазақстанның бейнелеу өнері қазіргі кезде көркемдік танымнан, 
эстетикалық ой-санадан руханияттық аймақтан айшықты орын алуда. Бүгінгі таңда 
ұлттық болмысымызды жаңғырта түсу мақсатында атқарылып жатырған шараларға 
байланысты мәдениетімізді қайтадан сараптау, еліміздің дүниежүзілік өркениеттегі 
орнын айшықтау әрекеттерінде бейнелеу өнеріміздің де қалыптасуы мен даму 
барысындағы ерекшеліктерін, ондағы тарихи дәстүрлерді таразылау заманның шынайы 
талабы болып табылады.  

Осы тұстағы тағы бір маңызды мәселе – қазақстандық суретшілер қолтаңбасынан 
туған тұрмыстың ұлттық сипатын болашақ ұрпақтарымыздың терең түйсінуіне, 
халқымыздың тыныс-тіршілігінің шынайы бейнесін көз алдымызға келтіріп, көркемдік 
тұрғыдан бағамдай алуына мүмкіндіктер ашу болып отыр. Бұл жерде О.В. Батуринаның: 
«Проблемы самоидентификации были напрямую связана с поиском образного 
выражения ментальности, в изобразительном искусстве в том числе…», -деп ұсынылған 
тұжырымдары да еріксіз ойға оралады [2,8 б.]. 
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1950-60-шы жылдарында Ресей жеріндегі Мәскеу, Ленинград сынды саяси-мәдени 

орталықтарында арнайы білім алып, туған жерге қайта келген дарынды суретшілеріміз 
ұлттық мектептің негізін қалап, халқымыздың тұрмыс тіршілігін сол кезең тұрғысынан 
ғана емес, тарихилық пен дәстүршілдік аспектіде саралады: Қ. Телжанов, М.Кенбаев, 
С.Мамбеев, А. Ғалымбаева, Г. Исмайлова, Н. Нұрмұхамедов, Ә.Жүсіпов, С. Айтбаев, Ш. 
Сариев, Ә. Сыдыханов және т.б. атап өтуімізге болады.  

Соның бірі – Молдахмет Сыдықұлы Кенбаев 1925 жылы Қостанай облысында 
шаруа жанұясында туған. Әкесі ауыр науқастан кейін қайтыс болып, Молдахмет балалар 
үйіне алынады да, ол шығармашылықпен белсене айналыса бастайды. Мектепті 
аяқтаған соң, Алматы  театралды-көркемсурет училищесіне оқуға түседі. Оған А.М. 
Черкасский, Л.П. Леонтьев сынды әйгілі суретшілер сабақ береді. Училищені 
тәмамдағаннан кейін ол Ә. Қастеевтің жәрдемдесуімен Мәскеуге барып онда танымал 
суретшілермен танысады. 1951 жылы Кенбаев Мәскеудегі В.И. Суриков атындағы 
Мемлекеттік көркемсурет институтына оқуға түседі. Студент кезінде «Өнер 
зерттеушісінің портреті» 1950 жылы «Пионер қыз», 1951 «Бурят әйелі» 1956 ж, 
т.б.туындылары арқылы көпшілікке танымал бола бастайды. 1956 жылы дипломды «өте 
жақсы» деген бағаға қорғап Алматыға келеді. Қазақ ССР -інің еңбек сіңірген өнер 
қайраткері М.С. Кенбаевтың қолынан шыққан өнер туындылары Ә.Қастеев атындағы 
мұражайдан бастап басқа да көптеген мұражайларда сақтаулы.  

Ол өзінің туындыларын портрет, пейзаж және тұрмыстық жанр  салаларына 
бағыттай отыра, бүгінгі таңда ұлттық нақыштарды айшықтауға да айрықша көңіл бөлген 
суретші ретінде бағасын алып отыр. Суретші  ұлттық салт-дәстүр мен әдет-ғұрыпты терең 
меңгере отырып, халқымыздың психологиясы мен таным түсінігін өзінің 
шығармаларында айшықтайды. Атап айтқанда «Шопан әні»(1955), «Асауға құрық салу» 
(1957), «Киіз үй алдында» (1958), «Бір кесе қымыз» (1967), «Киіз басу», «Әңгіме үстінде», 
«Жайлаудағы таң» т.б.  

  Мәселен «Әңгіме үстінде» туындысының композициялық желісі аса күрделі 
емес, оны тұтастай алғанда, вертикаль бойынша ; көк(аспан), тау, жер, адам деп төрт 
жазықтықтың қатар алғандығымен шарттауымызға болады. Осы шартталған кеңістіктер 
ұлттық бедерлермен көмкерілген. Яғни, кең байтақ қазақ даласы, ақар тау, көктің 
құдіретті күші –әңгімелесуші адамдарды бейбіт өмірмен қамтамассыз етіп, «шынайы 
дала  қазақтарының» типін білдіреді. Әңгімелесуші қариялардың не туралы толғанып 
келе жатырғандығы маңызды емес, басты түйін: сол әңгіменің жайбарақат кейпі мен 
ұлттық таным түсініктегі әңгімеге аса көніл бөліп, оны өмір белесінің құндылығы ретінде 
танитын менталитетімізді көрсету екендігіне күмән жоқ.  

Фондағы қызыл, сарымен көмкерілген түстер «сары дала», «сары тау», сияқты 
халық талғамындағы түстік түзілімнің маңызды тұстарын құрайды. Көрнекті 
қазақстандық суретші, әрі философ Б. Байжігітовтің ұлттық танымдағы түстердің 
рәміздік белгілеріне көніл аударып, қызылсары түстің – өміршеңдікті, көңілді, қуанышты 
беретіндігін айтқан ой -пікірлерін [3,205 б.] басшылыққа алсақ, шығармаға осындай көңіл 
күй сыйғызылғандығын анық байқауымызға болады. Әңгімелесуші тұлғалардың ұлттық 
киім нақыштары қазақ даласымен сәйкестендіріліп, бозғылт сары түспен 
толықтырылады да, өзара сәйкес түстердің үйлесімділігін айшықтайды.  

Бұдан туған жеріне деген сүйіспеншілік, «менің далам» деген өзіндік 
меншіктеушілік сезімнің албырттығын, еркіндік пен белгілі бір дәрежедегі байсалдылық 
пен паңдықты оңай аңғаруымызға болады. Мәселен, артқы жазықтықтағы асқар тау осы 
психологияны құптап тұрғандай әсерде қалдырады. Себебі, негізгі фондағы, идея 
мазмұнындағы әңгімелескен адамдар жалпы шығарма композициясының көп бөлігін 
алып жатырған жоқ, барынша алыстан алынып, кеңістікті мүмкіндігінше шебер 
пайдаланған.  

Сондықтан тау мен даланы көрсетуге мол мүмкіндік алған. Бұл дала қазағын сол 
өзінің даласын оқшаулап ала алмағандықтың белгісі ретінде таза ұлттық тұрмыс-
тіршіліктің қалыпты бір айғағын ашып беріп, көркемдік нақыштау арқылы халқымыздың 
болмысын көз алдымызға толықтай елестеді, әрі бейбіт өмірдің жайбарақат сәтінің негізгі 
құндылық екендігін айтқындап береді. Бұл бүгінгі таңдағы еліміз ұсынып отырған 
бейбітшілік пен татулық саясатының нақты тарихи көрінісін айғақтай түседі.  

Осы көріністің заңды сабақтастығы ретінде жазылған туынды – «Жайлаудағы таң» 
болып табылатын тәрізді. Бұнда да негізгі түпкі идея тыныштық пен бейбіт өмірдің 
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салауаттылығын, ізгілігін әсемдік -эстетикалық идеалмен ұштастыруға бағытталған. 
Бірақ мұндағы басты ерекшелік автордың қазақ даласына өркениеттік көріністерді 
жамай білуінен-ақ анық байқалады. Нақтырақ айтсақ, бағаналар мен олардың сымдары 
қазіргі заман бейнесінен хабардар ете отырып, жазғы жайлаудағы белгілі бір сәтті 
нақыштаумен байланысып жатыр. Бұнда да тау, аспан, жер бедері халқымыздың ата 
кәсіп шаруашылық көріністерін толықтыру үшін өзіндік айшықты сән береді. Қария өзінен 
кейінгі ұрпақтарымен  бірлікте, бұл-өткен мен бүгіннің нақты байланысын  және тәжірибе 
алмасуды, ұрпақтарға өмір мен шаруашылықтың қыр-сырын ұғындыру сәттерін беретін 
нақты мазмұн. Туынды тұтастай алғанда қанық қызыл түспен көмкеріліп, суретшінің 
белгілі бір ерекше стильді таңдап алғандығын білдіреді. Осындай тек бір ғана түсті 
басымдылыққа бере білу және сонымен шығарма мазмұнын ашу, М. Кенбаевтің ерекше 
талантын танытатын өзіндік қолтаңба десек те болады.  

 
 
 
Дегенмен, таң мезгілін қызыл түспен айшықтау суретшілікте сирек кездесетін 

құбылыс болғанымен, эстетикалық қабылдау тұрғысынан шабыттылық пен қайнаған 
тіршіліктің қалыпты жағдайын бейнелеуге арналатындығын да ескергеніміз жөн. 
Сонымен қатар бұл тұста таң мезгілінің шынайы болмысын білдіруді мақсат тұтқан автор 
ондағы мүлгіген тыныштық пен өлі даланы ғана көрсетуді  емес, оны қайнаған адам 
өмірімен байланыста қарастыруды мақсат еткендігімен де байланыстыруымызға 
болады. Сарғылт, жирен, алқызыл, қанық қызыл түстер түрінде құбылатын жалпы фон 
мен негізгі оьбект белгілі бір өзіндік түстер түзілімінің өзара үндестігін белгілейді, себебі, 
әрине, әртүрлі элементтерді ажырату да керек екендігі сөзсіз. Бұндағы ұлттық нақыш: 
нағыз шынайы шаруашылық сәт, ата-баба кәсібінің сыры және ата мен бала арасындағы 
сабақтастықтың айқын көрінісі ретінде аңғарылады. Еркін симметрия мен пропорцияға 
құрылған тұтас шығармада  кеңістіктің үш өлшемді тұғыры сипатталады, әсіресе, ендік 
өлшемі шебер берілген, яғни, вертикальді өлшемде ортаңғы жазықтықтағы төбе 
астындағы дала өзінің шалғай кеңістігі арқылы белгілі бір кеңдік пен асқақтықтың 
ишарасын білдіреді. Ал «Киіз басу» атты шығармасының ұлттық сипаты айрықша десек 
те болады, бұның композициясы мен мазмұнында халқымыздың бояуды түйсінуінің  
эстетикалық талғамдары анық байқалады.  Түрлі түстермен көмкеруге айрықша мән 
берген автор түстердің өзара кіріктірілуі мен түзілімін шебер пайдаланады. Жалпы 
мазмұн ата кәсіп, ондағы қолөнердің бір түрі – киіз басу ісіне арналған. Бұл бүгінгі таңда 
ұмыт болып бара жатқан тамаша ата кәсіптің бірі.  

Симметрияға құрылған сюжетте негізгі түстер «сары-қызыл-жасылдың» өзара 
үйлесімділігін терең байыптаған автор, олардың пропорциялық қарым-қатынасын 
обьективті өмір шындығымен және ондағы элементтердің көлемін сәйкестендіреді. 
Мәселен, қызыл түс жалпы фонның көп көлемін алып жатса, бұл түзілімдер басқаша 
құрылар еді. Сондықтан тек қазақ әйелінің камзолын ғана қызыл түспен беріп, даланы 
жасыл түспен көмкерген. Алыстан  көз мұнартқан шопан мен киіз үй ұлттық шаруашылық 
кәсіптің элементтері бола отырып, киіз басу сәтінің бейнелерін толықтыру үшін алынған 
екендігі белгілі жайт болса, бұл істегі жас шамалары әр түрлі әйел адамдарда ұрпақтар 
арасындағы тәжірибе алмасуды, үлгі-өнегені көрсететін нақтылы өмір шындығының 
сюжеттері болып табылады. Ол-әйелдердің де киімдерін әр түрлі түспен нақыштаған 
суретші шығармадағы негізгі обьект киіздің әр түрлі түстермен безендірілетінін толықтай 
жеткізудің рәміздік, әрі шынайы бейнесін ұштастырады. Себебі, басылып жатырған 
киізде дайын болғанда  осындай түрлі түстілікті барынша көрсететіні белгілі. Сары түспен 
көмкерілген таудың етегі біршама үлкен кеңістікті алып жатыр, бұл- сабырлылықпен 
байсалдылықтың және түс мезгілінің нышанын білдірсе, жасылға бөленген жер бейнесі 
молшылық пен бейбіт өмірді және нағыз жаз мезгілін көрсетеді. Шеберлердің бет жүзінен 
жұмысқа қызу кіріскендік пен шабыттылық, көркем талғам және оны талқылау сәті де 
байқалып қалады. Бәрі бір обьектіге шоғырланып, өз істерін тыңғылықты атқаруы 
арқылы бұл істің барынша маңызды өмірмәнділік өнер болып табылатындығын ашып 



 
көрсетіп, шығарма мазмұны қазақ даласындағы тіршіліктің бір сәтін көз алдыңызға дәл 
келтіру үшін құрылған деп айта аламыз. Осы тұста: «М. Кенбаевтың, Қ. Телжановтың, С. 
Мамбеевтің, К. Шаяхметовтың кенептерінде табиғат пен адам өзара байланысты және 
өзара тәуелділікте. Туған табиғат, атап айтқанда, жиі кездесетін қазақ даласы олардың 
туындыларында тек нақты, өмірдің кеңістігін ғана айтқындамайды, жалпыланған күйде 
Отанның образы ретінде рәміздік үнмен жалғасады»,- деп ұсынған пікірлер де [4,24 б.] 
біз талдап отырған түсіндірмелерімізді құаттай түседі.  

Бұдан М. Кенбаевтің шығармашылығындағы ұлттық нақыштардың бейнеленуінің 
ерекшеліктерін былайша тұжырымдап көрсетіумізге болады: 

-Ұлттық нақыштар барынша еркін, сол дәуірдегі кеңістік идеологияға да бағына 
бермейтін тәуелсіздік аңғарылады;  

-Ұлттық нақыштар авторда тұтастай ұлттық сипатта және заман талабына сай 
бейнелеу бағыты бойынша екеуі ұштастырылып отырылады; 

-Оның ұлттық көріністері көбіне оптимистік, жігерлі және өмірлік шабыт 
туғызатындай көңілділік орнататын болып келеді. Сондықтан түстерді түрлендіру және 
бір бағыттағы түстерді пайдалану еркін қолданылады. 

-Қазақ даласын бейнелеуге айрықша маңыз беріп, оны асқар таумен толықтырып, 
одан кейін шынайы бейнелерді сыйғызу еркін үйлесімділікті оңтайлы пайдаланып 
отырады.  

-Осындай ұлттық сипаттар мен көріністер жалаң оқиға арқылы емес, қызуқанды 
тіршілікті немесе үлкен ойлылық туғызатындай терең мағыналарды береді.  

Қорыта айтқанда, Қазақстан суретшілерінің шығармаларын түсіндіру мен талдау 
бүгінгі жас ұрпақтың рухани дүниесін шыңдай түсу үшін және еліміздің рухани салада 
іргелі туындылары бар мәдениеттің өзіндік ұлттық болмысымен үнемі ұштасып 
жатырғандығын ашып көрсету үшін маңызды қадамдардың бірі деп айта аламыз.  
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МОЛДАХМЕТ КЕНБАЕВТЫҢ КӨРКЕМДІК ӘЛЕМІ: ТАБИҒАТТЫҢ АДАМ 
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Аңдатпа: Молдахмет Кенбаевтың шығармашылығы қазақ бейнелеу өнерінде 

ерекше орын алады. Оның картиналары табиғаттың әсемдігін, адам мен табиғат 
арасындағы терең байланысын бейнелейді. Кенбаев өз туындыларында табиғат пен 
адамның ішкі әлемі арасындағы үйлесімділікті және қарама-қайшылықтарды көркем 
түрде көрсетеді. Мысалы, «Қашағанды қуу», «Мәңгілік табиғат» және «Шопан әні» 
туындыларында ол табиғаттың жан-жақты көріністерін, адам сезімдерін, ішкі 
күйзелістерін терең философиялық мағынамен жеткізе отырып, табиғат пен адамның 
байланысын айқындайды. Кенбаевтың шығармалары табиғатты тек сыртқы әлем 
ретінде емес, адам жанын түсінуге көмектесетін маңызды құрал ретінде көрсетеді. 

Кілт сөздер: Молдахмет Кенбаев, қазақ бейнелеу өнері, табиғат пен адам, пейзаж, 
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философия, контраст, гармония, «Қашағанды қуу», «Шопан әні», «Мәңгілік табиғат». 
Abstract :Moldakhmet Kenbaev’s works hold a special place in Kazakh fine art. His 

paintings depict the beauty of nature and the deep connection between humans and nature. 
Kenbaev portrays the harmony and contradictions between nature and the inner world of 
humans in his works. For example, in pieces such as "Chasing Qashagan," "Eternal Nature," 
and "Shepherd’s Song," he conveys the multifaceted representations of nature, human 
emotions, and inner conflicts with profound philosophical meaning, emphasizing the connection 
between nature and humanity. Kenbaev’s works present nature not only as the external world 
but as an important tool for understanding the human soul. 

 
 
 
Keywords: Moldakhmet Kenbaev, Kazakh fine art, nature and humanity, landscape, 

philosophy, contrast, harmony, "Chasing Qashagan," "Shepherd’s Song," "Eternal Nature." 
Аннотация. Творчество Молдахмета Кенбаева занимает особое место в 

казахском изобразительном искусстве. Его картины отражают красоту природы и 
глубокую связь между человеком и природой. Кенбаев в своих работах показывает 
гармонию и противоречия между природой и внутренним миром человека. Например, в 
произведениях, таких как «Погоня за Кашаганом», «Вечная природа» и «Песня пастуха», 
он через глубокий философский смысл изображает многогранные образы природы, 
человеческие эмоции и внутренние переживания, подчеркивая связь природы и 
человека. Шедевры Кенбаева представляют природу не только как внешнее явление, но 
и как важный инструмент для понимания человеческой души. 

Ключевые слова: Молдахмет Кенбаев, казахское изобразительное искусство, 
природа и человек, пейзаж, философия, контраст, гармония, «Погоня за Кашаганом», 
«Песня пастуха», «Вечная природа». 

 
Молдахмет Сыздықұлы Кенбаев — қазақ бейнелеу өнерінің танымал өкілдерінің 

бірі. Оның шығармашылығы ерекше тереңдік пен сезімталдыққа ие, сондықтан әрбір 
туындысы көрерменді өзіне тартатыны сөзсіз. Кенбаевтың картинасында табиғат пен 
адам арасындағы үйлесім мен қарама-қайшылықтар ерекше орын алады. Бұл 
тақырыпта оның шығармашылығындағы негізгі философиялық бағыттарды, түстер мен 
композицияларды талдап көруге болады. Молдахмет Кенбаевтың көптеген 
шығармаларында табиғат пен адам арасындағы байланыс айқын көрінеді. Суретші 
табиғатты адамның ішкі дүниесін бейнелейтін айна ретінде пайдаланады. Оның 
картиналарында табиғат тек сыртқы әлемнің көрінісі ғана емес, сонымен бірге адамның 
сезімдері мен ойларына жауап беретін жандану процессі ретінде ұсынылады. Табиғаттың 
әрбір бөлшегі — бұл адамның сезім әлемінің бейнесі, оның көңіл-күйі мен рухани хал-
жағдайының айнасы. Мысалы, кейбір пейзаждарында кең дала мен биік таулардың 
суреттері табиғаттың ұлылығын көрсетеді. Бұл композициялар адамды өз табиғатымен, 
айналасындағы әлеммен бірлікке шақырады. Бұл жердегі үйлесім, адамның табиғатпен 
өзара байланысы — өмірдің мәнін терең түсінуге мүмкіндік береді. Кенбаевтың 
шығармашылығында гармония мен контрасттың ерекше рөлі бар. Ол табиғаттың барлық 
элементтерін біріктіру арқылы адам мен табиғат арасындағы терең симбиозды 
бейнелейді. Бірақ сонымен бірге, оның өнерінде контрасты да көп. Тұрмыстық 
жағдайлар, әлеуметтік мәселелер мен табиғаттың мызғымас тыныштығы арасындағы 
қарама-қайшылықтар көрерменге көп нәрсені түсінуге көмектеседі. [1] 

Молдахмет Кенбаевтың туындылары қазақ бейнелеу өнерінің маңызды бөлігін 
құрайды және олардың ішінде поэтикалық сарын ерекше орын алады. Мәселен, оның 
1957 жылы салған «Асауға құрық салу» картинасында жылқының бейнесі арқылы ұлттың 
батырлық, еркіндік пен өрлікке деген құрметі мен арманын бейнелейді. Бұл шығармада 
суретші төрт түліктің ішінде жылқының ерекше орын алатындығын көрсетіп, оны 
қазақтың батырлық болмысын айқындайтын символ ретінде пайдаланады. 

«Асауға құрық салу» картинасы екі жас жігіттің асау жылқының мойнына арқан 



 
лақтырған сәтін суреттейді. Бұл композицияда кең дала мен биік таулардың бейнесі 
арқылы қазақ халқының еркіндікке деген аңсарын білдіретін көркем образдар 
қалыптасады. Ақ боз аттың шабысы мен қос салт аттының қимылы көрерменге терең 
эмоциялық әсер қалдырады, ал табиғаттың әсемдігі мен адамның күш-қуаты 
арасындағы үйлесім картинаның жалпы философиялық мағынасына тереңдік қосады. 
Суретші өз туындысы жайында бір естелігінде: «Бір күні менің шеберханама 
халқы¬мыздың екі ардақты азаматы Мұхтар Әуезов пен Орал Таңсықбаев келді. Сонда 
Мұхаң мені алғаш рет Орал ағамен таныстырды. Екеуі салып жатқан суретімнің тұсына 
келіп, ойланып тұрып қалды. Жүрегім алып-ұшып барады. Бір мезетте Мұхаң: «Пәлі, 
Орал, мінез деп мынаны айт. Молдахмет сенің аттарың асау ғой өзі. Осындай кеңістік 
керек бізге. Көкірегіміз ашылып сала берді ғой», деп Орал ағаға қарады. Ол кісі болса  
 
 
 
үнсіз қостап тұр екен. Бұл менің  «Асауға құрық салу»  деген жұмысым еді», — деп айтып, 
осы туындысының мән-мағынасын түсіндіреді. Сонымен қатар, бұл картина кейінірек 
Мәскеудегі Третьяков галереясы тарапынан сатып алынған, бұл оның көркемдік 
құндылығы мен танымалдылығының дәлелі болып табылады. Кенептің көлденең 
кеңейтілуі авторға дала кеңістігінің шексіздігін көрсетуге, шабармандардың суреттен 
асып кететін жылдам қозғалысын сездіруге мүмкіндік берді. Таулардың динамикалық 
сызығы оңға және солға созылып жатқанын көрсетеді. Бұл шығармада бояу құрылымы — 
маржан-жасыл-сары реңктері мол әрі алуан түрлі. 

Осылайша, Молдахмет Кенбаевтың шығармашылығындағы «Асауға құрық салу» 
картинасы қазақ халқының мәдениеті мен дүниетанымын терең әрі символикалық 
деңгейде жеткізеді. Бұл туындының көркемдік мәні мен тарихи мазмұны оның қазақ 
бейнелеу өнеріндегі маңызды орнын көрсетеді. 

Табиғаттың әсемдігі мен тыныштығы адам өмірінің қиындығы мен күрделілігін 
контрастпен көрсетеді. Суретшінің шығармаларында адамның ішкі әлемі мен сыртқы 
шындық арасындағы шиеленіс, қарама-қайшылықтар, табиғаттың тіршілігі мен адамның 
рухани ізденісі арасында терең байланыс сезіледі. Мысалы, Кенбаевтың кейбір 
картиналарында ашық түстердің қанықтылығы мен жарықтығы табиғаттың тұнықтығын, 
ал қою және қара түстер адамның терең ойларына немесе қоғамдағы мәселелерге деген 
көзқарасын білдіреді. Бұл қарама-қайшылықтар адам мен табиғат арасындағы күрделі 
және көпқабатты байланысты тереңдетеді. Молдахмет Кенбаевтың өнерінде табиғат пен 
адам арасындағы бірлік ерекше көрініс табады. Ол табиғатты тек жансыз объект ретінде 
емес, адамның өміріндегі маңызды бөлік ретінде суреттейді. Кенбаев үшін адам 
табиғатпен үйлесімді болу керек, сонда ғана ол шынайы бақытқа қол жеткізе алады. Бұл 
идеал оның шығармашылығындағы негізгі тұжырымдардың бірі болып табылады. 
Кенбаевтың туындыларында табиғаттың адам өміріне ықпалы, оның ішкі жан дүниесін 
қалыптастырудағы рөлі айқын көрінеді. Суретші табиғаттың бейнесін адамның рухани 
әлемін айқындайтын, оның жан дүниесінің тыныштығы мен үйлесімін сақтайтын басты 
элемент ретінде пайдаланады. Молдахмет Кенбаевтың шығармашылығында табиғат пен 
адам арасындағы байланысты көрсету ерекше маңызды орын алады. Оның өнеріндегі 
гармония мен контрасты, табиғат пен адам арасындағы күрделі әрі терең қатынасты 
бейнелеу — қазақ бейнелеу өнерінің дамуына қосылған үлкен үлес болып табылады. 
Кенбаевтың картинасында табиғаттың сұлулығы мен адамның ішкі әлемі арасындағы 
үйлесім мен шиеленіс көрерменге терең ой салатын көрініс береді. Оның шығармалары 
адам мен табиғаттың өзара әрекеттестігін, олардың бірлігін көркем тілде жеткізу арқылы 
үлкен философиялық мәнге ие. [2]       

«Мәңгілік табиғат» — бұл 1975 жылы қылқалам шебері жасаған сурет. Картинаның 
басты тақырыбы — көктемгі пейзаж, су жағасында бейнеленген көрініс. Бір қарағанда, 
бұл сурет бейбітшілік пен тыныштықтың айқын көрінісіндей болып көрінеді. Алдыңғы 
қатарда жарқын түсті қызғалдақ гүлдері орын алған. Олар жұмсақ ақ кебіршектермен 
және дала гүлдерімен қоршалған, табиғи сұлулық пен үйлесімділік сезімін тудырады. 
Бірақ егер мұқият қарасаңыз, қызғалдақ гүлдерінің фашистік каскалар мен сүйектер 
арқылы күнге қарай өскенін байқауға болады, ал сол сүйектерде кесірткелер қатып 
қалған. Бұл – соғыстың табиғатқа қалдырған іздері. Ал қасында бір көбелек ұшып жүр. 
Көктемнің сұлулығына терең еніп, арқаулап тұрған суырдың суретте бейнеленгені 



 

80 
 

байқалады. Алыста су беті жайылып жатыр, қайық пен ғимараттардың көлеңкелері 
көрінеді. Автор жылы түстерді қолданған, негізінен жасыл, қызыл және көк реңктері 
басым.  «Қарт шопанның әңгімесі» картинасында Кенбаев кеңес суретшісі Петр 
Смолинмен біріге отырып, қазақтардың көшпелі өмірінен көрініс ұсынады. Картинаның 
фонында асау таулар тұр. Ұлттық киімде отырған ақсақал жас жігіттермен әңгімелесіп 
жатыр, олар оны қызығушылықпен және құрметпен тыңдайды.  

 
 
 
 
 
 
Ақсақалдың кеудесінде «Серп пен балға» медалі бар, ол Социалистік Еңбек Ерінің 

иегері. Авторлар ұрпақтар арасындағы сабақтастық пен тыныштық атмосферасын 
шебер жеткізеді. Даладағы жарқын түстер, сары және қызыл гүлдер, күн сәулесі мен 
пейзаж табиғаттың үйлесімділігі мен сұлулығын сезіндіреді. Оның картиналарында 
табиғат адаммен тығыз байланысты, шопанның ауыр еңбегімен — мұнда жанрлық 
элемент пейзаждық композицияларда айқын көрінеді. [3] 

«Шопан әні» (1957) — оның хрестоматиялық тақырыптық картиналарының бірі, 
мұнда ландшафт — суретшінің ойының эмоционалдық кілті ретінде басты рөл атқарады. 
Картина нәзік күмістей-сұр түстермен жасалған, бұл шұбар қоянды даланың табиғатын 
шынайы көрсетеді. Шексіз кең дала мен биік көк аспанның тыныштығы мен тепе-теңдігі 
ештеңемен бұзылмайды. Тек шопанның түйе үстіндегі бейнесі осы фоннан 
ерекшеленеді. Бір қарағанда, бұл қарапайым көрініс дала біркелкі және ұқсас болып 
көрінуі мүмкін, бірақ тек қазақ шопаны үшін бұл олай емес. Ол туған жерінің сұлулығын 
жырлайды, ол — осы кең, ұлы даланың иесі, сондықтан оның позасы мен көзқарасы 
осындай мақтанышқа толы. М. Кенбаевтың «Әңгіме» (1957) картинасында сюжет өте 
қарапайым: ерте таңсәріде, күн тек таулардың артынан көтерілгенде, кең, бос даламен, 
қою шөптің арасында екі қарт қазақ ат үстінде жайбарақат сөйлесіп барады. Бұл 
ауылдық жерде жиі кездесетін көрініс. Суретші оның лирикалық мәнін нәзік сезініп, 
кенепте сәттің көңіл-күйін шынайы жеткізе алды. Таулар өте әдемі және нәзік жазылған. 
Таңғы күн сәулесімен жібітілген шыңдар сары-қызғылт аспанның фонында баяу 
қалыптасады, ал таудың етегінің бәрі әлі таңғы тұманға сіңіп кетеді. М. Кенбаевтың 
сүйікті тақырыбы — «адам және табиғат» бұл жолы лирикалық сипатта шешілген, «Шопан 
әні» картинасында бұл тақырыпқа эпикалық кеңдік пен ұлылық қосылған [5] 

Молдахмет Кенбаевтың шығармашылығы қазақ бейнелеу өнерінің дамуына үлкен 
үлес қосқан маңызды кезең болып табылады. Оның картиналарында табиғат пен адам 
арасындағы терең байланыс пен үйлесім шеберлікпен көрсетілген. Кенбаевтың 
туындыларында табиғат тек сыртқы әлемнің көрінісі ғана емес, адам сезімдері мен 
философиялық ойларды айқындайтын айна ретінде бейнеленеді. Оның «Қашағанды 
қуу», «Мәңгілік табиғат», «Шопан әні» сияқты картиналарында табиғаттың сұлулығы мен 
адамның ішкі дүниесі арасындағы қарама-қайшылықтар мен гармониялар көрсетіледі. 
Молдахмет Кенбаевтың шығармашылығы қазақ бейнелеу өнерінің философиялық және 
көркемдік тереңдігін байыта отырып, қазақ мәдениетінің маңызды құрамдас бөлігіне 
айналды[5].  
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МОЛДАХМЕТ КЕНБАЕВ ШЫҒАРМАШЫЛЫҒЫНДАҒЫ 
ТАБИҒАТ ПЕН АДАМ АРАСЫНДАҒЫ ҮЙЛЕСІМДІЛІК 

 
Аңдатпа. Мақалада қазақ бейнелеу өнерінің классик өкілдерінің бірі – М. Кенбаевтың 

шығармашылығындағы табиғат пен адам арасындағы үйлесімділік тақырыбы терең 
талданады. Автор Кенбаевтың пейзаждары мен портреттерінде қазақ халқының дәстүрлі 
өмір салты мен табиғатқа деген ерекше көзқарасы көрініс табатынын атап өтеді. Суретші 
туындыларында адам мен табиғат арасындағы гармония мен үйлесімділік, бейбітшілікке 
ұмтылыс пен ішкі тыныштық, сондай-ақ қазақ халқының мәдениеті мен философиясы 
айқын байқалады. Зерттеуде қылқалам шеберінің басты композицияларындағы табиғат 
пен адам арасындағы байланыс, ұлттық мәдениет пен рухани құндылықтар, жануарлар 
бейнесі мен кең дала мотиві қарастырылады. Бұл элементтер суретшінің туындыларында 
еркіндік пен өмірге деген жігердің символы ретінде бағаланады. М. Кенбаев 
шығармашылығы ұлттық мәдениет пен табиғаттың біртұтас мәнін ашып, қазақ бейнелеу 
өнерінде өзіндік ерекшелігімен айшықталады.  

Кілт сөздер: қазақ бейнелеу өнері, кескіндеме, пейзаж, портрет, композиция, 
үйлесімділік.  

Аннотация. В статье глубоко анализируется тема гармонии между природой и 
человеком в творчестве одного из классиков казахского изобразительного искусства М. 
Кенбаева. Автор отмечает, что в пейзажах и портретах Кенбаева ярко проявляется особое 
отношение казахского народа к традиционному образу жизни и природе. В произведениях 
художника заметны гармония и взаимосвязь между человеком и природой, стремление к 
миру и внутреннему спокойствию, а также глубокое отражение культуры и философии 
казахского народа. В исследовании рассматриваются основные композиции мастера, в 
которых отображены связь между природой и человеком, национальная культура и 
духовные ценности, образы животных и мотивы широкой степи. Эти элементы в 
произведениях художника оцениваются как символы свободы и жизненной силы. 
Творчество М. Кенбаева раскрывает единую сущность национальной культуры и природы, 
выделяясь своей уникальностью в казахском изобразительном искусстве. 

Ключевые слова: казахское изобразительное искусство, живопись, пейзаж, портрет, 
композиция, гармония. 

Abstract. The article provides a deep analysis of the theme of harmony between nature and 
man in the works of M. Kenbaev, one of the classic representatives of Kazakh visual art. The author 
notes that in Kenbaev's landscapes and portraits, the special relationship of the Kazakh people to 
their traditional way of life and nature is vividly expressed. In the artist’s works, the harmony and 
interconnection between man and nature, the aspiration for peace and inner tranquility, as well as 
the deep reflection of Kazakh culture and philosophy, are evident. The study examines the main 
compositions of the artist, in which the connection between nature and man, national culture and 
spiritual values, images of animals, and motifs of the vast steppe are depicted. These elements in 

https://www.kp.kz/daily/27677/5066335/
https://youtu.be/pR0IwmQvxyA?si=LU7BwwqlBkPePci6
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the artist's works are regarded as symbols of freedom and vitality. M. Kenbaev's creativity reveals 
the unified essence of national culture and nature, standing out for its uniqueness in Kazakh visual 
art. 

Keywords: kazakh visual art, painting, landscape, portrait, composition, harmony. 
 

 
 
 
 
 
 
 
Молдахмет Кенбаев – қазақ бейнелеу өнерінің классик өкілдерінің бірі.  Оның 

шығармашылығында табиғат пен адам арасындағы үйлесімділік терең философиялық және 
көркемдік тұрғыдан көрініс тапқан. Суретшінің туындылары, көбінесе, қазақ халқының 
дәстүрлі өмір салты мен табиғатқа деген ерекше көзқарасын бейнелейді. Ол өз 
картиналарында табиғат пен адамның арасындағы мәңгілік байланысты көрсетуге 
ұмтылды. Кенбаевтың шығармалары табиғаттың сұлулығы мен адамның оған деген 
махаббатын, құрметін ерекше бейнелейді. Оның өнеріндегі үйлесім адам мен табиғат 
арасындағы гармонияның негізгі көрсеткіші ретінде бағаланады. Суретші табиғаттың әрбір 
бөлшегін, әрбір сәтін адам өмірінің ажырамас бөлігі ретінде суреттеп, сол арқылы халықтың 
рухани дүниесін айқындайды. Осы ретте, оның шығармашылық жолы мен туындыларының 
ерекшеліктерін жаңа көзқараспен зерттеу өзектілігін жоғалтпайды. 

Қазақ бейнелеу өнерінде пейзаж жанрына ерекше көңіл бөлген М.Кенбаев «Шопан 
әні» (1955), «Шопан» (1955), «Әңгіме» (1958), «Асауға құрық салу» (1961) сынды танымалы 
шығармаларында табиғаттың ғажайып көріністерін керемет суреттейді. «Тыныш лирикалық 
«Әңгіме» шығармасынан бастап, табиғатпен бірігу мен бірге болу сезімін бейнелейтін 
«Шопанның әні» туындысына дейінгі эмоциялар спектрі, сондай-ақ динамикалық мажорлы 
экспрессиядағы «Асауға құрық салу» көрінісі суретшімен жалпы-символикалық тұрғыда 
жүзеге асырылады. Дәстүрлі санадағы мифопоэтикалық, эпикалық принциптер «жаңа» 
өнер түрі арқылы қабылдау мен түсіндіруді өз түзетулерін енгізеді» [1, 70 б.]. Бұл, өз 
кезегінде, көркем өнердегі дәстүр мен жаңашылдықтың үйлесімді бірігуін білдіреді. 

Бұл туындылардағы қазақ даласының кеңдігі мен кеңістігіне деген ерекше қатынас 
суретшінің өз халқына деген махаббатынан туындайды. Оның пейзаждары шынайы, кең әрі 
шексіз, әрі олардан адамның табиғатпен гармониялық байланысы байқалады. Өнертанушы 
Г.А.Сарықұлова «Кенбаевтың пейзажы тек орын мен әрекеттерді көрсетіп қана қоймай, 
шығарманың негізгі көңіл-күйін күшейтіп, оған ұлттық ерекшелік береді. Пейзаждың 
тереңдігі, оның кеңістігі кейіпкерлердің мінездерімен, олардың ауқымдылығымен жақсы 
үйлеседі, соның нәтижесінде адам мен табиғат арасындағы мәні айқын түсіндіріледі» - деп 
тұжырымдап, суретші шығармаларындағы пейзаждың рөлі мен маңыздылығы айқындайды 
[2, 86 б.]. 

Шебердің «Шопан әні» (1955) атты туындысының негізгі идеясы – адамның табиғатпен 
тығыз байланысын көрсету арқылы тыныштық пен бейбіт өмірге деген ұмтылысты 
бейнелеу. Өнертанушы ғалым Р.Ә.Ерғалиева өз зерттеулерінде кең байтақ дала бейнесі 
«рухани критерийлердің негізгі есебі ретінде, осы кезеңнің өнерінде өзіндік алғашқы бейнеге 
айналады» деп [3, 24 б.], дала табиғаты мен кеңістігінің мәдениет пен өнер үшін рухани 
маңызын атап өтеді. 

Кенеп бетіндегі түйе үстінде өз отарын бақылап отырған шопан бейнесін көреміз. Кең 
далада жайылып жүрген қойлар бірте-бірте кішірейіп, дала бейнесімен сіңісіп кеткен. 
Мұндағы шопанның тыныштық күйі арқылы автор адамның ішкі үйлесімін, табиғатпен 
бірлікте өмір сүрудің терең философиялық мәнін көрсетеді. Ал дала қазақ халқының 
мәдениетінде өзіндік негізді құраушы, өмір мен өнердің өзара байланысын көрсететін 
маңызды элемент тұрғысынан ұсынылған. «Даланың кеңдігін меңзеген бұл панорамалық 
жұмыс қазақтың іргелі архетиптік тұжырымдамаларының бірі болған киелі «Ұлы Дала» 



 
ұғымын еске салады. Қара дала Кенбаев үшін жай ғана атау емес, Отанына, оның күші мен 
рухының символына айналады, себебі дала – қазақ философиясы үшін шексіз ғарышқа 
теңеледі.» [4].  Мұнда «Ұлы Дала» ұғымы, шындығында, тек географиялық кеңістік емес, ол 
қазақ халқының рухани дүниесі мен өмір сүру салтының, тарихы мен мәдениетінің өзегі 
ретінде қарастырылады. 

Кенеп бетіндегі қойлар мен даланың кеңдігі, көкжиек сызығы, шопанның түйе 
үстіндегі бейнесі – бәрі де адам мен табиғат арасындағы үйлесімін жеткізеді. Туындының 
астарында соғыстан кейінгі ауыр кезеңдерден кейін адамдардың бейбіт өмірге деген 
құштарлығы мен тыныштықты іздеуі жатыр. Шопанның бейнесі осы ізденіс пен ішкі 
тыныштықтың символы ретінде көрсетілген.  

 Картина жалпы бейбітшілік пен тұрақтылыққа деген құндылықтарды алға тартып, 
көрерменге ішкі тыныштықты, табиғатпен үйлесімде өмір сүруді, соғыс пен күйзеліс кезіндегі 
қиындықтардан кейінгі шынайы өмірдің мәнін түсінуге мүмкіндік береді.  

Қылқалам шеберінің «Әңгіме» (1958) атты туындысының негізгі идеясы – адамның 
табиғатпен, туған жерімен үйлесімді өмір сүруі мен тыныштықты іздеуі. Суретші екі қарт 
шопанның беймарал әңгіме айтып отырған сәтін суреттей отырып, тыныштық пен бейбіт 
өмірдің, бірлік пен табиғатқа деген сүйіспеншіліктің маңыздылығын көрсетеді. Кенбаевтың 
бұл туындысы да  адамдардың бейбіт өмірге деген аңсары мен табандылығын бейнелейді. 
Шопандардың әңгімелесіп отырған бейнесі олардың өмірдегі қарапайым, бірақ мәнді 
кезеңін білдірсе, кеңістік пен табиғаттың ашықтығы тыныштық пен үйлесімділікті жеткізеді. 

Сонымен қатар, Кенбаевтың шығармашылығында жануарлар бейнесі адамның 
табиғатпен тығыз байланысын көрсететін маңызды элемент болып табылады. Жануарлар, 
әсіресе жылқылар, туындыларында адам мен табиғат арасындағы үйлесімділікті, олардың 
біртұтастығын білдіреді. «Асауға құрық салу» (1961) туындысындағы асау жылқы мен 
шопандардың бейнесі батылдық, еркіндік және табиғатпен күрес тақырыбын көтереді. 
«Дала фонында бейнеленген кез келген сюжет көбінесе нақты емес, жалпы және 
универсалдық ұғымдарды білдіретін символға немесе метафораға айналды.... Ақ 
жылқының, көктемгі қуанышқа бөленген көңіл-күйде, даланың үстінде ұшып бара жатқан 
сәті суретшінің және көрерменнің қабылдауында еркін рухтың, даланың табиғатының еркін 
мәнінің, оның өмірлік күшінің символы және бейнеленген персонификациясы болып 
табылады» [5, 64 б.]. Жылқының динамикасы мен күші еркіндік пен өмірге деген жігерді 
айқындайды. Сонымен қатар, тау мен көкжиек арасындағы контраст жылқының бейнесін 
символикалық тұрғыдан күшейте түседі. 

Суретші көтерген өзекті тақырып – табиғатпен үйлесімді өмір, туған жерге деген 
сүйіспеншілік, адамның ішкі тыныштығы мен бейбіт өмірге деген ұмтылысы. Кенбаев 
табиғат пен жануарлар бейнесі арқылы еркіндік идеясын алға тартады. Картинадағы 
кеңістік, тыныштық, табиғат пен адам арасындағы байланыс – суретшінің заманауи қоғамда 
маңызды деп санаған құндылықтар. 

М.Кенбаевтің шығармашылығында адамның табиғатпен үйлесімділігін бейнелеу, 
оның шынайы өмірлік философиясын ашу маңызды рөл атқарады. Суретші 
шығармашылығында адамның басты рөлін, оның рухани дүниесін аша отырып, ұлттық 
болмысымызды жан-жақты жеткізуге ұмтылды. 

Суретшінің кескіндемелерінде адам бейнесі әрдайым табиғаттың бөлігі ретінде 
көрінеді. Әсіресе, оның портреттері мен пейзаждары арасындағы байланыс ерекше. 
Мысалы, «М.Әуезов» портретінде жазушының бейнесі табиғат аясында бейнеленіп, оның 
шығармашылық қуатын, ішкі жан дүниесін, қоғамдағы орнын терең ашатын ерекше 
композиция жасалған. Мұнда жазушының бейнесі тек тұлға ретінде ғана емес, оның рухани 
ұлылығын жеткізетін елеулі белгілерді өзімен бірге алып жүретін символ ретінде көрсетіледі. 

Кенбаевтің өнерінде символизм, риторика мен романтикалық әдістердің үйлесімі 
айқын көрінеді. Мысалы, аталып өткен «М.Әуезов» портретінде жазушының суреті кең, 
ашық кеңістікте, жаздың жайқалған қызғалдақтары мен көк шалғынның арасында жалғыз 
бейнеленіп, оның ішкі әлемі мен рухани әлемі табиғатпен бірге өріліп, терең мазмұн береді. 
Суретші мұнда Әуезовтің қоғамдағы орны мен маңыздылығын көрсету үшін риторикалық 
тәсілдерді қолдана отырып, табиғат пен адам арасындағы үйлесімділікке ерекше мән 
береді. Жалпы Кенбаевтың шығармашылығындағы адам мен табиғат арасындағы 
үйлесімділік – бұл тек сыртқы бейнелер ғана емес, терең рухани байланыс пен 
философиялық ой-сезімнің көрінісі. Әрбір туындыда табиғат пен адам арасындағы тығыз 
байланыс, үйлесім мен бірлік үлкен мәнге ие. 
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Қазақстан Республикасының Ұлттық музей қорында да суретшінің «Еңлік-Кебек», 
«Шопан» (1976 ж.), «Жайылымдағы мал қора» (1981 ж.), «Ақын Сара», «Шопан әні» (1982 ж. 
авторлық қайталау), «Тіркемеші» (1984 ж. авторлық қайталау) атты бірнеше құнды 
туындылары сақтаулы. Бұл туындылары қазақтың бай мәдениеті мен тарихын көрсететін 
құнды мұра болып табылады. Ұлттық музейдегі бұл шығармалар қазақ өнерінің маңызды 
бөлігі ретінде сақталып, ұрпақтар арасында мәдени мұраны насихаттауда үлкен рөл 
атқарады. 

Қорыта келгенде, суретші туындыларында табиғат пен адам арасындағы 
үйлесімділік, ұлттық мәдениеттің терең тамырлары мен философиясы айқын көрінеді. 
Суретші табиғаттың сұлулығын, оның адам өміріндегі маңызын терең түсінікпен бейнелей 
отырып, кеңістік пен уақыттың шексіздігін көрсетеді. Кенбаевтың шығармалары қазақ 
халқының рухани дүниесін, оның мәдениетінің негізгі құндылықтарын, сондай-ақ бейбіт 
өмірге деген құштарлықты көрсетеді. Оның пейзаждары мен портреттері адам мен табиғат 
арасындағы терең байланысты айқындап, көркем өнердегі дәстүр мен жаңашылдықты 
үйлестіреді.  

Қазіргі уақытта М.Кенбаев шығармашылығын зерттеу өте маңызды, себебі оның 
туындылары қазақ бейнелеу өнерінің ұлттық дәстүрлері мен қазіргі заманғы үрдістер 
арасындағы байланысты ашады. Қылқалам шеберінің қалдырған шығармашылық мұрасы 
тек қана тарихи өнер туындылары емес, сонымен қатар қазақ халқының мәдени және 
рухани өмірінің жарқын бейнесі.  
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MOLDAKHMET KENBAYEV: ROMANTIC REALISM OF KAZAKH FINE ARTS 
 

Аңдатпа: Бұл мақалада қазақ бейнелеу өнерінің көрнекті өкілі Молдахмет Кенбаевтың 
шығармашылығы жан-жақты қарастырылады. Оның романтикалық реализм бағытының 
ерекшеліктері, кескіндемелік стилі, ұлттық бейнелеу өнеріне қосқан үлесі мен 
шығармашылық мұрасы кеңінен талданады. Сонымен қатар, Кенбаев туындыларындағы 
түстер палитрасы, кейіпкерлердің бейнелену әдістері және оның өнердегі ерекше стилі 
сараланады. Мақала суретшінің еңбектерін заманауи көзқарас тұрғысынан талдап, оның 
қазақ өнеріне тигізген ықпалын айқындайды. 
Кілт сөздер: Молдахмет Кенбаев, қазақ бейнелеу өнері, романтикалық реализм, ұлттық 
кескіндеме, суретші, мәдени мұра, шығармашылық стиль, қазақ мәдениеті, өнер тарихы. 
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Аннотация: В статье комплексно рассматривается творчество выдающегося представителя 
казахского изобразительного искусства Молдахмета Кенбаева. Подробно анализируются 
особенности течения романтического реализма, его манера живописи, вклад в 
национальное изобразительное искусство и творческое наследие. Кроме того, 
анализируется цветовая палитра, приемы изображения персонажей, его неповторимый 
художественный стиль в произведениях Кенбаева. В статье анализируется творчество 
художника с современной точки зрения, выявляется его влияние на казахское искусство. 
Ключевые слова: Молдахмет Кенбаев, казахское изобразительное искусство, 
романтический реализм, национальная живопись, художник, культурное наследие, 
творческий стиль, казахская культура, история искусств. 
Abstract: This article comprehensively examines the work of Moldakhmet Kenbayev, a prominent 
representative of Kazakh fine arts. The features of his romantic realism direction, his painting style, 
his contribution to national fine arts and his creative heritage are widely analyzed. In addition, the 
color palette in Kenbayev's works, the methods of depicting characters, and his unique style in art 
are analyzed. The article analyzes the artist's works from a modern perspective and identifies his 
influence on Kazakh art. 
Keywords: Moldakhmet Kenbayev, Kazakh fine arts, romantic realism, national painting, artist, 
cultural heritage, creative style, Kazakh culture, art history. 

Introduction. Moldakhmet Syzdykuly Kenbayev was born in 1925 in the Kostanay region. His 
childhood was spent in the vastness of the Kazakh steppe, in close contact with nature. From an 
early age, he was interested in drawing, entered the Almaty Art School, which he graduated in 1948. 
Later, in 1956, he graduated with honors from the Painting Faculty of the I.E. Repin Academy of Arts 
of the USSR in Leningrad. 

His creative path developed rapidly in the 1950s, making a great contribution to the formation 
of a new era of fine arts in Kazakhstan. The artist skillfully depicted the life of the Kazakh people, 
nomadic culture, national spirit and the beauty of the steppe. His works such as "Zhailauda", 
"Kokpar", "Zhylkishylar" conveyed the image of Kazakh life not only in a realistic direction, but also 
with a romantic touch. He skillfully showed the traditions of the Kazakh people and their harmony 
with nature. 

Kenbayev was recognized not only as an artist, but also as a teacher who taught young 
artists. His works are preserved in the national museums of Kazakhstan and have had a great 
influence on the development of fine arts. He remained in history as a unique figure of Kazakh art. 

The work of Moldakhmet Kenbayev, who made a great contribution to the development of 
Kazakh fine arts, is considered a combination of national spirit and artistic skill. His works clearly 
show the peculiarities of Kazakh life and customs, the connection between nature and man, and 
demonstrate the synthesis of realism and romanticism. In his paintings, he realistically depicted the 
life of the Kazakh people, giving it a special poetic meaning. In this article, we will comprehensively 
analyze romantic realism in Kenbayev's work, focusing on its special place in art and stylistic 
features. 
Methods. The article used several methods in the study of Moldakhmet Kenbayev's work. First, the 
technique of depiction, plot features, and color palette in his paintings were examined through art 
historical analysis. Kenbayev's work was analyzed from the perspective of romantic realism, and 
how it depicted the life of the Kazakh people, nomadic culture, and national spirit was analyzed. 
Using the comparative method, his style was compared with other representatives of Kazakh fine 
arts, including the realistic direction of Abilkhan Kasteyev and the works of Russian realists Ilya 
Repin and Ivan Shishkin. This comparison showed that Kenbayev formed his own style by adding 
poetic meaning to realistic images. 

During the artistic and aesthetic analysis, the dynamics of color, movement, and light in 
Kenbayev's paintings were studied. It was found that the predominance of bright, saturated colors 
in his works, as well as unique methods of depicting movement, gave the paintings expressiveness 
and increased their artistic power. In addition, the romantic symbols used by the artist, especially 
the image of horses, Kazakh yurts, and the vast steppe, were seen as a sign of special respect for 
national culture. These elements helped to reveal the artistic nature of the traditional way of life of 
the Kazakh people in a deeper way. 
Discussion. The work of Moldakhmet Kenbayev is a unique phenomenon in Kazakh fine arts. His 
works have a unique style, consisting of a combination of realism and romanticism. This article 
discusses the creative features of Kenbayev and his contribution to Kazakh art. The relationship 
between the national motif and the romantic nature in his works is also considered. 
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The main questions to be discussed are: 
• What is the correspondence of Kenbayev's work with the direction of romantic realism? 
• How is the national spirit reflected in his paintings? 
• What innovations did Kenbayev introduce to Kazakh fine arts? 
• How did his works influence contemporary artists? 
There may be different points of view on these issues, but Kenbayev's legacy undoubtedly 

made a great contribution to the development of national art. His works serve as a source of 
inspiration for young artists today. 
Results. As a result of the study, it was revealed that romantic realism found a special harmony in 
Kenbayev's work. He realistically depicted the nomadic life of the Kazakhs, giving it a special 
spiritual depth. The characters in his paintings are not just ordinary people, they are depicted as 
individuals who are dedicated to their work, energetic, imbued with heroism and perseverance. This 
is especially evident in such works as "Zhailau", "Zhylkishylar", "Kokpar". The harmony between 
nature and man occupies a special place in his works. The scenes of the vast steppe are depicted 
not only as a landscape background, but as a living environment closely connected with the lives of 
the characters. Kenbayev's work defined the national character of Kazakh fine arts and made a 
great contribution to its development. Through his works, the way of life, customs and culture of the 
Kazakh people were conveyed in an artistic language, contributing to the rise of national art to new 
heights. Today, his works are preserved, studied and highly appreciated in art museums of 
Kazakhstan. His works are valued not only as artistic value, but also as the spiritual heritage of our 
people. Kenbayev's art continues to develop new facets over time, maintaining its significance as 
an important direction in Kazakh fine art. 
MAIN SECTION 

1. The Harmony of Realism and Romanticism 
Romantic realism is a direction in art and literature that combines realism and romantic 

enthusiasm. This style, depicting life in detail and in detail, gives it a special emotional tone, idealism 
or poetic depth. 

Realism is a direction that seeks to depict life in its true form, while romanticism puts the 
spiritual world of a person, feelings, high mood and drama at the forefront. Romantic realism is the 
result of a combination of these two directions: the artist or writer depicts the reality of life, but not 
only in the usual way, but also with special inspiration, showing the characters in a lofty spirit or in a 
special dynamic. 

This direction is often closely associated with historical, national or heroic themes. For 
example, romantic realists show their characters not only as ordinary people, but also with special 
emphasis on their courage and determination. When depicting nature, they use it not only as a 
landscape, but also as a means of conveying a certain emotion. 

This direction is clearly visible in the work of Moldakhmet Kenbayev. He not only realistically 
depicts the life of the Kazakh people, but also gives them a special poetic spirit, showing his 
characters in a romantic way. In his paintings "Zhylkyshylar", "Kokpar", "Zhailauda" this romantic 
realism is clearly visible: the characters are devoted to their work, courageous, steadfast, and nature 
is depicted in close connection with their lives. 

In short, romantic realism is a combination of truth and inspiration, accuracy and emotional 
depth. It enriches reality in art and literature with artistic aspects, making it impressive and deeply 
spiritual. 

Moldakhmet Kenbayev's work reveals the national character of realism. In his works, the 
Kazakh nomadic culture, the life of herders, and the nature of the steppe are combined with realistic 
and artistic solutions. In the artist's works, the realistic direction is combined with romantic art, and 



 
is based on the sublime depiction of the life and nature of the Kazakh people. 

For example, in the painting "Zhailauda" the life of a Kazakh family in the summer pasture is 
reflected. Here, a vast steppe, green grass, and a clear sky are depicted, creating a unique poetic 
atmosphere. Although this is a realistic work, the softness of the depiction of nature, the harmony of 
colors, and the portrayal of the characters enhance the romantic nature of the work. 
2. Distinctiveness in the depiction of characters 

The image of characters occupies a special place in Kenbayev's works. He clearly conveyed 
the national character, heroic spirit, and hard work of the Kazakh people. In his painting 
"Zhylkyshylar", the free spirit of the steppe is most fully reflected. The horse and man are presented 
as an image of a single world, and their mutual harmony is conveyed in a unique manner. The artist 
depicted the horse not only as an animal, but as an invariable symbol of Kazakh culture. Thus, the 
romantic direction of the work is strengthened. 

In addition, ordinary working people occupy a special place in Kenbayev's works. The 
characters in his paintings are depicted in high spirits, energetically and with love for their work. This 
romantic tone revives realism and allows us to describe the nature of the Kazakh people on a wide 
scale. 
3. Color palette and dynamics 

Moldakhmet Kenbayev's work is also distinguished by its color combination. Bright, 
saturated colors are widely used in his paintings, which increases the artistic power of the work and 
enhances its emotional impact. He often uses warm tones, skillfully conveying the play of light and 
shadow of the Kazakh steppe. 

For example, in the paintings "Asauga kuryk salu" and "Kokpar", dynamic movement is 
clearly visible. The rapid movements of the horsemen, the vastness of nature and the special 
transmission of light give the paintings a vital force. This approach not only demonstrates the artist's 
skill, but also reveals his romantic outlook. In his painting "Asauga kuryk salu", the master of the 
brush describes the merging of colors and movement into one channel. The theme of the work itself 
is movement. 

 Three horses, crossing each other in the expanse of the horizon, are depicted in three 
different dynamic movements. The compositional center of the work is a white horse. The first thing 
that catches the eye of this horse is its color, and then its movement, which rises to the sky without 
obeying its will. Some compare the vast Kazakh steppe to this noble horse that does not want to 
give up its freedom to anyone. And the color of the clothes of our main character, who is trying to 
build a horse, seems to reveal his character, that is, the red color is the image of his passionate 
movement. This given triad, closely interacting with each other, is connected with each other in color 
and movement. The passionate movement in the center of the composition seems to be a minor 
scene in the background. But the master of the brush finds a masterful harmony in the background 
with the majestic image of the horses watching him, the beautiful mountains with their colors, and 
the vast Kazakh land with delicate colors. The depiction of the sunset, which is sinking into the nest, 
can be seen from the shadowy light falling on the mountains. And the grass, which has turned yellow 
and is lush, seems to show the fertility of the Kazakh steppe. This work, whose color palette is 
connected with dynamic movement, seems to be dedicated to the Kazakh nationalists in the artist's 
work. The artist's skill is to be able to convey the Kazakh steppe to the viewer on canvas, so that 
people who are suffocating from city life can breathe a sigh of relief. 
4. Romantic symbols in Kenbayev's work 

Nature plays a special role in Kenbayev's works. He shows the Kazakh steppe not only for 
the purpose of depiction, but also as a mirror of the national spirit and culture. The harmony between 
nature and man is one of the main themes that often appear in the artist's works. As a vivid example 
of this, we can take the paintings "Angime", "Kurt zhasap zhatyr". Here the connection between 
nature and people is presented realistically and artistically harmoniously. 

In addition, horses, Kazakh yurts, and vast steppes are reflected in his works as romantic 
symbols. These elements create an artistic description of the traditional culture of the people and 
enrich the spiritual space of Kazakh art. The artist was able to include his love for his nation, the 
Kazakh steppe, in each of his paintings. Although it is in the background, he seems to be able to 
convey his love for his native land through this. 
5. Comparative analysis: Kenbayev and other artists 

By comparing the work of Moldakhmet Kenbayev with other artists of Kazakh art, one can 
better understand its uniqueness. For example, the works of Abilkhan Kasteyev are also created in 
the direction of national realism, but his paintings are often documentary in nature. Kenbayev's 
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works, on the other hand, add a poetic touch to reality and give it a romantic impetus. 
 
 
 
 
 
 
He can also be compared with Russian realists, for example, with the work of Ilya Repin or 

Ivan Shishkin. While Repin's portraits are aimed at deeply revealing the inner world of a person, 
Kenbayev depicts his characters as a manifestation of freedom and spirituality in the context of 
nature. 

                 6. Kenbayev's legacy and his influence on art 
Kenbayev's works had a great influence on modern Kazakh fine art. His romantic realism 

style served as a model for many young artists. Today, his works are kept in museums, exhibitions, 
and private collections. His creativity contributed to the development of Kazakh fine art and is 
spiritual food for future generations. Moldakhmet Kenbayev was one of the figures who contributed 
to the formation of new directions in Kazakh fine art. Through his creativity, national art rose to new 
heights, and new images and themes appeared in Kazakh painting. Kenbayev's works 
demonstrated the possibility of conveying the traditions and culture of the Kazakh people in a 
modern artistic language. 

His followers and artists influenced by his art continued the development of Kazakh painting 
and raised the national spirit to a new artistic level. Today, Kenbayev's works are kept, studied, and 
highly appreciated in art museums of Kazakhstan. 

CONCLUSION. Moldakhmet Kenbayev is an artist with his own signature in Kazakh fine 
arts. His work is a combination of real life and romantic vision. Kenbayev made a great contribution 
to the development of fine arts, deeply reflecting the national essence and spiritual world of the 
Kazakh people in his works. His paintings remain not only artistic value, but also the spiritual heritage 
of our people. Thus, his work is valued as a precious jewel of national art that has not lost its 
significance to this day and inspires new generations. 

Moldakhmet Kenbayev's legacy remains an invaluable treasure of national fine arts. He 
deeply felt the essence of the Kazakh people, their soul and spiritual values, and was able to depict 
them with great skill. His works not only allowed the viewer to feel the source of Kazakh culture, but 
also pointed the way to the future of national art. 

His works were highly appreciated not only in Kazakhstan, but also at the international level, 
increasing the status of national fine arts. Kenbayev's style and thematic features have inspired 
today's artists and paved the way for the development of Kazakh painting. His art will acquire new 
value over time and remain a shining example of the continuity of art and culture for future 
generations. 
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ҰЛЫ ДАЛАНЫҢ БОЯУМЕН БЕДЕРЛЕНГЕН БОЛМЫСЫ 

 
Ұлы дала — сан ғасырлық тарихты, терең рухани мұраны, табиғаттың тылсым 

сұлулығын бойына сіңірген кең байтақ мекен. Бұл дала тек көшпенділер өркениетінің 
ордасы ғана емес, сонымен қатар көркем өнердің, бейнелеу мәдениетінің, шексіз шабыттың 
алтын бесігі болып табылады. Бояумен бедерленген әрбір бейне, әрбір туынды осы даланың 
жан-дүниесін, халықтың болмысын, рухани кеңістігін бейнелейді.  

Қазақ бейнелеу өнерінің алтын арқауына айналған ХХ ғасырдың орта тұсы – елдің 
рухани өмірінде ерекше серпіліс пен шығармашылықтың шынайы шарықтау кезеңі болды. 
Бұл уақыт – табиғат сұлулығын, туған жердің терең тамырлы болмысын бояу тілімен 
сөйлеткен суреткерлер шоғырын қалыптастырған, ұлттық кескіндеменің дәуірлеу кезеңі. 
Осы орайда, 1950-жылдардағы суретшілердің пейзаж жанрындағы еңбектері көркемдік 
тұрғыдан да, тарихи-мәдени мәні жағынан да айрықша назарға лайық. 

Қазақстан өнерінде көрініс тапқан басты ландшафттық мотив – дала бейнесі. 1950–
60-жылдардағы қазақ даласының бейнесі шынайы әрі жан-жақты көркемдік шешім тапқан 
суретшілер қатарында Әубәкір Ысмаилов, Молдахмет Кенбаев, Қанафия Тельжанов, 
Сабыр Мәмбеев, Сахи Романов сынды қылқалам шеберлерін атауға болады.  

Дала тақырыбы 1950–60-жылдардағы қазақстандық суретшілер 
шығармашылығында жетекші орын алады. Алайда оны интерпретациялау тәсілі әр 
онжылдықтың өзіндік көркемдік үрдістеріне байланысты әртүрлі болды. 1950-жылдар 
суретшілерінің шығармашылығына бейнелеудің реалистік тәсілі мен романтикалық-
эпикалық көтеріңкі көңіл-күй тән. Бұл туындыларда мәңгілік сарындар естіледі: шексіз дала 
кеңістігі, табиғат пен адамның бірлігі, әлемнің үйлесімі. Социалистік реализм каноны 
аясындағы импрессионистік мәнер 1950-жылдардағы пейзаждық кескіндеменің сипатын 
айқындайды. Табиғат көріністерін романтикаландыру үрдісі пейзаждық кескіндемеде пайда 
болып, қазақстандық көптеген суретшілердің шығармашылығында өзектілігін сақтап қалды.  

1950-жылдардағы қазақ суретшілерінің пейзаждарында ұлттық рең басым. Олар өз 
туындыларында тек табиғи көріністі беріп қоймай, сол көрініс арқылы қазақ халқының 
дүниетанымын, болмысын, өмір сүру салтын да бейнелей білді. Суретші үшін дала – тек 
ландшафт емес, өмірдің көне куәгері, тарихтың тірі шежіресі. Сондықтан да бұл кезеңдегі 
пейзаждарда поэтикалық сипат басым: көкжиекке созылған жота, шөгіп бара жатқан күн, 
мал жайлаған жазық – мұның бәрі туған елдің жанды келбеті іспетті. 

Қазақ философиясында табиғат пен адамның ұғымдары бір-бірінен бөлек өмір 
сүрмейді. Табиғатты өзіне тән кеңістік ретінде түсіну, көп жағдайда қазақ өнерінің негізін 
анықтайды. Оған адамның қоршаған ортамен өзара әрекеттесуінің түрлі формалары көрініс 
табады. Көптеген зерттеушілер дәстүрлі қазақ мәдениетінде жетекші кеңістік бейнесі шексіз 
горизонтальды жазықтық екенін атап өтеді, оны шартты түрде «даланың» деп атайды. Бұл 
шексіз созылып жатқан дала кеңістіктерінің бейнесін көрсетеді. 

Дәстүрлі құндылықтар, Ұлы даланың рухани келбеті мен адамгершілік идеалдары 
Қазақстанның бейнелеу өнерінің классикалық үлгілерінен айқын көрініс тапты. Тарихи 

mailto:akopzhursin@bk.ru


 

90 
 

жадымызды жаңғырту бейнелеу өнері шеберлерінің саналы әрі жүректен шыққан таңдауы 
болды. Ұлттық құндылықтарды дәріптеу барысында олар әр кезеңнің заманауи 
ізденістерімен үндес ұлттық ерекшеліктеріміздің мәңгілік мәнін шығармашылықпен таныта 
білді. Ұлы Даланың көне мұрасын бейнелеу өнерінде жаңаша көрнекті үлгісі ретінде қазақ 
кескіндемесінің қылқалам шебері Молдахмет Кенбаевтың шығармашылығы танылды десек 
те болады.  

Молдахмет Кенбаев – қазақ кескіндеме өнерінің қалыптасуында ерекше із қалдырған 
суретші. Оның пейзаждары – жай табиғат көрінісін бейнелеу ғана емес, даланың жан 
дүниесін, тынысын, иірімге толы мінезін беру әрекеті. «Жайылымда», «Әңгіме-дүкен», 
«Жайлау таңы» сынды еңбектерінен біз шексіз кеңістікке сіңіп кеткен тыныштықты, даланың 
байсалды салтанатын, күн нұрымен балқыған көкжиектің мәңгілік әуенін көреміз. Кенбаев 
табиғатты реалистік дәлдікпен беріп қана қоймай, оған өз рухани толғанысын, ішкі күйін 
дарыта білді. 

Егер Молдахмет Кенбаевтың көркем туындыларының көңіл-күйін ең айқын 
бейнелейтін негізгі эпитетті таңдасақ, ол – суретші үшін маңызды бейнелерге деген жылылық 
пен іңкәрлік сезімі болар еді. Дәл осы сезімдер оны шығармашылық ізденіске, өзіндік 
көркемдік өрнек табуға жетелейді. 

М.Кенбаевтың шығармашылығында екі негізгі қыр анық байқалады. Бірінші қыры – 
жұмсақтық, жүректен шыққан сыршылдық пен лиризм, ал екінші – жарқыраған 
өмірсүйгіштік, болмыс шаттығы мен рухтың асқақтығы. Бұл мағыналық параллельдер, 
әсіресе, суретшінің дала бейнесін басты кейіпкер еткен картиналарында анық көрініс 
табады. 

Оның шығармашылығында дала бейнесінің дамуында екі басты бағытты анық 
ажыратуға болады. Біріншісі – дала туған жер, үй, ошақ ретінде қабылданады. Мұнда күрделі 
тартыстар мен эмоциялық шиеленістер жоқ. Бұл – жайлы, таныс кеңістік, ата-бабалар 
мекені, тыныштық пен үйлесім орнаған шаңырақ. Мәселен бұл бөлімге Әбілхан Қастеев 
атындағы Ұлттық өнер музейінің қорында сақталған Кенбаевтың «Тау бөктерінде», «Асауға 
құрық салу», «Әңгіме-дүкен», «Жайылымда», «Жайлау таңы» сынды бірнеше туындыларды 
жатқыла аламыз. Қылқалам шебері аталмыш туындыларында қазақ даласының кеңдігін, 
еліміздің тыныштығы мен берекесін өзіндік ерекше палитрасымен жазып көрсеткен. 
Туындыларға ерекше кеңістік тән.  

Екіншісі – күн шуағына бөленген, ыстық желдер тербеген, күннің нұрындай 
жарқыраған дала, мұнда көңілді той, дүбірлі мереке, шабыстар, ойын-сауық, ән мен 
жарыстар – барлығы жанды, қуатты түрде бейнеленеді. Бұл сипаттаманың қатарында «Киіз 
басу», «Қара айғыр», «Жангелдин отряды», «Астық мерекесі» триптыхын атап өтеміз. 
Кезекті туындылар тізбегі тарихи оқиғаларды, мерекелерді суреттейді. Қанық, жылы 
түстердің өзара үйлесімділігі кез келген көрерменді баурай түседі. Бұл суретшінің 
шеберлігіндегі өзіндек ерекшелігі болып табылады.  

Бұл екі бағыт Кенбаев шығармашылығына тән эстетикалық тепе-теңдікті құрайды, 
оның ішкі рухани әлемінің кеңдігін және табиғат пен өмірге деген нәзік, шынайы қатынасын 
паш етеді. 

Кенбаевтың пейзаждарына тән бір ерекшелік – кеңістікпен жұмыс істеу шеберлігі. Ол 
аспан мен жер арасындағы байланысты философиялық деңгейге көтере отырып, 
көрерменді сол кеңістікке елітіп әкетеді. Оның картиналарындағы жарық пен көлеңке, 
көкжиек пен түстердің өзара қатынасы – көркемдік қабылдауды тереңдететін құралдар ғана 
емес, табиғаттың тылсым сырын ашатын кілттер. 

1950-жылдар – кеңестік идеология шеңберінде өнердің белгілі бір бағытқа 
бағындырылған тұсы болғанымен, қазақ суретшілері осы кезеңде ұлттық болмыс пен 
ландшафтық ерекшеліктерді өз шығармаларында батыл көрсете бастады. Бұл кезеңдегі 
пейзаждық шығармаларда табиғат қана емес, сол табиғатпен біте қайнасқан адам тіршілігі, 
тұрмыс көріністері, дала мен адамның үндестігі бейнеленді. 

Мысалы, сол дәуірде сурет салған Әбілхан Қастеев, Қанапия Тельжанов, Салихитдин 
Айтбаев сынды қылқалам иелерінің еңбектерінде де табиғат пен адам бірлігінің көркем 
бейнесі орын алады. Олар үшін дала – эстетикалық объект ғана емес, рухани тірек, тарихи 



 
сана мен мәдени тамырдың мәйегі. Осы тұста Кенбаевтың шеберлігі – осы тұтас ұғымды 
бейнелеуде сезім мен форманы үйлестіре білуінде. 

Қорытындылай келе, суретшілердің көпшілігі кеңістік философиясын өз 
туындыларында түрліше бейнелегенімен, барлығы да табиғатты шынайы қабылдап, оны 
ұлттық болмыспен ұштастыруға ұмтылды. Бұл кезеңде жасалған пейзаждар – бір жағынан 
реалистік бағытта жазылса да, екінші жағынан поэтикалық лиризмге, сырлы үндестікке толы 
болды. Табиғат – тек көрініс емес, ой мен сезімнің көркем көрінісі, ішкі толғаныстың бояулы 
бейнесі болды. 

М. Кенбаев пен оның замандастары салған пейзаждар – қазақ бейнелеу өнеріндегі 
табиғат тақырыбының рухани-философиялық биікке көтерілген үлгілері. Олар дала бейнесі 
арқылы ұлт болмысын ашуға, тарихи жады мен мәдени танымды жаңғыртуға ұмтылды. Бояу 
мен сызықтың, жарық пен көлеңкенің тілінде сөйлеген бұл суреттер – өткен мен бүгінді 
байланыстыратын рухани көпір, ұлттық өнердің мәңгілік мұрасы. 

Сөйтіп, 1950-жылдардағы қазақ суретшілерінің пейзаждары – тек көркем туынды ғана 
емес, ұлы даланың шежіресін өз тілінде баян еткен бояулы эпос тәрізді. Бұл эпосты жазған 
шеберлердің бірі – Молдахмет Кенбаев, оның қылқаламы арқылы туған табиғат өзінің 
мәңгілік болмысын паш етіп тұр. 
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НОВЫЕ ХУДОЖЕСТВЕННЫЕ ПРАКТИКИ И КАЗАХСКАЯ ЖИВОПИСЬ: 

НАСЛЕДИЕ МОЛДАХМЕТА КЕНБАЕВА 
 
Аннотация. Мақалада Молдахмет Кенбаевтың қазақ бейнелеу өнеріне ықпалы 

және оның ұлттық көркемдік стильді қалыптастырудағы рөлі қарастырылады. Оның 
реализм мен дәстүрлі мотивтерді біріктірген шығармашылығы талданып, қазіргі заманғы 
көркемдік тәжірибелерге әсері зерттеледі. Сондай-ақ, мақалада концептуалды 
кескіндеме, цифрлық өнер және мультимедиялық жобалар сияқты Қазақстан өнерінің 
жаңа бағыттары қарастырылады. Зерттеу нәтижесінде Кенбаевтың мұрасы өзектілігін 
жоғалтпай, дәстүр мен жаңашылдықтың арасындағы байланысты сақтай отырып, 
заманауи суретшілерге шабыт көзі болып отырғаны анықталды.   

Кілт сөздер:  Қазақ бейнелеу өнері, Молдахмет Кенбаев, көркемдік тәжірибелер, 
қазіргі заманғы өнер, ұлттық мәдениет, цифрлық кескіндеме. 

Аннотация. В статье рассматривается влияние Молдахмета Кенбаева на 
казахскую живопись и его роль в формировании национального художественного стиля. 
Анализируется его творчество, соединяющее реализм с традиционными мотивами, а 
также влияние его наследия на современные художественные практики. В статье также 
рассматриваются новые направления в искусстве Казахстана, такие как концептуальная 
живопись, цифровое искусство и мультимедийные проекты. Делается вывод о том, что 
творчество Кенбаева остаётся актуальным и продолжает вдохновлять современных 
художников, сохраняя связь между традицией и инновациями.   

Ключевые слова:  казахская живопись, Молдахмет Кенбаев, художественные 
практики, современное искусство, национальная культура, цифровая живопись. 
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Annotation. The article examines the influence of Moldakhmet Kenbayev on Kazakh 

painting and his role in shaping the national artistic style. His work, which combines realism with 
traditional motifs, is analyzed, as well as the impact of his legacy on contemporary artistic 
practices. The article also explores new directions in Kazakh art, such as conceptual painting, 
digital art, and multimedia projects. It concludes that Kenbayev’s work remains relevant and 
continues to inspire modern artists, maintaining a connection between tradition and innovation.     

Keywords:Kazakh painting, Moldakhmet Kenbayev, artistic practices, contemporary art, 
national culture, digital painting. 

 
Казахская живопись всегда находилась в поиске гармонии между традицией и 

современностью. XX век стал важным этапом для её развития: художники стремились 
сохранить национальную идентичность, но при этом впитывали мировые тенденции. 
Одной из ключевых фигур в этом процессе был Молдахмет Кенбаев – он мастер, 
сумевший передать дух казахской степи через реалистичную живопись, динамичные 
композиции и экспрессивный колорит.  Сегодня казахское искусство переживает новый 
виток развития, осваивая новые художественные практики. Молодые художники 
экспериментируют с формой, концепцией и материалами, но в их работах всё ещё 
прослеживается влияние мастеров прошлого, в том числе Молдахмета Кенбаева. В этой 
статье я рассмотрю его наследие, а также проанализирую как новые тенденции в 
искусстве Казахстана продолжают его художественные принципы.     

 Творческий путь Молдахмета Кенбаева и его художественный стиль. Молдахмет 
Кенбаев (1925–1993) родился в Алматинской области и был   свидетелем значительных 
культурных и политических перемен. Его художественное образование прошло в 
Московском государственном художественном институте им. Сурикова, где он впитал 
основы социалистического реализма, но при этом сумел сохранить свою 
индивидуальность.   

Основные черты его стиля:   
- Динамика – сцены, наполненные движением, энергией и экспрессией.   
- Яркий, насыщенный цвет – красные, синие, охристые оттенки, передающие дух 

степи.   
- Эмоциональность – персонажи передают силу характера и исторический 

контекст.   
- Соединение реализма и этнических мотивов – акцент на национальной одежде, 

быте, традициях. Одним из важнейших аспектов работ Молдахмета Сыздыковича стало 
отображение исторических событий и народной жизни. В его картинах можно увидеть 
сцены казахских праздников, портреты великих воинов, бытовые зарисовки кочевников. 
Например такие картины как:   

«Битва Кенесары» – эпическая сцена восстания хана Кенесары Касымова.   
 «Кочевники» – жизнь казахского народа в движении.   
 «Джигиты» – образ воинов, соединяющий силу, свободу и национальный дух.   
Развитие новых художественных практик в Казахстане. Современное искусство 

Казахстана значительно изменилось по сравнению с классической живописью XX века. 
Если ранее художники придерживались реалистичных канонов и идеологических рамок 
соцреализма, то сегодня искусство становится пространством для смелых 
экспериментов. Современные авторы отходят от традиционной живописи и осваивают 
новые художественные направления, объединяя национальную культуру с актуальными 
мировыми трендами. В Казахстане активно развиваются концептуальное искусство, 
цифровая живопись, мультимедийные инсталляции и абстрактная живопись. Многие 



 
художники используют символику и традиционные мотивы, но переосмысляют их через 
призму новых технологий и философских идей. Важную роль в этом процессе играют 
персональные и коллективные выставки, арт-резиденции и международные проекты, 
которые помогают казахстанскому искусству интегрироваться в глобальный 
художественный процесс.   

Таким образом, современные художественные практики Казахстана продолжают 
традиции прошлого, но при этом стремятся к новаторству, объединяя культуру, 
технологии и индивидуальное самовыражение. 

 
 
 
 Концептуальное искусство   
 Современные художники отходят от классических жанров и начинают работать не 

только с визуальными образами, но и с идеями, смыслами и философскими 
концепциями. В отличие от традиционной живописи, где главным является форма, 
композиция и сюжет, в концептуальном искусстве идея становится важнее, чем техника 
исполнения.   

 Так, Серик Бейсембаев создаёт произведения, в которых казахские орнаменты 
трансформируются в абстрактные формы, отражая изменения национальной 
идентичности в современном мире. Его работы символизируют поиск баланса между 
историей и будущим, между традицией и глобализацией. Айжан Кожахметова соединяет 
традиционные образы с современными технологиями, создавая цифровые инсталляции, 
в которых казахские символы оживают благодаря 3D-графике и мультимедиа. Её 
искусство демонстрирует, как древняя культура может интегрироваться в цифровую 
эпоху, сохраняя свою уникальность.Другие казахстанские концептуальные художники, 
такие как Ербол Булекпаев и Медет Ержанов, экспериментируют с перформансами, 
видеопроекциями и инсталляциями, предлагая зрителям не просто созерцать 
произведение, а взаимодействовать с ним. Их работы поднимают важные вопросы: как 
меняется казахская культура, как прошлое влияет на настоящее и каким будет искусство 
будущего?  Концептуальное искусство в Казахстане становится мостом между 
традицией и новыми формами самовыражения, объединяя этнику, технологии и 
философию. 

 Абстрактное искусство. Если Молдахмет Кенбаев был мастером реалистичных 
композиций, передающих исторические сюжеты и национальный колорит через 
динамичные сцены, то современные художники всё чаще обращаются к абстракции как 
способу выражения эмоций, идей и философии. В отличие от традиционного 
изобразительного искусства, абстрактная живопись не стремится к точному 
воспроизведению реальности, а передаёт настроение, движение и внутренний смысл 
через форму, цвет и текстуру.   

Например, в творчестве Галымжана Сапиева можно увидеть сочетание 
этнических узоров с абстрактной экспрессией, где казахские орнаменты 
перерабатываются в смелые цветовые решения и динамичные мазки. Подобный подход 
также прослеживается в работах Саята Шапакова и Аскар Есдаулетова, которые 
создают полотна, наполненные символизмом и энергией, передающими дух казахской 
степи в абстрактной форме.  Абстрактное искусство в Казахстане становится средством 
переосмысления традиций, где художники используют знакомые образы – юрты, 
кочевников, древние символы – но преподносят их через современные художественные 
методы. 

Цифровое искусство   
      Сегодня искусство вышло за пределы холста, открывая новые возможности 

для творчества. Современные казахстанские художники активно используют цифровые 
технологии, создавая произведения, которые объединяют традиционные мотивы и 
инновационные медиаформаты. Дидар Амангельды создаёт цифровые полотна, 
вдохновлённые кочевнической культурой, где образы степи, юрт и сакральных символов 
оживают благодаря компьютерной графике и интерактивным элементам. Его работы 
отражают поиск национальной идентичности в эпоху цифровизации.   

   Группа NomadArt использует 3D-анимацию, дополненную реальность (AR) и 
виртуальную реальность (VR) для переосмысления истории Казахстана. В их проектах 
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древние мифы и легенды обретают новую форму, позволяя зрителю буквально 
погрузиться в мир прошлого через современные технологии.  Кроме того, казахстанские 
художники всё чаще создают NFT-коллекции и цифровые инсталляции, представляя 
своё искусство на международных платформах. Такие проекты помогают не только 
сохранить культурное наследие в новом формате, но и вывести казахское искусство на 
глобальный уровень. 
Инсталляции и мультимедийные проекты. Выставки всё чаще включают интерактивные 
элементы, превращая искусство в динамичный и многослойный опыт. Художники 
используют свет, звук, видео, 3D-анимацию и сенсорные технологии, чтобы вовлечь 
зрителя в процесс восприятия произведения.  Например, Медет Ержанов создаёт 
мультимедийные инсталляции, которые переносят зрителя в мир казахского эпоса. Его 
работы сочетают традиционные образы, музыку домбры и современные цифровые 
эффекты, позволяя почувствовать себя частью легендарных историй.  Другой пример – 
Айнур Куланова, чьи инсталляции исследуют тему памяти и идентичности. Она 
использует старые семейные фотографии, архивные видео и лазерные проекции, 
создавая атмосферу диалога между прошлым и настоящим. Группа SteppeLab 
разрабатывает интерактивные экспозиции, где зрители могут взаимодействовать с 
объектами с помощью дополненной реальности (AR) и тактильных элементов. Их 
проекты позволяют исследовать историю казахской культуры в новом формате, 
превращая искусство в пространство открытий.  Таким образом, инсталляции и 
мультимедийные проекты становятся важной частью современного искусства 
Казахстана, объединяя технологии, национальные традиции и личные истории. 

Как наследие Кенбаева отражается в современном искусстве?   
Несмотря на новые формы и технологии, влияние Молдахмета Кенбаева всё ещё 

ощущается. Его художественные принципы вдохновляют новое поколение художников.   
1. Композиция и цвет   
Кенбаев всегда стремился к выразительной цветовой гамме. В работах Альмиры 

Жумагалиевой и Дамира Алимова можно увидеть схожую игру света и тени, 
насыщенность оттенков.   

2. Тема национального наследия   
Современные художники продолжают изучать историю Казахстана. В живописи 

Аскара Есдаулетова и Саята Шапакова можно увидеть сюжеты из жизни кочевников, 
преданий и героических эпосов.   

3. Образ кочевника как символ свободы   
Кенбаев часто в своих картинах изображал казахских всадников, передавая дух 

степи. В современных произведениях Нурлана Қилымханова всадники превращаются в 
символ связи прошлого и будущего.   

И в заключении хочу добавить что, Молдахмет Кенбаев оставил глубокий след в 
казахской живописи. Его работы стали отражением национальной души – сочетанием 
традиций, истории и мощной художественной экспрессии.Сегодня искусство Казахстана 
меняется: художники используют новые технологии, концепции и стили, но продолжают 
вдохновляться наследием мастеров прошлого. Современные практики расширяют 
границы искусства, но при этом сохраняют ключевые идеи, заложенные Кенбаевым: 
национальный дух, экспрессивность и гармонию между историей и современностью.  
Таким образом, творчество Молдахмета  Кенбаева можно рассматривать как мост 
между прошлым и будущим казахской живописи. Его идеи продолжают жить, находя 
отражение в новых художественных практиках, и доказывают, что национальная 
культура остаётся важной даже в эпоху глобализации.  

 
Литература: 
Сайт: Государственного музея искусств РК им. А. Кастеева, архивы Академии 

искусств Казахстана.   
 Каталоги выставок Kasteev Art Museum, статьи Art Guide Kazakhstan.  
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ЖАҺАНДАНУДЫҢ ҚОЛДАНБАЛЫ ӨНЕРГЕ ӘСЕРІ: МӘДЕНИ ДӘСТҮРЛЕРДІ 

ҮЙЛЕСТІРУ 
 
Аңдатпа. Жаһандану әлемнің өзара бірлесуі мен бірегейлену үдерісі ретінде адам 

қызметінің әртүрлі салаларына, соның ішінде мәдениет пен өнерге айтарлықтай әсер 
етеді. Қолданбалы өнер мәдени мұраның маңызды бөлігі және сонымен бірге күнделікті 
өмірмен тығыз байланысты сала бола отырып, жаһандану үдерістерінің әсерінен 
өзгерістерге ұшырайды. Алайда, бұл өзгерістердің дәрежесі мен сипаты әлі де жақсы 
зерттелмеген. 

Мақаланың зерттеу пәні ретінде жаһанданудың қолданбалы өнерге әсері, соның 
ішінде дәстүрлі техникадағы, материалдардағы, стилистикадағы өзгерістер, заманауи 
қолданбалы өнер туындыларының қызметі мен олардың көрермендерге әсері 
зерделенді. Жаһандану мәдени тәжірибелерді үйлестіруге қалай ықпал ететінін және 
сонымен бірге жергілікті дәстүрлерді сақтау мен дамытуды ынталандыратынын түсіну 
маңызды.  

Зерттеудің мақсаты – жаһанданудың қолданбалы өнерге әсерін зерттеу, негізгі 
үрдістер мен заңдылықтарды анықтау және қолданбалы өнердің дәстүрлі және заманауи 
пішіндерін түрлендірудегі жаһанданудың рөлін анықтау.  

Қорытындылай келе, жаһандану үдерістің қолданбалы өнер үшін бір жағынан сын-
қатер болса, екінші жағынан жаң мүмкіндіктер екендігін атап өткіміз келеді. 

Кілт сөздер: жаһандану, қолданбалы өнер, мәдени дәстүрлер, көркемдік стильдер, 
синкретизм, сандық технологиялар, мәдени мұра. 

 
Аннотация. Глобализация, как процесс усиления интеграции и унификации мира, 

оказывает значительное влияние на различные сферы человеческой деятельности, 
включая культуру и искусство. Прикладное искусство, будучи важной частью культурного 
наследия и одновременно областью, тесно связанной с повседневной жизнью, 
подвергается трансформациям под воздействием глобализационных процессов. Однако 
степень и характер этих изменений остаются недостаточно изученными. 

Научная проблема заключается в выявлении и анализе влияния глобализации на 
прикладное искусство, включая изменения в традиционных техниках, материалах, 
стилистике, а также в восприятии и функционировании прикладного искусства в 
современном мире. Важно понять, как глобализация способствует унификации 
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культурных практик и одновременно стимулирует сохранение и развитие локальных 
традиций.  

Цель исследования состоит в изучении влияния глобализации на прикладное 
искусство, выявлении ключевых тенденций и закономерностей, а также в определении 
роли глобализации в трансформации традиционных и современных форм прикладного 
искусства.  

В заключение можно отметить, что глобализация представляет собой как вызов, 
так и возможность для развития прикладного искусства, требуя гибкого подхода к 
сохранению культурного наследия и адаптации к современным условиям. 

Ключевые слова: глобализация, прикладное искусство, культурные традиции, 
художественные стили, синкретизм, цифровые технологии, культурное наследие. 

Abstract. Globalization, as a process of increasing the interconnectedness and 
interdependence of the world, has a significant impact on various spheres of human activity, 
including culture and art. Applied art, being an important part of cultural heritage and at the same 
time an area closely related to everyday life, is undergoing transformations under the influence 
of globalization processes. However, the extent and nature of these changes remain poorly 
understood. 

The scientific problem is to identify and analyze the impact of globalization on applied art, 
including changes in traditional techniques, materials, stylistics, as well as in the perception and 
functioning of applied art in the modern world. It is important to understand how globalization 
contributes to the unification of cultural practices and at the same time stimulates the 
preservation and development of local traditions.  

The purpose of the research is to study the impact of globalization on applied art, identify 
key trends and patterns, and determine the role of globalization in the transformation of 
traditional and modern forms of applied art.  

In conclusion, it can be noted that globalization presents both a challenge and an 
opportunity for the development of applied art, requiring a flexible approach to preserving 
cultural heritage and adapting to modern conditions. 

Keywords: globalization, applied art, cultural traditions, artistic styles, syncretism, digital 
technologies, cultural heritage. 

Жаһандану қазіргі заманның негізгі үдерістерінің бірі ретінде адам қызметінің 
әртүрлі салаларына, соның ішінде мәдениеттің дамуына, экономикаға және өнерге 
ықпал етеді. Қолданбалы өнер контекстінде жаһандану географиялық және мәдени 
шекаралардың жойылып, ұлттық дәстүрлердің бірегейленуінен, көркемдік 
құндылықтардың, стильдер мен бағыттардың алмасуынан көрінеді. Жаһандану адам 
болмысының барлық саласына оң және теріс ықпалымен белгілі. Қолданбалы өнерде 
жаһандану шығармашылыққа, тәжірибе алмасуға және көрермендер мен өнер 
жаңашырлары қатарының кеңеюіне мүмкіндіктер туғызды. Дегенмен, жаппай өндіріс пен 
тұтыну жағдайында шеберлер мен мамандар мәдени бірегейлік мен ұлттық кодты 
сақтаудың күрделі мәселесін шешуі тиіс болды. 

Халықтың күнделікті тұрмысымен және мәдени дәстүрлерімен тығыз байланыста 
дамыған қолданбалы өнер жаһанданудан туындаған өзгерістерге өте сезімтал. Жаңа 
технологиялар, материалдар мен идеялардың қол жетімділігі, этникалық мотивтерге 
сұраныстың артуы – қолданбалы өнердегі жаңа үрдістерді қалыптастырады. Алайда, 
әртүрлі елдер қолөнершілері арасындағы ынтымақтастық, ұлттық өнерді әлемдік сахнаға 
шығару сияқты оң нәтижелермен қатар, жаһанданудың өнерді коммерцияландыру, 
дәстүрлі техникалар мен технологиялардан айырылу, көркемдік шешімдерді бір 
стандартқа келтіру сияқты теріс ықпалдары да бар. 

Жаһандану үдерістерінің адам өмірінің барлық салаларына, соның ішінде 
мәдениет пен өнерге ықпалының артуы зерттеу тақырыбының өзектілігін айқындайды. 
Жаһандану жағдайында қолданбалы өнердің дәстүрлі әдістері мен стильдері 
трансформацияланып, коммерциялану және бірегейлігін жоғалту сияқты жаңа сын-
қатерлерге төтеп беруде. Дегенмен, теріс ықпалдарымен қатар жаһандану үдерісінің 
мәдениетаралық алмасу, ұлттық дәстүрлерді әлемдік деңгейге көтеру және өнерге 



 
инновациялық технологияларды енгізу сияқты жағымды жақтары да бар. 

Зерттеу жұмысының басты мақсаты қолданбалы өнерді мәдени құбылыс ретінде 
қарастыруға және жаһанданудың оның дамуы мен өзгеруіне әсерін зерделеуге 
бағытталған. 

Жаһандану мәдени, экономикалық және технологиялық үрдістердің әсерінен 
дәстүрлі өнер тәжірибелерінің өзгеруімен сипатталатын көп қырлы үдеріс. Жаһандану 
ақпараттық ағындардың үдеуімен, нарықтардың интеграциясымен және 
мәдениетаралық өзара әрекеттесудің күшеюімен анықталған құбылыс ретінде 
қолданбалы өнердің онтологиясы мен семиотикасына айтарлықтай әсер етеді. 

Ең алдымен, жаһандану ұлттық кодтың диффузиясына ықпал етеді. Нәтижесінде 
әлем елдері мен мәдениеттерінің көркемдік пішіндері өзара синтезге түсіп, гибридтелген 
жаңа форманы қалыптастырады. «Гибрид» латын тілінен алғанда «араласқан», яғни 
әртүрлі пішіндердің араласуынан туындаған жаңа пішін дегенді білдіреді. Орта Азия 
елдерінің ұлттық мәдениеттері жаһанданудың әсерінен еуропалық мәдениетпен 
байланысқа түсіп, заманауи өнер туындыларын қалыптастырады. Мамандар арасында 
бұл үдеріс – ұлттық ерекшелік пен бірегейлікке қауіп ретінде де қарастырылады.  

Ұзақ уақыт бойы белгілі бір этномәдени диапазондарда оқшауланған дәстүрлі 
әдістер мен стильдер жаһандық мәдени кеңістікте қайта мәнмәтінделу мен бейімделуге 
мәжбүр. «Жаһандану» деп аталатын бұл құбылыс әр халықтың ұлттық дәстүрлерін 
әмбебап үлгіге келтіріп, өзіндік ерекшелігін жояды. Бұл бір жағынан қолданбалы өнерді 
жаңа экспрессивті құралдармен байытса, екінші жағынан жергілікті көркемдік 
тәжірибелердің түпнұсқалығы мен бірегейлігін сақтауға қауіп төндіреді. 

Сонымен бірге, жаһандану қолданбалы өнерді коммерцияландыру идеясын да 
ұстанады. Мұнда қолданбалы өнер туындылары тауар ретінде қарастырылып, мәдени 
құндылығынан айырылуы мүмкін. Жаһандық тұтынушының сұраныстарын 
қанағаттандыруға бағытталған жаппай өндіріс көбінесе дәстүрлі қолданбалы өнерге тән 
қол еңбегінің маңыздылығын төмендетеді. Әрине, жаһанданудың шекарасы кеңейген 
сайын технологиялық үдеріс те қолданбалы өнерге ықпалын күшейтеді. Бір жағынан, 
сандық технологиялар мен жаңа материалдар дәстүрлі және заманауи элементтерден 
тұратын инновациялық туындыларды дүниеге әкелуге жағдай жасайтын көркемдік 
құралдардың арсеналын кеңейтеді. Екінші жағынан, технологияландыру халық 
қазынасы болып саналатын ұлттық қолөнер бұйымдарын жасау техникасының, 
жойылуына әкелуі мүмкін. Ал, бұл ұрпақтан-ұрпаққа аманат ретінде жеткен мәдени 
мұраның сақталуына қауіп төндіреді. 

Жаһандану мәдени алмасудың әлемдік желісін қалыптастыруға ықпал етеді. 
Мұнда қолданбалы өнер әртүрлі мәдениеттер арасындағы диалог құралына айналады. 
Көп жағдайда мәдени алмасу үдерісі мәдени апроприацияға әкеп соғады. Ол дегеніміз 
бір мәдениеттің элементтерін басқа мәдениеттің өкілдері өз шығармашылығында жиі 
қолдануының салдарынан, ұлттық мәдениеттер мен дәстүрлер ұмытылып, жойылып кету 
қаупі туындайды. 

Осылайша, жаһанданудың қолданбалы өнерге әсері күрделі және қарама-
қайшылыққа толы үдеріс болып табылады. Бір жағынан ол даму мен өзара әрекеттесудің 
жаңа мүмкіндіктерін ашса, екінші жағынан мәдени әртүрлілік пен көркемдік тәжірибенің 
шынайылығын сақтау жолында үлкен қиындықтар туғызады. 

«Жаһанданудың қолданбалы өнерге әсері: мәдени дәстүрлерді үйлестіру» 
тақырыбы аясында жүргізілген зерттеу жұмыстары толыққанды талқылауды қажет 
ететін бірқатар негізгі үрдістер мен қайшылықтарды айқындайды. Жаһандану, бір 
жағынан, қолданбалы өнерді дамытуға жаңа мүмкіндіктер ашса, екінші жағынан, мәдени 
бірегейлік пен дәстүрді сақтауға деген ұлттың талпынысын жоққа шығарады. Енді осы екі 
қарама-қайшылыққа жеке қорытынды жасайтын болсақ, ең алдымен оның жағымды 
ықпалын айта кету керек. Жаһандану қолөнершілерге халықаралық нарықтарға шығуға 
және жаңа көрермендер тобын іздеуге мүмкіндік беріп, қолданбалы өнердің жергілікті 
мәдениеттерден тыс дамуына ықпал етеді. Бұл әсіресе қыш, тоқыма және зергерлік 
бұйымдар сияқты салаларда байқалады. Мұнда дәстүрлі техникалар заманауи дизайн 
шешімдерімен үйлеседі. Жаһандану үдерістерінің әсерінен шеберлер жаңа 
материалдарға, технологияларға және білім беру ресурстарына қол жеткізе алады. 
Жалпы қолөнершілер тәжірибе жасау арқылы қолданбалы өнерді дамудың жаңа 
сатысына көтеретін инновациялық туындыларды дүниеге әкеледі. 
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Жаһанданудың теріс ықпалын біз қолданбалы өнердің дәстүрлі түрлерінің 
бірегейлігін жоғалту қаупінен байқаймыз. Эстетикалық стандарттарды біріктіру және 
өнерді коммерцияландыру жергілікті стильдер мен әдістердің жойылуына әкелуі мүмкін.  

 
Зерттеу барысында дәстүрлі қолөнерге деген қызығушылықтың төмендеуі 

байқалатындығы анықталып, шеберлік мектебінің сабақтастығына қауіп төнгендігі 
туралы пікір білдірілді.  

Жаһанданудың ажырамас бөлігі болып табылатын сандық технологиялар 
қолданбалы өнерге екі жақты әсер етеді. Бір жағынан, олар өнерді онлайн платформалар 
мен әлеуметтік желілер арқылы танымал етуге мүмкіндік берсе, екінші жағынан, қол 
еңбегінің құнсыздануына және қол еңбегімен жасалған өнімдердің өзіндік жергілікті 
ерекшеліктеріне ықпал етуі мүмкін. 

Сандық технологиялар дамыған уақытта авторлық құқықты қорғау мәселесі де 
өзекті болып қала береді. Бұл жаңа құқықтық және этикалық нормаларды әзірлеуді 
талап етеді. Сонымен қатар, жаһандану қолданбалы өнерді коммерцияландыруға 
жағдай жасайды. Бұл бір жағынан оның дамуына ықпал етсе, екінші жағынан жаппай 
сұранысты қанағаттандыру жолында туындылардың көркемдік құндылығының 
төмендеуіне әкелуі мүмкін. 

Жаһандану мәдени алмасуға ықпал етеді, нәтижесінде әртүрлі мәдениеттердің 
элементтерін біріктіретін гибридті өнер түрлері пайда болады. Бұл құбылысты жақсы 
қырынан қарастырған жөн. Себебі, әртүрлі мәдениеттердің озық үлгілерінің синтезі 
көркем тілді байытады. Бірақ, мәдениеттің ұлттық бастауларына құрметпен қарау және 
мәдени апоприацияға жол бермеу керек. 

Жаһандану жағдайында қолданбалы өнерді сақтау және дамыту үшін мемлекеттік 
және халықаралық институттардың қолдауы қажет. Бұл мәдени құндылықтарды, 
қолөнер туындыларын жасаудың жолдары мен әдістерін ұрпақтан ұрпаққа жеткізуге 
бағытталған білім беру бағдарламаларын құруды, сондай-ақ гранттар мен көрмелер 
арқылы жергілікті қолөнершілерді қолдауды қамтиды 

Қорытындылай келе, жаһанданудың қолданбалы өнерге әсері көп қырлы екенін 
атап өтуге болады. Бір жағынан, бұл өнерді дамытуға және танымал етуге жаңа 
мүмкіндіктер ашса, екінші жағынан мәдени мұраны сақтауға және жергілікті дәстүрлердің 
бірегейлігіне мұқият қарауды талап етеді. Осы саладағы қосымша зерттеулер жаһандық 
трендтер мен мәдени әртүрлілікті сақтау арасындағы тепе-теңдікті іздеуге бағытталуы 
керек. 

Жаһанданудың Қазақстанның қолданбалы өнеріне әсеріне арналған ғылыми 
жұмыс мәдени дәстүрлерді үйлестіруге және жаңа көркемдік стильдерді қалыптастыруға 
байланысты негізгі үрдістерді анықтауға мүмкіндік берді. 

Зерттеу барысында жаһандану үдерісінің, бір жағынан, ұлттық бірегейлікті сақтау 
жолында сын-қатер болып табылатындығы, ал екінші жағынан, қазақстандық өнерді 
әлемдік мәдени контекстке интеграциялау үшін кең мүмкіндіктер ашатыны анықталды. 

Көшпелі мәдениеттің ғасырлар бойғы дәстүрлеріне негізделген Қазақстанның 
дәстүрлі қолданбалы өнері қазіргі заманғы қолөнершілер мен дизайнерлер үшін 
маңызды шабыт көзі болып қала береді. Ою-өрнектер, киіз басу техникасы, кілем тоқу, 
зергерлік бұйымдар және ұлттық мұраның басқа элементтері жаһандану жағдайында 
жаңғыруды бастан кешуде. Жаһандану дәстүрлі мотивтер мен заманауи эстетикалық 
қағидаттарды біріктіретін бірегей туындыларды жасауға ықпал етеді. 

Жаһандану қолданбалы өнер саласына жаңа материалдарды, технологияларды 
және көркемдік тәсілдерді енгізуге, қазақстандық шеберлердің халықаралық деңгейге 
шығуларына мүмкіндік береді. Дегенмен, мәдени бірегейлікті жоғалтпау үшін 
инновациялар мен дәстүрлер арасындағы тепе-теңдікті сақтау маңызды. 

Б. Әлібай, Н. Далбай, С. Баширов, Е. Дәубаев және т.с.с. шеберлердің 
шығармашылығы осы жолда берік қызмет ететіндігі, суретшілердің өз туындылары 
арқылы көріп білуге болады. 

Зерттеу барысында қазақстандық қолданбалы өнердің заманауи көріністері этно-



 
модерн, эко-арт, урбанистикалық стиль, футуристтік этно-стиль сияқты жаңа көркемдік 
стильде жүзеге асатындығы анықталды. Қолданбалы өнерді сақтау мен дамыту 
жолында білім беру мен мемлекеттік қолдаудың рөлі де маңызды. Заманауи 
шеберханалар ашу, көрмелер өткізу және халықаралық жобаларға қатысу қазақстандық 
өнерді шетелде танымал етуге ықпал етеді. 

Осылайша, жаһанданудың Қазақстанның қолданбалы өнеріне әсері екіжақты 
сипатқа ие. Бір жағынан, бұл жаңа көркемдік стильдердің дамуын және әлемдік мәдени 
кеңістікке интеграциялануды ынталандырады. Екінші жағынан, ол ұлттық мұраға ұқыпты 
қарауды және дәстүрлер мен инновациялар арасындағы тепе-теңдікті іздеуді талап 
етеді. Жаһандану жағдайында қазақстандық қолданбалы өнер өзінің бірегейлігі мен 
мәдени құндылығын сақтай отырып, бейімделу қабілетін көрсетеді. 

Зерттеу нәтижелері мәдени дәстүрлерді үйлестіру және жаңа көркемдік 
стильдерді қалыптастыру ХХІ ғасырда Қазақстанның қолданбалы өнерін дамытудың 
маңызды факторлары болып табылатынын растайды. Бұл қазақстандық өнерді ұлттық 
деңгейде де, халықаралық деңгейде де одан әрі зерделеу және танымал ету үшін зор 
мүмкіндіктер ашады. 
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ҚАЗАҚ БЕЙНЕЛЕУ ӨНЕРІНДЕГІ ЗАМАНАУИ КЕСКІНДЕМЕ ӨНЕРІНІҢ ДАМУЫ 
 
       Аңдатпа: Бұл мақалада заманауи бейнелеу өнерінің постмодернистік 

құрылымдарында ұлттық дүниетанымдық негіздегі көркем шығармашылықтың 
заманауи көркем тілді қалыптастыруы мен дамуы және оның көркемдік тұрғыдан 
нақышталуы сипаттарын ашып көрсетуді басшылыққа ала отырып, оны бүгінгі күнгі 
өнертанушылық көзқараспен пайымдауға негізделген. Классикалық өнердің, түрлі 
заманауи ағымдардың элементтері көрініс тапқан бүгінгі қазақ кескіндеме өнерінің 
бағытын зерттеу өте қиын болғандықтан, бұл мәселе өнертанушылық талдау мәселелері 
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қарастырылған.  
       
 
 
 Мақалада өнер, кескіндеме, композиция, түстану, көркем бағыттар түсініктеріне 

қатысты түсінікті қалыптастыру мен шығармаларды көркемдік өлшеу әдістерін қолдану, 
өнертанымдық сипаттама жазу  дағдыларын дамыту тәсілдері ұсынылған.  

       Түйін сөздер: өнер тілі, кескіндеме, композиция, түстану, көркем бағыттар, 
образ.  

    Аннотация: В статье анализировано понятие формирование и развитие 
современного художественного языка и его художественное выражение в 
постмодернистских структурах современного творчества основаны на егео анализе с 
точки зрения современного искусствоведения. Поскольку изучить направление 
сегодняшней казахской живописи, в которой отражены элементы классического 
искусства и различные современные течения, очень сложно, данную проблему считают 
проблемами искусствознания. 

  В статье представлены способы развития понимания понятий искусства, 
живописи, композиции, колорита, художественных направлений, использования методов 
художесственного измерения произведений, развития навыков художественно-
описательного письма. 

    Ключевые слова: язык искусства, живопись, композиция, колорит, 
художественные направления, образ.   

   Abstract: The article analyzes the concept of the formation and development of modern 
artistic language and its artistic expression in postmodern structures of modern fine art based 
on the national worldview and its artistic creativity are based on its analysis from the point of 
view of modern art criticism. Since it is very difficult to study the direction of today's Kazakh 
painting, which reflects elements of classical art and various modern trends, this problem is 
considered a problem of art history. 

    The article presents methods for developing an understanding of the concepts of art, 
painting, composition, color, artistic trends, the use of methods of artistic measurement of works, 
and the development of artistic and descriptive writing skills. 

    Key words: language of art, painting, composition, color, artistic trends, image. 
 
Бүгінгі таңда бейнелеу өнері саласындағы заманауи кескіндеме өнерінің 

құрылымдарында ұлттық дүниетанымдық негіздегі көркем шығармашылықтың 
заманауи көркем тілді қалыптастыруы мен дамуы және оның көркемдік тұрғыдан 
нақышталуы сипаттарын ашып, оны бүгінгі күнгі өнертанушылық көзқараспен 
пайымдауға образ ұғымдырына арналған.  

Көркемдік, мәдени-рухани, әлеуметтік тарихын, тілін, заңдылығын, ерекшелігін 
танып-білуде шығармашылықтың маңызы зор. Бейнелеу өнер шығармаларындағы 
мәдениеттің құрамдас элементінің негізінде айқындап, танып-білу, өнер түрлерінің озық 
үлгілерінде жинақтау, зерделі зерттеу аса маңызы мәселе. Заманауи класикалық 
бейнелеу өнердің, түрлі заманауи ағымдардың элементтері көрініс тапқан бүгінгі қазақ 
кескіндеме өнерінің шығармашылық бағытын зерттеу, өнертанушылық талдауды қажет 
етеді.  

Заманауи кескіндеме өнері осы кезге дейін қалыптасқан өнердің негізі мен 
технологияның, ақпараттың, өнер мен ғылымның және т.б. арасын ажырату қиындық 
тудыратын, интеграцияланған немесе постиндустриялы дүниеден өсіп шықты. Ең 
қызығы, бұл интеграция бүгінгі таңда күшейе түсуде.  

Әрине, заманауи кескіндеме өнерінің қалыптасуы алдымен қазақ дәстүрлі 
өнерімен, оның ұлттық дүниетанымымен және  қоғамдық санамен етене байланысты 
өнерге деген көзқараспен бүгінгі қазақ бейнелеу өнерін қалыптастырды. Заманауи 
үрдістерге келетін болсақ, заманауи өнер өзінің келбетін үнемі өзгертіп отырады. Қатар 
өмір сүретін классикалық ағымдармен қатар, басқа бейнелер басымдылық танытатын, 



 
мәселелер мен жағдайды басқаша түсіндіретін, жаңа өнер ағымдары пайда болып 
отырады.  

Заманауи кескіндеме өнерінің шығармашылық бағыттары мен болашағы шын 
мәнінде оны зерттеушілердің қалай зерделеуіне байланысты болып отыр. Яғни, бүгінгі 
өмір шындығы эстетикалық категориясы айқындала қоймаған заманауи өнерді 
зерттеушілерге оның жауабы мен шешімдерін іздестіруді жүктейді. Сондықтан қазақ 
бейнелеу өнерінің заманауи көркем шығармашылық бағыттарын, ұстанымын, яғни 
постмодернистік стилистикада жұмыс жасайтын суретшілердің шығармашылығына 
ортақ белгілерді айқындау және оларға талдау жасау, өзекті мәселесі болмақ.   

Кескіндемедегі көркемдік ізденістер өнер табиғатының адам санасының 
дамуымен байланысты дамитын үдерістер жүйесімен құрылған және ол қоғамда жүріп 
жатқан жаһандану үдерісінің әлемдік кескіндеме өнерімен етене байланысты 
болғандықтан, дәстүрлі өнердің заманауи бейнелеу өнеріне трансформациялануы, қазақ 
бейнелеу өнерінің ХХ ғасыр мен ХХІ ғасырдың соңғы кезіндегі кескіндеме өнеріне 
салыстырмалы талдаулар жасау арқылы көз жеткізілді. Кескіндеменің негізгі атқаратын 
қызметі – таным ретінде қарастырылады. Көру арқылы (визуалды) қабылданатын 
кескіндеменің негізгі қызметіңе – қоғамдық-әлеуметтік жағдайларды бейнелеу болып 
табылады. 

Өнертанушылардың еңбектеріне сүйене отырып, соңғы кезеңдерде кескіндеме 
өнерінде тақырыптық мазмұндық және көркемдік құрылымы мен көркем тілі жағынан да 
басқа әлем өнеріне ұқсамайтын ұлттық заманауи көркем тілді қалыптастырды деген 
тұжырымға келдік. Бүгінгі күні танымал және жас кескіндемешілердің шығармаларын 
зерттеу арқылы олардың шығармашылығында классикалық дәстүр мен заманауи 
кескіндемелік әдістердің де қатар өмір сүріп жатқаны айқындалды. Дәстүрлі 
классикалық өнер мен дәстүрлі қазақ өнерінің кейбір элементтері жаңа көркемдік 
бағытты қалыптастыруда. Бұл кескіндемеде дәстүрлі әдіс-тәсілдердің сабақтастығы 
сақталатынын және оның жаңаша ырғақта дамитындығын тағы да бір дәлелдей түседі.  

Бүгінгі кескіндеме өнерін заманауи техника мен технологиялармен салыстыра 
зерттей келе, ертеде қалыптасқан кескіндеменің көркем тілі көп өзгеріске ұшырай 
қоймаған, классикалық өнер салған эстетикалық тұжырымдар өзінің дамуын 
жалғастыруда. Дегенмен, эстетиканың екі категориясы да (сұлулық пен ұсқынсыздық) 
кейде қатар келеді.  

Заманауи кескіндеме өнері – жаңаша көзбен көру арқылы (визуалды) қабылдау 
өнері. Заманауи өнер суретшісі қоршаған ортасын объективті қабылдап, оған субъективті 
жауап береді. Заманауи кескіндеме өнері заттың объективті мәнін ашуға ұмтылады. 
Бүгінгі кескіндеме өнерінің табиғаты күрделі, ол интеллектуалды түйсікке негізделе 
құрылады, сондықтан заманауи өнер түсінуді емес түсіндіруді қажет етеді. Бүгінгі ХХІ 
ғасырдың кескіндеме өнері ХХ ғасырдың жетістіктері мен нәтижелерін заманауи 
кескіндеменің көркем тілін, бейнесін құруда қолданады. Заманауи постмодернистік 
кескіндеме әр дәуірдің, кезеңнің қабылдау ерекшелігіне байланысты көркемдік сананың 
дамуымен ерекшеленіп отырады.  

Заманауи өнері – синтезді өнер. Мұнда жанрлар, стильдер араласты. Өнерде өнер, 
өнер емес, өнер, қарсы өнер, дәстүр, неодәстүр деген ұғымдар пайда болды. Осылардың 
барлығы постмодернизм кезеңіндегі көркемдік санамен түсіндірілді. Өнер өзінің 
бастапқы кездегі «жасау» деген этимологиясына қайта оралды. Өнерде қайталаулар 
мен қайталанулар, құжатталулар қатар жүрді. Эстетикалық құндылықтар өзгерді.    

Қазіргі заман кескіндеме өнерінің философиялық негізін түсінуге мүмкіндік береді 
және қазақ кескіндемесінің постмодернистік бағыты ұлттық және әлемдік кескіндеменің 
тәжірибелерімен байланыста дамитындығына көз жеткізеді. Жұмыс барысында қол 
жеткізген нәтижелер өнертану саласының, әсіресе, кескіндеме өнерін тану үшін өте 
пайдалы әрі маңызы зор еңбек. Сондықтан, ол қазақ кескіндемесі тарихын оқытуда 
жоғарғы оқу орындарында өнертанушы және кескіндемеші мамандықтарын оқыту мен 
дайындауда арнайы оқу құралы ретінде көмекші мәліметтер бере алады және заманауи 
кескіндеме өнерінің ерекшеліктері мен бағытын бағдарлауда, теориялық білімін 
кеңейтуге мүмкіндік береді. 
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Өнер үнемі эстетикалық тәжірибені ұсынады. Мұнда көрермен өнер туындысымен 

шынайы сезімдік байланысқа түседі. Оны өнерді көрерменнің қабылдауы деп атайды. 
Яғни өнер туындысы адамға әсер етіп, көркем қабылданады. Өнер суретшінің ақылы мен 
қолынан шыққан дүниелер, ең алдымен ақылға емес, сезімге, кескіндемедегі белгілерге 
емес, бейнеге бағытталады. Әрбір өнердің өзіне тән ерекшелігі, өзіне тән орындалу 
әдісіне байланысты алдына қойған мақсаты болады. Жалпы өнерді біріктіретін оған тән 
ортақ ерекшеліктер бар. Өнердің белгілеріне қатысты өнердің түріне 
классификацияланды. Бұл классификацияларға бөліп қарастыру өнердің мәнін түсінуге 
жақындата түседі.  

Өнерді классификациялаудың ең кең тараған түрі – кеңістіктік және жазықтықтық. 
Кеңістіктік өнерге – сәулет өнерін, мүсінді, кескіндемені жатқызамыз. Өйткені олардың 
пішіні жазықтықта ашыла түседі. Кеңістіктікке музыкалық мимиканы, поэзияны 
жатқызады, өйткені олардың пішіні кеңістікте өмір сүреді. Екі өлшемде өмір сүретін 
кескіндеме. «Кескіндеме жазықтықты-сызықты және ауа перспективасымен, жарық-
көлеңкемен, реңктердің градацияларымен және т.б. толтырып тастайды, яғни терең 
кеңістік иллюзиясын жасау, көзге көрінетін әлемге терезе ашу». Бейнеленетін нұсқаны 
мәңгілік идеяларды, бір сәттік әсерді,  дүниенің көрінісін неғұрлым толық кескіндеменің 
әдіс-тәсілінде, суретшінің шексіз қиялымен, егжейлеп қарап, бейнелеуде кескіндеменің 
мүмкіндігі мол.  

Жаңа кезеңнің кескіндемешілерінің ұстанымы басқаша: олар үрдістерді біріктіріп 
жібереді. Мысалы, импрессионистерде сурет, пішін және реңк категориялары бір-бірімен 
тығыз байланыста, тіпті олар бірге өсіп шыққандай. Түстер қорғашан ортамен 
байланысты суық, ашық немесе қою болады. Түстер біртіндеп араласпаған, белгілі бір 
затпен байланысты, объективті өзгере қоймаған таза, локальды түстерге ауыса 
бастайды. 

Демек, кескіндеменің тарихы – жарық пен түстердің қатынасының өзерістері. 
Реңктердің белсенділігі сызықты күшейте түсті. ХІХ ғасырдың аяғында көзбен көріп 
(визуалды) қабылдаудың өзгеруінен кескіндемеде жаңа бағытты қалыптастырды. 
Адамның көзі объективке жақындай түсті. Бұрынғыдай біртұтас панорамды көрудің 
орнына жақыннан бөлшектеп көру бірінші орынға шықты.  

Өнер ерте кезден-ақ адамның рухани іс-әрекетінің сөзбен айтып жеткізуге 
келмейтін рухани тәжірибесінің нақты сезімдермен айқындалды. Еуропалық деңгейде 
«өнер» эстетика мен ғылымның орталық объектісі ретінде танылған. Бүгінде бізге белгілі, 
өнер тек эстетикамен ғана шектеліп қалмайды. Өнер эстетикалық қызмет қана атқарып 
қойған жоқ, сонымен қатар, оның әсер етуші күшін қоғамда, дінде, саясатта, 
гносеологияда, эстетикада пайдаланды. Эстетика ғылым ретінде өнерге қызығады, 
дегенмен өнердің эстетикадан (көркемділігінен) сырт қызметтері де бар. Сонымен, бұл 
эстетикалық болмыстың шынайылығын білдіреді және адам объективті материалды 
дүниеде өзін рухани шығармашылықпен көрсете алады. Бейнелеу немесе әсем 
дүниелерді жасау, эмоционалды әсерден оянатын сезімдер, ләззат алу, яғни сөзбен 
жеткізе алмайтын (невербализуемого) эстетикалық тәжірибенің көріністері және осының 
негізін – кескіндеме, музыка, сәулет өнері, мүсін, поэзия, әдебиет қарастырылады.  

Сонымен, көркем өнердің негізгі атқаратын қызметі – таным. Көркем 
шығармашылықпен суретші объектісін немесе бейнеленуші дүниені объект-субъект 
қатынасқа түсумен, оның мәнін ұғынуға, тануға ұмтылады. Өнер – адамның қолынан 
жасалып шыққан өзіне тән нысан (объект). Оған материалдылық та, руханилық та тән. 
Қазақтың ұлы ақыны Абай да өнерді «жан азығы» мен «тән азығы» - деп, «Тән азығы 
тіршілікке қажетті бұйымдар, яғни екінші сөзбен айтқанда материалдық мәдениет. Ал 
жан азығы дегеніміз – көркемөнер. Бұл табиғаттың бойындағы күш қуатты адамның 
қажетіне сәйкестендіріп, қолмен немесе тіл арқылы көріктендіріп жіберу», деген ойлары 



 
өнердің материалдық және руханилық дегеніне толық саяды.  

Өнер философиясында шынайы дүниені көзбен көріп қабылдау арқылы 
(визуалды) ұғыну – өнердің әдісі деп айқындайды. Шындық дүниені ұғынудың басқа да 
жолдары бар, дегенмен визуалды сезімдік қабылдау дүние жайында мәңгілік сауал. 
Суретші – бұл визуалды қабылданғандарды материалға айналдыруға қабілетті, 
қарапайым адам. Суретшінің бірінші әрекеті – қабылдау, екіншісі – бейнелеу. Бұлардың 
екеуі де тәжірибеде бірінен-бірі ажырамайды: суретші не қабылдаса соны бейнелейді 
және ол нені бейнелесе соны қабылдайды.  

Бүгінгі заманауи кескіндеме өнерінің шығармашылық бағыты жайында айту қиын, 
өйткені оның дамуы әлі күнге жалғасуда. «Заманауи өнер» заман талабының 
сұраныстарына жауап бере алатын жаңаша өнер. «Заманауи» (грек тілінен, орта 
ғасырлық латын тілінен аударғанда «syn-chrоnuc – «со своим временем») – өз заманының 
мазмұнын бейнелейтін өнер. «Заманауи өнер» анықтамасы тарихтың әртүрлі 
кезеңдерінде әртүрлі мағына береді. Қазақ кәсіби бейнелеу өнерінің даму барысында, 
яғни ХХ ғасырдың басында ескінің қалдығы саналған «дәстүрлі өнер» бүгінгі күні өз 
көкейкестілігін жоғалтқан жоқ. Бүгінгі ХХІ ғасырда көне өнердің көркем құндылығы асып, 
оған тарихи-теориялық зерттеулер мен талдаулар артып келеді. Қазақ өнері ұлттық және 
әлем өнерінен өз тәжірибелерін жинақтағандықтан, біз қазақ кәсіби өнерінің бағытын 
анықтауда Еуропалық көркемөнер мектептердің тарихына тоқталмастан өте алмаймыз.  

XVIII-XIX ғасырлардың аралығындағы романтиктер классицизмді ретроспективті 
деп санаған, ал Романтизм бағыты болса барлық кезде де заманауи болып қалады. Өнер 
тарихының қай кезеңінде болса да, өнердің сол заманғы көркем бағытының айтары 
таусылатын, ал одан кейінгі жаңа келесі бір бағыттың бәрінен жоғары салтанат құратын 
кездері болады. ХХ ғасырда авангардистердің, модернистердің, неоклассицистердің, 
конструктивистердің шығармашылығы нағыз «заманауи өнер» болып саналды.  

«Заманауидың» анықтамасының екі жақтылығы, өнердің кез келген түрі көркемдік 
сапасымен қатар жаңашылдығымен де айқындалды. Ал көркем бейне болса – ол үнемі 
жаңалық ашу. Сонымен қатар ол көркем ойлау тарихи. Суретші өзі өмір сүріп жатқан 
заманында ғана өмір сүрмейді, ол көкейкесті мәселелерді айқындай, тарихтың 
кеңістігінде еркін қозғала алады. Ол үшін антикалық та, орта ғасыр да, барлық көркем 
бағыттар, ағымдар мен мектептер бірдей. Көркем ойдың тұтас және жекелеген тарихи 
кезеңді қамтуы мен жаңаша композиция ойластыруы көркем шығармашылықтың негізгі 
ерекшелігі. Кез – келген тарихи кезеңнің көркем бағытында орындалған нағыз 
көркемөнер шығарма туындысы белгілі бір уақытқа бағынбайды және ол қай кезде де өз 
көкейкестілігі бар болып қалмақ.  

Дегенмен, өнерді белгілі бір тарихи уақыттың қашықтығынан көру, оның 
ерекшелігінен хабар береді. Тарихи кезеңнің заман талабына сай өнердің мазмұны мен 
пішінінің өзгеруі, оның көркем тілінің де бірінен-біреуінің басымырақ болғандығын 
аңғарамыз: мистикалыққа бағынатын орта ғасырлық иконалар Қайта Өркендеу дәуірінде 
бейнелеу өнеріндегі перспектива заңдылығының ашылуымен табиғат аясында 
үйлесімділік тапса, барокко кезеңінде фигуралар неғұрлым динамикалы бола түсті, адам 
бейнесі неғұрлым бірінші планға шыққан сайын оның ішкі құпиясы жарияланып, тіпті оған 
қызығушылық та әлсірей түсті. Классикалық өнердің соңы деп аталатын ХХ ғасырдың 
басы жаңа заманауи өнердің бастауы еді. Өнер теориясын зерттеушілер бойынша, өнер 
екі бағытта ғана дамиды - классикалық және жаңа заманауи өнер. Бүгінгі күні бейнелеу 
өнерінің даму тарихын  шартты түрде үлкен ХХ ғасырға дейін және одан кейінгі кезең деп 
те қарастыруға болады.  

Заманауи өнерге баға беру, оның бағытын бағамдау қиыншылықтар тудырады. 
Олай дейтін себебіміз, бүгінгі болып жатқан оқиғаларға бүгінгі көзқараспен баға беру мен 
зерттеулерде шатасуларға тап болады, ол сол заманды терең білмегендіктен. Осыған 
орай былай деген сөз бар: «Барлық нәрсенің төрешісі уақыт». Уақыт – тарихқа алыстан 
бақылап, байыпты баға берушi. Кіштентай фрагменттерді қосып, тарихты жазу. ХХ 
ғасырға дейін қол өнерінде қолдау тапқан көркем шығармашылық кәсіби өнерге ауысты. 
Өнер тарихынан білетініміз көркем бағыттардың өзгеруі қоршаған ортадағы жүріп жатқан 
түрлі үрдістердің әсерінен болып жатады.  
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Демек, Батыс Еуропалық мектептердің көркем бағыттарының өзгеріп отыру 

үрдістерін саралай келе, ХХ ғасырда өнердің нысаны қоршаған табиғатқа суретшінің 
субъективті көзқарасынан, заттың объективті мәні зор рөл ойнады. 

ХХ ғасырдың басында қалыптасқан қазақ кәсіби бейнелеу өнері біз жоғарыда 
қысқаша тоқталып өткен бағыттарды әлемдік көркемөнердің тәжірибесінен үйренді. 
Суретшілер өздерін әлем мәдениетінің мұрагеріміз деп білді, өз замандастарының 
нәтижелерін меңгеріп, импрессионистердің, постимпрессионистердің тәжірибелерін өз 
шығармашылықтарында қолданды. Олар кубизмнің және басқа да ХХ ғасырдың 
француз мектептерінің тәжірибелерінен өтті. 

Еуропада көркемөнердегі құндылықтардың ауысу кезеңі жүріп жатқан ХХ 
ғасырдың басында қазақ бейнелеу өнері қалыптасу деңгейінде еді.  

Ресейлік абстрактілі өнер мен пролетарлық культ қазақ бейнелеу өнері 
мектептерін қалыптастыруға әсерін тигізді. Дәстүр сабақтастығы сақталған қазақ түсінігі 
ХХ ғасыр кескіндеме өнерінде ұлттық дүниетанымдық түсініктер мен көркем 
қабылдауды сонылық қолтаңбада дамытты. Қазақ бейнелеу өнерінің басында тұрған 
Ә.Қастеев шығармашылығының ерекшелігі – ұлттық құндылықтарды паш етуінде.  

Ә.Қастеев шығармашылығындағы примитивизм қазақ халқының көшпелілік 
дүниетанымынан қалыптасқан қоршаған ортаны қабылдау ерекшелігі – шексіздік. 
Суретші шығармашылығының өн бойын алып жатқан тағы да бір ерекшелік – ұлттық 
тақырыптар мен сюжеттер, түстер.  

Примитивизм бейнелеу өнерінің кәсібилігіне өтудің қарсаңы, сонымен қатар ол 
ұлттық көркем мектептің бастауы. Примитивист суретші – көркем бағыттың басында 
тұрған шырағы. Табиғатпен етене араластығынан алшақтай қоймаған, салт-дәстүр 
сабақтастық жалғасы үзілмеген, қаймағы бұзылмаған рухани бастаулар Ә.Қастеев 
шығармашылығының тақырыптық, көркем бейнелік қолтаңбасын қалыптастырды. Өз 
заманының заманауи суретшісі болашақ қазақ бейнелеу өнерінің бағытын бағдарлап 
берді. Кескіндеме (живопись) шығармаларындағы ұлттық түрді ең алдымен, 
суретшілердің тақырып таңдауынан, шығармаға өзек болатын материалды іріктеу 
барысынан байқауға болады. Демек, ХХ ғасырдың басында қазақ кескіндеме өнері осы 
кезге дейін қалыптасқан көркем мектептердің кескіндемелік жазу әдістерін пайдалана 
отырып, көркем көріністер мен суретші қиялындағы мотивтерін сонылық қолтаңбамен 
кескіндеп беретін ұлттық көркем тілді қалыптастыра білді. Жалпы әлемдік көркемөнерлік 
тәжірибелерге ұқсас қазақ кескіндеме өнері де ұлттық дүниетанымдық түсініктерді 
негізге ала отырып, ұлттық тақырып пен реңді қалыптастырды. Ә.Қастеевтің 
кескіндемелік шығармашылығындағы дүниенің көрінісі сан ғасырлар бойы қалыптасқан 
ұлттық көркем қабылдаудан алшақ кетпестен, осы кезеңнің заманауи кескіндеме өнері 
халықтың бай қазынасын осы заманның көркем тілінде өрбітті. Ә.Қастеев қазақ 
бейнелеу өнерінің көркемдік бейне ерекшеліктерін бойына сіңірген – кескіндемеші. Ол 
қазақ кескіндеме өнерінің болашағын айқындап, ұлттық көркем ойлау мен қабылдау 
ерекшеліктері арқылы қазақ кескіндеме өнеріне жол ашты.  

Жалпы шебердің туындыларының ауқымдылығы мен шығармашылық ой 
ағымының кеңдігіне байланысты еліміздегі өнертанушы ғалымдар мен зерттеушілер 
арасында бүгінгі күнге дейін жалғасын тапқан танымдық дискурс алаңы қалыптасқаны 
белгілі.  

Белгілі өнертанушы Р.Ерғалиеваның айтуынша: Ә.Қастеев шығармаларының 
өзіндік ерекше қасиеттерінің айқындалуы, тұтастай алғанда, бүкіл келер шақтағы қазақ 
бейнелеу өнерінің негізгі пішінін қалыптастыру сапасын анықтайды.  

Демек, табиғат өнердің ең алғашқы мүмкіндігі. Кескіндемеде шынайы дүниенің 
көріністері бейнелегендіктен, ол бір мезетте шынайы да, идеалды да бола алады.  

Көркем өнердегі бейненің шығу көзі болып танылатын қоршаған дүние, көркем 
өнердегі көріністерді танып білу, өнер мен шындықтың ара-қатынастарының ерекшелілігі 
т.б. Осы үдерістің іргелі мәселесі болып табылады. Дегенмен, көркем бейнені жасау 
шындықтың көшірмесін құрастыру да, қайталау да емес екені түсінікті жайт. «Кескіндеме 



 
– өнердің нағыз идеалды пішіні». Кескіндеме өнерінің бейнелеу өнерінің басқа түрлерінен 
ерекшелігі ол бейнеленген жазық бетте ая мен пішін болуында. Кескіндемедегі шарықтау 
шегі осы ая мен пішіннің тоғысуы. «Сондықтан, бейненің мәнін ашу үдерісі өте күрделі, 
мәселен, бейненің сәл ғана «рекомбинациялануы» заттар әлемінің көркем 
шығармашылықтағы рәміздік үрдісін (символикасын) өзгертіп жіберуі мүмкін. Бейнелеу 
өнеріндегі монтаждаудың элементарлы әдісі мен кереғарлықты пайдалану бізге белгілі 
дүниені көркемдік таным бойынша танымастай етіп өзгертеді. Осындай шынайылық 
көркем өнер туындыларымен сай келмей қалуы да мүмкін».  

Мәселен, көркем бейненің ең түпкі прототипі табиғат болып табылады. Сондықтан 
оның көркемдік пішіні белгілі бір ортақ рәміздермен беріледі. Ортақ рәміздер мен 
бейнелердің қалыптасуын көптеген мәдениеттанушылар ұлттар мен ұлыстардың 
тұтастанған байырғы дәуіріндегі ортақ дүниетанымнан туындайды деп байыптайды. Яғни 
абсолютта берілгендер алғашқы бейне, ал өнерде абсолют, қайталауларда берілгендер. 
Көркем бейненің ең алғашқы көшірмесі табиғат болып табылатын болса, оның 
қайталанулары суретшінің ұжымдық сана мен жеке сана деңгейінде қабылдау 
ерекшелігіне қатысты, оның жеке қолтаңбасы қалыптасады. Демек, көркем бейне – 
көркем ойлау формасы. 

Көркем бейне – барлық өнер түрлерінде қолданылатын бейне, шындықты танудың 
ғылыми парадигмаға бағына бермейтін ерекше бір тәсілі».  

Көзбен көру (визуалды) қабылданған көркем бейнені өнердің тәсілдерімен 
шынайы дүниенің әсерін адам көз алдына елестетеді немесе адам өз тәжірибесінде 
шындықты қалай қабылдайтын болса, сол қалыпта немесе ерекше «өнердің» тілінде, 
біздің қабылдауымызда біз көргеннен өзгерек көрінеді. Бірінші жағдайда шынайы 
бейнелер болса, екіншісінде, көркем бейнелер сезімдік келбетте абстрактіленген өнер: 
сәулет өнері, қолөнері. Мұндағы өнердің көрінісінде екі бейнелеу өнерінің кеңістіктік 
өлшемі өзгеше. Шынайы бейнелеп көрсетуде сызықтық перспектива басымдылық 
танытса, екіншісінде ұлттық көркем  қабылдау ерекшелігімен тығыз байланысты.   

Заманауи кескіндеме өнері – жаңаша көзбен көру (визуалды) қабылдау өнері. 
Заманауи өнер суретшіні қоршаған ортасын объективті қабылдап, оған субъективті 
жауап беру. Заманауи бейнелеу өнері заттың объективті мәнін ашуға ұмтылады. Бүгінгі 
кескіндеме өнерінің табиғаты күрделі, ол интеллектуалды түйсікке негізделе құрылады, 
сондықтан заманауи өнер түсінуді емес түсіндіруді қажет етеді. Бүгінгі ХХІ ғасырдың 
кескіндеме өнері ХХ ғасырдың жетістіктері мен нәтижелерін заманауи кескіндеменің 
көркем тілін, бейнесін құруда қолданады. Заманауи өнер әр дәуірдің кезеңінің қабылдау 
ерекшелігіне көркем сананың дамуына байланысты ерекшеленіп отырады.  

Қорытындылай келе, заманауи өнерінде жаңа үрдістер мен бағыттар пайда 
болады. Заманауи сыншылардың ойынша, жаңа академизм қалыптасқан дәстүр мен 
таптаурындарға қарсыклассикалық өнердің қайта жаңғыруын өзінің мақсаты деп біледі. 
Дегенмен, бұл бағытты жақтаушылар ескірген дәстүрлерге қайта оралуды көксемейді, 
оларды жаңа техниканың жетістіктерімен органикалы біріктіру. Жаңа пайда болған 
бағыттардың да, алдыңғы кезеңдердегі бағыттар немесе стильдерге ұқсас толыққанды 
теориялық негіздемелері бар.  

Еуропада туылған модернизм Ресей, содан қазақ суретшілерінің 
шығармаларында көрініс тапты. Кескіндеменің тілі қоғамдағы болып жатқан оқиғалар 
мен құбылыстарға жауап беретін қызметі болғандықтан, уақыттың мәселелерімен 
өзгеріп тұруы да қажет.  

Сонымен, кеңестік канондардан бас тарпастан, ұлттық көркем құндылықтарға 
оралу, еуропалық көркем тәжірибелердің әдіс-тәсілдерін өздерінің жаңаша көркем 
ізденістерінде пайдалану, жиырмасыншы ғасырдың алпысыншы-жетпісінші жылдарына 
тән құбылыс. Бұл кезеңде сонымен кәсіби бейнелеу өнерінің классикалық тілі мен 
жаңадәстүршілдік, яғни негізі ұлттық көркем қабылдауда жатқан ұлттық дүниетаным мен 
түсінік және осы критерийді негізге алған көркем тіл. 

Заманауи постмодернизистік өнер саяси-әлеуметтік жағдайларды бенеледі. 
Постмодернистік өнер жаңа бейненің жүйесін жасау үшін, авангарттың біртектілігінен, 
догмаларднан босану мақсатында,   өткен заманның фрагменттеріне сілтемелер 
жасайды.  
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Заманауи кескіндеме өнері – бұл реалистер ойлағандай, шынайы дүниенің 
көшірмесі емес. Бұл жарық пен түстерді алатын, тек шындықты бейнелейтін, 
гиперреализм де емес. Бұл фантастикалы да, сюрреалистік дүниелер де емес.  

Заманауи кескіндеме өнері – бұл импрессионистердегідей жан сезімін баурап 
алатын, қандай да бір көңілді бейнелеу де емес, консептуалистердегідей ой мен 
идеяларды бейнелеу де емес. Бұл жай өз әлемі. Бір жерден көрген әлем де емес, бұл 
алдымен жасау керек дүние. Демек, алдымен жасау керек, содан кейін барып қарап, иә 
бұл менің әлемім дейтіндей.   

Заманауи өнерге, оның пайда болу алғы шарттарына, тұжырымдары мен мен 
көркем тәжірибелеріне талдау жасау арқылы, заманауи өнер өткен кезеңнің өнерлерінің 
әдіс-тәсілдерін өздеріне сіңіре отырып, күнделікті талғамға, бұқаралық қоғамға 
бағытталған, жаңаша қолтаңба ізденістері және дәстүрлі көркем пішіндерге бағыт алу 
деп қорытындылаймыз.   
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ОПТИКАЛЫҚ ЭФФЕКТІЛЕРДІ ҚОЛДАНУДЫҢ ӘРТҮРЛІЛІГІ ЖӘНЕ ОЛАРДЫҢ 

ДИЗАЙН МЕН ӨНЕРГЕ ӘСЕРІ 
Аңдатпа 
Мақала «op art» (оптикалық өнер) стилін, оның шығу тегін, эволюциясын және 

дизайнның әртүрлі салаларына, соның ішінде қабылдау психологиясы мен интерьер 
дизайнына әсерін талдауға арналған. Жұмыста ХХ ғасырдың ортасында пайда болғаннан 
бастап қазіргі күйге дейінгі оп-өнердің қалыптасуының негізгі кезеңдері, сондай-ақ 
геометриялық пішіндер мен қарама-қарсы түс шешімдері арқылы оптикалық 
иллюзиялар жасау сияқты осы стильдің негізгі принциптері қарастырылады. Art op-тің 
көрерменнің психикасына әсерін, оның кеңістік пен объектілерді қабылдауды 
манипуляциялау қабілетін зерттеуге ерекше назар аударылады. 

Сонымен қатар, көрнекі иллюзияларды пайдалану бірегей және динамикалық 
кеңістіктер жасауға көмектесетін интерьер дизайнындағы «op art»рөлі зерттеледі. 
Мақала оп арттың заманауи дизайн үшін маңыздылығын, оның тұрғын үй 
интерьерлерінен бастап коммерциялық кеңістіктерге дейінгі әртүрлі салаларға 
бейімделуін көрсетеді. 

Кілт сөздер: Оп арт, оп арт тарихы, оптикалық иллюзиялар, қабылдау 
психологиясы, интерьер дизайны, оп арт әсері, геометриялық пішіндер, түс 
контрасттары, көрнекіліктер.  

Annotation. The article is devoted to the analysis of the op art (optical art) style, its origin, 
evolution and influence on various areas of design, including the psychology of perception and 
interior design. The work examines the main stages of the formation of Op-Art from its 
emergence in the middle of the twentieth century to the current state, as well as the basic 
principles of this style, such as creating optical illusions through geometric shapes and 
contrasting color solutions. Particular attention is paid to the study of the influence of Art op on 
the psyche of the viewer, his ability to manipulate the perception of space and objects. 

In addition, the role of op art in interior design is explored, where the use of visual illusions 
helps to create unique and dynamic spaces. The article highlights the importance of Op Art for 
modern design, its adaptation to a wide variety of industries, from residential interiors to 
commercial spaces. 

Key words: Op Art, History of Op art, optical illusions, psychology of perception, interior 
design, Op Art effect, geometric shapes, color contrasts, visuals. 

 
Кіріспе.Оп-арт, немесе оптикалық өнер, ХХ ғасырдың ортасында пайда болған 

және көркем өнерде революциялық қадам болған бағыт. Бұл стиль қозғалыс пен 
тереңдік иллюзияларына негізделген, геометриялық пішіндер, контрастты түстер және 
визуалды иллюзияларды қолданып, көрерменде жыпылықтау және динамика сезімін 
тудырады. Дәстүрлі стильдерден айырмашылығы, оп-арт шынайылықты бейнелеуге 
емес, оны пішін мен түс арқылы қабылдауға бағытталған. Нәтижесінде көрермендер бұл 
үдерістің қатысушыларына айналып, оптикалық иллюзиялар әлеміне еніп, ерекше 
визуалды тәжірибе алады.Бұл стиль жайлы әлемнің танымал суретшілерінің өзіндік 
ойлары болды. Мәселен, Оп арт стилінің пионері Виктор Варазели өнер тек байларға, 
«жоғарғы» қоғамға ғана арналған деген оймен мүлдем келіспейтін[1]. Сондықтанда оның 
туындылары адамның қалтасынан емес, жүрегінен орын алу мақсатында орындалған. 
Ал, Оп арт стилі «жоғарғы» және «төмен» қоғамдарды біріктіріп, бір деңгейде, 
таңғалдыра адам жүрегінен орын ала алатын бірден бір стиль.  

Бұл дегеніміз оптикалық иллюзияға кез-келген адам тамсанатыны анық деген сөз. 
Егер, Виктор Варазели Оп арт бәріне бірдей деген болса, Фрэнк Стелла «Сіз көріп тұрған 

mailto:beristen@mail.ru


 

108 
 

нәрсе –сол нәрсе» деп айттыжәне бұл оның танымал дәйексөзі. Бұл сөздер минимализм 
мен абстрактты өнерге деген оның көзқарасын көрсетеді.Онда жасырын мағына емес, 
визуалды тәжірибе маңызды. Стелла бұл фразаны алғаш рет 1964 жылы айтқан, және 
ол минималистік өнерге арналған мәтіндер жинағына енген. Ол өз туындыларының мәні 
тек олардың пішіні мен қабылдауында деп атап өткен, ал олардың түсіндірмелер мен 
символизмді іздеуді қажет етпейтінін көрсеткен.Бұл дәйексөз сол кезеңдегі 
минималистік және абстрактты суретшілердің өзіндік манифестіне айналды. Олар 
өнердің өзіндік жеткіліктілігін, яғни қосымша түсіндірмелерді қажет етпейтіндігін 
қолдады.Сонымен қатар, танымал Оп артист суретші Ричард Анушкевич, “Оп-арт – бұл 
тек көзге арналған өнер емес, бұл – ақылға арналған өнер[2]. Ол бізді әлемге жаңа 
көзқараспен қарауға итермелейді.”Анушкевич оп-арттың әсері тек визуалды емес, 
когнитивті реакция екенін және көрерменді тартатынын атап өтті.Ол өз өнерінің мақсаты 
– қабылдауды зерттеу және түс пен пішіннің көрерменге қалай әсер ететінін тереңірек 
түсіну екенін бірнеше рет айтқан. Оның шығармаларына арналған сұхбаттар мен 
мақалаларда ол визуалды өнердің көрерменнің психологиялық қабылдауына әсер етіп, 
эмоциялық және когнитивтік реакциялар тудыратынын атап өткен.Оп-арт (оптикалық 
өнер) ХХ ғасырдың ортасында дербес бағыт ретінде пайда болды, сол кезде суретшілер 
оптикалық иллюзиялар мен қабылдаудың мүмкіндіктерін зерттей бастады. Бұл стильдің 
негіздері Баухаус және конструктивизм сияқты түрлі модернистік қозғалыстардан 
алынған, олар пішінмен, сызықтармен және түспен тәжірибе жасаудың іргетасын 
қалады. 

Әдебиеттерге шолу.Баухаус мектебі 1919 жылы Германияда құрылған және оның 
басты мақсаты – өнерді технологиямен үйлестіру болды. Баухаус суретшілері мен 
дизайнерлері әр адамға түсінікті бола алатын қарапайым және әмбебап формаларды 
жасауға ұмтылды. Олар минимализмге, геометрияға және функционалдылыққа мән 
беріп, өнерді индустрияның бір бөлігі ретінде қабылдауға тырысты. Мысалы, Баухаустың 
маңызды өкілдерінің бірі Йозеф Альберс болды, ол түс пен пішіннің әсерлерін зерттеп, 
“Interaction of Color” кітабын жазды, онда түстердің өзара байланысы туралы айтылады[3]. 
Альберстің бұл зерттеулері оп-арттың дамуына айтарлықтай әсер етті, себебі оп-арт та 
дәлдікке және анықтыққа ұмтылды.Конструктивизм, 1920 жылдары Кеңес Одағында 
пайда болған бұл қозғалыс, оп-артқа өзіндік үлес қосты. Конструктивистер геометриялық 
формаларға, қатаң композицияға және ырғақтық әсерлер жасау үшін түстерді қолдануға 
ерекше мән берді. Александр Родченко мен Владимир Татлин секілді 
конструктивистердің шығармашылығы қатаң құрылымдар мен симметриялы 
композицияларды қолдану арқылы көрерменнің назарын аударуды көздеді[4]. Оп-арт 
суретшілері қарапайым пішіндер мен ашық контрастты түстерді пайдалана отырып, 
қозғалыс пен тереңдік иллюзияларын жасай бастады. Бұл тәсілдер, мысалы, Ричард 
Анушкевичтің жұмыстарында айқын көрініс тапты, ол түстердің көрермен қабылдауына 
қалай әсер ететінін зерттеді.Психология саласындағы қабылдау теорияларының дамуы 
да оп-арттың дамуына үлкен әсер етті. Американдық өнертанушы Уильям Сегал “Art in 
America” журналындағы мақаласында оп-арттың визуалды тәжірибені зерттеу арқылы 
көрермен мен өнердің байланысын жаңа деңгейге көтергенін жазды[5]. Көрерменді 
суретке белсенді қатысушы ету идеясын оп-арттағы басты ерекшелік ретінде атап 
өтті.Осылайша, Баухаус пен конструктивизмнің идеялары, сондай-ақ қабылдау 
психологиясының жаңа зерттеулері бірігіп, 1960 жылдары оп-артты танымал етті. Бұл 
өнер көрерменді белсенді қатысуға тартып, оны визуалды иллюзиялар әлеміне батырып, 
сол арқылы қабылдау қабілетінің шексіз мүмкіндіктерін ашуға көмектеседі.Оп-арттың 
негізгі ерекшеліктері оның визуалды әсер ету қабілетімен тығыз байланысты. Бұл бағыт 
геометриялық формалар, контрастты түстер және қозғалыс пен тереңдік иллюзияларын 
пайдалану арқылы көрермен қабылдауын өзгертуді мақсат етеді. Осындай тәсілдер 
арқылы оп-артты жиі “оптикалық иллюзиялар өнері” деп атайды. Мысалы, “Art in America” 
журналы оп-арт туралы былай деп жазады:“Оп-арт көрерменді белсенді қабылдаушыға 
айналдырады, өйткені сурет оның назарын қозғау, тереңдік және өзгеру сезімі арқылы 
өзіне тартады[5]. 



 
 
 
Оп-арттың басты ерекшеліктерінің бірі – геометриялық формалардың 

қайталанатын құрылымдарын қолдану арқылы қозғалыс иллюзиясын жасау. Қарапайым 
сызықтар мен фигуралардың қайталануы бейнеде күрделі динамика тудырып, суретке 
қатаңдық пен дәлдік береді. Бұл тәсіл көру процесін өзгертуді көздейді.Оп-артта 
түстердің контрастын батыл пайдалану маңызды рөл атқарады. Қарама-қарсы түстердің 
ерекше үйлесімі көрерменнің түсті қабылдауын күшейтіп, көру процесін өзгеше 
тәжірибеге айналдырады. Осындай түстік контрасттар жарық пен түстің өзгеруін 
сезіндіреді және көрерменге ерекше әсер қалдырады.  

Нәтижелер. Оп-арт картиналары көбінесе көрерменге қозғалыс және тереңдік 
сезімін беретін иллюзияларды қолданады. Бұл стиль статикалық бейнелерде қозғалыс 
пен көлемнің әсерін жасай отырып, көрерменнің көру қабілетіне әсер етеді. Осылайша, 
статикалық бейнеде қозғалыс пен көлемді көру мүмкіндігі интерактивті байланыс 
тудырады.Оп-арт ХХ ғасырдың ортасында пайда бола отырып, қазіргі өнер мен 
дизайнның әртүрлі салаларына айтарлықтай әсер етті. Оның қозғалыс, тереңдік және 
иллюзия құбылыстарын пайдалану тәсілдері тек бейнелеу өнерінде ғана емес, сонымен 
қатар сәнде, графикалық дизайнда және архитектурада кеңінен қолданылды. Бұл бағыт 
көрерменнің қабылдауына белсенді әсер етуге бағытталған, және оның әсерін көптеген 
салаларда көруге болады. 

Оп-арттың сәнге әсері әсіресе 1960 жылдары байқалды, сол кезде көптеген 
дизайнерлер қарапайым геометриялық үлгілер мен күрделі иллюзияларға назар аудара 
бастады. 1965 жылы Ив Сен-Лоран әйгілі француз суретшісі Виктор Вазарелидің 
геометриялық үлгілерін қолдана отырып, оп-арт стиліндегі көйлектерді ұсынды. Бұл 
стиль сәнге динамика, оптикалық иллюзия элементтерін әкеліп, киім үлгілерін көрнекі 
қабылдау арқылы әртүрлі сезімдерге бөлейтін болды[1]. Оп-арт графикалық дизайнға 
айтарлықтай ықпал етті. Оның динамикалық және әсерлі формалары жарнамаларда, 
логотиптерде және өнімнің танымалдылығын арттыруда қолданыла бастады. 
Жарнамалық плакаттарда және логотиптерде қолданылған оп-арттың ерекшеліктері 
көзге түсіп, көрерменнің назарын өзіне аударуға мүмкіндік берді. Сонымен қатар, оп-
арттың белгілі графикалық дизайнда пайдалану тәсілдерін белгілі авторлар сипаттады. 
Мысалы, оп-арттың элементтері Мильтон Глейзердің жұмысында және сол кездегі поп-
арт пен графикалық жарнамада көрініс тапты, бұл оған ерекшелік және өзіндік айқындық 
берді[6]. Архитектурада оп-арттың әсері құрылыс пен кеңістік дизайнында байқалды. 
Әсіресе, қасбеттерде және ішкі кеңістіктерде оп-арттың геометриялық және визуалды 
динамикасы қолданылып, әртүрлі оптикалық әсерлер жасауға мүмкіндік туды. Мұндай 
тәсілдер кеңістікті үлкен етіп көрсетуге немесе ғимараттың белгілі бір бөлігін 
ерекшелеуге көмектесті. Қазіргі заманғы көптеген ғимараттар мен ішкі интерьерлерде 
оп-арттың элементтері байқалады, мысалы, түс пен сызықтардың көмегімен кеңістікке 
ерекше тереңдік беретін қасбеттерді көруге болады. 

Талқылау. Қазіргі өнерде оп-арт идеялары кең таралған. Әртістер мен 
дизайнерлер көрерменнің көру қабілетін өзгерту және белсенді сезім тудыру үшін оп-арт 
элементтерін өз шығармашылығында пайдаланады. Бұл тәсілдер қазіргі замандағы арт-
объектілерде, инсталляцияларда және заманауи мультимедиа көрмелерінде жиі 
кездеседі.Оп-арт бағытында жұмыс істеген танымал суретшілердің еңбектері көркемдік 
жаңашылдығымен және көрерменге әсер ету тәсілдерімен ерекшеленеді. Бриджит 
Райли, Виктор Вазарели және басқа да көрнекті өкілдер өздерінің көркемдік 
тәжірибелері арқылы оп-артты дамытып, оны тек өнер саласында ғана емес, 
көрерменнің қабылдауын өзгертудің құралы ретінде де қолданды. Бриджит Райли оп-
арттың негізін қалаушылардың бірі ретінде танымал. Оның еңбектерінде қарапайым 
геометриялық формалар, сызықтар мен қарама-қарсы түстерді пайдалану арқылы 
күрделі қозғалыс иллюзиялары жасалады. Райлидің ең танымал жұмыстарының бірі – 
1961 жылы жасалған “Movement in Squares” (“Шаршылардағы қозғалыс”) туындысы.  
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Бұл жұмыс бір қарағанда статикалық көрінгенімен, сызықтардың орналасуы мен 
тығыздығы көрерменде қозғалыс сезімін тудырады. Райлидің өзі көрерменнің 
қабылдауын өзгертетін әсерлі иллюзиялар жасау үшін геометриялық формалар мен 
қарапайым пішіндерді шебер қолданды[7]. 

“Movement in squares”1961 
Виктор Вазарели – оп-арттың негізін қалаушылардың тағы бірі және бұл бағыттағы 

ең танымал суретшілердің бірі. Оның жұмыстарында қарама-қарсы түстер мен 
геометриялық формалар арқылы жасалған иллюзиялар жиі қолданылады. Мысалы, 
оның “Zebra” (1938) жұмысында сызықтардың динамикасы арқылы қозғалыс және көлем 
иллюзиясы жасалады, бұл оп-арттың алғашқы кезеңдеріндегі ерекше жұмыстардың бірі 
болып саналады. Вазарелидің басқа да жұмыстарында көпқабатты композиция, түрлі 
түсті элементтер және сызықтардың қайталануы арқылы көру сезімін өзгертуге 
тырысады. Оның стилі тек көркемдік қана емес, сонымен бірге кеңістікті өзгеше 
қабылдауды көздеген. 

“Zebra” 1938 
 
Венесуэлалық суретші Карлос Круз-Диес түстер мен жарықтың өзара әрекетін 

зерттеді. Оның жұмыстарында жарық, кеңістік және қозғалыс иллюзиясы ерекше рөл 
атқарады. Мысалы, оның “Physichromie” (“Физихромия”) сериясы түрлі-түсті жолақтар 
мен панельдерді пайдалана отырып, кеңістікті және түсті өзгерту арқылы көрерменнің 
қабылдауын өзгертеді. Круз-Диес түрлі-түсті элементтерді кеңістікте орналастыру 
арқылы көрерменнің қозғалысына сәйкес өзгеретін визуалды әсер жасайды. 



 

“Physichromie” 1879 
Оп-арт өкілдерінің бірі Иоанн Андриано (Jesús Rafael Soto) кеңістіктік және 

оптикалық иллюзияларды зерттеген. Оның ең танымал жұмыстарының бірі — “Penetrable” 
(“Өткізгіш”) инсталляциясы, онда көрерменді тікелей өзара әрекетке шақырады. Бұл 
инсталляцияда түрлі сызықтар мен пішіндер кеңістікке орналастырылған, ал 
көрермендер оған кіріп, өздері де өнер объектісіне айналады. Андриано көрерменді 
жұмысқа белсенді қатысуға итермелеп, оп-артты кеңістік пен қозғалыс түсінігіне жаңаша 
көзқарас ретінде көрсетеді. 

“Penetrable” 1982 
Джулиан Станчак — оп-артқа үлес қосқан тағы бір танымал суретші, оның 

шығармашылығы түстердің және формалардың ықпалын зерттеуге бағытталған. Оның 
“Dual Glare” (“Қос сәуле”) және “Provocative Vibrations” (“Провокациялық дірілдер”) секілді 
жұмыстарында бір-біріне қарама-қарсы түстер мен динамикалық құрылымдар 
қолданылады, бұл қозғалыс пен тереңдік иллюзияларын туғызады. Станчактың әдісі 
психологиялық тұрғыдан қабылдауға әсер етуді мақсат еткен. 

“Dual Glare” 1970  
“Provocative Vibrations” 2011 

 
Қорытынды. Оп-арт суретшілерінің әрқайсысы көрерменнің көру және қабылдау 

қабілетін зерттей отырып, жаңа тәсілдер мен техникаларды дамытты. Бриджит Райли 
мен Виктор Вазарелидің шығармалары визуалды өнердің дамуына елеулі ықпал етіп, 
көптеген суретшілер мен дизайнерлерге шабыт бергеніне көзіміз жетіп отыр.  
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Олар оптикалық әсерлерді пайдалана отырып, иллюзиялар жасап, көрермендерді 
тек өнер туындысын қабылдаушы емес, оны жаңа тұрғыдан сезіну арқылы 
шығармашылыққа белсенді қатысушы болуға шақырды. Ғылым мен өнердің тоғысуы, 
әсіресе қабылдау мен көрнекі иллюзияларды зерттеу арқылы, бізге көркемдік өзін-өзі 
білдірудің және көркемдік қабылдаудың жаңа мүмкіндіктерін ұсынады. 

Оп-арт бүгінгі күнде де өз әсерін тигізіп, көркемөнерде оптикалық әсерлер мен 
қабылдауға негізделген өнердің шексіз потенциалы бар екенін дәлелдеп отыр. 
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ЗАМАНАУИ  ҚАЗАҚСТАНДАҒЫ ШЕЛКОГРАФИЯНЫҢ ШЫҒАРМАШЫЛЫҚ 

ӘЛЕУЕТІ: КӘСІБИ ДАЯРЛЫҚ ЖӘНЕ БІЛІМ БЕРУ МӘСЕЛЕЛЕРІ 
 
Аңдатпа: Бұл мақалада Қазақстандағы шелкографияның   шығармашылық 

әлеуетіне байланысты кәсіби даярлық пен білім беру мәселелері қарастырылады. 
Шелкография графикалық өнердегі заманауи  кеңінен дамып жатқан техникалардың бірі, 
оның қолдану ауқымы кең болып, заманауи өнерде маңызды орын алады. Қазақстанда 
шелкографияны кәсіби деңгейде меңгеру үшін білікті мамандар жетіспеушілігі және 
арнайы оқу бағдарламаларының кездеспейтіндігі байқалады. Мақалада шелкографияны 
бейнелеу өнерінде, соның ішінде әсіресе дизайн саласында үйретудің өзекті мәселелері 
және даму мүмкіндіктері талқыланады. Сонымен қатар, білім беру жүйесінде 
шелкографияға қатысты маман даярлау бағдарламаларын құрастыру, нарықтағы жаңа 
технологиялар мен әдістерді енгізу арқылы шығармашылық әлеуетті арттыру мүмкіндігі 
белгіленеді. Қазақстандағы бұл техниканың дамуы және оның білім беру саласындағы 
рөлі туралы зерттеу нәтижесі ұсынылады.   

Кілттік сөздер: шелкография, графика, әдістер, шығармашылық әлеует, 
коммерция, инновациялық технологиялар, кәсіби даярлық 
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Аннотация: В данной статье рассматриваются вопросы профессиональной 

подготовки и образования, связанные с творческим потенциалом шелкографии в 
Казахстане. Шелкография одна из наиболее широко развивающихся современных 
техник в графическом искусстве, имеющая широкий спектр применения и занимающая 
важное место в современном искусстве. В Казахстане наблюдается нехватка 
квалифицированных специалистов для профессионального освоения шелкографии и 
отсутствие специальных учебных программ. В статье обсуждаются актуальные 
проблемы и возможности развития преподавания шелкографии в изобразительном 
искусстве, в том числе особенно в области дизайна. Кроме того, в системе образования 
устанавливается возможность наращивания творческого потенциала посредством 
разработки программ подготовки специалистов, связанных с шелкографией, внедрения 
новых технологий и методов на рынке. Представлены результаты исследований о 
развитии этой техники в Казахстане и ее роли в сфере образования. 

Ключевые слова: шелкография, графика, методы, творческий потенциал, 
коммерция, инновационные технологии, профессиональная подготовка. 

Abstract: This article deals with the issues of professional training and education related 
to the creative potential of silk screen printing in Kazakhstan. Silk screen printing is one of the 
most widely developing modern techniques in graphic art, which has a wide range of 
applications and occupies an important place in modern art. In Kazakhstan there is a shortage 
of qualified specialists for professional mastering of silk screen printing and lack of special 
training programs. The article discusses actual problems and possibilities of development of 
teaching silk screen printing in fine arts, including especially in the field of design. In addition, 
the possibility of building up creative potential in the educational system through the 
development of training programs related to silk screen printing, introduction of new 
technologies and methods in the market is established. The results of research on the 
development of this technique in Kazakhstan and its role in education are presented.  

Key words: silk screen printing, graphics, methods, creativity, commerce, innovative 
technologies, professional training. 

 
Шелкография, яғни жібек экранды баспа әдісі, ұзақ тарихы бар және өнер мен 

өнеркәсіп саласында қолданылатын графика өнеріндегі заманауи техникалардың бірі 
болып табылады. Бұл әдіс алғаш рет Қытайда б.з.д. 9 ғасырда пайда болған, бірақ ол тек 
ХХ ғасырда Батыс әлемінде үлкен танымалдылыққа ие болды. Қазіргі уақытта 
шелкография әлемнің түрлі елдерінде, әсіресе бейнелеу өнерінің дизайн саласында 
кеңінен қолданылуда. Әлем бойынша шелкографияның дамуын бірнеше кезеңге бөліп 
қарастыруға болады. Б.з.д. 7-9 ғасырлар аралығында Қытай шеберлері қолмен жасалған 
суреттерді жібек маталарға басып шығарған. Бастапқыда бұл әдіс тек жібек маталарға 
ғана қолданылып, сәндік және діни мақсаттағы бұйымдар жасаумен шектелген болатын. 
Осы кезеңде бұл әдіс тек жоғары таптың қолында болды [1]. 

ХХ ғасырдың басында шелкография техникасы өнеркәсіптік және коммерциялық 
мақсатта батыс елдерінде, әсіресе АҚШ-та кеңінен қолданылатын болды. 1930 жылдары 
бұл әдіс әсіресе постерлер, жарнамалар, бейнемазмұн және киім баспалары үшін өте 
танымал болды. Оған себеп болған Энди Уорхол сияқты суретшілердің ықпалы болды. 
Энди Уорхол өзінің «Банан» (сурет №1), «Shot Sage Blue Marilyn» (сурет №2) және басқа 
да атақты картиналарын шелкография әдісімен жасады, осылайша бұл техника арт-
сауданың бір бөлігіне айналды. Рой Линхенштейн «Большая картина №6» (сурет №3), 
«Стиральная машина» (сурет №4) және басқада атақты картиналарын өз 
шығармаларында шелкография және трафареттік баспаны қолданған. Бұл кезеңде 
шелкография өнер мен коммерцияның шекарасын ашып, көпшілікке қолжетімді болды 
[2]. 
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Сурет №1, Э. Уорхол 
«Банан» 1967 ж. 
clck.ru/3FyZPy 

 

Сурет №2, Э. Уорхол 
«Shot Sage Blue Marilyn» 
1964 ж. clck.ru/3FyZPy 

Сурет 
№3, Р. 
Линхенштейн 

«Большая 
картина №6», 
1965 г. 
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Сурет 
№4, Р. 

Линхенштейн 
«Стиральная 

машина», 1961 
г. 
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Қазіргі уақытта шелкография әлемде сән, графика, жарнама саласында кеңінен 

қолданылады. Технологияның жетілуімен шелкографияның жаңа түрлері пайда болды. 
Бұған сандық технологиялар мен жаңа материалдардың енгізілуі ықпал етті. Цифрлық 
шелкография және экранды баспа технологиялары бүгінде өнер мен өндірістің маңызды 
құрамдас бөлігі болып табылады. 

АҚШ-та шелкографияның дамуы, әсіресе ХХ ғасырдың 60-70 жылдары 
өнеркәсіптің әртүрлі салаларына бейімделу арқылы жалғасты. Энди Уорхол мен Рой 
Линхенштейн сияқты поп-арт өкілдері шелкографияны негізгі өнер құралы ретінде 
пайдаланып, оны кеңінен танымал етті. АҚШ-та шелкография техникасы әлі күнге дейін 
постерлер, футболкалар мен басқа да киімдерді басып шығару үшін кеңінен 
қолданылады. 

Еуропада, әсіресе Франция мен  Италияда, шелкографияның эстетикалық 
аспектілері басым. Франция суретшілері мен дизайнерлері өздерінің шығармашылық 
туындыларында бұл техниканы жиі қолданылады. Қазіргі уақытта Еуропада 
шелкографияны өнер мен өндірісті біріктіру арқылы, визуалды коммуникация саласында 
жаңа шешімдер ұсынатын жаңа дизайнерлік бастамалар белсенді түрде дамып келеді 
[3]. 

Азия елдерінде, атап айтқанда Жапония мен Оңтүстік Кореяда, шелкография 
өнерінің ұзақ тарихы бар. Жапонияда шелкография техникасы дәстүрлі өнер мен 
қолөнер салаларында маңызды орын алады. Сонымен қатар, Қытай мен  Оңтүстік 
Кореядағы қазіргі суретшілер мен дизайнерлер дәстүрлі және заманауи тәсілдерді 
біріктіруде иновациялық шешімдер іздеуде. Азиялық нарықта шелкография сән 
саласында және арт-индустрияда кеңінен қолданылуда [4]. 
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Шелкографияның болашағы сандық технологиялармен тығыз байланысты. Бұл 

салада жаңа инклюзивті және инновациялық бағыттар дамуда. Шелкографияны жоғары 
технологиялық материалдармен біріктіру, жаңа бағдарламалық жасақтамаларды 
пайдалану, сондай-ақ 3D технологияларын өнерде жаңа көрініс ашуы мүмкін. Сандық арт 
және виртуалды өнердің пайда да шелкографияның даму бағытына әсер етуде. 
Шелкографияның жаңа бағыттар мен технологияларды енгізу арқылы болашақта 
экологиялық таза баспа материалдары, жарық пен көлеңкеге әсер ететін ерекше көркем 
туындылар жасалуы мүмкін. Сонымен қатар, халықаралық деңгейде өнер мен 
өнеркәсіптің жаңа талаптарына сай келетін инновациялық шешімдер жасалуда. 

Шелкография – графикалық өнердің ерекше әрі көпқырлы техникасы. Бұл өнердің 
дамуы мен кең таралуы Қазақстанда соңғы жылдары елеулі орын алуда. 
Шелкографияның шығармашылық әлеуеті тек қана өнер саласында ғана емес, сондай-
ақ білім беру жүйесінде де маңызды рөл атқарады. Шелкография алғаш рет Қазақстанда 
кеңестік кезеңде өнеркәсіптік мақсаттарда қолданылған болатын. Ал қазіргі таңда бұл 
техника негізінен графикалық өнерде және шығармашылық жобаларда белсенді 
қолданылуда. Шелкографияның ерекшелігі – ол шексіз мүмкіндіктерді ұсынады, себебі 
әртүрлі материалдар мен құрылғылар арқылы әр алуан шығармалар жасауға мүмкіндік 
береді. Әсіресе, Қазақстанның ірі қалаларында Астана, Алматы қалаларында көптеген 
шығармашылық студиялар және жеке мекемелер ашылып, өнердің бұл түрі дамып келе 
жатыр. Қазіргі таңда шелкографияның негізгі бағыты ретінде бейнелеу өнері, графика 
мен постерлер, түрлі көркемсурет туындыларын дайындау мақсатында қолданылуда. 

Қазақстандағы шелкографияның шығармашылық әлеуеті оның инновациялық 
бағыттарымен байланысты. Жас суретшілер мен дизайнерлер бұл техникамен жұмыс 
жасауды қызығушылықпен қабылдайды. Шелкографияның мүмкіндіктері кеңейіп келеді: 
қазіргі уақытта бұл техника тек қана дәстүрлі көркем шығармашылықта емес, сондай-ақ 
заманауи арт-жобаларда, инсталляцияларда, цифрлық арт, тіпті сән өнерінде де 
қолданылуда. 

 Шелкографияның негізгі ерекшелігі – жоғары сапалы басылымдар жасау мүмкіндігі 
және оның ұзақ уақытқа сақталуы, бұл оның коммерциялық және шығармашылық 
жағынан тартымды болуын қамтамасыз етеді. 

Қазақстанның өнер саласындағы жоғарғы оқу орындарында шелкографияның 
рөліне әзірге назар аударылмай келеді, себебі, білім алушылардың шелкография 
өнерінің негізін үйрететін арнайы құрылғы станоктар жоқ, сондықтан, шелкографияның 
кәсіби деңгейде оқытылуы мәселесі өзекті болып тұр. Шелкографияны толыққанды 
меңгеру үшін оған арнайы білім мен дағдылар қажет. Білім беру жүйесінде осы техниканы 
терең меңгеру үшін арнайы теориялық және тәжірибелік курстарды енгізу қажеттілігі 
байқалады. Мысалы, Алматы қаласындағы белгілі шығармашылық мектептер мен 
студияларда шелкографиядан шеберлік сабақтары ұйымдастырылуда, бірақ олар әлі де 
барлық деңгейдегі білім алушыларға үшін қолжетімді емес. 

Шелкографияны кәсіби деңгейде үйрету үшін арнайы оқу бағдарламалары, 
мастер-кластар, жеке меншік мекемелермен практикалар өтетін базалар ретінде 
келісім-шарттар, ұлттық өнер мұражайлары және галереялармен әріптестік 
меморандумдар орнату қажет. Сонымен қатар, халықаралық тәжірибені ескере отырып, 
шелкография өнерінің заманауи технологиялары және құрал-жабдықтарын (станоктар) 
енгізу керек! Мысалы, сандық шелкографияны оқыту бағдарламаларын енгізу арқылы 
суретшілер мен дизайнерлерге жаңа шығармашылық мүмкіндіктер ашылуы мүмкін. Бұл 
жас суретшілерге өз туындыларын жаңа деңгейге көтеруге мүмкіндік береді. 

Шелкографияның білім беру саласында дамуына бірнеше факторлар кедергі 
болуда. Біріншіден, арнайы мамандардың тапшылығы мен құрал-жабдықтардың 
(станоктар) қолжетімсіздігі маңызды мәселе болып табылады. Қазіргі кезде Қазақстанда 
шелкография техникасына арналған жоғары білікті мамандар өте аз. Бұл мәселені шешу 
үшін оқу орындарында оқытушылардың біліктілігін арттыру, маман даярлауға арналған 
курстарды ұйымдастыру қажет. Екіншіден, арнайы жабдықтар мен  материалдардың 
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қымбат болуы да өнерді оқытуға кедергі келтіреді.  
Шелкографияның сапалы материалдарын сатып алу, жиі қолданылатын құрал-

жабдықтар мен баспа станоктарын алу үлкен шығынды талап етеді. Үшіншіден, білім 
беру бағдарламаларында заманауи технологиялар мен әдіс-тәсілдерге негізделген 
оқыту жүйесінің жоқтығы бұл саланың дамуына кедергі болып келеді. 

Қазақстанда ең ірі қалаларымызда баршылық, соның ішінде, Астана қаласында 
шелкография қызметін көрсететін полиграфиялық орталықтар бар: Astana print, Green 
studio (сурет №5, 6), Алматы қаласында шелкография қызметін көрсететін 
полиграфиялық орталықтар бар: Brandit.kz (сурет №7, 8),  Otis.almaty (сурет №9), Print for 
you (сурет №10). Шымкент қаласында шелкография қызметін көрсететін полиграфиялық 
орталықтар бар: Mergen print және т.б. 

 

Сурет №5, 
https://green-studio.kz 

 
 
 
 
 
 
 
 

Сурет №6 https://green-
studio.kz 

 

Сурет №7, Brandit.kz   
https://clck.ru/3HRdjk 

 
Сурет 

№8, Brandit.kz  

https://clck.ru/3HRdjk 

 

Сурет № 9, 
Otis.almaty  

https://clck.ru/3HRdtZ  

 
Сурет 

№10, Print for 
you 

https://printforyou.kz/shelkuha  

Алайда, Қазақстанда шелкографияның шығармашылық әлеуеті зор екендігін 
ескере отырып, бұл салаға инвестиция тарту, мемлекеттік қолдау көрсету арқылы оның 
дамуын жылдамдатуға болады. Сонымен қатар, жас суретшілерді оқыту мен 
тәжірибелерін кеңейту мақсатында халықарлық көрмелер мен өнер жобаларына қатысу 

https://green-studio.kz/
https://green-studio.kz/
https://green-studio.kz/
https://clck.ru/3HRdjk
https://clck.ru/3HRdjk
https://clck.ru/3HRdtZ
https://printforyou.kz/shelkuha


 
мүмкіндіктері арттырылуы тиіс. Бұл олардың шығармашылығын танытуға және 
халықаралық деңгейде тәжірибе жинақтауға көмектеседі. 

 
 
 
 
Неліктен жібек экраны полиграфия бизнесінде танымал болды? Бұл сұраққа 

«Samad Group» басшысы Асхат Сәрсекеев экранды басып шығару шығындары мен 
кірістілігі туралы сұхбатында нақты жауап берген: «Жібек экраны технологиясының қай 
жерде ойлап табылғандығы туралы ең көп таралған пікір – бұл Финикияда болған. Содан 
кейін, бұл моллюсканың безінен алынған бояумен қайталанатын қарапайым сызбаларды 
қолдану сияқты көрінді. Сол жерден ол Жапонияға тарады, онда сурет ағаш жақтауға 
созылған адам шашының торына салынған кезде технологияны экранды басып шығару 
әдісіне айналдырды. АҚШ-та одан да үлкен өзгеріс болды, онда шаш жібек матамен 
ауыстырылды. Яғни, «Жібек экраны» ұғымы жақында – ХХ ғасырдың 50-жылдарында 
пайда болды. Қазір басып шығарудың бұл түрі полиграфия, тоқыма, электронды, 
автомобиль, шыны, керамика және басқа салаларда қолданылады. Қазақстанда жібек 
экраны оның артықшылықтарының арқасында коммерциялық компаниялардың 
тапсырыстарын орындау үшін ең қолайлы және олардың арасында сұранысқа ие» – деді 
Kapital.kz іскерлік ақпарат орталығының тілшісіне берген сұхбатында «Samad Group» 
компаниясының директоры Асхат Сәрсекеев [5]. 

Осы тақырыпта тілшінің төмендегі келесі өзекті сұрақтарына кәсіпкер маңызды 
жауптар берген болатын:  

«– Асхат, сіз шелкографиямен көптен бері айналысасыз ба?  
– Алматыда полиграфиямен, атап айтқанда жібек басып шығарумен айналысатын 

алғашқы компаниялардың бірі «Киик» болды. Ол 2002 жылы ашылды, бірақ  2007 жылы 
компания қиындықтарға тап болды, мен сол кезде директордың орынбасары болып 
жұмыс істедім, ал «Киик» жабылған кезде мен бөлінуге тура келді - Samad Group 
жарнамалық - өндірістік компаниясын құрып, қызметкерлерді, клиенттерді алып, бизнес 
жүргізуге тура келді. Енді экранды басып шығару әдісінің өзі – жібек экранды басып 
шығаруға келетін болсақ, қазіргі түрінде ол енді Жібекті пайдалануды қажет етпейді. Енді 
біз ағаш жақтауларға арнайы торды тартып, оған фотоэмульсия қабатын жағамыз, содан 
кейін оны жарықтандырып, жарықтандырылған бөлігін су қысымымен жуамыз. 
Осылайша, кескіндерді әртүрлі беттерге басып шығару үшін қолданылатын трафарет 
жасалады. 

- Бұл әдіс қолданудың басқа әдістерінен несімен ерекшеленеді? 
        - Мысалы, сублимациялық басып шығару бар және ол тек синтетикалық 

матадан және термофильді беттерден жасалған бұйымдарға қолданылады. Бірақ қазір 
көптеген адамдар мақта матадан жасалған бұйымдарды киюді жөн көреді, ал оған 
сублимация мүмкін емес. Сонымен қатар, сублимация қабаты уақыт өте келе жоғалады, 
ол ыдыс жуғыш машинада жууға төтеп бере алмайды. Жібек экранды басып шығару 
бояуды өнімнің бетіне басуға мүмкіндік береді және бұл жоғары сапалы басып шығаруды 
қамтамасыз етеді. 

 
  

– Және ол қазір танымал. – Иә. Мысалы, келесі аптада біз тапсырыстарды 
қабылдамаймыз, өйткені өндіріс толығымен жүктелген. Біздің тұрақты клиенттеріміз – 
бұл қолдану әдісінің артықшылығын түсіндірудің қажеті жоқ жарнама компаниялары. 
Мәселе мынада, әр компанияның өз бренді бар. Мысалы, Халық банкінің логотипі жасыл, 
ал басып шығару кезінде сіз осы түстің белгілі бір көлеңкесіне түсуіңіз керек. 
Сублимациялық басып шығарудың көмегімен бұл жұмыс істемейді, ал жібек экранды 



 

118 
 

басып шығару бұған мүмкіндік береді. 
 
 
 
- Өндірісте бұл қаншалықты қымбат? 
        - Бізде 646 еріткіш өзенге құйылады, айына 5-10 кг фотоэмульсия кетеді, 

сонымен қатар біз тек неміс бояуын қолданамыз, оны жақсы ұстау үшін қатайтқыштарды 
қосамыз, өйткені кейбіреулері келіп, басып шығару сапасын тексеру үшін бояуды 
монетамен қырып тастай бастайды. Яғни, шығын материалдарына ай сайынғы шығындар 
1 млн теңгеге дейін жетеді, бұл біз Германияда жылына екі рет бояулар сатып 
алатынымызға қарамастан, мен бірнеше жібек экранды компанияларды 
біріктіргендіктен, арзанырақ сатып алуға болады. 

– Сіз қабылдаған тапсырыстың ең аз мөлшері қандай? – Ол 5 мың теңгеге болды.  
– Ал ең үлкені? – 2 млн теңгеге «Шеврон» компаниясының бренді футболкаларға 

салынды. Біз қазір орындап жатқан тапсырыстардың бірі – балалар футболкаларына 
Абай бейнесін басып шығару. Бұл үшін 5 жақтау пайдаланылғандықтан, жұмыс құны 24 
мың теңгені құрайды. Қанша футболка басып шығарылғаны маңызды емес – 1 немесе 
50-де, сома өзгеріссіз қалады. 

- Жібек экранды қолдану арқылы қандай ерекше қолдану керек екенін айтыңыз? 
       - Forte Bank тапсырысы бойынша гироскутерлерге олардың логотипі 

қолданылды. Сол Forte Bank бізге жалпақ экранды және үлкен диагоналы бар 
теледидарларға 1-1,5 метрге тапсырыс берді. Мен оларды өз кабинетімде сақтадым, 
бірдеңе болмас үшін уайымдадым. 

- Жібек экраны бойынша кірістілік қандай?  
- Бір жерде 10% көп болар еді, бірақ бірнеше кедергілер бар. Біріншіден, біз жас 

қызметкерлерді жалдаймыз және оларды әрине оқыту керек. Содан кейін олар ағаш 
Жақтауларды сатып алып, оларға тор тартып, шамамен айтқанда, өз аулаларында басып 
шығара бастайды. Осылайша, олар бізге бәсекелестік тудырады, ал сапасыз және Біз өз 
бағамызды көтере алмаймыз. Екіншіден, еуро бағамы өсуде және Біз қызметтеріміздің 
құнын арттыра алмаймыз. 

- Жабдық қымбат па? - Бір құрылғы 60 мың доллар тұрады.  
- Сіздің бизнесіңізде маусымдық бар ма?  
- Иә. Қаңтар, ақпан айларында тыныштық маусымы басталады, біз жалдау 

ақысын, қызметкерлердің жалақысын және салықтарды төлеу үшін өзіндік құны 
бойынша жұмыс істейміз. Жылдың ортасында, демалыс уақыты келгенде, ол да тыныш. 
Бірақ жұмыс шыңы қыркүйек-қаңтар айларында болады. Осы уақыт ішінде біз тіпті 
контекстік жарнамаларды өшіреміз, өйткені барлық тапсырыстарды орындауға уақыт 
жоқ. 

- Мүмкін сіз басқа елдерден тапсырыс алып жатқан шығарсыз?  
- Біз Ташкенттегі екі мейрамханаға арналған ыдыс-аяқты шайнектерден бастап 

майлық ұстаушыларға дейін жасадық. Бішкек банкі де кружкаларға логотипті қолдануға 
тапсырыс берді. 

- Тауар айналымы үлкен ме? Компания қандай қаражатқа дамиды?  
- 2018 жылы тауар айналымы 22 млн теңгені құрады. Сіздің екінші сұрағыңызға 

келетін болсақ, компания маған тиесілі, мен несиеге даму үшін ақша алған жоқпын, 
инвесторларды тартпаймын. Қазіргі жағдайдағы нарық бизнесті кеңейтуге мүмкіндік 
бермейді. Егер Ташкентте жабдықтар екі қатарда тұрған бүкіл зауыт болса, өйткені 
оларда жеңіл өнеркәсіп дамыған және бізге футболкалар негізінен Өзбекстаннан 
әкелінеді, онда Қазақстанда Жеңіл өнеркәсіп саласындағы өндірістік компаниялар бос 
тұр. Егер бұл факт болмаса, онда бизнес өзін жақсы сезінер еді» [5]. 

Қорытындылай келе, әлем бойынша шелкографияның заманауи дамуы өнер, 
өнеркәсіп және жаңа технологиялар арасындағы маңызды көпір болып табылады. Ол тек 
дәстүрлі әдіс ретінде ғана емес, заманауи өнер мен коммерцияда да өз орнын табуда. 
Әсіресе цифрлық технологиялар мен инновациялар оның жаңа қырларын аша отырып, 



 
шығармашылық әлеуетін кеңейтуге мүмкіндік береді. Қазақстанда бұл үрдістен тыс 
қалмай, шелкографияны дамыту үшін жаңа мүмкіндіктерді пайдалана алады. 
Қазақстандағы шелкографияның шығармашылық әлеуеті зор және дамыту 
мүмкіндіктері мол. Алайда, бұл саладағы білім беру мәселелерін шешу үшін кәсіби 
даярлықты арттыру, маман даярлау және заманауи жабдықтармен қамтамасыз ету 
қажет. Жас суретшілер мен дизайнерлерге шелкография техникасын үйрету арқылы 
оларды халықаралық аренада бәсекеге қабілетті етуге болады. Сондай-ақ, 
шелкографияның коммерциялық және мәдени әлеуетін ескере отырып, оны қоғамда 
кеңінен насихаттау және мемлекеттік қолдауды арттыру маңызды болып келеді.  
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МОНУМЕНТАЛЬНАЯ ЖИВОПИСЬ КАЗАХСТАНА: КУЛЬТУРНО-ФИЛОСОФСКИЕ 

АСПЕКТЫ ТЕНГРИАНСТВА И ИХ ОТРАЖЕНИЕ В СОВРЕМЕННОМ ТРЕНДЕ 
«ЭКОСОЗНАНИЕ» 

 
Аңдатпа: Мақала тәңіршілдіктің мәдени-философиялық аспектілерін көрсету 

факторларындағы Қазақстанның қазіргі заманғы монументалды кескіндеме өнерінің 
сюжеттік-композициялық ерекшеліктерін және оларды қазіргі «эко-сана» трендінде 
түсіндірілуі өнертану талдауына арналған. Өнер мен «эко-сана» арасындағы байланысты 
қазіргі әлеуметтік-мәдени тұжырымдама ретінде талдауға ерекше назар аударылады, 
бұл монументалды кескіндемені экологиялық идеялар мен мәдени әңгімелерді 
жеткізудің ең қуатты идеологиялық құралы ретінде қарастыруға мүмкіндік береді. 
Мақала Тәңіршілдік элементтерін өз шығармаларында «Рухани жаңғыру» ретінде 
біріктіретін заманауи қазақстандық суретшілердің шығармашылық жұмыстарымен 
суреттеліп, адамның қоршаған ортамен үйлесімділігінің маңыздылығын атап өтті. 
Зерттеу авторы тәңіршілдіктің мәдени-философиялық аспектілерін қазіргі бейнелеу 
өнеріне біріктіру экологиялық мәселелерді түсінуді тереңдетіп қана қоймай, сонымен 
қатар тұрақты экологиялық сананы қалыптастыруға негіз болады, бұл өз кезегінде 
қоршаған әлемге үйлесімді және жауапты көзқарасты дамытуға ықпал етеді деген 
қорытындыға келеді. 

Түйін сөздер: Қазақстанның монументалды кескіндемесі, тәңіршілдіктің мәдени-
философиялық аспектілері, «эко-сана» тренді, «эко-сана» тренді арқылы тәңіршілдікті 
бейнелеу, бейнелеу өнері, заманауи өнер. 

Аннотация. Статья посвящена искусствоведческому анализу сюжетно-
композиционных особенностей искусства современной монументальной живописи 
Казахстана в факторах проявления культурно-философских аспектов тенгрианства и их 
интерпретаций в современном тренде «экосознание». Особое внимание уделяется 
анализу взаимосвязи между искусством и «экосознанием» как современной социально-
культурной концепцией, что позволяет рассматривать монументальную живопись  
мощнейшим идеологическим инструментом для передачи экологических идей и 
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культурных нарративов. Статья иллюстрируется творческими работами современных 
казахстанских художников, интегрирующих элементы тенгрианства как «духовного 
возрождения» в своих произведениях,  подчеркивая значимость гармонии человека с 
окружающей средой. Автор исследования приходит к выводу, что интеграция культурно-
философских аспектов тенгрианства в современное изобразительное искусство не 
только углубляет понимание экологических проблем, но и служит основой для 
формирования устойчивого экологического сознания, что в свою очередь, способствует 
развитию более гармоничного и ответственного отношения к окружающему миру. 

Ключевые слова: монументальная живопись Казахстана, культурно-философские 
аспекты тенгрианства, тренд «экосознание», репрезентация тенгрианства посредством 
тренда «экосознание», изобразительное искусство, современное искусство. 

Annotation. The article is devoted to the art criticism analysis of the plot and 
compositional features of the art of modern monumental painting of Kazakhstan in the factors of 
manifestation of cultural and philosophical aspects of Tengrianism and their interpretations in 
the modern trend of «eco-awareness». Special attention is paid to the analysis of the relationship 
between art and «eco-awareness» as a modern socio-cultural concept, which makes it possible 
to consider monumental painting as a powerful ideological tool for conveying environmental 
ideas and cultural narratives. The article is illustrated by the creative works of modern 
Kazakhstani artists who integrate elements of Tengrianism as a «spiritual renaissance» in their 
works, emphasizing the importance of human harmony with the environment. The author of the 
study comes to the conclusion that the integration of cultural and philosophical aspects of 
Tengrianism into modern visual art not only deepens the understanding of environmental 
problems, but also serves as the basis for the formation of a sustainable ecological 
consciousness, which in turn contributes to the development of a more harmonious and 
responsible attitude to the surrounding world. 

Keywords: monumental painting of Kazakhstan, cultural and philosophical aspects of 
Tengrianism, the trend of «eco-awareness», the representation of Tengrianism through the 
trend of «eco-awareness», fine art, contemporary art. 

 
Одной из актуальных глобальных проблем современного общества являются 

вопросы экологического характера. Понятие «экология» как термин был введен Эрнстом 
Геккелем, немецким биологом-эволюционистом, зоологом, философом и 
популяризатором науки в (1834-1919) [1] и обозначает науку, изучающую взаимосвязи 
между живыми организмами и их окружающей средой. Экология как наука охватывает 
широкий спектр взаимодействий, включая экосистемы, биоразнообразие и природные 
процессы, а также последствия человеческой деятельности для природы. Давно стало 
очевидным, что решение экологических вопросов заключается не только в устранении 
проблем, связанных с мусорными свалками и отходами промышленности, но и в 
повышении уровня экологической культуры и формировании развитого экологического 
сознания в обществе. В целях решения экологических проблем современное общество 
предпринимает различные меры, большинство которых сопряжено с финансовыми 
вложениями и применением разнообразных технологических подходов, однако, 
ощутимых результатов в решении данных проблем человечество пока не достигло. 

Роль экологического сознания, как структурного элемента современной 
экокультуры имеет большое значение в глобальном масштабе, поскольку ставит перед 
человечеством задачу разрешения ряда специфических проблем, направленных на 
своевременное и оперативное реагирование как на состояние природной среды, так и на 
пересмотр ценностных установок индивидов.  

Экологическое сознание в различных художественных концепциях и 
произведениях мировой культуры выражается через множество форм искусства, 
включая,  непосредственно изобразительное искусство, литературу, кино, театр и 
музыку, которые вдохновляют сообщества и отдельных индивидов на действия и 
формирование общественного мнения. Интересно, что тренд «экосознание» включает в 
себя идеи и ценности, перекликающиеся с культурно-философскими аспектами 



 
тенгрианства как мировоззрения древней тюркской культуры. Малдыбек Ақмарал 
Жұмағұлқызы, Орынбек Баглан в своих работах «Тенгрианство как один из аспектов 
духoвнoго мирoвocприятия кaзaхoв» [2], а также Кокумбаева Б. Д., Бегалинова К. К. в 
своих работах «Тенгрианство как духовное основание тюркской культуры и искусства» 
[3] рассматривают влияние тенгрианства на философские и эстетические аспекты 
тюркской культуры. Современные исследования подчеркивают как историческое, так и 
современное значение тенгрианства в контексте культурного наследия и его влияния на 
искусство, что способствует глубокому пониманию философских и культурных основ 
тюркской цивилизации. Обе мировоззренческие концепции акцентируют внимание на 
необходимости уважения к окружающему миру и его элементам. Как тенгрианство, так 
и экосознание подчеркивают взаимозависимость человека и природы, что важно для 
понимания экосистемных процессов. Поэтому, можно утверждать, что «экосознание» 
как современный тренд во многих культурно-философских аспектах является 
репрезентацией тенгранства, несет его мировоззренческие акценты по гармоничному 
существованию человека с окружающей его природной средой.  

Тем не менее, «экосознание» - это более современный и глобальный концепт, 
включает в себя не только тенгрианство, но и множество различных философских и 
культурных традиций, основаных на актуальных экологических проблемах и научных 
данных, а также включает в себя идеи устойчивого развития, биоразнообразия и 
социальной справедливости.  

В своей статье «Духовность человека в контексте экологической культуры» [4] 
автор Черникова Н.А.  подчеркивает, что современный мир достиг критической точки, 
требующей радикальных изменений в ценностных ориентациях как индивидуумов, так и 
общества в целом. Она акцентирует внимание на необходимости соблюдения духовных 
приоритетов во взаимодействии человека и природы. Автор утверждает, что только 
внутренне свободная личность, открытая к миру и способная к духовному восхождению, 
может реализовать принципы, к которым призывают защитники экологической этики. 
Это подчеркивает важность духовной составляющей в формировании экологической 
культуры и ответственности за сохранение окружающей среды. Духовность в 
изобразительном становится важным аспектом, отражающим внутренние стремления 
человека к осмыслению своего места в мире. В условиях глобальных изменений и 
экологических кризисов художники начинают обращаться к духовным темам, создавая 
произведения, которые исследуют не только физическую, но и эмоциональную и 
культурно-философскую связь с природой. 

В качестве примера феномена современной культуры, в научно-фантастическом 
сюжете которого присутствуют концептуально-философские аспекты тенгрианства и 
экосознания, фильм известного американского режиссера Джеймса Кэмерона «Аватар» 
(2009). Данное произведение искусства кино служит не только развлекательным 
контентом, но и наполнено глубокими размышлениями автора о нашем взаимодействии 
с природой.  

В «Аватаре» планета Пандора представлена как единый живой организм, где все 
существа и элементы природы взаимосвязаны. Это во многом перекликается с 
тенгрианским учением, акцентирующим внимание на гармонии и взаимозависимости 
всех живых существ. Гуманоидная раса «На'ви», живущая на Пандоре, обладает 
глубокими духовными связями с природой, обожествляя каждый ее элемент и 
проявления. Это напоминает тенгрианское понимание духовности природы, в котором 
ее проявления наполняются священным содержанием. Так же «На'ви» проводят 
ритуалы, связанные с почитанием природы, что отражает традиционные тенгрианские 
практики. Фильм «Аватар» иллюстрирует важные аспекты экосознания через призму 
тенгрианства, подчеркивая необходимость гармоничного сосуществования человека и 
природы.  

Достижение экологического сознания представляет собой сложный и 
многогранный процесс, включающий в себя как индивидуальные, так и коллективные 
усилия. Важно помнить, что искусство и культура играют неоценимую роль в этом 
преобразовании, поскольку способны вдохновлять, побуждать к размышлениям и 
формировать новые ценностные ориентиры. Современные художники используют свою 
платформу для того, чтобы донести до общественности не только проблемы экологии, 
но и возможные пути их решения. Экологические инсталляции, фильмы и даже 
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музыкальные проекты становятся катализаторами общественных изменений, 
способствуя развитию экологической этики. Кроме того, в технологической сфере мы 
наблюдаем стремительный рост применения эко-технологий и устойчивых практик. 
Архитекторы внедряют зеленые крыши и солнечные панели, а дизайнеры используют 
переработанные материалы, создавая уникальные и практичные решения для 
повседневной жизни. Эти примеры служат очевидным свидетельством того, что 
инновации могут и должны служить целям устойчивого развития. 

Современное искусство все чаще акцентирует внимание на взаимозависимости 
человека и окружающей среды, что соответствует нарастающему осознанию 
необходимости гармонии. Духовность воспринимается как ключевой элемент, 
способствующий переосмыслению ценностей и приоритетов, что в свою очередь, влияет 
на художественное выражение. В своей научной работе «Отражение проблем 
окружающей среды в изобразительном искусстве XX – первой четверти XXI века» [5] Ляо 
Дума исследует концепцию «антропоцена», который становится отправной точкой для 
многих художников, осознающих, что человеческая деятельность значительно влияет на 
климат и экосистемы. В своих произведениях они стремятся выделить последствия этого 
воздействия, обращая внимание на неотложные экологические проблемы. Это приводит 
к возникновению новых художественных направлений, сосредоточенных на экологии, 
что делает эту тематику важной и актуальной. В своей статье «Интерпретация 
природного наследия в современном искусстве Казахстана» [6] автор Резникова Е.И. 
подчеркивает, что в 1970–80-х годах характер осмысления природного наследия 
претерпевает изменения и внутренний конфликт человека с окружающим миром 
становится более ощутимым. Многие авторы этого периода начинают активно 
обращаться к экологическим проблемам, включая трагедию Аральского моря. С 
переходом к новейшему этапу искусства художники, находясь в контексте собственных 
художественных экспериментов, исследуют разнообразные методы, формы, технологии 
и материалы, а также приемы и смысловые подтексты для глубокого и многогранного 
осмысления природного наследия. 

Творчество многих казахстанских художников, отражающих проблемы 
окружающей среды и духовного возрождения демонстрирует тонкое понимание 
экологии. Концепция национального духовного возрождения через призму 
экологического сознания в творчестве современных казахстанских живописцев 
приобретает все большую актуальность в условиях глобальных экологических вызовов и 
стремления к сохранению культурного наследия.  

Казахстанские художники, такие как Сауле Сулейменова и Али Бактыгереев, 
активно исследуют и воплощают эти идеи в своих работах, создавая уникальные 
произведения, отражающие не только богатую культурную традицию, но и поднимающие 
важные вопросы устойчивого развития окружающей среды. 

Али Бактыгереев – один из выдающихся современных казахстанских художников, 
чье творчество глубоко связано с темой сохранения духовного наследия и возрождения 
национальной культуры. Художник активно интегрирует в свои работы символику 
тенгрианства, акцентирующую внимание на единстве человека и природы, а также на 
духовной связи с окружающим миром. Эти символы служат не только эстетическими 
элементами, визуально обогащающими композицию произведения, но и наполнены 
глубоким философским содержанием. Он верит, что обращение к корням и уважение к 
культурному наследию может помочь современному обществу найти свой путь в 
будущем Именно художник поэтому в своих произведениях стремится показать, что в 
быстро меняющемся мире важно сохранять свою идентичность и помнить о своих 
истоках. Свой творческий путь Али Бактыгереев видит как миссию, вдохновляющую 
молодое поколение художников и зрителей на изучение и почтение национального 
наследия.     В качестве примера разберем его монументальное произведение под 
названием «Сары үн», 2017 г. (Рисунок № 1), которая является выдающимся примером 
его стремления сохранить духовное наследие и возродить национальную культуру. Это 
произведение привлекает внимание не только богатством своего  визуального ряда, но 



 
и глубоко погружает зрителя в палитру тюркских традиций, подчеркивая важность 
культурной идентичности и имеет интересную интерпретацию своего названия.  

Сарын - вид речитативной формы песенного жанра казахского народного 
творчества, рожденный от объединения поэтики и музыки. Сарын широко использовался 
как вид философских размышлений жырау, например в творчестве Сарын Коркыта и 
Асана Кайгы. Сарын делится на несколько видов: куй Сары, шаманский Сары, терме-
толғау Сары. В шаманском Сары шаман играл на кобызе, а так же совершал странные 
танцевальные действия, оказывая особое внимание миру духов, призывая их лечить 
болезни. В народном творчестве речитативные песни и мелодии, исполняемые на 
домбре, также называют Сарын [7].  

Основными действующими лицами в живописном произведении являются четыре 
фигуры – две женские и две мужские, вовлеченные в некий таинственный ритуал. Всю 
нижнюю часть композиции занимает фигура лежащего навзничь раненного воина. 
Классификация его принадлежности к воинскому сословию определяется наличием 
доспехов, а главное - маски, защищающей лицо в бою и стилизованной под изображение 
древних каменных балбалов. Данный военный атрибут характерен древнетюркской 
военно-прикладной культуре. По мнению автора статьи, в анализируемой картине 
изобразительными средствами передано состояние художника на то время: он видит 
себя как раненного воина и хочет исцелиться. Этому образному видению так же 
способствует одна небольшая, но очень важная деталь - изображение маленькой птицы, 
сидящей у него на левом предплечье и символизирующей душу воина. Что интересно, в 
мифологии индейцев Северной Америки душу часто изображают в виде птицы, которая 
покидает тело в момент смерти человека. Такие же образно-символические сюжеты, 
связанные с изображением птицы-души распространены в тюркской мифологии.   

Так как птица-душа еще не улетела, но по взмаху ее крыльев можно понять, что 
она хочет покинуть тело воина, можно предположить – он находиться в пограничном 
состоянии между жизнью и смертью. Исходя из данного прочтения так же можно 
предположить, что ритуал, в котором участвуют женщины направлен на исцеление 
воина. Фигура девушки, склонившейся над воином в композиции, олицетворяет 
сострадание и надежду на успешный результат проводимого ритуала. Печаль ее глубока, 
но в ней нет отчаяния, только надежда. Вторая девушка, играющая на казахской флейте 
-сыбызгы, усиливает ощущение сакральности ритуала. Но все же главным в этой группе 
является шаман, играющий на кобызе. Считается, что игра на этом музыкальном 
инструменте способна активизировать метафизические силы, существующие в так 
называемой параллельной Вселенной, а именно – родовые духи предков, мощь тотемных 
покровителей рода и магическую силу древних богов. Хрестоматийно шаман 
изображается выполняющим танец, характеризующимся состоянием транса. Но в 
картине фигура шамана изображена художником статично, зато за ним находится 
верблюд золотисто-оранжевого цвета, выгнувший шею в ритуальном экстазе. Справа от 
верблюда стороны изображен бык с могучими рогами, который в большинстве древних 
культур определяется как тотемное животное. Одной из важнейшей деталью 
живописного произведения является изображение балбала – каменного надгробия, 
характерного для древнетюркской погребальной культуры. Что интересно, вертикаль 
балбала протягивается от земли до самого неба. Возможно, таким решением художник 
хотел образно показать, что балбалы являются своего рода антеннами, соединяющими 
мир людей с миром духов. А в нашем конкретном случае соединяет душу раненного 
воина с духами его предков. В композиции произведения присутствует изображение 
орла – он так же как и бык во многих древних культурах наделен тотемными качествами.  
Центральное место в «мире духов», участвующих в ритуале исцеления воина занимает 
стилизованное изображение конного всадника и богини Умай. Ее руки, раскинутые в 
стороны, напоминают крылья взлетающей птицы, что еще раз подчеркивает таинство 
мира духов и древнейших богов.  

Средневековые художники раньше изображали мир духов желтыми и золотыми 
цветами. К такому же приему сознательно обращается автор анализируемого 
живописного произведения, с единственным отличием – в его картине желтая цветовая 
гамма одновременно разделяет мир людей и мир духов, а так же, переходит в яркую 
синюю гамму цветов, обволакивающих словно туман фигуры главных персонажей 
композиции. Такой интересный творческий прием наполняет картину как 
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метафизическим содержанием, так и музыкальной мелодичностью. Зритель, 
созерцающий живописное произведение, словно воочию слышит звуки инструментов, 
создающих магическую симфонию торжества сил жизни над смертью. Поэтому, 
несмотря на то, что в картине душа – маленькая птичка хочет покинуть тело раненного 
воина, яркая, жизнеутверждающая гамма цветов наполняет ощущением того, что ритуал 
завершится положительным финалом.  

 Композиция живописного произведения с точки зрения «золотого сечения» 
выстроена идеально, соблюдены правила третей, пространство уравновешено, четко 
читается передний и задний планы, при этом, каждый раз, возвращаясь к этой картине, 
открываешь для себя новые элементы, незамеченные ранее. Но главное в ней – это 
ощущение возрождения, и как уже упоминалось ранее, торжества светлых сил над 
темными. Музыка, символы, природа и люди сливаются в единое духовное целое, 
создавая впечатление, что воин не умрет, а сможет пробудиться под звуки древних 
напевов.  

Али Бактыгереев, как художник акцентирует внимание на единстве этих 
элементов, отражающих глубинные аспекты тенгрианского мировоззрения. В его 
живописном произведении каждый персонаж и символ несет в себе глубокий 
философский смысл, подчеркивая важность духовного возрождения и уважения к 
традициям. Творчество казахского художника служит ярким примером того, как 
искусство может быть мощным инструментом в борьбе за сохранение культурной 
идентичности и духовного возрождения.  

Феномен современного «экологического сознания» затрагивает не только 
вопросы решения современных экологических проблем, но и накладывает свой 
отпечаток на другие формы культурно-общественного сознания, и прежде всего на 
изобразительное искусство. Так, искусство переработанных материалов становится 
важным трендом в современной изобразительной культуре, отражая растущее сознание 
общества по поводу экологических проблем. Казахстанская художница Сауле 
Сулейменова активно использует переработанные материалы в своей монументальной 
живописи, что позволяет ей не только создавать уникальные произведения, но и 
поднимать актуальные вопросы об экологии и потреблении. Одним из самых 
распространенных материалов, привлекаемых художницей для создания своих 
произведений, являются обыкновенные пластиковые пакеты. Такой осознанный выбор 
материала, подчеркивает проблему пластиковых отходов, являющейся одной из 
ключевых экологических угроз современности. В своем творчестве художница 
трансформирует предметы повседневной жизни, отслужившие свое назначение в 
предмет современного искусства, тем самым меняя их восприятие и подчеркивая 
необходимость переработки и повторного использования ресурсов. Монументальное 
полотно Сауле Сулейменовой «Три невесты», 2025 г. (Рисунок № 2) представляет собой 
яркое отражение современных экологических и культурных тем, объединяя традиции и 
инновации в искусстве. «Три невесты» - это аллегорическое повествование художницы о 
казахской культуре, женской судьбе и трансформационном переходе в новый 
жизненный этап. Аналогия с «тремя грациями» Боттичелли, здесь проявляется в трех 
фигурах, которые можно интерпретировать как три сестры или, возможно, три жены 
одного богатого человека. При этом необходимо отметить, что традиционной казахской 
культуре многоженство было нормой, позволяющей людям выживать в сложных 
условиях. 

При первом взгляде на монументальное полотно сразу ощущается его яркость и 
эмоциональная насыщенность. В композиции изображены три девушки в саукеле - 
традиционных казахских свадебных головных уборах, каждый из которых уникален в 
своей индивидуальности. При рассмотрении деталей костюмов чувствуется текстура 
тканей, поскольку художник с удивительной точностью передает богатство и роскошь 
материалов. Различия в узорах и оттенках камзолов подчеркивают, что каждая из невест 
обладает собственным характером и судьбой, но их объединяет общая культура. Слово 
«free» на головном уборе одной из женщин может символизировать стремление к 



 
свободе и независимости. Это может также указывать на личные переживания 
художницы, которая сама является женщиной. В контексте современных социальных и 
экологических движений надпись так же может быть интерпретирована как напоминание 
о необходимости освобождения от пластиковых отходов и других экологических угроз, 
подчеркивая актуальность темы переработки и устойчивого потребления. Художница, 
используя традиционные элементы, обращается к актуальным вопросам современности, 
создавая тем самым мост между прошлым, настоящим и будущем. В целом, 
монументальное полотно «Три невесты» Сауле Сулейменовой представляют собой 
яркий пример того, как искусство может отражать культурные и социальные изменения, 
а также поднимать важные темы, касающиеся женской идентичности и свободы.  

 

 
(Рисунок № 1)  

Али Бактыгереев «Сары үн» 2017 г. 
 80х100см  холст, масло. 

 

 
Рисунок № 2.  

Сулейменова С.  
«Три невесты» 2025 г. 150х150см 

 пластиковые пакеты на полиэтилене. 
 

В завершение статьи необходимо подчеркнуть, что многие художники 
современного казахстанского изобразительного искусства в своем творчестве 
обращаются к теме интеграции культурно-философских аспектов тенгрианства как в 
монументальную живописи, так и в устойчивых трендах, формирующих «экологическое 
сознание». Художники, использующие символику и образы тенгрианской культуры, 
создают работы, которые не только отражают национальные традиционные ценности, но 
и актуализируют вопросы экологии и гармоничного сосуществования с окружающей 
средой. Современные выставочные проекты становятся платформами для диалога о 
состоянии окружающей среды, позволяя искусству выступать в роли катализатора 
изменений. Произведения, созданные на тему решения современных экологических 
проблем, побуждают зрителей к осмыслению своих действий и ответственности за 
природу. Таким образом, искусство не просто иллюстрирует экологические вызовы, но 
активно вовлекает общество в процессы их решения. А художники становятся не только 
наблюдателями, но и активными участниками в стремлении к гармонии с природой, 
способствуя развитию более ответственного отношения к окружающему миру. В этом 



 

126 
 

контексте современная монументальная живопись Казахстана не только обогащает 
культурное наследие, но и формирует новое экологическое сознание, необходимое для 
устойчивого будущего.  
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 ДҮЙСЕНБАЕВ МӘЛІК ШЫҒАРМАШЫЛЫҒЫНДАҒЫ ГРАФИКА 
Аннотация: Кескіндеме өнерімен ерекше танымал суретші Дүйсенбаев Мәліктің 

шығармашылық жетістігіндегі графика саласы да өзінше орынға ие. Қазақтың алғашқы 
кәсіби суретшісі Қанафия Телжановтың шеберханасынан мамандығын шыңдағанын атап 
өту, оның кәсіби шеберлігінің мол екендігін білдіреді. Дүйсенбаев Мәлік кескіндемеде 
немесе графикада болсын жеке ойын экспрессиялық тілмен жеткізуге тырысқан. Ал 
графикасындағы мәнер жұмыстың өткір қалам ұшында және мұнда ешбір сезімталдық 
пен биязылық таныта қоймағандығы жеке қолтаңбадан шыққан натюрморттарынан 
айдан анық көрініп тұр. 

Кілт сөздер: графика, экспрессия, мәнер, жеке қолтаңба, натюрморт, жанр. 
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Аннотация: Дуйсенбаев Малик – художник, который хорошо известен своими 

живописьными работами, так же преуспевает и в графике. Учитывая то, что он 
специализировался в мастерской у Канафии Телжанова, первого профессионального 
казахского художника, можно сказать, что у него большой профессиональный опыт. 
Дуйсенбаев Малик пытался выразить свои мысли через экспрессиянический язык и в 
графике, и в живописи. А вот манера его графических работ на кончике кисти и очень 
ясно видно, что чувствительности и тонкости в его личных натюрмортных рукописях 
вовсе и нет. 

Ключевые слова: графика, экспрессия, манера, свой почерк, натюрморт, жанр. 
 
Кескіндеме өнерімен ерекше танымал суретші Дүйсенбаев Мәліктің 

шығармашылық жетістігіндегі графика саласы да өзінше орынға ие, ол жайлы жете біле 
бермейміз. Кейінгі ұйымдастырылған жеке көрмесіндегі Д*Малик атпен белгіленіп 
шыққан Дүйсенбаев Мәліктің қазақтың алғашқы кәсіби суретшісі Қанафия Телжановтың 
шеберханасынан мамандығын шыңдағанын атап өту, оның кәсіби шеберлігінің мол 
екендігін білдіреді. Сергек мінезді, сезімтал және өз шығармашылығында қатаң тәртіпті 
сақтайтын суретшінің көркемдік ізденуін оның туындыларынан айқындауға болады.  

Дүйсенбаев Мәлік кескіндемеде немесе графикада болсын жеке ойын 
экспрессиялық тілмен жеткізуге тырысқан. Кескіндемесіндегі негізгі түстері үлкен 
салмақтылықпен жазылып, тиянақтылықты меңзейді, сондай-ақ мұндағы экспрессияға 
айналған «қатаңдығы» заттардың формасынан орын алады. Ал графикасындағы мәнер 
жұмыстың өткір қалам ұшында және мұнда ешбір сезімталдық пен биязылық таныта 
қоймағандығы жеке қолтаңбадан шыққан натюрморттарынан айдан анық көрініп тұр. 
Суретшінің эмоцияналды көңіл- күйінің тұрақсыздығы графикалық туындыларындағы 
қалықтап жүрген кеңістік бойындағы жансыз заттардан жинақталған. Бұл суретшінің 
натюрморт немесе басқада жанрлар болсын өте адам қызығарлық рең, жағыс, 
графикалық сызықпен толы кереметтілігін танытады (1,2- сурет). 

 Графикасында түсініксіз аласапыран бір-бірімен астасып жатқан беймәлім 
сызықтар пероның ұшымен жазылғанмен, ол суретшінің ширақ қимылдаған қол басының 
мәнерінен туындағаны түрлі-түсті бояуды пайдаланғандай іс-әрекетті көрсетеді. Бұл 
әрекеттің ең қызығы графиканың «натюрморт» жанрында жандануы болып отыр. Яғни 
кескіндемеші бола білген суретшінің бойында гравюраны да бір қырынан көрсету бүгінгі 
бейнелеу өнерінің белесін асқақтатуға өз үлесін қосуы деп танимыз.  

Графика саласымен шұғылданған суретші үшін – адам өзінің ішкі әлемін кез-
келгенге аша қоймайтын, тұйық, жұмбақтан тұратын, оның көңіл қатпарына қол сұғуға 
ешкімнің хақы жоқтай ұстанымы болды. Ең алдымен кескіндемешінің графика саласы 
арқылы ойпатты – қыратты әдіс табуға талпынысы жанрлық композициясынан өкшеленіп 
айтылып тұр. Сол талпыныстың нәтижесінен натюрморт арқылы жеке өзіңдік мәнері бар 
қолтаңбаға ие болған (3,4- сурет). 

Оның пластикалық формалары емес жұмыстарындағы өткір сызықтармен 
ашылған өмірдегі ащы ақиқаттың шындығын экспрессиялық «қатаң» стильмен 
тұспалдауға тырысып баққандығы  баса көрінеді. Әрбір графикасында өздеріне тән 
композициясы бар. Олардың аталуы да сонымен іспеттес, айтар болсақ - дөңгелекті 
кружкалар мен құмыралардың ернеуінен тапса, ендігі кезектегі үшбұрышты 
құмыралардың қақпағынан тауып оны ерекше мәнерлеген, төртбұрышты да өз кезегінен 
қалдырмай оны дара бір бөлік ретінде қарастырып жиналған ыдыстардың жайылуына 
арналған дастарханға айналдыра келе өзінің экспрессиялық ойын қатаң 
композициялары арқылы жеткізген (1,2,3,4- сурет). 
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Суретшінің натюрморттарындағы элементтерінің қайталануы жиі кездеседі, 

дегенмен оның орналасу тәртіптерінде қатаңдық ерекше сақталған. Композициялары 
диаганалмен шешілген. Әрбір жұмыстары арнайы сұрыптан өткізіліп басқа шешімді 
талап етпейтіндей мінез қалыптастырып, тіпті талдаушының өзіне бағыт беріп 
отырғандай көңіл –күйін  танытқан, ол адам бойындағы бір беткейлігін анықтайды.  

«Натюрморт» терминінің сонау бастауы алғаш рет ХVІІ ғасырда Голландияда 
пайда болған. Бұл уақытта Голландия испандықтардың қатаң күресінен бас көтерген 
егемендік алған тұсы еді.[1; 49-50 б.] 

Қазақ бейнелеу өнеріндегі сурет сырын үлкен өлшеммен келістіретін Дүйсенбаев 
Мәліктің натюрморттарында осы тұспалдау көрінеді. Ол оның ыдыс –аяқтарының астасып 
жатқан қатаң күресі. Мұнда голландиялықтар тәрізді қазақ суретшісінің өзі жазған 
заттарына сүйіспеншілікпен қарауы, өмірінің өтпелі кезеңдерінің әр бір сәті осы 
заттардан тұрғанын айтады. Сонау ХVІІ ғасыр голландия өнерінде өшпес реңкті 
натюрмортпен қалдырса, бүгінгі қазақ  графика саласындағы натюрморт жанрын 
жандандыруымен  ерекше мәнер көрсеткен суретшінің жеке мәнерін атаудың орны 
толып тұр. 

«Натюрморт» жанрының дәл түсінігі француз тілінен тарап, «өлі табиғат» деген 
ұғымды береді. Оның басты элементтеріне ілінетіні ең алдымен тұрмысқа қажетті заттар, 
жеміс – жидектер, гүлдер немесе өлі балық, құстардың өлі денелері голландия 
картиналарынан орын алып натюрморт жанрын жандандырушы болса, қазақ бейнелеу 
өнерінде кескіндеме саласында бұл жанр алғашқы қос қарлығаш Айша Ғалымбаева мен 
Гүлфайрус Ысмаилованың шығармашылығынан түрлі – түспен әрленген күйінде 
таңырқатады, ал Д*Малик шығармашылығындағы натюрморттың кескіндемемен қатар 
графикада жандануы жеке орынға иелігін сұранып тұрғандай өміршең әсер береді. 
Дегенмен қазақ бейнелеу өнері голландиялықтардан натюрморт жанрында кездесетін 
әр бір затты негізге алды деуге болмайды, оның дәлелі қазақ натюрмортынан көзге 
ілінбейтін элементтері өлі құс пен балықты шикі күйде бейнелемеуі болып табылады. Бұл 
тек шет елдік суретшілерінің натюрмортынан зерттеуді талап етеді. 

 Натюрморт әр елдің өзінің тәртібі мен құштарлығына сәйкес орындалып отырды, 
оның дәлелі Голландиялықтар аз мөлшерлі заттармен шектелсе, Фландриялықтар үлкен 
кенепте құстар мен балықтардың өлексе денелерін жазуды ұнатты.[1; 238-239 б.] 

Ал қазақ бейнелеуіндегі натюрморттар көбінесе заттардың материалын беруге 
ұмтылғандай ерекшелікті танытты. Ол кескіндемеде А.Ғалымбаеваның көне 
керамикаларынан ашылса, Дүйсенбаев Мәліктің графикасындағы натюрмоттарының 
мыс, аллюминий материалдарынан жасалған заттарын ашуы аса біліктілікпен 
орындаған. Суретші өз өмірімен сабақтаса ілесе келе жатқан заттарын кескіндей 
отырып, өмірінің шеберханалық шежіресімен таныстырады. Олардың аталуының 
натюрморттан бөлініп тұратындай жанды тақырыптары бар, мысалы, «Ай» (2005ж.) 
мұндағы негізгі заттары қақпақты құмыра, одан төмен қос құлақты кермикалық құмыра, 
қатарындағы құс тұмсықты әсем пішінді шәйнек, суретшінің әрдайым өз жадынан 
табылатын кесе ең алдыңғы қатарға қойылып аса қажеттілікті танытатындай орынды 
иеленгенмен оған диагонал орналасқан айдың бедері тақырыптың негізгі арқауына 
айналған. Осы элементтердің тек орын алмасуы ғана тақырыпты жандандырып жаңа 
атауға мүмкіндік беріп отыр. Оның дәлелі, «Ақ түсті құмыра» (2005ж.), «Натюрморт пен 
ай» (2005ж.), «Кружка» (қазақ санасындағы кесе) (2005ж.) атты тақырыптарды қамтиды 
(5,6,7- сурет). Дүйсенбаев Мәліктің шығармашылығы кескіндемемен тікелей байланыста 
болғанмен, графика саласына да үлкен орын беріп, оны натюрморт жанрымен 
жандандыруы қазақ бейнелеу өнерінің бір қырының ашылуына зор үлес қосқанының 
белгісі деп түсінуге болады. Сондай – ақ ол суретшінің талапкерлігі мен алғы шартты 
ізденістері. Өз - өзін жаңа қырынан танытуы және графикасындағы өзіндік мәнердің бір 
үлгісі.  
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ДӘУРЕНБЕК БЕКНАЗАРОВ ШЫҒАРМАШЫЛЫҒЫНДАҒЫ ЖАҢАША ІЗДЕНІСТЕР 
 
Мақала Қазақстанның заманауи бейнелеу өнеріндегі шығармашылықпен 

белсенді айналысушы суретші, график Дәуренбек Бекназаровтың шығармашылығын 
қарастыруға, көркем шығармашылығына өнертанушылық сараптама жасап, баға беруге 
арналған. Мақалада Дәуренбек Бекназаровтың шығармашылық жолы сараланған.  

Оның ең алғашқы көркемдік туындыларынан бастап бүгінгі күнге дейінгі 
шығармашылық жұмыстары өнертанушылық тұрғыда талданып, оқырманға ұсынылған. 
Суретші шығармашылығының сан алуандығы, көркемдік бағыттарының 
эксперименттерге, жаңаша ізденістерге бағытталғандығы мақала мәтінінде автордың 
көркемдік туындыларын талдау арқылы және оны әлемдік көркемдік мектептің 
өкілдерінің шығармашылығымен, көркемдік туындыларымен салыстырмалы қарастыру 
арқылы ашылған. Мақала мәтінінде суретшінің кескіндемедегі шығармашылық 
қолтаңбасы анықталып, жұмыс жасайтын көркемдік бағыттары айқындалған. Суретшінің 
шығармашылық ізденіс барысындағы әлемдік және отандық көркемдік мектептердің 
тәжірибелеріне сүйене отырып, өзіндік қолтаңбасын, көркемдік мәнерін айқындау 
ерекшелігі мақаланың қорытындысында нақтыланған.     

Кілт сөздер: шығармашылық, кескіндеме, монументалды, декоративті, синтезді 
абстракция, графика.  

 
Статья посвящена творчеству художника и графика Дауренбека Бекназарова, 

активно занимающегося современным изобразительным искусством в Казахстане, с 
целью проведения художественно-критического анализа его произведений и оценки его 
творческой деятельности. В статье рассматривается творческий путь Дауренбека 
Бекназарова. Его первые художественные работы, а также произведения, созданные до 
сегодняшнего дня, анализируются с художественно-научной точки зрения и 
предлагаются читателю. Разнообразие творчества художника, его эксперименты в 
различных художественных направлениях и стремление к новым поискам раскрываются 
через анализ его произведений и сравнительное изучение с творчеством 
представителей мировых художественных школ. В тексте статьи определяется 
творческий почерк художника в живописи и выделяются направления его работы. На 
основе опыта мировых и отечественных художественных школ, примененного в процессе 
творческих поисков художника, в заключении статьи дается точное определение его 
индивидуального стиля и художественной манеры. 

Ключевые слова: творчество, живопись, монументальное, декоративное, 
синтезная абстракция, графика. 

The article is devoted to the work of the artist and graphic artist Daurenbek Beknazarov, 
who is actively engaged in contemporary fine art in Kazakhstan, in order to conduct an artistic 
and critical analysis of his works and evaluate his creative activities. The article examines the 
creative path of Daurenbek Beknazarov. His first works of art, as well as the works created to 
date, are analyzed from an artistic and scientific point of view and offered to the reader.  

The diversity of the artist's work, his experiments in various artistic directions and the 
desire for new searches are revealed through the analysis of his works and comparative study 
with the work of representatives of world art schools. The text of the article defines the artist's 
creative handwriting in painting and highlights the directions of his work. Based on the 
experience of international and domestic art schools applied in the process of the artist's creative 
search, the article concludes with a precise definition of his individual style and artistic manner. 

 



 
 
 
Keywords: creativity, painting, monumental, decorative, synthetic abstraction, graphics. 
 
Дәуренбек Бекназаров бүгінгі қазақ кескіндемесіндегі шығармашылығы өзіндік 

қолтаңбасымен қалыптасып келе жатқан суретшілердің бірі. Ол көрерменін өзінің 
ізденімпаздығымен тәнті етеді.  

Дәуренбек 1987 жылы дүниеге келген. Ол Оңтүстік Қазақстан қазіргі Түркістан 
облысы Қазығұрт ауданы Рабат ауылының тумасы. Бала күнінен сурет салумен 
әуестеніп, бейнелеу өнеріне деген қызығушылығы айқындалған. Сондықтанда ата-анасы 
бала суретшіні алдымен  Б.Өтепов атындағы  Шымкент ұлттық сәндік-қолданбалы өнер 
мектеп-интернатына беріп, ұлдарының сурет әлемімен таныстығын арттырып, ортасын 
ұйымдастыруға тырысады. 2004 жылы мектеп-интернатты тәмамдағаннан кейін осы 
Шымкент қаласындағы Ә.Қастеев атындағы көркемсурет колледжіне оқуға 
қабылданады. Аталмыш оқу орнын тәмамдағаннан кейін Алматы қаласындағы Темірбек 
Жүргенов атындағы Қазақ ұлттық өнер академиясының «Кескіндеме, мүсін және 
дизайн» факультетінің  «Көркемсурет» кфаедрасына қарасты «Монументалды 
кескіндеме» мамандығына оқуға қабылданып, оны 2012 жылы ойдағыдай аяқтайды. 
Дәуренбек Доқтырбайұлы монументалды кескіндемедегі кәсіби білімін шыңдап, оны 
мүсін саласымен байланыстырып, тереңірек зерттеу үшін 2013-2015 жылдар аралығында 
аталмыш оқу орнында магистратура академиялық дәрежесін алу үшін оқуын қайта 
жалғастырады. Суретші оқу бітірген кезінен бастап шығармашылықпен белсенді түрде 
айналысып Республика көлемінде ұйымдастырылған көрмелер мен симпозиумдарға, 
плэнерлер мен байқауларға қатысып, өзінің шығармашылық аясын кеңейтуде. Сонымен 
қатар ол шығармашылықпен бірге педагогикалық қызметін қатар алып, 2014 жылдан 
бастап бүгінгі күнге дейін Темірбек Жүргенов атындағы Қазақ ұлттық өнер академиясына 
қарасты колледж бен мектеп-интернатта ұстаз болып шәкірт тәрбиелеуде.  

Дәуренбектің кескіндемедегі шығармашылық қолтаңбасына өзінің кәсіби 
меңгерген мамандығына қарай монументалды пішіндермен және сәндік сипатқа ие 
қанық түстермен жұмыс жасау тән.   

Шығармашылығының алғашқы жылдары ол ұлттық тақырыптарға қалам тартып, 
декоративтік мәнерде шешем тапқан туындылар жаза бастайды. Қазақтың дәстүрлі 
тұрмысы ауыл көрінісі ашық әрі қанық түстердің үндестігінде шешіліп, көрерменнің 
қабылдауында сағынышқа толы жылы сезімдердің ассоцияциясын тудырады.  

Суретшінің тырнақалды шығармашылық ізденістерінің біріне жататын 
туындысында кенепке акрилмен 2014 жылы жазылған «Той» атты композициясы көрініс 
тапқан. Кенепте суретші композицияға ая қызметін атқаратын кеңістікті пастозды түртпе 
жағыстар арқылы толтырып, ол майда бедерлі текстураға ие болған. Кеңістік әртүрлі 
туыстас түстерде жазық беттерге бөлініп, бірдей түстік нүктелі сәнді дақтар арқылы 
ортақтастырылған шешімімен үйлестірген. Шаршы форматта суретші той атмосферасын 
қанық әрі ашық түстердің қатынасындағы қаз қатар тізілген, кеңістікпен бірде тұтасып, 
бірде одан айшықталып көрініс тапқан адамдардың сұлбаларының салтанатты 
кескіндері арқылы жеткізеді. Декоративті мәнерде орындалған кенеп кеңістігі  арқылы 
суретші көрерменіне мерекелік көңіл күй мен шаттану әсерін сыйлайды.  

Мысалы  2016 жылы кенепке майлы бояумен жазылған «Харекет» атты  шағын 
туындысы монументалды кескіндеменің заңдылықтары бойынша жазық пішіндердің 
комбинациясында шешім тауып, миниатюралық принцип бойынша әртүрлі ракурстан 
бақылау үлгісінде құрылған. Автор қазақ халқының тарихи және дәстүрлі 
құндылықтарын кенеп кеңістігіне жинақтай отырып, ата-баба мұрасына деген құрметін 
көрсеткендей болады. Бірнеше планда шешілген туынды бір қарағаннан жылы әрі 
жарқын түстері мен жұмсақ иірімді пішіндері арқылы баурап алады.  

 
 
 
Бірінші планында автор жер бедерін пастозды мәнерде жазылған текстурасымен 

ерекшелей келе абстрактылы мүйіз тәріздес өрнектердің ырғағында шешкен. Олардың 
арасынан сәл сол жаққа ойысқан қою жасыл түстің аясында шешілген қызғалдақ гүлінің 
екі түбін көреміз. Жер бедерімен астасып, кейбір тұстарында білінер білінбес көрініс 
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тапқан шешімі арқылы суретші қазақ топырағанда осы бір киелі гүлдердің қызыл кітапқа 
еніп жойылу алдында тұрған қауіпіне назар аударғандай.  

Туынды композициясының орталық бөлігінде арқасын көрерменге арқасын беріп 
тұрған оюлы шапан киген ер адам көрермен назарын еріксіз туындының ішкі кеңістігіне 
жетелеп, ондағы өрбіген оқиғаның куәгеріне айналдырғандай. Бірінші пландағы кейіпкер 
мен одан кейінгі пландардағы кейіпкерлер мен заттар арасында кеңістіктік 
арақашықтықты мөлшерлейтін ауа әсері сақталмаған. Сондықтан да суретші   оларды 
жиектелген контур сызықтары мен қарама-қарсы түстердің қатынасында ажыратады. 

Екінші планда басына тымақ пен шапан киген жігіт аппақ қардай тазыны құшақтап 
тұрғанын байқаймыз. Тазы мен қозғалыстағы ер адамның бір-біріне бағытталған 
әрекеттері арқылы суретші композицияға динамика әсерін беріп, қазақ халқының 
құндылықтарының бірі саналатын тазының орнының қазақ халқы үшін маңыздылығын 
көрсеткендей. Кенептегі тазының денесі композициялық үйлесімге сай реалистік 
шешімінен бұрмаланып қалыпсыз ұзын пішінге ие болған. Тазы қазақ халқының жеті 
қазынасының бірі, саятшылық өнерінің ажырамас атрибуты, ер азаматтың серігі әрі 
халқымыздың ұлттық мәдени құндылығы саналады.  

Тазының арғы жағынан киіз үй керегесіне сүйелген арба дөңгелегі пішінімен киіз 
үйдің және тазыға қарай иілген жігіт денесінің иірімін қайталай композицияда ырғақ 
орнатады. Бірнеше түстердің қатынасында үйлесімді шешілсе де дөңгелек барынша 
жазық әрі силуэт секілді шешіліп, қазақ мәдениетінің, тарихы мен дәстүрлерінің 
тереңдігін тұспалдайтындай.   

Мың түрлі түспен сан түрлі ою-өрнектердің қатынасында құрақ көрпе секілді 
шешілген киіз үйдің бейнесі арқылы Дәуренбек Бекназаров әлемнің моделін қарастырып 
отырғандай әсер қалдырады. Киіз үй шаңырағы жоғарғы ракурстан алынып шешілуі 
арқылы оның үштік өлшемдегі көлемді дөңгелек  сұлбасын тұспалдаса төменгі керегемен 
тұстасатын бөлігі мен сықырлауығын барынша жазық шешіп, оның есігін ашық 
қалдырған. Киіз үйдің есігінің жанында томағасы кигізіліп балдаққа отырғызылған 
бүркіттің сұлбасын көреміз. Бүркіттің дене тұрқы стилизацияланып, туындының жалпы 
көркемдік шешімімен сабақтасып біршама нәзік әрі өрнекке ұқсас иірімді сызықтардың  
үндестігін құраған.  

Артқы кеңістікті табиғат аясы көмкеріп, олда кең даланың төсінде еркін көсілген 
ер жігіт пен оның айнымас серігі күрең тұлпары ауыздығымен алысқан күйі барынша 
сәнді әрі динамикалы шешіліп, кенеп кеңістігінің оң жақ бөлігінің жоғарғы жағында 
орналасып, тепе-теңдікті сақтаған. Автор осылайша монументалды мәнерде декоративті 
шешілген туындысы арқылы қазақ халқының рухани мұрасына жататын құндылықтарды 
ортақ тақырыптық мазмұнға жинақтап, туындының композициялық құрылымында 
көркем жеткізеді. 

Дәуренбек Бекназаровтың шығармашылығының алғашқы жылдары жазылған 
кезекті туындысы «Түс» деп аталып 2017 жылы шағын форматта шешім тапқан. Бұл 
туындысында да суретші халық тұрмысы мен кейіпкерлерін шығыстық миниатюралық 
мәнерде стилизациялап өте сәнді әрі қабылдауға   жеңіл формаларда жеткізген.  

Бірінші пландағы дастарханға көрермен жоғарыдан қарап тұрғандай әсерде 
болып, оның бетінде шашылып жатқан бауырсақ, қант пен нан және бір кесе шыны 
пропорциялық жағынан өте кішкене етіп берілген. Шағын дөңгелек үстелдің екі жағына 
отағасы мен бәйбіше жайғасып түскі шәй ішуде. Үй иесі жастығын шынтақтай жайғасып, 
бәйбішесіне еркелей түскі шәйдан ләззат алуда. Малдан шөлдеп келген отағасы есегін 
отқа қоя салып, шәйдан терлеп тепшіп ішіп ентігін енді басқандай. Оның осы бір сәттен 
алған бар ләззатының әсерін маңдайының бір жағына қарай қисайған басындағы 
алқызыл түсті тақиясы арқылы сеземіз.   

 
 
 
 
Оң жағында шәй құйып отырған бәйбішесі малдасын құрған күйі әдеппен майысып 



 
жарасымды кейіпке ие болған. Ер азаматынан біршама үлкен көлемде кескінделген әйел 
адамның денесінің жалпы сұлбасынан сабаның пішінін байқауға болады.  

Суретші халық арасында көп құрсақ көтерген аналарға қатысты айтылатын «бес 
биенің сабасындай болған» деген тіркесті осы тұста өте ұтымды жеткізген. Әйелдің 
дөңгеленген нәзік әрі толық денесін жіңішке мойны мен кішкене қолдары одан бетер 
әсерлендіреді. Бәйбішенің майыса иілген денесінің қозғалысын басындағы ауқымды 
кимешегі теңестіріп, орнықтыра түскен. Кимешегінің көлемді етіп берілуі арқылы автор 
оның алтын құрсақты от анасы екенін меңзейді. Оның артында үстіне жүк жиналған 
сандық орналасып, әйелдің төркінінен келген жасауы екенін тұспалдап, текті жеріне 
сілтеме жасауы немесе он саусағынан өнері тамған шебер әрі пысық болмысын суреттеуі 
мүмкін. Осылайша кескіндемеші шағын форматтағы кенепте ата кәсіп пен отбасын 
асыраған, өнерімен өмірін өрген қазақтың қарапайым бір отбасының тұрмысына деген 
сүйіспеншілігін суреттейді. Артқы пландағы саялы ағаш пен биік теректің жанындағы 
кішкене үй арқылы отбасылық татулық пен берекені, жылулық пен мейірімді, бақыт пен 
өзара сыйластықтың белгісі ретінде бейнелеп, ер мен әйелдің ортасына, композицияның 
жинақтаушы нүктесі ретінде шешкен.   

2018 жылы жазылған «Сырғалым», «Сағым»  атты туындылары да осындай 
декоративтік мәнерде шешім тауып, жарқын түстерімен көрермен назарын елітеді. 
«Сырғалым» атты композициясын суретші ұзатылатын жас қыздарға арналған ізгі 
тілекпен ойластырса керек. Құрақ көрпе секілді әртүрлі текстурадағы сан түрлі бөліктен 
құралған кенеп кеңістігі қыздың артынан жүз үйден жиналған жүгі мен алған тәрбиесінің 
көрініс іспеттес. Барған жеріне құрақтың бір бөлігі секілді үйлесімді үндесіп кетуін 
тілейтіндей жақсы тілеумен жүзеге асқандай.  

«Сағым» атты кенебі тік форматта шешім тауып, фантастикалық пейзаж бен 
бейбіт, жаймашуақ әрі беймәлім тіршіліктің көрінісін ұсынған. Мұнда аспан кеңістігі 
кенептің жоғарғы жағының басым бөлігін қамтып, қанық қызыл түсте шешіліп, спираль 
тәрізді өрнектермен көркемделуі арқылы әлдеқандай тылсымдықтан хабар береді. Ал 
қызыл түсті аспан мен бұлттардың арасынан шыңын қар жапқан Алатау бұлттардың 
иірімді доғал пішіндерін қайталай дөңестелген. Аспан әлемі төменгі жақта теңізбен 
шекараласып кеткендей. Теңіз жағасына жайғасқан ауыл сәнімен жарасып, бейбіт 
тіршілік кешкен. Суретші көрерменін бір сәт қиял әлеміне жетелеп болашаққа немесе 
өткен күндердің естелігіне сапарлатып қайтқандай әсер қалдырады. Қайсысы болса да 
көңілімізде аңсау мен сағыныш сезімдерін тудырады. Кенептегі бейнелер көз 
алдымызда шынайы әлеммен сабақтаспайтынын білдіріп санамызда сағымдай 
бұлдырайды.  

Дәуренбек Бекназаров 2019 жылы «Бесін» тақырыбында графикалық мәнерге 
жақын туындысын көрерменіне ұсынған болатын. Жасыл, ашық қоңыр, қара және ақ 
түстердің таза реңктерінде үндескен композиция жиегі екі жағынан арка секілді қара 
түспен жақтауланған. Ортада кенеп кеңістігінің басым бөлігін алып бес парызының бірін 
өтеп отырған ер адам бейнеленген. Суретші оны жалпылама жинақ бейне ретінде 
суреттеп, киімімен түстес жасыл реңктегі аядан тек контур сызықтары арқылы бөліп 
алады. Оның үстіне киген шапанын жағасындағы ою-өрнектері арқылы тұспалдап, 
басындағы тақиясын күмбездің пішіні іспеттес етіп ақ түсте берген. Батысқа қарай 
бағытталған бағытында геометриялық элементтерден құрақ секілді құралған кілем 
немесе жайнамаз кенептің төменгі бөлігін толықтай көмкеріп, сынақтар мен сұрақтардан      
тұратын жерді немесе адамзаттың есепсіз нәпсілері мен күнәлерін тұспалдайтын секілді. 
Намазға жығылған адамның арт жағында сызықтармен берілген бірнеше элементтерден 
тұратын ғимаратқа ұқсас бейнені көреміз. Үйге ұқсайтын шартты бейненің шатырының 
төбесінде қытайдың пагодасына ұқсайтын элемент орналасып ол екі жағында жоғары 
қарай қайрылып шешім тапқан. Бұл бейне санамызда Жаркент қаласындағы тарихи 
сәулетік жәдігерге айналған мешітпен ассоциациялар орнатады. Осылайша 
кескіндемеші рухани әлеміміздің азығы, ішкі қараңғы түнегімізді жарықтандыратын 
сәуле сенім мен тәубе екенін баяндайды. Туынды діни мазмұнда тарқатылып,  
радикалды көрінбес үшін оны исламның белгісі саналған жұмсақ әрі жылы жасыл түстің 
мол басымдығында шешкен. Жалпы автор өзінің шығармашылығында таза реализммен 
немесе академиялық мәнерлермен шектелмей мейлінше ізденіс жасауға талпынады. 
Сондықтан оның кенептерінде әртүрлі тақырыптар мен сан түрлі стилистикалық 
ізденістерді байқай аламыз. Суретші эксперименттер жасауға құмар, әрі сол 
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эксперименттері арқылы өзінің кәсіби біліктілігін, көркемдік талғамын, дүниетанымдық 
көзқарасын эстетикалық тұрғыда шебер жасауға ізденеді. 

Дәуренбек шығармашылығында өзін және адамзатты толғандыратын 
тақырыптарға батыл қалам тартуға тырысады. Сондай жұмыстарының бірі сезімдік 
экспрессия мен абстракцияға бағытталған «Адамзаттың қысымы» және «Қаңтар» атты 
туындылары. Автор өз заманында қоғамда, өмірінде орын алған әлемдік шеңбердегі 
маңызды оқиғаларды бейнелеу өнерінің мүмкіндіктерінің шеңберінде қарастыра отырып, 
оны тарихтың кезекті беттерінің біріне айналдырады. Осылайша оқиға маңыздылығын 
ескере отырып, оны өнер туындысы арқылы таңбалап, келер ұрпаққа аманаттайды.  

Суретші тек қана кескіндемемен ғана жұмыс жасамайды. Ол сондай-ақ 
графикамен, аралас техникалармен және мүсіндік формалармен де жұмыс жасап 
эксперименттер жасағанды, үнемі ізденісте жүргенді жаны қалайды. Оның «Адамзаттың 
қысымы» атты туындысы аралас техникада орындалып, графикалық туынды ретінде 
шешім тауып, бүкіл әлемді жайлаған пандемия проблемасына арналған. Осы орайда 
Дәуренбек Пабло Пикассоның «Герника» атты туындысында қолданылған әдістеріне 
тоқтала отырып, туынды композициясындағы трагедия мен драматизмді бір-бірімен 
астасқан, күрделі құрылымдағы қабылдау қиындық тудыратын композициялар арқылы 
жеткізеді. Композициядан кейіпкерлерді дұрыс анатомиялық пропорцияда қабылдау 
мүмкін емес, өйткені суретші бәрін бұрмалап, формаларды сындырып, керек жерде 
ракурстарды өзгертіп дене бөлшектерін шамадан тыс үлкейтіп көрсетеді. Түрлі түсті 
түпнұсқа графиканың қатаң әрі өткір сызықтары мен жедел қарама-қайшылық жасайтын 
түстік шешімі, әртүрлі геометриялық және абстрактылық пішіндердің астасуы үрей әсерін 
одан бетер күшейтіп, көрермен көңілінде жайсыздық орнатады. Соғысқа ұқсас жағдай, 
тартыс пен алысу әсері жалпы Дәуренбек Бекназаровтың соңғы жұмыстарына тән 
шығармашылық әдістердің бірі. Автор өзінің бұл ізденістерін синтетикалық абстракция 
беп анықтама береді. Осы бағыттағы ізденістері негізінен ішкі жағдайды, күйзеліс әсері 
мен ұмтылыстың күшін жеткізуге бағытталған.  

«Қаңтар» атты туындысы да 2022 жылы қаңтар айында елде орын алған келеңсіз 
жағдайға қатысты өзінің авторлық пікірі ретінде көрініс тапқан. Көлденең формат жасыл, 
қоңыр, ақ, қара, қызыл мен охра және сұр мен қою көк түстердің қатынасында шешіліп, 
тігінен және көлденеңінен әртүрлі жазық беттерге бөлінген маска секілді антропоморфты 
және зооморфты танымсыз фантастикалық бейнелердің қосындысынан тұрады. 
Туындыға қарай отырып көптеген азулы ауыздар мен әртүрлі көз жанарларын байқап, 
айна қатесіз танимыз. Суретшінің туынды мазмұнын баяндаудағы тілі метафоралық 
сипатқа ие. Бұл қаңтар оқиғасын түпкі мақсаттары мен ниеттері әртүрлі адамдардың өз 
мүдделері үшін пайдалануға тырысқанын, сондай-ақ азулы ауыздарға бейкүнә ниеті түзу 
жандардың құрбаны болғанын айтқысы келгендей. Көптеген бөліктерге бөлініп қанық 
түстік шешімде үйлестіруге тырысқан суретші кенеп бетіндегі әрбір бөлікті ортақ 
фактуралық жағыспен біріктіріп, бір мазмұнға бағындырады.         

«Қызыл жебе» атты туындысы тондода орындалып, гобелен фактурасына 
иммитация жасай шеңбер пішініне бағынған динамикалы композицияда құрылған. 
Композиция ортасын бөле жарып жоғары қарай самғай ұшқан жебе ұшының қанық 
қызыл түсімен туынды тақырыбы айқындалған. Мергеннің садағынан жоғары қарай 
бағытталған жебе батырдың арман-мақсаттары, қайтпас қайсар ерік-жігері іспеттес. 
Туынды тақырыбы бір қарағанда Шерхан Мұртазаның «Қызыл жебе» атты белгілі 
романымен ассоциацияланады.  
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қиыншылықтарына қарамай қатарынан оза шауып, арман-мақсаттарына талмай қанат 
қаққанын жазушы «қызыл жебе» метафорасымен жеткізген болатын. Суретші 
Бекназаров Дәуренбекте қатарынан оза шауып жүйрік көрінген тұлпардың атрибуттары 
мен жігерлі жас батырлардың қайсарлықтары арқылы қызыл жебе сөзінің мән 
мағынасын күрделі композициясы арқылы айқындауға тырысқан.  



 
2023 жылы суретші Ұлытау облысы мәдениет, тілдерді дамыту, мұрағат ісі 

басқармасы бастамасымен «Мәдениет порталы» платформасында ұйымдастырылған 
«Ұлытау: Сөз бен Сурет» атты ақындар мен суретшілер арасында өткен республикалық 
байқауға қатысып, «Ұлытау. Ұлттың жаратылуы» атты туындысымен бас жүлдені жеңіп 
алады.  

Дәуренбек Бекназаровтың 2023 жылғы «Ұлытау. Ұлттық жаратылуы» атты 
туындысының астарында да осы «Ақсақ құлан» таралы аңыз тарқатылатын сыңайлы. 
Абстракциялық мәнерде шешім тапқан туынды композициясы өте тығыз әрі шым 
шытырық орналасқан, бірнеше фигуралардың деформацияланған пішіндерінің 
қатынасында шешіледі.  Туынды композициясының басым бөлігін өлім позасында S 
тәрізді  бұралып, төңкеріліп берілген жылқы бейнесі алған. Жылқы позасын қайталай 
кенептің сол жағында садақ тартқан жауынгер бейнесі танымсыз сипат алып, 
кескінделген.  Кенептің оң жақ жоғарғы бөлігінен хан ұлының қолынан оққа ұшқан 
құланның жазықсыз әрі шарасыз бейнесі ышқына ұмтылған күйі көрініс тауып, 
туындының драматизмін шегіне жеткізе ширықтырады. Астаң кестеңі шыққан осы алапат 
көріністі бір күйдің құрылымына сыйдырып, Жошыханға «Балаң өлді, Жошы хан» деп 
қаралы хабарды жеткізген Кетбұға күйші мен оның күмбірлеген домбырасының ішектері 
үзілген күйі кескінделген. Суретшінің әрбір кейіпкер мен детальды күрделі құрылымда, 
қалың қою контурлық сызықтармен мәнерлеп жеткізуі тақырыптың драматизмге толы 
мазмұнын тарқатудағы өзіндік дара шешімі болмақ.  

Дәуренбек Беназаров ойшыл, ізденімпаз әрі еңбекқор суретші. Бүгінге дейін ол 
қондырғылы, сәндік және монументалды кескіндемеде айтарлықтай еңбек етіп, өзінің 
шығармашылық бағытын, ізденіс жолын айқындайтын біршама туындылар жазып, 
байқауларға да қатысып келеді. Суретші үшін шығармашылықта тір орында тоқырап 
тұрмай үнемі ізденісте болып, эксперименттерден қорықпай жұмыс жасау маңызды.  

Сондықтан да оның шығармашылығы сан алуан. Ол кескіндемеден бөлек 
графикамен және монументалды кескіндемемен де белсенді түрде айналысады. Оның 
шығармашылық бағытына эксперименттер мен өзі айтқандай синтезді абстракциялау 
мәнері тән. Ол әлемдік көркемөнер мектептерімен тәжірибе алмастыра отырып, оны 
ұлттық өнермен, отандық көркемдік мектептің тәжірибелерімен батыл сабақтастыруға 
тырысады. Соның нәтижесінде ол академиялық мектептің жетістіктерін декоративті, 
абстрактылы бейнелеу тілімен байланыстыра отырып, көрерменіне бүгінгі күні ұсынып 
жүрген кескіндемеелік және графикалық туындыларын жаңаша мәнерде орындауда. 
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ҚАЗАҚСТАН БЕЙНЕЛЕУ ӨНЕРІНІҢ ЭВОЛЮЦИЯСЫ: ПОСТМОДЕРНИЗМНЕН 
САНДЫҚ ӨНЕРГЕ ДЕЙІНГІ ТРАНСФОРМАЦИЯЛАР 

 
Аннотоция. Мақалада Қазақстан бейнелеу өнеріндегі цифрлық өнер және оның 

мәдени мұраға әсері қарастырылады. Цифрлық өнердің айрықша сипаттамалары мен 
ерекшеліктері талданып, оны анықтау үшін қолданылатын негізгі терминдер мен 
тұжырымдамалар анықталады. Заманауи цифрлық өнерді жасау мен түсіндіру әдістері 
зерттеліп, оның шығармашылық процессіндегі инновациялық құралдар мен тәсілдер 
қарастырылады.  

Қазақстандағы заманауи бейнелеу өнерінің өкілдері, дамуы, трансформациясы 
қарастырылған. Постмодернизмнен крипто өнерге дейінгі аралық зерттеліп, суретшілер 
мысалында топтарға бөлінеді. Бейнелеу өнерінің шығу тегі әлемдік және отандық 
контексте қарастырылып, даму барысы қаралады. Цифрлық өнердің тарихи, мәдени 
тұрғыда дамуы, трансформациясы жүйеленеді. Қазақстан аренасындағы заманауи 
өнерде сандық өнердің алғышарттары анықталады 

Түйін сөздер: эклетика, сандық өнер, крипто арт, NFT, заманауи өнер, медиа 
дәуірі, т.б. 
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Аннотация. В статье рассматривается цифровое искусство в изобразительном 
искусстве Казахстана и его влияние на культурное наследие. Анализируются уникальные 
характеристики и особенности цифрового искусства, определяются основные термины и 
понятия, используемые для его определения. Изучаются методы создания и 
интерпретации современного цифрового искусства, а также рассматриваются 
инновационные инструменты и методы в его творческом процессе. 

Рассмотрены представители, развитие, трансформация современного 
изобразительного искусства Казахстана. На примере художников изучен и разделен на 
группы период от постмодернизма до криптоискусства. Рассматривается зарождение 
изобразительного искусства в мировом и отечественном контексте, а также 
рассматривается процесс развития. Систематизировано историко-культурное развитие 
и трансформация цифрового искусства. Определены предпосылки цифрового искусства 
в современном искусстве на арене Казахстана. 

Ключевые слова: эклектика, цифровое искусство, криптоарт, NFT, современное 
искусство, медиа и др. 

 Abstract. The article deals with digital art in the visual arts of Kazakhstan and its influence 
on cultural heritage. The unique characteristics and features of digital art are analyzed, the main 
terms and concepts used for its definition are defined. Methods of creation and interpretation of 
modern digital art are studied, as well as innovative tools and methods in its creative process 
are considered. Representatives, development, transformation of modern visual art of 
Kazakhstan are considered. For example, artists are studied and divided into groups from the 
period from postmodernism to crypto-arts. The birth of fine art in the world and domestic context 
is considered, as well as the process of development. Systematized historical and cultural 
development and transformation of digital art. Certain prerequisites of digital art in the field of 
contemporary art in Kazakhstan. 

Keywords: eclecticism, digital art, cryptoart, NFT, contemporary art, age of media, etc. 
 
Қазақстанның бейнелеу өнері әлемдік көркем өнерде реалистік бағытын 

елеміздің кескіндемешілері еліміздегі және шетелде өткізіп жүрген көрмелерінде 
дәлелдеп жүр. Бірақ, техника мен ғылым саласындағы төңкерістер, жаңа ашылулар өнер 
түрлерінде, барлық ғылым білім салаларында айқын көрініс табуда. Қазақстан 
мәдениетінде «постмодернизм» ұғымы қоғамда  негізгі тенденцияларды, бағыттарды 
трансформациялады. Оған нақты хронологиялық дерегі жоқ, дегенмен алуан түрлі 
зерттеушілер еңбегінен постмодернизмнен сандық өнерге ауысқанына талдау жасауға 
болады.  

Қазақстан суретшілерінің шығармашылығындағы постмодернизмді Б. Ибраевтың 
еңбектерінде әрбір өнер саласында өткен бағыттар мен стильдерге бетбұрыс жасаудан 
гөрі, болашаққа ұмтылыс жасау өнердің дамуын жеделдететінін мысалдармен көрсетеді. 
Бұл өнер салаларындағы синтезді айналып «эклетикаға» айналдырады, болашақта 
белгілі-бір «этникалық ми» ұғымыен жаңа өнер түрінде атаулары өзгеріп дами береді[1].  
Дәстүрлі кескіндеме өнері «реди-мейд» келгеннен бастап бұрынғы беделін өзгертіп, 
жаңа көзқарас қалыптастырған еді. Қазіргі сәтте сандық өнерде сондай дәрежеде 
көптеген өзгерістер мен өнер салаларында көрініс табуда. 

Жаңадәстүрлілік - бұрынғы стильдік белгілердің мазмұнын айтарлықтай өзгеріске 
ұшыраған, өткен ғасырдың бағыттарының логикалық жалғасы. Жаңадәстүрліліктің 
шеңберінде біріктіреді деп, ең алдымен эпикалық кенептерді сюрреалистік, ал 
композициясы тарихи және этникалық мотивте құрылған, сойцреализм мен реализмнің 
стильдік бағыттарын айта аламыз[2]. Мұндай суретшілер қатарына: А. Ақанаев, 
Ж.Қайранбаев, Н. Бубэ, А. Дүзелханов, Ж. Какенұлы, Н. Трещенко, Н. Қилыбаев, А. 
Шаймерден, К. Акашев, К. Ажибеков. Т. Тлеужанов, У. Жубаниязов және т.б.  

Заманауи тың еңбектермен симметрия, ассиметрия, универсум идеяларына 
эмпирикалық бақылау әдісі басым болса, П. Флоренский, Э. Гуссерльдің, А.Лосевтің, 
Ю.Лотманның еңбектерінде кеңістікті ұйымдастыру кез келген мәдени аренаның 
моделін құрудағы әмбебап тәсіл екендігін қарастырды.  Архетиптегі космограммалар, 



 
символдар, графикалының түрленуі болашақтағы суретшілер жұмысындағы 
инварианттылығын көрсетеді. Бұл стандартты материалдан басқа металл, теріні ойып 
фактура жасайтын жұмыстарда «заманауи өнер» терминімен көрініс табады. 

 Заманауи өнерде жаңа симулярлық тенденцияларға қарсы немифологиялық 
санаға тән, заманауи түрлеріне деген философиялық, мифологиялық көқараспен 
қарсылық көрсету әр салада болады. Бірақ, суретшілер даму барысында дәстүрлі үлгіде 
жұмыс жасап қоймай, жұмыстарына әуен, ырғақ қосып арт объктілер жасай бастайды. 
Бриколажды ойлау суретшілер әсіресе «contemporary art» бағытында жұмыс жасайтын 
суретшілер жұмыстарында олардың инталяяцияларында метафизикалық дүниемен би, 
миф, қоршаған орта, музыкалық немесе бейнеленуші мотивпен суреттелді. 

Қазіргі заманауи өнер иелері қолданыстағы материалдар мен жасалу әдіс, 
тәсілдерін артефакт жасау үшін пайдаланады. Бұл қабылдаушы көрермен көзқарасын 
өзгертті. Оны үш ұрпақтың жас айырмашылығы бар он бес суретші қатысқан ерекше 
көрменің бірі «Еуропаны ұрлау»-ды айтуға болады. Қ. Базарғалиев, Б.Бубикановова, С. 
Атабеков, К. Базаргалиев жұмыстарын айтуға болады.  

«Art жоба», «art акт»,  «art фестиваль» құбылыстарымен ерекшеленетін 
С.Сүлейменованы, Т.Тілеужановты айтуға болады. «Жасыл үшбұрыш» көркемөнер 
тобының еліміздің мифологиясы, ұлттық таңба, өрнектерді жаңа форматта халыққа 
ұсынуы елімізді «contemporary art» дамып, халыққа көрсетіле бастады[3]. 

Архетипті түсіну мифологияда, әдебиетте, анатилтикалық психологияда, 
мәдениеттануда юнгтік көзқараспен қарастырылған. Ал, бейнелеу өнерінде 
иконографиялық және белгелі бір сюжеттік образмен көрінеді. Мұндай суретшілер 
қатарына Қ. Серікбол «Абақ таңба» жұмысын айтуға болады.  

Жаңа авангардтың суретшілер қатарына: А. Нода, К. Аскаров, А. Бегалин, Г. 
Тегенова, К. Хайруллин, Б. Бурдиспеков, А. Бектасов, М. Бекенов, Э. Исаев, М. Бекеев 
т.б. Бұл суретшілер тарихи, мәдени жадымыздағы ұлттық санадағы рух, мәдениет пен 
өркениеттің үздік образдарын түрлендіріп, кейбіреуін ауыр тақырыппен көрерменге 
таныстырды. 

Әрбір кезеңнің маңызды тақырыбы ортақ мәні өзіне тән суретшілері болады. Әр 
кезеңде жаңа өнер бағыттары басқа өнер бағыттарымен түрленіп, өзгереді. Сондықтан 
әр суретшінің өз дәуірі, өз уақыты болады. Жасалған өнер туындыларына қарап сол 
қоғамның көзқарасын, мәдени аренасын, мәселесі мен тұрмыс тынысын көруге болады. 
Қазіргі суретшілердің эпистемасы коммерциялық бағытқа көбірек жақын. Бұл жерден 
француз философтары Делез бен Бодрийардың симулякр ұғымы бұл өзгерістерді 
қоғаммен байланыстырады. Белгілі бір затқа ұқсамайтын бірақ байланысы бар бейнелер 
топтамасы. 

Заманауи өнерді, Б. Гройс, В. Мизиано пікірлерінде жасалған жұмыстар қоғамға 
қарсы матифес ретінде жасалатынын көрсетеді. Ал, С. Савицский заманауи өнер өткен 
маңызды оқиғаларға өнер түрімен жасаған бағалауы деп жазады [4]. 

XX ғасырдың ортасынан бастап белең алған «contemporary art» энвайромент, 
перфоманс, инсталляция, акция бастаушылары ретінде Қ.Ибрагимов, Р.Хальфин, 
Ғ.Маданов, Е.Мелдебеков, В.Воробьевтарды айтуға болады. Жалпы заманауи бейнелеу 
өнері классикалық, авангардық өнердің жалғасы. Ол өнер бағыттары үнемі дамып 
трансформацияға түседі, оның жалғасы цифрлық өнерге жалғасады.  

«Цифрлық өнер»  - термині жұмыстардың эстетикасы мен жасалу принциптерінің 
арнайы бір технология, компьютермен жасалуын көрсетеді. Олар алғашында «ready 
made» - тен бастау алып  «фото арт», «видео арт», «инсталляциялар» еді қазір, «arte 
povera», «actual art», «impossible art», «micro-emotive art» немесе жалпы «глитч арт» 
секілді атаулармен дамып, шығармалар мен тәжірибелердің сан алуандығын қамтиды 
[5]. 

ХХІ ғасыр адамзатқа суретшілердің қиялдарын «жандандырып», цифрлық 
форматқа көшіруге қабілетті виртуалды шындық технологиясын берді. Бүкіл әлем 
тұрғындарының шығармашылық бастамаларын біріктіретін жаһандық мәдени кеңістік 
пайда болды. Жаңа технологиялар мен ерекше концепциялар бейнелеу өнерін жаңа 
деңгейге көтеріп, шығармаларға өз өмірін өткізуге және көрерменмен араласуға 
мүмкіндік берді. Сандық суретшілер бұрынғыдай майлы бояумен немесе штрихтар 
жарық пен көлеңкені кенеп бетіне емес, техника, арнайы бағдарламал көмегімен сурет 
салу процесін тездетеді. Мысалы «фото арт» бойынша суретті өңдеуге, түсін, формасын, 
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реңін, болмысын өзгертуге, бірнеше суреттерді қосып коллаж жасауға мүмкіндік береді.  
Сандық суретшілер жұмысқа әуен, ырғақ қосып, 3D иллюстрациялары мен 

анимацияларымен жұмысты түрлендіріп қоғамдағы маңызды көріністері көрсетеді. XXI 
ғасырдың суретшілері мәдени және әлеуметтік мәлімдемелер мен эксперименттер үшін 
цифрлық өнер әдістерін қолданады, адам қызметінің бір-бірімен байланысты емес 
салаларын біріктіреді және мәдени және философиялық тұжырымдамаларды жасайды.  

Бейнелеу өнеріндегі сандық өнер феномені Наталья Рабчук пікірінше өнердің ішкі 
және сыртқы бөліктерден тұрады және сол болмысты сандық өнер техниканың 
көмегімен еркін көрсетеді. 

Заманауи қоғам жаңа технологиялар мен медиа дәуірінде өте тез дамып, 
күрделеніп, түрленіп жатыр. Соған орай цифрлық өнерді өнер түріне қоспайтын 
пікірлерде бар. Осы уақытқа дейін, әсіресе ТМД елдерінде, цифрлық суретшілерге 
арналған мектептердің өте көп ашылғанына қарамастан, олардың жұмысына теріс 
қарайды. Дегенмен, бұл цифрлық өнердің бүкіл әлемде өнер ретінде танылуына кедергі 
келтірмейді. ХХІ ғасырдың екінші онжылдығында барлық елдерде сандық өнер 
мұражайлары мен галереяларының ашылуы толқыны болды. «Digital» сөзі орыс тіліне 
цифрлық деп аударылады. Бұл терминнің пайда болуы компьютер немесе басқа гаджет 
орындайтын кез келген әрекет екілік кодта жазылған белгілі бір операциялардың 
нәтижесі болып табылатындығына байланысты. Жалпы, бұл сандық технологиялар деп 
аталатындардың көмегімен жасалған жұмыс.  

Кенеп бетіне майлы бояумен жасалатын жұмыстардың техникасын, материялын, 
көлменіне көп мән берілсе сандық өнерде бейненің образы, түпкі мағынасы бірінші 
орынға шығады. Сандық өнерде кескін жасауға «қолмен» орындайтын қажетті заттардың 
орнына планшет немесе экранда стилуспен сурет салынады. 

Қазіргі заманғы өнер бүгінде оның цифрлық және цифрлық емес бөліктері 
байланысқан гибридтік күйде. Цифрлық технологиялар басқа өнер түрлеріне қарағанда 
заманауи өнерді жасау мен тұтынудың барлық сатыларына көбірек енеді. Суретшілер өз 
жұмыстарын жасау және көркем галереяларды орналастыру кезінде әртүрлі цифрлық 
құралдарға көбірек жүгінеді. Соңғы уақытта коллекционерлердің өнер туындыларын 
сатуы және сатып алуы электронды форматта жүзеге асырылуда [6]. 

 Сандық құралдар суретшілерге ескі жұмыстарды тезірек және оңай аяқтауға 
мүмкіндік беретін барлық түрдегі көбірек материалдарға көбірек қол жеткізуді 
қамтамасыз етеді. Өнер туындыларын, фрескаларды, мүсіндерді және басқа да 
бұйымдарды цифрлық өңдеу арқылы болашақ ұрпақ үшін мәдени мұраны сақтауға 
мүмкіндік туады. Цифрландыру онлайн мұражайлар мен көрмелерді құруға, сондай-ақ 
имидждік деректерді талдауға үлкен үлес қосады және авторлық және өнер стильдерін 
санаттау мәселелерін шешуге көмектеседі. Дәстүрлі өнермен салыстырғанда цифрлық 
өнер көптеген қиындықтармен бетпе-бет келеді, мысалы, бағдарламалық қамтамасыз 
етудің үнемі дамуы, бұл оны пайдалануды тұрақсыз етеді. 

«Крипто өнер» сандық өнердің ішінде жаңа атаумен пайда болған, технология мен 
жасанды интеллект, компьютерлік бағдалама көмегімен жасалатын өнер бағыты. NFT – 
тәуелсіз токен, криптографиканың өзара ауыстырылмайтын электронды ақша 
айналымы. Оның бастауы 1960-70 жылдары техника мен жаңа медианың қарқынды 
дамуымен байланысты. Оның терминологиясы даму негізіне қарай «мультмедиялық», 
«компьютерлік», «кибер», «гибритті өнер» деп ауысып отырды. Қазіргі сәтте де медиа 
дәуірімен бірге сандық өнер қатар айтылады, бірақ ол мәдени құндылықтар мен мұраны 
циврландырумен айырмашылығы айқын. Видео немесе саунд арт секілді синтезді болған 
бұл өнер түрі қазір бөлек бөлініп шықты [7]. 

Қазақстанның заманауи өнері әлемдік өнердегі соңғы тенденцияларды ескере 
отырып күннен күнге дамып келе жатыр. Сандық өнерді ел мәдениетінің жаңару аспектісі 
ретінде теориялық тұрғыдан түсінуге талпыныс жасай отырып, ғасырлар тоғысындағы 
суретшілердің шығармашылық өзін-өзі таныту тарихына тоқталайық. Тәуелсіздік 
алғаннан бастап қазіргі уақытқа дейін қазақ мәдениеті көптеген әлеуметтік медиа 
кеңістігінде өзгерістерге ұшырап келеді. Әлемдік тәжірбие бойынша технологиялық 



 
төңкерілістер XIX ғасырда қарқынды дамыса біздің елде XX ғасырдың соңғы 
онжылдылдығында барлық жерде қолданыла бастады: компьютерлік жабдық пен 
бағдарламалық қамтамасыз ету қуаттырақ және қолжетімді болды. Интернеттің 
қолжетімділігі оның сантүрлілігі барлық салада үлкен өзгерістерді жүзеге асырды. 
Сондай саланың бірі ретінде қоғамның айқын айнасына айналған суретшілер әрқашан өз 
уақытының мәдени және технологиялық жетістіктеріне алғашқылардың бірі болып жауап 
берді және олар цифрлық ортамен тәжірибені ресми цифрлық революциядан бірнеше 
ондаған жылдар бұрын бастады. Олардың алғашқы көріністері технологиялық 
мәселелерге арналған конференцияларда, фестивальдарда және симпозиумдарда және 
электронды ақпарат құралдарында көрсетілді. Дегенмен, 20 ғасырдың аяғында 
«цифрлық өнер» термині қалыптасып үлгерді және бүкіл әлемдегі мұражайлар мен 
галереялар осыған байланысты жұмыстардың үлкен коллекцияларын жасап, 
ұйымдастыра бастады. 

«Сандық өнер»  - термині жұмыстардың эстетикасы мен жасалу принциптерінің 
арнайы бір техгология, комппьютермен жасалуын көрсетеді. Олар алғашында «ready 
made» бастау алып  «фото арт», «видео арт», «инсталляциялар» еді қазір, «arte povera», 
«actual art», «impossible art», «micro-emotive art» немесе жалпы «глитч арт» секілді 
атаулармен дамып, шығармалар мен тәжірибелердің сан алуандығын қамтиды [8]. 

ХХІ ғасыр адамзатқа суретшілердің қиялдарын «жандандырып», цифрлық 
форматқа көшіруге қабілетті виртуалды шындық технологиясын берді. Бүкіл әлем 
тұрғындарының шығармашылық бастамаларын біріктіретін жаһандық мәдени кеңістік 
пайда болды. Жаңа технологиялар мен ерекше концепциялар бейнелеу өнерін жаңа 
деңгейге көтеріп, шығармаларға өз өмірін өткізуге және көрерменмен араласуға 
мүмкіндік берді. Сандық суретшілер бұрынғыдай майлы бояумен немесе штрихтар 
жарық пен көлеңкені кенеп бетіне емес, техника, арнайы бағдарламал көмегімен сурет 
салу процесін тездетеді. Мысалы «фото арт» бойынша суретті өңдеуге, түсін, формасын, 
реңін, болмысын өзгертуге, бірнеше суреттерді қосып коллаж жасауға мүмкіндік береді. 
Сандық суретшілер жұмысқа әуен, ырғақ қосып, 3D иллюстрациялары мен 
анимацияларымен жұмысты түрлендіріп қоғамдағы маңызды көріністері көрсетеді. XXI 
ғасырдың суретшілері мәдени және әлеуметтік мәлімдемелер мен эксперименттер үшін 
цифрлық өнер әдістерін қолданады, адам қызметінің бір-бірімен байланысты емес 
салаларын біріктіреді және мәдени және философиялық тұжырымдамаларды жасайды. 
Бейнелеу өнеріндегі сандық өнер феномені Наталья Рабчук пікірінше өнердің ішкі және 
сыртқы бөліктерден тұрады және сол болмысты сандық өнер техниканың көмегімен 
еркін көрсетеді. 

Сандық өнерді 3 негізгі бөлімге бөліп қарауға болады:  
1. Планшет немесе гаджет бетіне жаңа технологиялар көмегім жұмыс жасайтын 

суретшілер; 
2. Глитч арт технология мен бағдарламаларды пайдаланып, видео ойындар, мультмедиа, 

электронды құрылғылар арқылы бейнені өзгерту; 
3. NFT динамикалық тілмен блокчейн арқылы арнайы токендермен жасалатын өнер түрі. 

Планшет немесе гаджет арқылы сурет салатын суретшілердің басым көпшілігі дизайн, 
мультпликация немесе анимация саласында жұмыс жасайды. Әсіресе жастар арасында 
танымал болған видео ойындар. Виртуалды әлем жасап толыққанды суреттеу арнайы 
мод және скиндер арқылы жүзеге асады.90 жылдары нанотехнологиялар, эко, био 
жүйелер жаңа болып көрінетін, қазір олар қалыпты болып саналады. Қазіргі 
технологиямен толыққанды бөлек виртуалды әлем жасап, толыққанды адам бейнесінде 
жасалған. 

Glitch – немістің тайып кету өзгеру деген мағынаны білдіреді. Олар ақау, 
программаның қатесі, жетіспеу, өзгеру сөздерімен балама мағына береді. 

NFT – М.Дюшан жасаған тәжірбиелік реди-мейд жұмыстарынан бастау алады. 
Жалпы NFT ол кез келген өнер саласында мәселен фото, музыка ,кино болса да оның 
бағларламалық жүйесі нақты сандардан тұрады. Бұл толқын бірнеше жыл талқыланып, 
пандемия кезінде даму деңгейі қатты дамыды. Мысалы Эрмитаж музейінде алғаш рет 
2021 жылы  NFT көрмесі өтті [9]. (Леонардо да Винчи «Мадонна Литта» на платформе 
Binance) 

Біздің елімізде сандық өнермен айналысатын көптеген өнер иелері бар. Олар 
қатарына А. Мусрепов, Ж. Ерланқызы, А. Сайфуллаев, А. Батыр, М. Ильницкая, О. 
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Обанина, О. Қамар, А. Шалқар, А. Қажыбек сынды жас толқын өкілдері мен Б. 
Бубиканова, А. Менлибаева сынды тәжірбиелі суретшілерде бар. 

Сандық өнерде мультипликация бағытында жүрген көптеген суретшілер, дизайн, 
кино сала мамандары, эксперименталды тәжірбие жасап жүрген өнерге қатысы жоқ 
бірақ өнертапқыш таланттар да бар.  

Қорытындылай келе заманауи Қазақстан бейнелеу өнері бірнеше бағытта әртүрлі 
сипатта дамып келеді. Жоғарыта айтылған суретшілер тобы, арт ареналар, жеке 
суретшілер шығармашылығы еліміздегі жаңа медиа дәуіріндегі өнер келбетінің жан-
жақты екендігін көрсетеді. Тәуелсіздік алған алғашқы онжылдықта суретшілер топтасып 
жұмыс жасаса, қазіргі уақытта жеке индивидтік сипатта жеке дара жұмыс жасайтын 
суретшілер қатары көп. «Суретші» сөзінің де мағынасы өзгеріске ұшырап жатыр, тіпті 
қоғамда «өнер» деп өнер туындысына баға беретін көрермен ойы да жан-жақты. Жаңа 
медиа дәуірінде постмодернизмнен сандық өнерге дейінгі бейнелеу өнер дегі 
өзгерістерді зерттей келе ондағы «крипто өнер», «интернет арт», «саунд арт» сынды 
көптеген жаңа терминдерді кездестіреміз.  

Атауы мен сипаты басқа жаңа сөздер болғанымен Қазақстан бейнелеу өнері өзінің 
трансформациясын постмодернизмнен кейін жаңарып жатқанын көруге болады. Оны 
талапшыл қоғам жаңа медиа дәуірінде сұраныс мақсатына жаңа, қоғамға сай болуын 
талап етеді. Сол себепті халықаралық маңызды көрмелерде Қазақстан суретшілерінің 
қарқынды дамуын көруге болады. Бұл ұлттық сана мен қоғамдағы, экономикалық 
мәдени өзгерістердің нәтижесі деуге болады.  
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Түйін: Ұсынылған мақала  дарынды гобеленші, кескіндемеші, график суретші 

Рақымжан Садығұловтың шығармашылығына арналған.  Сонымен қатар, мақала 
кейіпкері еңбек еткен жылдарындағы кескіндеме шығармалардың шеберлік кәсіптерін 
меңгеруіндегі өзіндік құндылығы жайлы сөз қозғалады.  Бірқатар еңбектеріне өнертану 
тұрғысынан талдаулар жасалынады.  

Резюме: Статья посвящена творчеству талантливого живописца, художника-
графика Рахимжана Садыгулова, его месту и роли в развитии национальной 
художественной школы.  

Ключевые слова: изобразительное искусство, живопись, композиция,  образ. 
Кілт сөздер: Мүсін өнері, композиция, кескіндеме өнер, образ, бейнелеу өнері. 
 
Рақымжан Садығұловтың өнері сан қырлы. Ол қазақ гобелен өнеріндегі ұлттық 

тақырыпты жырлайтын дарынды гобеленші ғана емес, сонымен қатар кескіндемеші, әрі 
график суретші. Садығұлов аталған өнер түрлерінің қай-қайсында болсын аянбай еңбек 
етіп, ұлттық өнердің дамуы жолында дарындылығын мен нағыз кәсібилігін таныта білді. 
Рақымжан Садығұловтың ерте кезеңдегі шығармашылығында гобелен өнері ерекше 
орын алды. Дәл осы өнер саласында суретші өзіне ғана тән өзіндік қолтаңбасын тапты. 
Қазақ гобелен өнеріне өзіндік таным, өзіндік үнмен келген суретшілердің бірі. 

2024 жылы 26 қаңтар күні Ә.Қастеев атындағы мемлекеттік өнер мұражайында 
суретшінің 75 жылдық мерейтойына арналған «Бұл менің әлемім» атты жеке 
шығармашылық көрмесі атап өтілді. Автордың жеке шығармашылық көрмесінде  
кескіндеме, графика және гобеленнен құрылған 70-ке жуық туындының әрбірі 
шығармашылық иесінің бай танымынан хабар береді. Көрменің негізгі бөлігін суретшінің 
кескіндемелік туындылары орын алған. Әр жылдары жазылған кескіндемелік 
шығармалары суретшінің жоғары кәсіби шеберлігін, оның көрегендігі мен 
қызығушылығының кең ауқымын көрсетеді. Кескіндеме саласын жан-жақты меңгерген 
суретші өзіне тән дүниетанымдық көзқарасты кескіндеме тілімен жырлап келеді. 

Расында да Рақымжан Садығұлов кескіндеме саласына көп күш жұмсады, әрқилы 
тақырыптарды қамтыды. Ол бірде табиғат көрінісінен сыр шертсе, енді бірде Қазақстанға 
белгілі өнер қайраткерлері, ақын жазушыларының бейнелі портреттерін көз алдымызға 
әкеледі және халықтың дәстүрлі тұр¬мысы мен көне дала өрке¬ниетінің мифологиясына, 
тарихы мен мәдениетіне, ұлттық салт-дәстүр тақырыбындағы жұмыстарынан суретшінің 
тарих қойнауына тереңнен бойлауын, дүниетанымының кеңдігін көруге болады. Ол 
шығармаларын нақты бір тақырыпты алғанда соның бар мазмұн тақырыбын ашуға 
тырысады және бояу үйлесімділігіне аса зор көңіл бөледі.    

Әсіресе, Қазақстанның айырықша сұлу өңірінің қайталаңбас сұлу табиғаттары 
тақырыбындағы: «Медеу жолы» 1993 ж., «Шарын каньены» 2002 ж., «Саябақта» 2013 ж. 
т.б. шығармалары табиғат тылсымын бейнелеу, сұлу өңірдін табиғат ерекшелігін тап 
басып, оны лирикалық мазмұнымен, колоритінің айқындылығымен, композициялық 
ойларының тереңдігімен бейнелей білуі суретшінің шеберлігінің айғағы. Ал, суретшінің 
әйгілі күйші композитор, дирижер, домбырашы Нұрғиса Тілендиевтің, халық жазушысы, 
ақын, әдебиеттанушы Олжас Сүлейменовтың портреттерінде – адам мінез-құлқын 
кескіндеу, оның психологиялық астарын ашу, кескін-келбетін айнытпай беру портрет 
жанрына тән талаптарды нақты табу міне Рақымжан Садығұловтың қылқаламының 
ұшқырлық сипаты осындай. Әрі осындай дара тұлғалардың бейнелерінің сурет өнерінде 
сақталып қалуын мұрат еткендігі. Суретші бірқатар есте қаларлық образдар жасады.  
Әсіресе суретшінің суреті сақталмаған тарихи тұлғалардың портреттерін жасауға да оның 
үлесі зор. Мәселен, Қарахан портретін жазуда суретші оның ашаң жүзді, қалың қасты, 
шоқша сақалды, жасы қырыққа таяп қалған, кеудесін тік көтере ойға шомған күйде 
бейнелейді. Оның үстіндегі сауыт-сайманы мен басындағы дулығасы, оң қолындағы қыса 
ұстаған қылышы қолбасшының кезекті шайқаста жеңіске жеткенінен хабар берсе керек. 
Үнемі аттың жалында, түйенің қомында жүретін жауынгер, бүтін бір елдің басшысы, 
көсемі екендігі аңғарылады. Тақырып барысын тарихи деректермен ділдікте өрбіткен 
суретші фон ретінде Тараз қаласының символдық белгісіне арналған көне Талас 
қаласын бейнелейді. Себебі, Тарихи деректерден белгілі Жетісу, Шу, Талас өңірін 
қамтитын Қарахан мемлекеті орнаған. Қарахандықтар дәуірі кезінде елдің тұрмысы 
жақсарып, қой үстіне бозторғай жұмыртқалаған заман болған.  
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Ел билеген Қараханды халқы мәртебелі қайраткер ретінде бағалап, әулие тұтып, 
оның құрметіне кесене салған. Жалпы артқы  план жауынгерлік рухпен әспеттелген. 
Суретшінің өзгеше поэтикалық әлемі де, өзіне ғана тән көзқарасы анық өрілген. 

Суретші шығармаларының мазмұн тереңдігі ол салған қай портретке үңілсекте 
сырлы бояуларымен осылайша қанықтыра түседі. Орындалу шеберлігімен, терең 
мазмұнымен ерекшеленетін портреттерінің ішіндегі шоқтығы биігі – «Ғасыр ақыны» 
портреті. Суретші Рақымжан Садығұлов  1980 жылдары ұлы ақын, ойшыл Олжас 
Сүлейменовтың  білімі мен талантына, жазған еңбектеріне бас иіп, ақынның ерекше 
тұлға ретінде қатты қызығушылық танытты. Ұлы ақынның тұлғасын суретші терең түсіне, 
түйсіне отырып шығармамен нақты жеткізе білді. Ақынның толық бейнесі портретті 
рамаға сыймай тұр. 

 Суретшінің пікірі бойынша мұндай шешім ақын, ойшыл Олжас Сүлейменов 
тұлғасының қазақ халқының маңдайына сыймайтын, таланты мен дарыны өлшемге 
келмейтін ұлы даралығын меңзейді. Тұлғаның толық портретін ашуда суретшіге тән 
шынайы баяндау туындының басты ерекшелігі болып есептеледі. Шығармада ақын 
көсілген кең жазира жерде тұр – бұл оның жеке ғаламшары, өзінің табан тіреген жері, 
өмірде жүзіп жүрген өз кемесі. Суретшінің ойы жерді өз көзқарасымен жаулап алғандай 
осының бәрін сонау алыстан, ғарыштан көреді. Әлеммен де, ойымен де өзімен өзі. Зор, 
өте мығым мүсін, көк тіреп қана тұрған жоқ, бәрінен де биік. Тұрысы да ерекше, сырттай 
тыныштық тапқан, тұрақтылық бар, сондай-ақ толық іштей жинақталу бар. Оның кескінді 
де келбетті жүзінде батылдық, табандылық, сабырлы алғырлық, өткірлік сипаттар 
жарасым тапқан. Портретте аспандағы алашабыр бұлттың көшіп бара жатқан бейнесін 
беру арқылы ақын көңіл күйіне нанымды бір келісі тапқандай, ішкі әлемін аша түсерліктей 
көріністі бергісі келген. Композицияда ақын бейнесі киім-киісі жинақы, киімдегі ұстамды 
рең түстері, салмақты да, сабырлы дарын иесін даралай түскен. Суретші ақынның 
үстіндегі киімдерінің түсін де сол кезеңге лайық беруге тырысқан. Автордың 
шығармашылығына тән ерекшеліктер – қанық колорит, түстік қатардың батыл контрасты. 
Түстік шешіммен, портретке ерекше мәнерлілік береді. 

Суретшінің алдына қойған міндеттері үнемі өзгеріп және күрделене түсіп, жазу 
стилі және жалпы өнерге деген көзқарасыда өзгеріп отырады. Рақымжан Садығұлов 
өзінің көптеген әріптестері сияқты батысеуропа өнерінің әртүрлі постимпрессионизм, 
фовизм, кубизм, абстракционизм бағыттарға деген құлшынысын байқауға болады. 
П.Сезанн, А.Матис, П.Пикассо, А.Модильяни, армян суретші М.Сарьян сияқты 
суретшілердің кескіндемесі тумасынан түс реңін таныған суретшіні таң қалдырады. 
Олардың өнері суретшінің шығармаларында әр қырлы әсері болғаны анық.  

Сонымен қатар, Рақымжан Садығұлов өзінің шығармашылық жолын 
кескіндемелік ізденіс жолдары батыс және шығыс дәстүрлерін біріктіруге бағытталған. 
Суретші ұлттық, дәстүрлі өнердің декоративті жүйесіне және постимпрессионистер мен 
фовизмдердің көркемсуреттік жүйесіне сүйеніп, жанрлық көріністерді қолданды. 
Мысалы, 1992 жылғы «Автопортрет» шығармасында постимпрессионистік реңтке 
қолданып суреттейді. Туындыдан автор ойын, болмысын, ішкі менің байқауға болады. 
Ашық кереғарлығы түстердің үйлесімділігінде құрылған автопортрет композицияға 
ерекше ырғақ тудырады. Сонымен қатар ашық түстердің қарама-қайшылығы эмоциялық 
толқудың кең спектрін беруге мүмкіндік береді. Бұл суретшінің сыртқы келбеті мен 
психологиясын жан-жақты талдау ғана емес, сонымен бірге оның шығармашылық 
сенімінің көрінісі. 

Суретшінің шығармашылығында абстрактытылы бағытқа арналған бірнеше 
шығармалары бар. Мысалы, 1997 жылғы «Метаморфоза» атты шығармасы абстрактылы 
бейнелермен ерекшеленеді. Бұл шығарма ең басты назарды өзінің түстік шешімдерімен 
аударта алады. Картина жасыл, сары, қызғылт сары мен қызыл түстердің 
үйлесімділігінен құралған. Аталған түстер контрастты түрде бір-біріне айырма 
қойғанымен, кезекті түрде жалғасудың көмегімен туындыны толығымен көзге жағымды 
етеді. Мәселен, көзіміз бірден түсетін ортадағы адам кейпіндегі фигуралардың боялу 
мәнеріне тоқталсақ, белгілі бір реттілікті байқасақ болады: қызыл – қызғылт сары – сары 



 
– жасыл. Негізгі элементтердің бірі қою қызыл түсте орындалғанымен, басқа 
элементтердің ашық реңкте сақталуы бейненің қабылдануын жеңілдетеді. Және 
фигуралардың бірінің үстіне бірі жазылуы аталмыш кенептің кеңістігіне тереңділік қоса 
алады. Бірақ, бұл композицияның тек екінші планының құрама бөліктері.  

Бірінші планда болса, төмен жақтан орын алған кесіртке бейнеленген. Оның басқа 
объектілермен теңдес бір жазықтықта орналаспағаны кеңістіктің бір қырынды емес 
екенін көрсетеді. Жалпы, бұл кесірткенің символикалық мағынасын іздестіретін болсақ, 
көптеген мәдениетте оның қасиеттілігі жоғары екендігін естен шығармаған жөн болар. 
Егер осы қырдан қарастыратын болсақ, оның бірден-бір мағынасы адамның жан-
дүниесіне келістірілетінін атап өту керек. Басқа мәнге теңделетін концепцияларға қайта 
жандану, ептілік пен сыртқы келбетін өзгертушілікті жатқызуға болады. Оған қоса, сол 
жақта орналасқан фигурадан жалғасқан қызғылт сары реңктегі толқындар күннің 
шуақтарына теңелгендей. Ал композицияның құрылымы жоғарыдан төменге қарай 
оқылатыны мазмұнда жандану жайлы ой сақталған деген қорытындыға келуге 
итермелейді. Немесе кейіптің жаңа форма қабылдауы десек те келер. Қалай дегенмен 
де, туындының «Метаморфоза» деген атауының өзі қандай да бір трансформациялық 
үрдістің қалыптасуына меңзеп тұрғандай ой салады. Композицияға жаңадан қараған 
сайын кеңістік тереңдей береді деуге болады. Сезінуге тиісті болған эмоциялардың өзі 
түстердің орынды таңдалуымен жеткізіледі. Сондықтан, толқуларға нүкте қойылды деуге 
келмес. Сөздің аяғына келе, қылқалам шеберінің бейнелеу өнеріндегі жаңа бағыттарға 
батыл баруы оның бір орында тұралап қалмайтын, үнемі шығармашылық ізденісте 
жүретін суреткер екенін көрсетеді. Кескіндеме жанрында жұмбағы көп әлемді суреттеуде 
өзіндік қолтаңбасын қалдырғысы келетіні анық аңғарылады.  

Р.Садығұлов өмір туралы шығармашылық  толғаныстары ойлаудың мазмұндық 
тереңдігіне ерекше ден  қояды. Суретші түс мәселесінде, әсіре қызыл түспен көп 
тәжірибе жасайды. Осы арқылы  өз шығармаларында эмоционалды дыбыстың қызуын 
арттыруға тырысады, тақырыпты ашуда  трагедиялық немесе бақытты, қуанышты 
ноталарын баса көрсетеді. Сондай жұмыстарының бірі  «Мәңгілік» (1997 ж.) -деп 
аталады. Шығармада бес кейіпкер бейнеленген. Олармен қатарлас ағаш та орналасқан. 
Ал артқы фонды таулы бөктердің табиғи көрінісі құрайды. Шартты түрде негізгі пландағы 
объектілерді үшке бөліп қарастыра, оң жақтан сол жаққа қарай талдайтын болсақ. Оң 
жақтағы ең шеткі беті бүркелген адамның дене бітімі ағаш иірімдеріне теңескен. Ал бар 
назарды алып тұрған сәукеле киген ару қыз екі әйел мен екі ер адамның орталарына 
алынған. Ер адамдар бастарын бұрған сәттерінде бояумен жеткізілсе, әйел адамдардың 
бет-әлпеті толыққанды суреттелуге жақындалған.  

Жалпы, бейне бұлыңғыр мәнерде орындалған. Алғашында артқы фон шөл дала 
ретінде сипатталған деген ой туындайды. Алайда, туындыны қайта қарастыру тау 
бөктерін бұлттар қоршап тұр деген позицияға итермелейді. Осының арқасында 
кейіпкерлердің жоғары деңгейлі нүктеде тұрғандарын ұғынуға болады. Егерде кеңістікті 
шөл дала деп қабылдайтын болсақ, бейне тап бір уақыт торабын тоқтатып қоя алатын 
күшке ие. Ал бұл ойдан жиренсек, кенеп құпиялық мәнге иеленеді. Әрі объектілер де 
өздерінің бір қырынан ғана суреттелгеніне қарамастан, визуалды түрде қозғалыстың, не 
жандылықтың бар екендігіне сендіреді.  

Кенеп адам денелерінің қалыптылықтан тыс болуы және түстердің әсіре қанық 
болғандығымен шынайылылық сипатынан алшақтанса да, суреттеу астарындағы 
жағымсыз сезімдердің көрінісінің байқалуына мүмкіндік береді. Әсіресе қызыл түстің 
бейім болуымен реңктің қараңғылы орын алып отырған жағдайдың қандай бағдарда 
өрбігеніне меңзегендей. Десек те, естен шығаруға келмейтін ағаш пен сары түсте 
бейнеленген қоршаған орта күш пен сенімге арқа сүйетеді. Осыдан қарама-қайшылық 
тудырған қайғы да, сенім де бір мезетте пайда болады. Аталмыш туынды өзінің 
композициялық құрылымымен екіұштылыққа ұмтылдырады деуге болады. Алайда, бұл 
екіұштылық өзінің жағымды қырынан ашылады.  

Өскелен өмірдің уақыт өткен сайын туындап жатқан рухани әлеуметтік талап-
тілектеріне дер кезінде үн қату, тақырып пен бейнелеудегі ізденіс, өз ойын терең де 
түсінікті етіп жеткізе білу оның шығармаларының образдылығын арттырып, әсерлігі мен 
композициялық-пластикалық шешімінің сәтті шығуына әрдайым ықпал етіп отырады. 
Суретші әбден қалыптасқан бір ізді тәсілмен шектеліп қалмай, әрбір картинасын салмас 
бұрын өз идеясын анық бере алатындай тың тәсіл, жаңа шешім іздейді. Адамның ішкі жан 
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дүниесіндегі буырқанып жатқан ғажайып рухани сезімдерді бейнелеуде автордың 
мүмкіндігінің дайындығының мол екендігіне шүбә келтіре алмайсыз. Бұл Р.Садығұловтың 
сурет өнеріндегі қыр-сыры мол шеберлікті терең меңгеруінен, өзіне-өзі қатаң талап қоя 
білуінен жауапкершілік сезімін терең түсінуінен деп білуіміз керек. Рақымжан Садығұлов 
– тек талантты суретші ғана емес, қамқор басшы, ардақты әке, ақылшы ұстаз. 1979 
жылдан 2001 жылдар аралығында Темірбек Жүргенов атындағы  Алматы мемлекеттік 
көркем – сурет және театр өнері институтында кафедра меңгерушісі, факультет деканы, 
оқу ісінің проректоры, ректордың міндетін атқарушысы болып жұмыс істеді. 2001 жылдан 
2008 жылға дейінгі аралықта 8 жыл О.Таңсықбаев атындағы сәндік-қолданбалы өнер 
колледждің директоры қызметін атқарып, әріптестерінің алдында беделді әрі ақылшы, 
адал да шыншыл басшы болды. Жас суретшілерге жол көрсетті, ақылшы да дана ұстаз 
бола білді, кез келген уақытта олардан ақыл-кеңесін аяған емес. Сонымен қатар, ол бір 
сәтке де қылқаламын қолынан тастаған емес, оның әр жылдары жазылған шығармалары 
дәлел бола алады.  

Кейінгі кездері  негізінен тарихи көріністер, натюрморт пен портреттерді көптеп 
сала бастады. Суретші өз кейіпкерлерінің ішкі әлемін ашуға тырысады және ол оны 
толықтай бейнелейді. Түстік шешіммен, суреттерге ерекше мәнерлілік береді. 
Композициялар оптимизммен, сюжеттің қызықты дамуымен және жеке бөлшектердің 
нәзіктігімен тартады.  

Қорыта келгенде, Рақымжан Садығұлов – өмірге терең философиялық көзқарасы 
бар суретші. Сондай-ақ, ол өзінің жеке әлемін жасау арқылы, жалпы өмірдің 
философиясын ұғынуға тырысады. Өзіндік қолтаңбасы қалыптасқан суретші Рақымжан 
Садығұловтың шығармашылығы өзінің сан қырлылығымен, қай тақырыпты болсын 
ауқымды да терең қамти білуімен ерекшеленеді. 
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ҚАЗАҚ КЕСКІНДЕМЕСІНДЕГІ МИФОЛОГИЯЛЫҚ ОЙЛАУДЫҢ АСПЕКТІЛЕРІ 
 
Аннотация. Мақалада тәуелсіз Қазақстан кезеңіндегі ұлттық бірегейлікті сақтау 

мен жаңғырту мәселелері қарастырылады. Бейнелеу өнеріндегі мифологиялық сананың 
трансформациясы, архетиптік бейнелердің маңызы мен олардың ұлттық кодты 
айқындаудағы рөлі зерттеледі. Автор ұлттық дәстүрлерді сақтай отырып, заманауи 
көркемдік тәсілдермен үйлестіру үрдістеріне назар аударады. Қазақ кескіндемесінің 
даму кезеңдеріне шолу жасалып, ұлттық болмысты бейнелеудегі негізгі бағыттар мен 
ерекшеліктер талданады. 

Кілт сөздер: ұлттық бірегейлік, мифологиялық сана, бейнелеу өнері, архетип, 
ұлттық код, қазақ кескіндемесі, мәдени мұра 

Аннотация. В статье рассматриваются вопросы сохранения и обновления 
национальной идентичности в период независимого Казахстана. Исследуется 
трансформация мифологического сознания в изобразительном искусстве, значение 
архетипических образов и их роль в определении национального кода. Автор уделяет 
внимание процессам сочетания традиционных элементов с современными 
художественными методами. Дается обзор этапов развития казахской живописи и 
анализируются основные направления и особенности отражения национального 
самосознания. 

Ключевые слова: национальная идентичность, мифологическое сознание, 
изобразительное искусство, архетип, национальный код, казахская живопись, 
культурное наследие. 

Annotation. This article explores the issues of preserving and revitalizing national identity 
during the period of independent Kazakhstan. It examines the transformation of mythological 
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consciousness in visual art, the significance of archetypal images, and their role in defining the 
national code. The author highlights the integration of traditional elements with contemporary 
artistic methods. An overview of the stages of development in Kazakh painting is provided, and 
key trends and features of portraying national identity are analyzed. 

Keywords: national identity, mythological consciousness, visual art, archetype, national 
code, Kazakh painting, cultural heritage. 

 
Тәуелсіз Қазақстанның әлеуметтік-мәдени даму жолы, адамзат қазыналарына 

басты назар аударудан бастау алады. Сондықтан, дамуға бейім халық дәстүрлері мен 
әдет-ғұрпының моральдық байлықтарын жаңғырту, мәдениеттің барлық салаларында 
ұлттық даралықты сақтау, барлық ұлттық мәдениеттердің қазыналары мен дербестігін 
мойындату. Тәуелсіздік дәуірінде алға қойға мақсат. «Бірегейлік» пен «сәйкестік» 
ұғымдары барлық ғылым салалары мамандары тарапынан зерттеп, зерделенуі тиіс 
мәселелер қатарына қойылуда. Мәселеге назар аударуды күшейту үшін, ең алдымен бұл 
ұғымдардың түптарына назар аудару қажет. «Бірегейлік» ұғымы ғылыми терминология 
шеңберінен шығып, кескіндеме өнерінің қазіргі кезеңдегі тағдыры аясындағы 
пікірталасқа әкелді. Мәселеге назар аудару, еліміздің екі ғасыр тоғысында тәуелсіздікке 
қол жеткізіп, жаһандану үдерісінің әсері мен ықпалына түсумен байланыстырылады. 
Бейнелеу өнері қанша ғасыр, қанша заман толқынысынан өтсе де, өзіндік ерекшелігімен 
мән-мағынасын жоғалтпай өз жалғасын тауып келеді. Сонымен қатар, қазіргі заманғы 
өнерде дәстүрлі элементтерді заманауи әдістермен біріктіру үрдісі байқалады. Бұл 
ұлттық мәдениетті сақтау мен жаңарту арасындағы тепе-теңдікті сақтауға мүмкіндік 
береді. 

Бүгінгі таңда жаппай ғаламдастыру жүріп жатқан уақытта, қазіргі жер шарындағы 
халықтардың тең жартысы өзінің тілінен, ұлттық ерекшеліктерінен айырылуда. Демек, 
қазақ этносының тілі мен ділі, ұлттық психологиясы мен дүниетанымы, мәдениеті, оның 
ішінде өнерінің қазіргі кезеңде сақталуы, ұлттық нақыштық ерекшеліктерінің дамуы 
қазіргі кезеңнің кезек күттірмейтін тақырыптары болып отыр. «Қоғамдық дамудың басты 
мақсаты - жеке адамның рухани тұрғыдан өзін-өзі жүзеге асыруын қамтамасыз ету. 
Дарын, қабілет - ұлттық игілік, оның иелері қоғам, мемлекет көзінен таса қалуға тиіс 
емес» - дейді философ ғалым С. Таңқаев [64,12]. Демек, қоғамда адам тұлғасының өзін 
айқындайтын жеке заттардың мәні, белгісі және қандай да бір тұлғаның әрбір жеке 
ерекшелігі біртұтастылықта жинақталып, көрініс табады.  

«Ұлттық бірегейліктің негізі ұлттық кодты табумен анықталады. Сонымен қатар 
қазақ халқының үшінші рухани жаңғыруы тарихқа, өзін-өзі  тануға кеңінен жол ашады» 
[65,3]. Зерттеу үшін маңызды бұл тұжырымдама, бейнелеу өнері шеберлері тарапынан 
қолға алынып, өнерді дамыту жолында жүзеге асырылуда. Халықтың ертеңі өткен 
күнмен тығыз байланысты болғандықтан, ұлттық өнерді жаңғырту – басты талап. Ұлттық 
өнердің құрамдас бөлігі ретінде танылған бейнелеу өнері, өзінің шыққан қайнар көзіне 
оралып, миф қалыптастыру ісін жаңғыртуда. Заманауи кескіндеме өнеріндегі мифті 
қалыптастыру ісі жалпы мәдение құбылыс сипатына ие. Мифологиялық сюжет арқылы 
шығармашыл тұлға ұлттық болмыстың пайда болуы мен әлемдік этникалық таным 
тереңдіктерін суретшінің дүниетаным кеңдігі негізінде көрсетеді. 

Ұлттык код, мифтік сюжет сайып келгенде бейнелеу өнеріндегі архетиптік 
бейнелермен айқындалады. Сол арқылы Қазақстанның бүгінгі өнерінің 
көпқырлылығына, шығармашылық тұжырымдамалардың, көркемдік ағымдардың 
түрлілігіне қарамастан бүгінгі ізденістердің көкжиегін белгілеп анықтауға мүмкіндік 
беретін мығым негіз сақталып отыр. Қазіргі өнерге деген мұндай көзқарас оның бүгінгі 
мәдениеттегі шекаралары мен құрылымдық маңызын анықтауға жағдай жасайды. Осы 
жөнінде өнертанушы Ерғалиева Р.Ә. «Қазіргі уақытта Қазақстан өнерінде сәйкестік 
ізденісінің екі тенденциясы қалыптасты – бұл ұлттық идеяның көзге көрінетін сыртқы 
экстроверттік көрінісі және оның ішкі интроверттік трансформациясы. Біріншісі 
стилистикалық тұрғыда ең алдымен реализмде тарихи-этнографиялық көрініс табады. 
Туған халқының тарихына, оның салты-дәстүріне, тұрмысына мән беру арқылы, 
Қазақстанның тәуелсіз өнерінің ең басты ерекшелігіне айнала отырып, өзіне қайта 
оралуымен заманауи өнерге аяқ басқан 1990 жылдарды жаңа кезең деп атауға мүмкіндік 
берді»-деген болатын [5,109].  

Ұлттық сәйкестікпен, тарихи негізбен байланысты Қазақстан бейнелеу өнеріндегі 
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бұл тенденция дәстүрлі негіздерді, тарихи мұраларды кескіндемеде қайта жандандыруда 
тарихи болмыспен түркілік үрдістерді қайта көтеру қарқынды дамыды. Жиірек 
этнографиялық, ұлттық нақыштарға бой алдырған кескіндеме тарихи оқиғаны баяндауда 
жанрлық ерекшеліктерді шатастырып, бір-біріне араластырып, тіпті декоративизмге 
ұшыраған кездері де болды. Кескіндеме өнерінде мифологияға бой алдырту  кеңінен 
орын алған кезеңде осы тәуелсіздікпен тұспа тұс келеді.  

Аталған тұжырымдамалар арқылы біз ұсынылып отырған кескіндеме өнеріндегі 
дәстүрлі архетиптік бейнелердің мифологиялық санада трансформациялануын, оның 
жеткізілу пішінінің маңыздылығын - ашу бүгінгі басты мәселелер қатарында. Себебі, миф 
пен архетип, символ бір-бірін туындатқан егіз ұғымдар болып табылады. Мифология 
өнердің барлық салаларына еніп, туындылардың басым көпшілігінде көрініс табуда. 
Кескіндеме өнерінің ұзақ тарихи даму жолында мифтік дәстүр үзілмей, жалғасын тауып 
келеді. Мифологиялық сарындар, сюжеттер және бейнелер көркем туындыларда жиі 
қолданылып, ал туынды тақырыбының өзі мифологиялық сананы қамтуда. 

Мифтік сана және кескіндемешілер шығармашылығындағы ұлттық бірегейлік 
тақырыбын талдамастан бұрын, халқымыздың бейнелеу өнерінің сан ғасырлық тарихын 
ой елегінен өткізу қажет. Бүгінгі таңда оның көркемдік, мәдени-рухани, әлеуметтік 
тарихын, заңдылығын, ерекшелігін танып білуде шығармашылықтың маңызы зор. Қазіргі 
таңда бейнелеу өнері шығармаларын мәдениеттің құрамдас элементінің негізінде 
айқындап, танып білу, өнер түрлерінің озық үлгілерінде жинақтау, зерделі зерттеу аса 
маңызды мәселе. Әлемдік мәдениеттің, түркілік дүниетанымдық ұғымдары бүгінгі 
бейнелеу өнерінде тұрақты бір ұлттық дәстүрлі нақыш немесе бейне түрінде беріліп 
жатқандығы баршамызға мәлім. Сондықтанда өнердің мұндай түрін зияткерлік сезіммен 
байланыстыруға болады. Рухани тұтынушының яғни көрерменнің дайындығы да осы 
талаптарға сәйкес болу керектігі жөніндегі мәселе осы жағдайдан туындайды. Жалпы 
қазақ кескіндеме шеберлерінің шығармашылықтарындағы көтерілген тақырыптық 
ширекті тізбектеп өтетін болсақ, олардың алғашқылары ұлттық көріністегі тақырыптар. 
Бұл 1920-1940 жылдар аралығындағы қазақ суретшілерінің ұлттық, этнографиялық 
болмысқа қатаң назар аударып, барлық болмысты айшықтай білуімен анықталады. 

Ал, 1950-1960 жылдарға дейінгі суретшілер қауымы алдыңғы буын өкілдерінің 
ізімен жүрген, аталған тақырыпты жалғастырушы өкілдері. Кәсіби тілді меңгере отырып 
шығармашылықтарын жандандыра түскен қазақ суретшілері өз шығармашылықтарын 
тұрмыстық жанрда өрбітті. Дегенменде ұлттық болмыс, ана мен бала, тұрмыстық 
көріністер қайталанып отырды. 

1960-1970 жылдары қазақ кескіндемесінде үлкен өзгеріс болды. Бұл жылдардағы 
суретшілер тақырыптарын түбегейлі өзгерткен жоқ, алайда мәнерлік сипатта өзгеріске 
ұшыраған суретшілер, туындыларын символикалық мәнерге алмастырды. Ұлттық 
болмыстық тақырып - бірінші орынға қойылды. Тақырыпқа сай бұл кезең суретшілерінің 
туындыларындағы символдық мәнер түстік, формалық негізге бағытталды. Мәселен, 
С.Айтбаевтың «Бақыт» атты туындысы осы кезең суретшілерінің бетке ұстар 
шығармасына айналды. Туындыдағы түстік, пішіндік символ, адам болмысын алға ұсыну 
негізі, сезім және тұрмыстық ұлттық сипаттар секілді барлық қасиеттерімен, суретшілер 
қауымын, халықты өзіне ынтық ете түсті.  

1980-1990 жылдардағы қазақ кескіндемесінің тақырыбы түркі таным тақырыбына 
алмасты. Кескіндеменің қалыптасу жылдарында суретшілер этнографиялық, ұлттық 
болмыс, тұрмыстық көрініс тақырыптары арқылы қазақтың тап сол кездегі өмірін 
сипаттаса, 1980 жылдардан бастап суретшілер қазақтың түпкі тамырын зерделеуге бел 
буды. Түркі халықтарының таңбалары арқылы туындыларын астарлылыққа, балбал 
тастары арқылы монументалдылыққа, көнелілікке, петроглифтер арқылы 
құнарлылыққа, діни наным сенімдері арқылы архетиптендіруге тырысты.  

1990-2010 жылдар аралығында 80-ші жылдар көтерілген түркі таным, шығыс және 
жалпы дүниетанымдық пәлсапалық тақырыптар ұштаса түсті. Қазақ болмысын, ұлттық 
құндылықтарын қайта жаңғырту, оларды жаңа егемендікпен жарастыра отырып рәміздеу 
бүгінгі суретшілердің еншісінде. 



 
Әдетте, қазақстандық суретшілер шығармашылығының негізгі тақырыбы ұлттық 

болмысты ашуға негізделгенімен, еркін шығармашылық жолын таңдайтын да суретшілер 
баршылық. Тәуелсіз қазақ елінің суретшілері ұлттық болмысты беруде тұрмыстық не 
болмаса белгілі бір оқиғаға негізделген көріністерді бейнелеу арқылы ұлттық 
құндылықтар мен тарихи белгілерге терең бойлауға тырысады. Көне түркілердің 
тарихынан бастау ала отырып, күні бүгіннің өзін түрлі сарындық көрініске салып, бейнелі 
дүниелерді жаңғыртуда. Бұл отандық суретшілердің талғамдық дәрежесі мен 
білімділігінің дәлелі. 

Кеңістік пен тереңдік, тіршіліктің барлық тынысын өнерге өзек ету - бүгінгі өнердің 
басты сипаты. Қазіргі таңда өнердегі көркемдік шешімдер мен тақырыптардың алуан 
түрлілігіне қарамастан, көркем стильдің жалпы ерекшелігі оның шебер бейнеленуінде 
жатыр. Миф, символ, ой ағымы уақыт пен оқиға алаңын емін еркін ауыстыра алмастыра 
беру, тартыс күреспен ой сезімді ұштастыру, суреттеу, бейнелеу тәсілін күрделендіру, 
құбылту, қиял, өрнекті құбылту қазіргі адам дүниетанымы мен ой өрісіне сай келіп тұр.  
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ДИСКУРС ХУДОЖЕСТВЕННОГО ВОСПРОИЗВОДСТВА КАРТИНЫ  
ИВАНА АЙВАЗОВСКОГО «ПЕТР I ПРИ КРАСНОЙ ГОРКЕ» 

 
Мақалада автор И.К. Айвазовскийдің «Қызыл төбедегі Петр I» картинасын 

визуалды талдау әдісі арқылы жасады. Орыстың ұлы зерттеушісі Юрий Михайлович 
Лотманның іліміне жүгінер болсақ, мәдени код семиотикалық бейнелеуде 
коммуникативті міндетке ие және хабарламаларды жеткізуге арналған арнайы формат 
түріндегі шығармашылық мәтін болып табылады. Сондықтан біз зерттеу материалына 
сүйене отырып, кенеп, кескіндеме арқылы көркем мәтін ретінде белгілі бір 
«И.Айвазовскийдің стилі немесе комбинациясы» бар деген атау беруді ұсынар едік. 
Зерттеу пәні - И.Айвазовскийдің кескіндеме және оның жалпы шығармашылығы, сондай-
ақ оның теңіз суретшілерінің кейінгі ұрпақтарына тигізген орасан зор әсері.  

Кілт сөздер: суретші, теңіз суретшісі, кескіндеме, дискурс, көрнекі талдау, 
шығармашылық мәтін, көркем комбинация.  

 
       
 
 
   В статье автор предпринимает попытку провести дискурс художественного 

анализа картины И.К.Айвазовского «Пётр I при Красной горке». Автор рассматривает 
через метод визуального анализа художественный визуальный код выдающегося 
художника, мариниста И.К. Айвазовского. Если обратится к учению великого русского 
исследователя Юрия Михайловича Лотмана, то получится, что культурный код, в 
семиотическом представлении выступает с коммуникативной задачей и является 
творческим текстом в виде особенного формата ретрансляции сообщений. Поэтому, мы 
бы предложили дать такое обозначение, на том материала исследования, что 
существует некий «стиль или комбинация И.Айвазовского» в качестве художественного 
текста через полотно, картину. Предметом изучения служит картина И.Айвазовского и 
его творчество в целом, также его огромное влияние, оказанное им на последующие 
поколения художников-маринистов. 

Ключевы слова: художник, маринист, картина, дискурс, визуальный анализ, 
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творческий текст, художественная комбинация.  
In the article the author attempts to authority a discourse of artistic analysis of the painting 

by I.K. Aivazovsky «Peter I at Krasnaya Gorka». The author examines through the method of 
visual analysis the artistic visual code of the outstanding artist, marine painter I.K. Aivazovsky. 
If we turn to the studying of the great Russian researcher Yuri Mikhailovich Lotman, it turns out 
that the cultural code, in the semiotic representation, has a communicative task and is a creative 
text in the form of a special format for relaying messages. Therefore, we would suggest giving 
such a designation, on the material of the study, that there is a certain «style or combination of 
I. Aivazovsky» as an artistic text through the canvas, the picture. The subject of the study is the 
painting of I. Aivazovsky and his work in general, as well as his enormous influence exerted by 
him on subsequent generations of marine artists. 

Keywords: artist, marine painter, painting, discourse, visual analysis, creative text, artistic 
combination. 

 
Релевантная тема актуальной статьи обусловлена дискурсом художественного 

воспроизводства картины Ивана Айвазовского «Петр I при Красной горке». Текущая 
тема вызвана необходимостью сохранения и передачи культурного наследия, которое 
отражает важные исторические и мировые факторы. 

Картина Ивана Айвазовского, а в особенности ее исторический сюжет, на примере 
полотна «Петр I при Красной горке», занимает особое место в мировом искусстве. И. 
Айвазовский не только мастер морской стихии, но и художник, который смог 
блистательно запечатлеть важные события мировой истории [1]. 

Так называемое копирование произведений таких мастеров важно для понимания 
как художественных техник, так и исторического контекста, что способствует сохранению 
знаний о культурном прошлом, коде, репрезентации основных событий истории 
Современные методы копирования позволяют более точно воспроизвести оригинал, 
изучить мастерство художника, а также сделать шедевры доступными для более 
широкой аудитории. 

Вследствие чего, актуализированность данной темы заключается в 
необходимости интеграции искусства и науки для сохранения и распространения 
культурного наследия, как мирового — через изучение и копирование работ Ивана 
Айвазовского и других мастеров художественного полотна. 

Вместе с тем, написание копии картины Ивана Айвазовского «Петр I при Красной 
горке» вбирает в себя уникальное сочетание разных подходов к сохранению искусства, 
а именно воспроизведение и копирование. 

Здесь, следует отметить, работа по созданию копии И. Айвазовского включает в 
себя глубокий анализ его методики, его авторского и художественного стиля, почерка. 
Картина «Петр I при Красной горке» была создана великим мастером морской живописи, 
и ее копирование имеет наибольшую ценность, чем просто технический процесс, и 
вовлечение в него. 

Подчеркнем, что это, прежде всего, ценностная возможность глубоко вникнуть в 
детали, изучить и исследовать каждый мазок и понять, как Иван Айвазовский создавал 
свои драматические кадры, пропитанные всей суровостью и захватывающей красотой 
морской стихии. Такой детальный подход к копированию открывает новые грани 
изучения творчества мастера, что само по себе является исследовательским вкладом. 

Обратим внимание, что, отдавая предпочтение творчеству Ивана 
Константиновича Айвазовского, было вдохновение его поэтичным изображением 
морского великолепия. Его бесценные полотна наполняют душу ощущением 
безграничной свободы и величия природы, которые всегда отзывались неким особым 
трепетом. Любовь к пейзажам, а особенно к морю, стала решающим фактором в выборе 
темы релевантного изучения и воспроизведения.  

И.К. Айвазовский умел передать не только красоту, но и душу моря, его тихую 
задмчивость и бурный темперамент. Именно эта задача поставлена, чтобы передать её 
в работе, вкладывая в неё частицу восхищения и внутреннего мира. 



 
Напомним, лишь, что Иван Константинович Айвазовский - один из величайших 

маринистов XIX века, чье творчество оставило глубокий след в истории мировой 
живописи.  

Родившись в Феодосии, Иван Айвазовский с детства ощущал родство с 
необузданным морем. Море стало его вдохновением, стихией и великой музой. Еще 
юным он поражал современников своими необычными способностями к рисованию, и это 
не осталось незамеченным. Уже в начале творческого пути И.К.Айвазовский отличался 
неповторимым художественным стилем, который в скором времени принес ему 
международное признание. 

         Впервые соприкоснувшись с искусством в Императорской академии 
художеств, И.Айвазовский сразу выделился среди сверстников. Он впитал 
академические традиции под руководством мастеров русской живописи, таких как 
Максим Воробьёв и Алексей Иванов.  

Однако И.Айвазовский, восхищаясь своим временем, всё же шел своей дорогой, 
постепенно развивая уникальный стиль. Его маринистика была наполнена не только 
точными деталями и тонким изображением морских пейзажей, но и почти осязаемой 
энергией, которая делала картины живыми, дышащими.  
              Основой его творчества стало море во всех его проявлениях. Айвазовский 
изображал спокойные, зеркальные воды и грозные, бушующие волны, его полотна 
дышат свободой и драматизмом. Вершиной этого стремления стал легендарный 
«Девятый вал» - картина, ставшая символом не только его мастерства, но и великой 
силы человеческого духа, непокорного даже перед лицом смертельной опасности. В 
этом произведении художник не просто передал величие моря, но и рассказал зрителю 
историю человеческого сопротивления, борьбы, стойкости. 

 Свет и тень - вот две стихии, которые И.Айвазовский особенно тонко чувствовал. 
Его картины будто сияют изнутри: тонкие градации света и тени наполняют их воздухом, 
прозрачностью, заставляют переливаться на глазах зрителя. 

 Даже самые тёмные полотна художника не мрачны, напротив они полны 
таинственного, почти божественного света, скрытого среди облаков или за гребнем 
волны. Иван Айвазовский словно приглашал зрителя заглянуть за грань видимого, 
открыть невидимое. 

И.К.Айвазовский не просто оставил огромный художественный след, его влияние 
ощутимо даже сегодня. Он создал более шести тысяч картин, став одним из самых 
плодовитых художников своего времени, а его мастерство в изображении моря 
вдохновляет поколение за поколением.  

Именно поэтому, творчество Ивана Айвазовского - это не только история его 
личного пути, но и отражение культурной души целой эпохи, стремящейся к 
романтическому взгляду на мир, к поиску прекрасного даже в самых суровых стихиях 
природы. 

 
 
 
 
 
 
Картина Ивана Константиновича Айвазовского «Петр I при Красной горке» 

занимает особое место в его творчестве. В этом произведении мастер запечатлел 
драматический эпизод из истории России, связанный с деятельностью Петра I по 
созданию и укреплению военно-морского флота.  

В основе сюжета лежит историческое событие 1714 года: во время бури в Финском 
заливе русская эскадра попала в опасное положение, когда корабли были выброшены 
на мель у побережья. Петр I, проявив героизм и решительность, с группой матросов на 
шлюпке добрался до берега у форта «Красная Горка» и развел на каменистом берегу 
костер, чтобы указать путь потерявшим ориентир кораблям. 

 Этот огонь, как маяк, стал символом спасения, позволив флоту найти безопасную 
бухту. Вскоре после этого драматического события началась выгрузка вооружений и 
войск в Выборгском заливе, что способствовало скорой капитуляции Выборга [2]. 

И.Айвазовский искусно передает напряжение и драматизм сцены через 
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природные и погодные условия, которые становятся активными участниками сюжета. Он 
изображает северную природу в момент её буйного движения: тяжёлые грозовые облака 
нависают над морем, порывы ветра срывают паруса кораблей и рвут их с якорей, 
морская стихия проявляет свою беспощадную силу.   

Огромные волны и мрачное небо подчеркивают опасность, с которой столкнулась 
русская эскадра, и смелость Петра, который противостоит этим стихиям, направляя флот 
к спасению. Каменистый берег с одиноким, искривленным голым деревом усиливает 
ощущение суровости северной природы, её непреклонности и силы. 

Художественная драматургия картины строится на контрасте света и тьмы. 
Центральный элемент композиции - это костер, разожженный Петром I, который 
вспыхивает ярко-алым светом, символизируя надежду и силу человеческой воли. Вокруг 
него холодный лунный свет, пробивающийся сквозь густые тучи, и темная, тяжелая 
ночная атмосфера. Контраст огненно-алого света костра с холодными оттенками ночи 
создает визуальное и эмоциональное напряжение, которое ощущается зрителем. 
И.К.Айвазовский мастерски использует светотеневые эффекты для усиления 
драматизма и выражения силы и решимости Петра I, противопоставленного мощи 
природы. 

Фигура Петра I на переднем плане, ярко освещенная отблесками огня, выделяется 
на фоне бушующего моря и темного неба. Его поза с рукой, указывающей в сторону моря 
передает решимость и целеустремленность. В этой сцене Петр представлен как человек, 
готовый рискнуть жизнью ради спасения своего флота, как символ воли и мощи нации, 
стремящейся к морскому величию. И.Айвазовский через этот образ передает не только 
физическую, но и духовную силу царя, его готовность преодолевать любые препятствия 
на пути к своим целям. 

Корабли на заднем плане, полуосвещенные лунным светом и едва различимые 
сквозь бурю, символизируют преданность морской стихии и стойкость русской эскадры, 
которая, несмотря на бушующие волны, продолжает следовать за огнем, доверяя 
царскому указанию. Эти образы кораблей добавляют картине глубину и подчеркивают 
масштаб драматического события. 

И.К.Айвазовский неоднократно возвращался к этому сюжету, создавая различные 
варианты его трактовки, каждый раз по-своему интерпретируя драматизм и величие 
эпохи Петра Великого. В его работах «Петр I при Красной горке» исторический мотив 
органично вписан в мощный, драматический пейзаж, изображающий столкновение 
человека и природы. Иван Айвазовский показывает Петра не только как исторического 
лидера, но и как героя, обладающего силой и мужеством, которые позволяют ему 
противостоять стихии и вести за собой свой флот и страну. 

Техника живописи И.Айвазовского в этом произведении также заслуживает 
особого внимания. Художник использует традиционную масляную живопись, где 
проявляется его фирменный прием - многослойное нанесение полупрозрачных красок, 
что позволяет добиться эффекта мерцающего света и глубины. И.К.Айвазовский 
тщательно прорабатывает как светлые, так и темные участки, создавая драматические 
световые эффекты.  

На картине можно видеть, как художник варьирует толщину слоев и насыщенность 
цветов: для создания насыщенного темного неба и бурного моря он использует густые, 
плотные мазки, в то время как для изображения световых бликов и легкого свечения 
луны и огня более тонкие, полупрозрачные мазки. Это придаёт картине ощущение 
глубины и многоплановости, усиливая эффект реалистичности. 

Отличительной чертой стиля И.К.Айвазовского является мастерство в 
изображении воды и световых эффектов. Он использует переливы и рефлексы на 
поверхности моря, создавая ощущение динамики. Для передачи волн и бурного моря 
И.Айвазовский применяет технику быстрых, импульсивных мазков, которые передают 
движение воды.  

В то же время, свет от костра и луны словно рассекает картину на контрастные 
участки, создавая особую атмосферу. Исходя из этого, И.Айвазовский достигает особого 



 
драматизма и эмоциональной выразительности, где природа не просто фон, а живая 
сила, подчёркивающая решительность Петра I.  

Иван Константинович Айвазовский вдохнул в морскую живопись новое дыхание, 
сделав её философской и глубокой, наполнив её размышлениями о бытии, о связи 
человека и вселенной. Его произведения — это песни моря, его шёпот и его крик, 
запечатлённые на холсте, истории, рассказанные при помощи красок, света и тени.  

В истории мирового искусства И.К.Айвазовский занимает своё, поистине 
уникальное место как певец моря, мастер, создавший неповторимый стиль, который не 
устаревает с годами, оставаясь живым, актуальным и волнующим. 
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КЕСКІНДЕМЕ ӨНЕРІ ТЕХНИКАЛАРЫНЫҢ ЭКПЕРИМЕНТАЛДЫ ТЕАТР 

ИНТЕРЬЕРЛЕРІНІҢ ҚАБЫРҒАЛАРЫНА АРНАЛҒАН ДИЗАЙН ШЕШІМДЕРІ 
 

Мақала интерьер дизайнында қабырғаларды безендіру үшін қолданылатын 
әртүрлі кескіндеме әдістерін талдауға арналған. Жұмыста қабырғаларды безендіруде 
көркем элементтерді қолданудың тарихи және заманауи тәсілдері, сондай-ақ олардың 
кеңістікті қабылдауға әсері қарастырылған. Фреска, мозаика, акрил кескіндеме, 
трафарет және аэрографиялық әдістер, сондай-ақ динамикалық және интерактивті 
композициялар жасауға мүмкіндік беретін жаңа цифрлық технологиялар сияқты 
әдістерге ерекше назар аударылады. Ежелгі дәстүрлерден бастап қазіргі заманғы дизайн 
тенденцияларына дейінгі әртүрлі стильдер мен дәуірлердің интерьерлерінде 
кескіндемені қолдану мысалдары талданды. Мақалада суреттердің функционалдығына, 
олардың кеңістікті түрлендіру, атмосфераны құру және интерьердің жеке 
ерекшеліктеріне баса назар аударылады. Жұмыс өнерді заманауи интерьерге біріктіру 
мүмкіндіктеріне қызығушылық танытатын дизайнерлерге, сәулетшілерге және 
суретшілерге бағытталған.  

 
 
 
Кілт сөздер: театр, қабырғаларды бояу, кескіндеме, дизайн, интерьер, археология 
Статья посвящена анализу различных техник живописи, применяемых для 

оформления стен в дизайне интерьера. В работе рассмотрены исторические и 
современные подходы к использованию живописных элементов в оформлении стен, а 
также их влияние на восприятие пространства. Особое внимание уделено таким 
техникам, как фреска, мозаика, акриловая живопись, трафаретные и аэрографические 
методы, а также новые цифровые технологии, позволяющие создавать динамичные и 
интерактивные композиции. Проанализированы примеры использования живописи в 
интерьерах различных стилей и эпох, от античных традиций до современных тенденций 
в дизайне. В статье акцентируется внимание на функциональности росписей, их 
способности преобразовывать пространство, создавать атмосферу и подчеркивать 
индивидуальность интерьера. Работа ориентирована на дизайнеров, архитекторов и 
художников, интересующихся возможностями интеграции искусства в современный 
интерьер.  

https://rusmuseumvrm.ru/data/collections/painting/17_19/zh_5879/index.php
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Түйінді сөздер: театр, роспись стен, живопись, дизайн, интерьер, археология 
The article is devoted to the analysis of various painting techniques used for wall 

decoration in interior design. The paper examines historical and modern approaches to the use 
of picturesque elements in wall decoration, as well as their impact on the perception of space. 
Special attention is paid to such techniques as fresco, mosaic, acrylic painting, stencil and 
airbrush techniques, as well as new digital technologies that allow you to create dynamic and 
interactive compositions. Examples of the use of painting in interiors of various styles and eras, 
from ancient traditions to modern trends in design, are analyzed. The article focuses on the 
functionality of murals, their ability to transform space, create an atmosphere and emphasize 
the individuality of the interior. The work is aimed at designers, architects and artists interested 
in the possibilities of integrating art into a modern interior. 

Keywords: theater, wall painting, painting, design, interior, archeology 
 
Интерьер дизайнының қабырғаларына арналған кескіндеме атмосфераны, 

кеңістіктердің бірегейлігі мен мәнерлілігін құруда маңызды орын алады. Әр түрлі 
кескіндеме әдістерін қолдана отырып, қабырғаларды безендіру өнері бөлмелердің 
сыртқы түрін өзгертіп қана қоймай, олардың қабылдауын толығымен өзгертуге мүмкіндік 
береді. Интерьердегі Негізгі бет ретінде қабырғалар эстетикалық қабылдауда маңызды 
рөл атқарады және кескіндеменің белгілі бір әдістерін қолдану арқылы монотонды және 
бай, көп қырлы композициялар жасауға болады. Бұл мақалада қабырғаларға арналған 
кескіндеменің әртүрлі әдістері, олардың интерьер контекстіндегі маңызы, сондай-ақ 
кеңістікті қабылдауға әсері қарастырылады. 

Қабырғаға сурет салу техникасының тарихы мен дамуы 
Қабырғалардағы кескіндеме ежелгі дәуірден бастап, адамдар үңгірлерде 

аңшылық пен күнделікті өмір көріністерін бейнелеген кезден бастап ұзақ және бай 
тарихқа ие. Суреттер бастапқыда көмір мен табиғи пигменттердің көмегімен жасалған. 
Өркениеттердің дамуымен кескіндеме техникасы жетілдіріліп, қабырғалар сәндік 
өнердің маңызды элементіне айналды. 

Ежелгі Египет пен Ежелгі Римде қабырға суреті сарайлар мен ғибадатханаларды 
безендіру үшін ғана емес, сонымен қатар кеңістіктік қабылдауды қалыптастыру үшін де 
қолданылған, бұл әсіресе римдік фрескаларда айқын көрінеді. Қайта өрлеу дәуірінде 
фреска техникасына ерекше назар аударылды, ол пигменттерді дымқыл ерітіндіге 
дымқыл жағуды қолданды, бұл ұзаққа созылатын және жарқын бейнелер жасауға 
мүмкіндік берді. 

Қабырғаларды бояу-сәулет пен кескіндеменің қиылысында болатын ең көне және 
маңызды өнер түрлерінің бірі. Бұл өнер қабырғаларды түрлендіріп қана қоймай, сонымен 
қатар кеңістікке ерекше атмосфера, ерекше стиль мен сипат беру арқылы кеңістікті 
визуалды қабылдауды жасайды. Интерьер дизайнындағы қабырға кескіндемесінің пайда 
болу тарихы алғашқы үңгір суреттерінен бастап соңғы технологиялар мен техникалар 
қолданылатын заманауи тәсілдерге дейінгі мыңжылдықтарды қамтиды. Интерьердегі 
кескіндеменің маңыздылығы оның сәндік функциясында ғана емес, сонымен қатар 
әртүрлі дәуірлер мен қоғамдардың мәдени, әлеуметтік және философиялық аспектілерін 
бейнелеу қабілетінде. 

Бұл мақаланың мақсаты ежелгі өркениеттерден бастап интерьердегі заманауи 
тәсілдерге дейінгі қабырға кескіндемесінің тарихи дамуын егжей-тегжейлі зерттеу болып 
табылады. Зерттеу барысында қабырға кескіндемесінің дамуына әсер еткен негізгі 
ойлар, технологиялық жаңалықтар мен мәдени контексттер қарастырылады. 

Кескіндеменің алғашқы және ежелгі түрлері 
Қабырғаларды сурет салу өнер түрі ретінде алғашқы дәуірден бастау алады. 

Археологиялық олжалар палеолит дәуірінде, 30 000 жылдан астам уақыт бұрын адамдар 
үңгір қабырғаларында алғашқы көріністерді жасау үшін табиғи пигменттер мен 
минералды бояғыштарды қолданғанын көрсетеді. Көмір, охра, минералдармен жасалған 
бұл суреттер қарапайым, бірақ мәнерлі аң аулау көріністері, жануарлар өмірі және 
символдық белгілер болды. Ең танымал мысалдар-Франциядағы Ласко үңгірлеріндегі 



 
үңгір суреттері және Испаниядағы Альтамира. 

Осы уақытта Қабырғаларды бояу, қарапайымдылығына қарамастан, маңызды 
сиқырлы және салттық мағынаға ие болды. Жануарлар мен аң аулау көріністерін 
бейнелеу сәттілік тарту функциясын атқарған немесе зұлым күштерден қорғауды 
бейнелеген болуы мүмкін. Осылайша, Қабырғаларды бояу тек безендіру элементіне ғана 
емес, ежелгі адамның рухани өмірінің бір бөлігіне айналды. 

Ежелгі өркениеттердегі Қабырғаларды бояу 
Ерте өркениеттердің дамуымен Қабырғаларды бояу күрделене түседі және көп 

мағыналы болады. Ежелгі Египетте, Месопотамияда, Үндістанда және Қытайда 
қабырғаға сурет салу өнері жаңа деңгейге жетті. Бұл мәдениеттер кескіндемені 
ғибадатханалар, сарайлар, қабірлер және тұрғын үйлер сияқты интерьерді безендіру 
үшін белсенді қолданды. 

Ежелгі Египет 
Ғибадатханалар мен қабірлердің қабырғаларында сақталған ежелгі Египет 

фрескалары қабырғаларды ерте бояудың ең танымал мысалдарының бірі болып 
табылады. Египетте қабырға суреті діни және мифологиялық тақырыптармен тығыз 
байланысты болды. Ғибадатханаларда құдайларға табыну көріністері, перғауындар, 
жаратылыс туралы мифтер, сондай-ақ күнделікті өмір көріністері бейнеленген. 
Фигураларды бейнелеуде ашық түстерді, символдық бейнелерді және қатаң канондарды 
қолдану сол кездегі идеалдарды көрсетті. 

Ежелгі Греция мен Рим 
Ежелгі Греция мен Римде Қабырғаларды бояу шеберліктің жоғары деңгейіне 

жетті. Кеңістіктің иллюзияларын жасауға ерекше назар аударылды, әсіресе дымқыл 
сылаққа бояулар қолданылатын фреска техникасы жиі қолданылатын римдік 
виллаларда. Қабырғалардағы кескіндеме архитектуралық дизайнның бір бөлігіне 
айналған кезде мурале техникасы маңызды жаңалық болды. Мұндай суреттерде 
көбінесе мифологиялық көріністер, сондай-ақ тереңдік пен кеңістік сезімін тудыратын 
пейзаждар бейнеленген, кейде сахнада болып жатқан оқиғалардың шындығын 
күшейтеді. 

Римдіктер кескіндемені өз сарайларын безендіру үшін ғана емес, сонымен қатар 
қоғамдық ғимараттарда сәндік элементтер жасау үшін де қолданған. Олар 
архитектуралық элементтерді (аркалар, бағандар) және стильдендірілген табиғи 
мотивтерді бейнеледі, бұл көрерменге қабырғаларды қоршаған әлемнің кеңеюі ретінде 
қабылдауға мүмкіндік берді. 

 
 
 
 
 
 
 
 
 
Ежелгі Үндістан және Қытай 
Ежелгі Үндістанда Элаур мен Бхарджепурдағы храмдар сияқты 

ғибадатханалардың қабырғаларындағы суреттер индуизм мифтерінің көріністерін, 
сондай-ақ өмір мен рухани жолдың егжей-тегжейлерін бейнелеген. Қытайда 
Қабырғаларды бояу сарайларды, храмдар мен монастырьларды безендірудің маңызды 
бөлігіне айналды. Қытай суреттері әдетте буддизммен, даосизммен және 
конфуцийшілдікпен байланысты болды, көбінесе аспан жаратылыстарын, табиғи 
элементтерді және философиялық идеяларды бейнелейді. Қытайлық қабырға 
кескіндемесінің маңызды бөлігі символизм болды, мұнда әр элемент өз мағынасына ие 
болды және қатаң канондарды ұстанды. 

Ортағасырлық және қайта өрлеу дәуіріндегі Қабырғаларды бояу 
Орта ғасырлар 
Орта ғасырлар шіркеулер мен монастырьларда қабырға суреттерін белсенді 

қолданумен ерекшеленді. Кескіндеменің негізгі мақсаты діни тақырыптар мен 
идеяларды жеткізу болды, оларды сауатсыз адамдар да түсінуі мүмкін. Бұл кезде 
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ғибадатханалардың қабырғалары көбінесе Інжіл көріністерін, әулиелерді, сондай-ақ 
періштелер мен жындар сияқты символдық фигураларды бейнелейтін фрескалармен 
жабылған. Бұл суреттер қауым үшін визуалды оқыту құралы ретінде қызмет етті. 

Бұл уақытта қатаң және символдық формалары бар кескіндемелердің түс 
схемасы мен композициясына ерекше назар аударылды. Ең танымал мысалдар-Римдегі 
Санта-Мария дегли Анджели шіркеуіндегі суреттер және Франция мен Германияның 
католиктік соборларындағы қабырға суреттері. 

Қайта өрлеу 
Ренессанс Еуропадағы қабырға суреттерінің гүлдену кезеңіне айналды. Леонардо 

да Винчи, Микеланджело және Рафаэль сияқты суретшілер қабырға кескіндемесінің 
дамуына айтарлықтай әсер етіп, оған күрделі композициялық құрылым берді, сонымен 
қатар адам фигурасы мен кеңістігін шынайы бейнелеуге ұмтылды. Қайта өрлеу дәуірінде 
суреттер көбінесе ғибадатханалар мен сарайларды ғана емес, сонымен қатар бай 
азаматтардың жеке үйлерін де безендірді. 

Белгілі мысал-Қайта өрлеу дәуірінің символына ғана емес, сонымен қатар 
қабырғалардағы кескіндеме шеберлігінің бейнесіне айналған Микеланджелоның Систин 
капелласының төбесін бояу. Қабырғалар мен төбелер көбінесе сәулет, кескіндеме және 
мүсінді біртұтас композицияға біріктіретін бүкіл өнер туындыларын жасауға арналған 
алаңға айналды. [1] 

Барокко, рококо және классицизм дәуіріндегі Қабырғаларды бояу 
XVII-XVIII ғасырларда барокко мен рококо дәуірінің дамуымен қабырға суреттері 

жаңа, мәнерлі формаларға ие бола бастады. Осы кезеңде суреттер сарай 
интерьерлерінің ғана емес, сонымен қатар қоғамдық ғимараттардың да маңызды 
элементіне айналды. Барокко бұрынғы стильдерден динамика мен драмаға деген 
ұмтылысымен ерекшеленді. Қабырғалар күрделі ою-өрнектермен, мифологиялық 
тақырыптармен, сондай-ақ құдайлар мен патша адамдарының бейнелерімен 
безендірілген. 

Рококо өз кезегінде жеңілдік пен әсемдік қосып, Сәндік және талғампаз бейнелер 
жасады. Қабырғалар пастелді гүлдермен, жұмсақ сызықтармен, сондай-ақ пасторлық 
пейзаж көріністерімен, аллегориялармен және романтикалық бейнелермен 
безендірілген. 

Классицизм дәуірінде қабырғалардың кескіндемесі ежелгі канондарға сүйене 
отырып, қатаң және үйлесімді композицияларға оралады. Симметриялы пішіндер мен 
айқын құрылым стильдің негізгі белгілеріне айналды, ал картиналар классикалық 
мифологиялық көріністерге, кейіпкерлерді бейнелеуге және философиялық 
тақырыптарға бағытталған. 

Қабырғалардың заманауи кескіндемесі 
XIX-XX ғасырларда технологиялар мен жаңа материалдардың дамуымен 

қабырғалардың кескіндемесі айтарлықтай өзгерістерге ұшырады. Осы уақытта 
суретшілер мен дизайнерлер акрил бояулары, трафареттер, граффити және спрей 
бояулары сияқты жаңа әдістерді белсенді қолдана бастады. Art Deco, Art Nouveau және 
минимализм сияқты жаңа стильдердің пайда болуы интерьерде кескіндемені 
қолданудың әртүрлі формалары мен әдістеріне әкелді. 

ХХ ғасырдың аяғынан бастап бүгінгі күнге дейін Қабырғаларды бояу интерьер 
дизайнының маңызды бөлігі болып қала береді, бірақ қазіргі әлемнің даралығы мен 
көрінісіне баса назар аударады. Қабырғаларды бояуда граффити, поп-арт, сондай-ақ 
жарықтандырумен және кеңістіктік элементтермен өзара әрекеттесетін көркем 
қондырғылар мен проекциялар жасауға мүмкіндік беретін цифрлық технологиялардың 
әсері пайда болады. 

Кейінгі ғасырларда жаңа технологиялар мен материалдардың дамуымен 
стенография жаңа әдістер мен стильдермен байытылды. Заманауи қабырға өнері 
сонымен қатар акрил бояулары, сәндік сылақтар және трафареттер сияқты жаңа 
материалдарды пайдалануды қамтиды, бұл интерьер дизайнерлеріне жаңа мүмкіндіктер 
ашады. 



 
Стенографияның интерьерді қабылдауға әсері 
Кескіндеменің интерьерге әсер етуінің ең күшті факторларының бірі-оның 

кеңістікті қабылдауды өзгерту қабілеті. Әр түрлі әдістер мен стильдердің көмегімен 
кеңістікті көзбен көбейтуге немесе азайтуға, тереңдік әсерін жасауға және жеке 
элементтерге назар аударуға болады. 

Түс және жарық: түс схемалары интерьерді қабылдау үшін үлкен маңызға ие. 
Қабырғалардағы кескіндеменің көмегімен сіз бөлменің жалпы атмосферасын өзгерте 
аласыз, оны жайлы, жарқын ете аласыз немесе керісінше — жайлылық пен жақындық 
сезімін жасай аласыз. Жұмсақ пастелді түстер кеңістікті көзбен кеңейтеді, ал бай, 
қараңғы реңктер тереңдік пен жайлылықты қамтамасыз етеді. 

Геометрия және пішін: геометриялық сызбалар мен кескіндеменің дерексіз 
элементтері бөлменің пішіні мен пропорцияларын қабылдауды өзгерте алады. 
Геометриялық өрнектермен безендірілген қабырғалар қозғалыс әсерін, динамиканы 
жасайды, сонымен қатар қабырғалардың кедір-бұдырларын немесе ақауларын көзбен 
жасыра алады. 

Көрнекі иллюзия: 3D иллюзиялар немесе ашық кеңістіктердің суреттері бар 
қабырға суреттері сияқты кескіндеме әдістері қабырғаның "ашық терезесі" немесе 
"жалғасы" эффектілерін жасай алады. Бұл кеңістікті көрнекі түрде кеңейтуге, оны 
тереңірек және әртүрлі етуге мүмкіндік береді. 

Қабырғаларға арналған кескіндеменің негізгі әдістері 
Қабырғаларға арналған әр түрлі кескіндеме әдістері бар, олардың әрқайсысының 

өзіндік ерекшеліктері бар және оларды белгілі бір әсерге жету үшін қолдануға болады. 
Ең танымал және кеңінен қолданылатын әдістерді қарастырыңыз. 

Фреска 
Фреска-Ежелгі Египет пен Римде қолданылған ең көне және құрметті әдістердің 

бірі. Бұл әдісте бояулар гипстің жаңа, дымқыл қабатына жағылады, бұл пигменттердің 
бетіне енуіне және ұзаққа созылатын кескіндерді жасауға мүмкіндік береді. Фрескалар 
масштабты, терең жасау үшін өте қолайлы композициялар және қабырғалар мен 
төбелер сияқты үлкен беттерді безендіру үшін пайдалануға болады. Олар жарық, 
көлеңке және Текстураның әсерін тамаша жеткізеді. 

Мурале 
Мурале-бұл бүкіл қабырғаны немесе оның жеке бөліктерін жиі қамтитын қабырға 

суретін білдіретін термин. Фрескадан айырмашылығы, мурале құрғақ сылақта жасалуы 
мүмкін, бұл акрил бояулары, майлар мен пастельдерді қоса алғанда, әртүрлі 
материалдар мен әдістерді қолдануға мүмкіндік береді. Мурале көбінесе тарихи немесе 
мифологиялық тақырыптарды құру үшін, сондай-ақ дерексіз немесе заманауи 
минималистік композициялар үшін қолданылады. 

 
 
 
 
 
 
Сәндік Кескіндеме және Венециандық сылақ 
Венециандық сылақ сияқты сәндік кескіндеме әдістері қабырғаларда мәрмәр, тас 

немесе металл әсерімен текстуралы жабындар жасауға мүмкіндік береді. Бұған 
пигменттер қосылған арнайы сылақты көп қабатты қолдану арқылы қол жеткізіледі. 
Венециандық сылақ жоғары беріктігі мен сыртқы ортаға төзімділігімен ерекшеленеді. 
Мұндай жабындар көбінесе классикалық және сәнді интерьерде, сондай-ақ тарихи 
нысандарды қалпына келтіруде қолданылады. 

Трафареттік кескіндеме 
Трафареттік кескіндеме-бұл трафареттер арқылы қабырғаларға айқын және 

жарқын дизайн жасау үшін қолданылатын салыстырмалы түрде заманауи әдіс. Бұл әдіс 
заманауи үйлер мен кеңселерде стильді интерьерлер жасау үшін өте қолайлы ұқыпты 
және симметриялы үлгілерді жасауға мүмкіндік береді. Трафарет дизайны сәндік немесе 
функционалды болуы мүмкін (мысалы, көрсеткіштер немесе жазулар). 

Граффити және көше кескіндемесі 
Бір кездері көше өнері деп саналған Граффити бүгінде интерьерде, әсіресе 
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заманауи дизайнда және өнеркәсіптік немесе урбан сияқты стильдерде белсенді 
қолданылады. Бұл өнер кеңістікке динамизмді, жандылықты және бірегейлікті әкеледі, 
сонымен қатар интерьерде өзіндік "екпін" бола алады. Граффити техникасы суретшінің 
жоғары біліктілігін талап етеді, өйткені стиль ғана емес, сонымен қатар әртүрлі 
текстуралар мен беттермен жұмыс істеу қабілеті де маңызды. 

Әр түрлі кескіндеме стильдерінің интерьерге әсері 
Интерьердегі кескіндеменің әр стилінің кеңістікті қабылдауға өзіндік әсері бар. 

Бірегей атмосфераны құру үшін әртүрлі бағыттар мен стильдерді қалай пайдалануға 
болатынын қарастырыңыз. 

Классикалық стиль — мифологиялық көріністерді, библиялық тақырыптарды 
немесе портреттерді бейнелейтін фрескалар мен муралелерді жиі қолданады. Бұл стиль 
ұлылық пен сән-салтанат атмосферасын құра отырып, жоғары сапалы орындауды және 
егжей-тегжейге назар аударуды қажет етеді. 

Минимализм және заманауи стиль - мұнда абстрактілі пішіндер, геометриялық 
өрнектер немесе қарапайым жабындар жиі қолданылады. Бұл элементтер интерьердің 
басқа элементтерін ерекшелеуге көмектесетін кеңістік пен еркіндік жасайды. 

Ретро және винтаж - бұл тұрғыда қартаю әсері бар көне қабырғаларға еліктейтін 
сәндік кескіндеме техникасы жиі қолданылады. Мұндай элементтер заманауи 
пәтерлерде жайлылық жасау үшін өте қолайлы, әсіресе егер олар ретро стиліндегі 
жиһазбен үйлессе. 

Театр өнер ретінде шығармашылықтың көптеген түрлерінің, соның ішінде драма, 
музыка, би және бейнелеу өнерінің тоғысында бар. Қойылымды қабылдауға әсер ететін 
театр сахнасының маңызды элементтерінің бірі-интерьер, атап айтқанда қабырғалардың 
дизайны. Театрдағы Қабырғаларды бояу тек сәндік ғана емес, сонымен қатар 
функционалды рөл атқарады, спектакльдің тақырыбы мен сипатын баса көрсететін 
атмосфера жасайды. Бұл мақалада театр дизайнында қабырға суретін қолданудың 
әртүрлі аспектілері, оның тарихи дамуы, сахна мен көрерменді қабылдауға әсері, сондай-
ақ театр интерьерін безендірудегі заманауи тенденциялар қарастырылады. 

Театрдағы қабырға кескіндемесінің тарихи эволюциясы 
Театрдағы қабырғаларды бояудың ұзақ және маңызды тарихы бар. Ежелгі 

уақытта театр қабырғаларының декоры көрерменге қажетті атмосфераны құруда 
маңызды рөл атқарды. Ежелгі Грецияда театр ғимараттары әдетте мүсіндік 
элементтермен, сондай-ақ спектакльдің мазмұнын бейнелейтін мифологиялық 
көріністерді бейнелейтін суреттермен безендірілген. Рим театрларында кескіндеме және 
декор элементтері кеңейе түсті, көбінесе олар символдық мағынаға ие болды және 
актерлер мен көрермендер арасындағы байланыс қызметін атқарды. 

Қайта өрлеу дәуірінде театр суреттері одан да маңызды болды, әсіресе сахнаның 
дамуымен және оның дизайнымен. Италия мен Францияда комедиялар мен 
трагедиялардың дамуымен қабырға суреттері тереңдік пен қабаттасудың әсерін жасай 
отырып, сахналық дизайнның бір бөлігіне айналды. Ең танымал мысалдардың бірі-
Виченцадағы (Италия) Олимпико театры, онда қабырғаларда кескіндемені қолдану 
illusionistic (иллюзионистік) кеңістіктер құрды, онда сахна нақты қабырғадан тыс 
жалғасатын сияқты. 

XVIII-XIX ғасырларда театрлар фойелер мен залдарды безендіру үшін сәнді 
суреттерді қолдана бастады, бұл кеңістікті тек спектакльдер көрсететін орынға ғана 
емес, сонымен қатар театр тәжірибесінің бір бөлігіне айналдырды. Бұл суреттерде 
мифологиядан немесе театр қойылымдарынан көріністер, сондай-ақ ұлылық пен театр 
сиқырының бейнелері жиі бейнеленген. 

Театрдағы қабырға кескіндемесінің рөлі: Эстетика және функционалдылық 
Театрдағы қабырғалардың кескіндемесі декоративтіден функционалдыға дейін 

бірнеше негізгі функцияларды орындайды, театр кеңістігін безендірудің жалпы 
тұжырымдамасымен тығыз байланысты. Қабырғалар спектакльдің фонына ғана емес, 
сонымен қатар көрерменді атмосфераға батыру әсерін күшейтуге көмектесетін маңызды 
элементке айналады. 



 
Сәндік функция 
Қабырғаларды бояудың негізгі эстетикалық рөлі-көрермендер үшін тиісті көңіл-күй 

мен атмосфераны құру. Спектакль жанрына байланысты суреттер минималистік сәндік 
элементтерден мифологиялық немесе тарихи мотивтері бар күрделі көріністерге дейін 
болуы мүмкін. Мысалы, классикалық қойылымдарға мамандандырылған театрлар үшін 
ежелгі немесе Ренессанс тақырыбын бейнелейтін кескіндемелерді қолдануға болады, 
бұл тиісті дәуірдің атмосферасын құруға көмектеседі. Қазіргі заманғы өнер театрлары 
үшін қабырғаларды бояу абстрактілі және минималистік болуы мүмкін, бұл сахна 
кеңістігіне еркіндік пен стандартты емес көзқарасты көрсетеді. 

Функционалдылық: кеңістік және қабылдау 
Қабырға суреттері театр кеңістігінің ауқымы мен тереңдігін қабылдауға 

айтарлықтай әсер етуі мүмкін. Сонымен, кескіндеме арқылы көріністің биіктігін, 
тереңдігін немесе Шири көзбен арттыруға болады. Мысалы, көкжиек бейнеленген ашық 
кеңістіктің елесі немесе қабырға суреттеріндегі көріністің жалғасы шексіздік сезімін 
тудыруы мүмкін, бұл әсіресе опера немесе балет сияқты жанрлар үшін маңызды, мұнда 
кеңістік көрерменнің не болып жатқанын қабылдауында шешуші рөл атқарады. 
Бароккодағыдай перспективалық эффектілерді қолдану театр залдарын құруға 
мүмкіндік береді, онда көрермен сахнаны көріп қана қоймай, сонымен бірге болып 
жатқан оқиғаның бір бөлігін сезінеді. 

Оқиға желісіндегі Символизм және рөл 
Қабырғаларды бояу сонымен қатар қойылымның негізгі тақырыптарын немесе 

тұжырымдамаларын көрсететін символдық функцияны орындайды. Париждегі Опера 
немесе Миландағы Ла Скала сияқты тарихи театрларда фойе қабырғалары мен 
залдардың суреттері көбінесе спектакльдер мазмұнының өзіндік хабаршысы ретінде 
қызмет етеді. Мысалы, қабырғадағы көріністер трагедия сәттерін немесе сахнада орын 
алған бейнелермен резонанс тудыратын қаһармандық оқиғаларды бейнелеуі мүмкін. 
Қазіргі театрда қабырға суретін спектакль тақырыбын абстрактілі түсіндіру үшін 
қолдануға болады, мысалы, концептуалды қойылымдар немесе эксперименталды 
жанрдағы театрлар аясында. 

Театрға арналған қабырғаларды бояудың заманауи тенденциялары 
Театрда қабырғаларды бояудың технологиялары мен көркемдік тәжірибелерінің 

дамуымен айтарлықтай өзгерістер болды. Заманауи театр кеңістіктері бірегей әсерлі 
әсерлер мен аудиториямен өзара әрекеттесуді жасай отырып, кескіндемені заманауи 
технологиялармен біріктірудің жаңа тәсілдерін ұсынады.[2] 

 
 
 
 
 
 
 
 
Мультимедиа мен проекцияларды қолдану 
Заманауи театрлар мультимедиялық технологиялар мен проекцияларды белсенді 

қолданады, бұл спектакль барысында кеңістікті визуалды қабылдауды өзгерте отырып, 
қабырғаларда динамикалық және өзгеретін кескіндеме жасауға мүмкіндік береді. 
Мысалы, кейбір театр қойылымдарында қабырғалар проекциялық экрандарға айналады, 
олар тек статикалық кескіндерді ғана емес, сонымен қатар іс-әрекеттегі өзгерістерді 
көрсететін тірі бейне проекцияларын көрсетеді. Осылайша, Қабырғаларды бояу тек 
статикалық ғана емес, сонымен қатар актерлермен және көрермендермен өзара 
әрекеттесу арқылы динамикалық болуы мүмкін. 

Кескіндеме және сәулет интеграциясы 
Қазіргі заманғы театрлар қабырға суретін ғимараттың жалпы архитектуралық 

стилімен біріктіруге тырысады, бұл бірыңғай композиция жасауға және көрерменнің 
назарын негізгі сахнадан алшақтатпауға мүмкіндік береді. Қабырғаларды бояудың 
заманауи тәсілдері акустика мен жарықтандырудың ерекшеліктерін ескеретінін ескеру 
маңызды, бұл театр кеңістігі үшін маңызды. Кескіндеме архитектуралық жұмыстың бір 
бөлігіне айналады және оның қызметі тек сәндік жұмыстан асып түседі. Қабатты 
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текстураларды жасау және инновациялық материалдарды пайдалану кескіндеменің 
жарықтандыру және дыбыстық дизайн сияқты басқа интерьер элементтерімен өзара 
әрекеттесуіне мүмкіндік береді. 

Эксперименттік тәсілдер және өнердің жаңа түрлері 
Соңғы онжылдықтарда театрдағы қабырға суреттері эксперименталды сипатқа ие 

бола бастады. Көше өнері, граффити, абстрактілі және сюрреалистік бейнелер сияқты 
формалар жиі кездеседі, олар еркін сөйлеуге деген ұмтылысты көрсетеді. 
Эксперименттік театрлар көбінесе осындай стандартты емес тәсілдерді қолданады, бұл 
сөзбе-сөз көркем инсталляцияға айналатын кеңістік жасайды. 

Әйгілі театрлар мен олардың суреттерінің мысалдары 
Бірегей қабырға суреттерімен танымал кейбір театрлар ерекше атап өтуге 

тұрарлық: 
Ла Скала театры (Милан, Италия): неоклассикалық стильде жасалған бұл 

театрдағы суреттер театр сахнасының рухы мен ұлылығына сәйкес келетін мифология 
мен тарих көріністерін бейнелейді. 

Париждегі Опера (Гарнье): театр кескіндемесінің ең танымал мысалдарының бірі-
театрдың басты фойесінің дизайны, онда XIX ғасырдағы мифология мен мәдениеттің 
көріністері ұлылық пен Салтанат атмосферасын жасайды. 

Берлин мемлекеттік театры: мұнда қабырғалардың суреті заманауи стильде, ХХ 
ғасырдың басындағы сәндік өнер элементтерімен, театр кеңістігіне динамика мен 
тереңдік қосады. [3] 

Қорытынды 
Интерьер дизайнындағы Қабырғаларды бояу үңгірлердегі алғашқы суреттерден 

бастап материалдар мен технологиялармен заманауи эксперименттерге дейінгі 
ғасырлық тарихқа ие. Әр кезең сайын суреттер қоғамдағы, мәдениеттегі және 
технологиядағы өзгерістерге бейімделіп, жаңа формаларға ие болады. Ежелгі 
фрескалар, әулиелердің ортағасырлық бейнелері немесе қазіргі заманғы абстракциялар 
болсын, суреттер әрқашан ерекше атмосфера мен кеңістіктің функционалды 
эстетикасын құрудың маңызды элементі болып қала берді. 

Интерьер дизайнындағы қабырғаларға арналған кескіндеме атмосфераны 
құрудың, кеңістікті қабылдауды өзгертудің және даралықты білдірудің күшті құралы 
болып табылады. Классикалық фрескалардан бастап заманауи граффитиге дейінгі 
кескіндеме техникасы кез-келген бөлмеге бірегейлік қосуға қабілетті. Техниканы таңдау 
интерьердің жалпы тұжырымдамасына сәйкес келуі және басқа дизайн элементтерімен 
үйлесімді қолданылуы маңызды. 

Театр дизайнындағы Қабырғаларды бояу-бұл спектакльді қабылдауға әсер ететін, 
атмосфераны құратын және оның мағынасын баса көрсететін маңызды элемент. 
Театрдың дамуы барысында кескіндеме тек сәндік элементтерге ғана емес, сонымен 
қатар сәулеттік Тұжырымдаманың бір бөлігіне айналды, ерекше әсерлі және эстетикалық 
эффекттер жасады. Заманауи тәсілдер театрларға динамикалық және интерактивті 
кеңістіктер жасауға мүмкіндік беретін мультимедиялық технологиялар мен 
инновациялық материалдарды пайдалануды қамтиды. Театр өнерінің маңызды құралы 
болып қала отырып, Қабырғаларды бояу театр тәжірибесінің ажырамас бөлігі бола 
отырып, дамуын жалғастыруда. 
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БЕЙНЕЛЕУ ӨНЕРІНДЕГІ ПОСТМОДЕРНИЗМНІҢ КОНЦЕПТУАЛДЫҚ НЕГІЗДЕРІ 
 

Аннотация. Бұл мақалада постмодернизнің негізгі ерекшеліктері және оның қазіргі 
заманғы көркемдік тенденциялармен байланыс қарастырылады. Бүгінгі өнерде 
стильдердің араласуы, дәстүрлі әдістерді қайта қарау және жаңа медиа 
технологияларды қолдану кең таралған. Зерттеу постмодернистік эстетиканың қазіргі 
қазақ бейнелеу өнеріндегі көріністеріне ерекше мән береді. Постмодернизм бейнелеу 
өнерінде дәстүрлі шекараларды бұзып, көпмағыналылық пен иронияны алға тартады. 
Бұл бағытта классикалық стильдер қайта қаралып, жаңа контексте ұсынылады. 
Концептуалдық негіздері ретінде эклектика, интертекстуалдылық және символизм 
маңызды рөл атқарады. Постмодернистік суретшілер көрерменнің өнерді қабылдау 
қабілетін өзгерту үшін түрлі медия мен техникаларды біріктіреді. Қазақстандық өнерде 
бұл бағыт ұлттық мәдениет элементтерімен үйлесіп, жаңа көркемдік шешімдерге 
әкеледі.  

Abstract This article examines the main characteristics of postmodernism and its 
connection with contemporary artistic trends. Today’s art is characterized by the blending of 
styles. The rethinking of traditional methods and the use of new media technologies. The study 
pays special attention to the manifestations of postmodern aesthetics in contemporary Kazakh 
painting. Postmodernism in visual arts breaks traditional boundaries, emphasizing ambiguity 
and irony. It revisits classical styles and presents them in new contexts. Its conceptual 
foundations include eclecticism, intertextuality, and techniques to alter viewer perception. In 
Kazakh art, this movement blends with national cultural elements, leading to innovative artistic 
expressions.  

Аннотация В статье рассматриваются основные особенности постмодернизма и 
его связь с современными художественными тенденциями. Современное искусство 
характеризуется смешением стилей. Исследование уделяет особое внимание 
проявлениям постмодернистской эстетики в современном изобразительном искусстве. 
Постмодернизм в изобразительном искусстве разрушает традиционные границы, 
подчеркивая многозначность и иронию. Он переосмысливает классические стили и 
представляет их в новом контексте. Концептуальными основами являются эстетика, 
интертекстуальность и символизм. Постмодернистские художники комбинируют 
различные медиа и техники, изменяя восприятие зрителя. В казахском искусстве это 
направление сочетается с национальной культурой, порождая новые художественные 
решения. Кілт сөздер: постмодернизм, жаңаша контекст, медиа технология, 
концептуалдық негіздер, көркемдік тенденция.  

 
 
 
Keywards: рostmodernism, new context, media technology, conceptual foundations, 

artistic tendencies.  
Ключевые слова: постмодернизм, новый контекст, медиа технологии, 

концептуальные основы, художественные тенденции.  
 
Қазақстанның жаңа заман өнеріндегі рухани мәселе идеологиялық нұсқаулар 

негізгі ұғымдардың бірі болып қарастырылады, олардың жауап беретін әлеуметтік 
мәселелерін шешуде заманауи суретшілерді іздеу және қоғамның рухани дамуы, қазіргі 
жағдайын көрсету. Қазақ кескіндемесінің стильдік бағдарларын біртұтас жүйелеу және 
қайта бір қарау, яғни, олар өнер үрдістері, таңбалы маңызы бар негізгі оқиғаларды 
қамтитын туындыларды талдау.  

Дегенмен, елдегі саяси өзгерістерді түсінбейінше стилистикалық мәселелерді 
терең ғылыми зерттеу мүмкін емес, олар рухани және әлеуметтік жағдайда орын алады. 
Сондықтан қазіргі уақытта актуалды мәселе ол стиль категориясы, стиль Жаңа 
Қазақстан контекстін ашуға көмек бере тұра, қоғамдық қажеттіліктер мен 
құндылықтарды заманауи суретшілердің туындыларынан көрсету басты аспектілер. 
Қазақ кескіндеме өнері дәстүрлі халықтық бейнелеу мәдениеті мен заманауи жаһандық 
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трендтердің ықпалымен үздіксіз дамып келеді. Оның эвалюциясы ұлттық бірегейлікті 
сақтап отырып, жаңа көркемдік бағыттарды игеруге бағытталған.  

Постмодернизм (ағлш. postmodernism) – әуелде сәулет өнері саласында қолданыс 
тапқан атауы болып, хат жүзіндік тіке мағынасы – «модерннен кейінгі», яғни «осы 
заманнан былайғы», «ең жаңа заман» деген секілді мағыналардың мәнін ашады. 
Бейнелеу өнеріндегі постмодернизм – ХХ ғасырдың екінші жартысында қалыптасқан 
және қазіргі заманға дейін жалғасып келе жатқан маңызды көркемдік бағыттардың бірі. 
Ол модернизмнің дәстүрлерін жоққа шығарып, өнердегі тұрақты мағыналар мен 
ережелердің күйреуін бейнелейді. Постмодернизмнің концептуалдық негіздерін ирония, 
эклектика, пародия, симуляция және интертекстуалдық сияқты элементтерге сүйенеді.  

Модернизмнің жалғасы ретінде оның жаңа бір формасы, сапалық даму деңгейі 
ретінде пайда болған постмодернизмнің басты сипаты – плюрализм, яғни басымдыққа ие 
канондар мен заңдылықтардан бас тарту, немесе жүйеге қарсылық, әдіснамаға 
қарсылық ережелер мен шектеулерді мойындамау шығарма жанрлық белгілер негізіне 
емес керісінше олар шығарма жүйесіне бейімделуі керек; көркем шығарманы түсінудің 
көп нұсқалығы көп қырлылығы бір емес бірнеше интерпретацияның болу мүмкіндігі 
тереңдік орнына саяздық принципін ұстану яғни болмыстың қоғамның проблемаларын 
тереңіне бармай қарапаймдық пен анықтыққа ұмтылыс, еш мәні мен мағынасыз, 
қарамақайшылыққа толы кездейсоқтықтарға негізделген бей-берекет өмірді түсінуге 
емес сол қалпында қабылдауға бағыттауы, өнерді ойын ретінде қарастыру, көркем 
шығарманы өмір шындығы ретіне жоққа шығарып оны ойын ретінде құру; өзгеден 
ерекшелену өзіне баса назар аударту, ешкімге ұқсамау, таң қалдыру, оқыс қадамдар 
жасап еліктіру дау тудырып белсенді дилогпен талқылауға шақыру, күтпеген әрекеттерге 
итермелеу сияқты болмыстарды жатқызуға болады. Қазіргі қазақ кескіндемесінде 
постмодернистік бағыттардың әсері байқалады. Суретшілер әртүрлі стильдерді 
үйлестіру, ирониялық көзқарас және концептуалды ойлауды қолдану арқылы ерекше 
туындылар жасайды.  

Бұл үрдіс тарихи тұлғалар мен эпикалық кейіпкерлерді жаңа формада бейнелеу; 
техникалық әдістерді эксперименталды түрде қолдану; коллаж және mixed-media 
стильдерін енгізу арқылы бейнеленуде. Қазақстандық суретшілер дәстүрлі халық 
өнерінің элементтерін заманауи стильдермен біріктіру арқылы өзіндік ерекшелігі бар 
бағыттарды қалыптастырып жуықтайды. Мысалы: Натюрморт жанрында қазақтың ою-
өрнектері мен халықтық символдары жиі қолданылады, ал абстракия мен 
экспрессионизмде көшпенді мәдениеттің ритмі мен динамикасы көрініс табады. Сондай-
ақ, сюрриализм және символизмде ұлттық мифология мен эпостардағы кейіпкерлер 
бейнеленеді. Сонмен қатар шығармашлық ортада көптеген әлеуметтік және 
экологиялық мәселелердің көрініс тапқанын байқаймыз. Көптеген суретшілер қоғамдағы 
өзекті мәселелерді көтеруде белсенді жұмыс жасауда. Көптеген шығармашылық 
туындыларда экологиялық проблемалар, урбанизация, ұлттық мәдениет пен жаһандану 
арасындағы қақтығыстар бейнеленеді. Әлеуметтік тақырыптарға байланысты 
экологиялық ахуалға назар аударады (Арал теңізі, Семей полигоны) сонымен қатар ауыл 
мәдениетінің айырмашылықтарын көрсетуі, ұлттық құндылықтардың өзгеруін 
суреттеуде көптеген еңбектердің назарда қалғанын байқауға болады.  

Теория мен динамика зерттеушілерінің пікірінше, стильдік нұсқаулар пәнаралық 
зерттеулер контекстінде зерттеу қажет, өйткені стиль философилық антропологияны 
байланыстыратын буын ретінде қарастырған, мәдениет философиясы, тарихи-мәдени 
антропология және эстетика [1].  

Генрих Вёльфлин швейариялық өнертанушы, Вёльфлин теорияс өнерді 
классификациялау және түсіндірудің негізінде екі негізгі ұғымды анықтауға бағытталады, 
олар сызық арқылы кескінемеде стильдік өзгеру схемасын айқын дамыта отырып, 
кеңістіктен тереңдікке, тұйықтықтан ашықтыққа, көпшіліктен бірегейлікке апаратын 
стильдер ойлап тапты. Осылайша динамикалық негізінде жатқан заңдылықтарды ұстана 
отырып көркемдік процестерді ретке келтіру, бейнені құрылымдауға мүмкіндік беретін 
құрал ұсынды [2].  



 
Ресми өнертану мектебінің тағы бір өкілі Александр Ригль де түбегейлі 

қайшылықтарға негізделген, өнердің дамуын өз үлесін қосқан ғалым және өнертанушы. 
Оның зерттеулері негізінен визуалды өнердің психологиялық және философиялық 
негіздерін тереңірек түсінуге бағытталған. Вольфлиннің бестігінің орнына ол тек екі жұп 
қарама-қарсылықты ұсынады – арасындағы қарама-қайшылық «материалдық» 
(тактилді) және «оптикалық» (немесе кескіндемелі импрессионизм) болып бөлінеді. Әр 
дәуірде тактильден оптикалыққа қарай қозғалысын байқаймыз. Мысалы, тактилден 
тегістікке, архаикадан эллинизмге[3]. Постмодерндік стиль ұғымын қайта қарастыру, 
монтаж және интертекстуалдық жаңалыққа әкелді. М.Соколов жазғандай «современная 
практика показывает, что различные стили уже не столько рождаются спонтанно, 
суммируясь постфактум, сколько сознательно моделируются в некоей машине 
времени... комбинаторно и эклектично» [4, с.445]. Біз үшін өнертанушы М.Баксандоллдің 
негізіг Visual Studies ережелері пәнаралық байланысты қалыптастыруға маңыз болды. 
М.Баксандолл бүкіл мәдениеттен бөлек «дәуірге көзқарас» ұғымы, рухани өмір және 
әлеуметтік-мәдени тәжірибе, шығарманы жасау мен қабылдауды сүйемелдеуді талап 
етті [5]. А.Каплун сәулет өнеріндегі стиль мәселелерімен айналысатын А.Каплун стиль 
үлгісін «өзі көрген дәуір», хабардар болу тәсілі ретінде өз заманының ерекшеліктері мен 
мәнін бекіткен қазіргі шеберлердің көркем бейнелері мен шығармашылық мативтерін 
ұсынды [6].  

Қазақ кескіндемесіндегі постмодернизм – ұлттық дәстүр мен заманауи көркемдік 
тәсілдердің синтезі ретінде дамып келеді. Бұл бағыттағы суретшілер жаңа материлдар 
мен конепиялар арқылы өз ойларын жеткізіп, ұлттық мәдени кодтарды қайта өңдеу десек 
те болады. Қазіргі қазақ кескіндеме өнерінде постмодернистік бағытта жұмыс істейтін 
бірнеше суретшілер бар. Олардың ішінде Айғана Ғали, ол өз шығармашылығында кенеп, 
қағаз, тоқыма және қола сияқты әртүрлі мәдениеттердің мифтері мен аңыздарын 
жаңғыртады. Оның жұмыстары физикалық және рухани әлемнің, шындық пен қиялдың, 
адам қолымен жасалған және табиғи элементтердің арасындағы дуализмді көрсетеді. 
Кескіндемеші Ассолья, кілемдерді кенеп ретінде пайдаланып, қазақ әйелдерінің 
тарихына құрмет көрсетеді. Ол дәстүрлі элементтерді қазіргі заманғы өнермен үйлестіре 
отырып, ұлттық мәдениетті жаңартуда. Қанат Нұртазин, Жапырақтармен жұмыс істейтін 
суретші ретінде танымал. Оның нәзік дизайндары экологиялық хабарламалармен 
ерекшеленеді және халықаралық деңгейде мойындалған. Сондай-ақ, Лейла Махат 
скульптор және суретші ретінде тәуелсіздікті шығармашылық еркіндікке айналдырған. 
Оның жұмыстары заманауи өнер мен дәстүрлі элементтердің синтезін көрсетеді.  

 
 
 
 
 
Бұл суретшілер өөз жұмыстарында дәстүрлі қазақ мәдениеті мен заманауи өнер 

тәсілдерін біріктіре отырып, постмодернистік бағытта еңбек етуде. Қорытыныдылай 
келе, қазақ кескіндемесіндегі постмодернизм – жаһандану дәуірінде ұлттық бірегейлікті 
сақтаудың бір жолы. Бұл бағыттағы суретшілер көрерменге жаңа ой салып, өнердің 
шексіз мүмкіндіктерін көрсетуде. Қазіргі кескіндеме өнеріндегі стиль эволюциясы түрлі 
факторлардың ықпалымен дамып келеді. Постмодернизм, технологиялық жаңалықтар, 
әлеуметтік өзгерістер және жаһандану үрдістері осы трансформацияға негіз болып отыр. 
Болашақта кескіндеме өнерінің шекаралары одан әрі кеңейіп, жаңа стильдер мен 
баыттар пайда болуы мүмкін.  
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Шымкент, Қазақстан 

 
ҚАРЛЫҒАШ ҚАНСЕЙТ ШЫҒАРМАШЫЛЫҒЫНДАҒЫ МИНИМАЛИЗМ ЖӘНЕ 

МЕТАФИЗИКАЛЫҚ ТҰЖЫРЫМДАР 
 

“Мен өзімнің бағытымнан “метафизикалық минимализмді” 
көретін сияқтымын”- дейді, суретші Қарлығаш Қансейт. 

 Менің ойым керісінше… 

 
Annotation: The article examines the work of the artist Karlygash Kanseit, whose main 

direction can be characterized as “metaphysical minimalism”. The author analyzes the 
philosophical depth of her works, the interaction of time and space, symbolism, as well as the 
unique combination of national Kazakh motifs with modern artistic techniques. Particular 
attention is paid to the colors, forms and emotional impact of the paintings, through which the 
artist seeks to convey spiritual and cultural values to the viewer, appealing to intuition rather than 
logic. 

Аннотация:В статье рассматривается творчество художника Карлыгаш Кансеит,   и 
пространства, символизм, а также уникальное сочетание национальных, казахских 
мотивов с современными художественными приемами. Особое внимание уделяется 
колористике, формам и эмоциональному воздействию картин, через которые художник 
стремится передать зрителю духовные и культурные ценности, обращаясь к интуиции, а 
не к логике.  

Аннотация: Бұл мақалада  Қаплығаш Қансейіттің  шығармашылығы мен оның 
“метафизикалық минимализм”  стиліндегі ізденістер қарастырылады. Автордың 
туындылары философиялық тереңдік, уақыт пен кеңістік ұғымының бұрмалануы және 
ұлттық болмысты заманауй бейнелеу арқылы жеткізумен ерекшеленеді. Зерттеуде 
суретшінің түс пен форманы қолдану әдістері, символикасы және көрерменмен рухани 
байланыс орнату тәсілдері талданады. Сондай-ақ  қазақ бейнелеу өнеріндегі жаңа 
стильдермен ұлттық реңктердің көркемдік үйлесімі ашылады. 

 
 Қарлығаш Қансейіт Лесқызы 1968 жылы 10 қазан айында Шымкент қаласында 

дүниеге келген. 1987 жылы Шымкент көркем сурет училищесін тәмәмдап, М.Әуезов 
атындағы Қазақ-Түрік университетін, одан соң “Өнертану” мамандығы бойынша Магистр 
дәрежесін алған. Отыз жылдан астам өмірін ұстаздыққа арнаған суретші Қазақстанмен 
қатар шет елдерде де атап айтсақ: Солтүстік Кипр, Турция, Өзбекстан, Қырғызстан 
елдерінде көрме жасап сипозиумдерге жйі шақырту алатын суртеші. Ал туындыларын 
Англия, Ресей, Швеция, Канада, АҚШ, Жапония, Израйль елдерінің өнер сүйер 
коллекционерлерінің қорынан кездестіруге болады. Қарлығаш Қансейттің туындылары 
көптеген этаптармен ізденістерден жылдар бойы өткен синтез сынды. Оның 
шығармаларынан сюрреализмнің ықпалын байқап, сюжеттердегі шынайылық пен 
қиялдың, уақыт пен кеңістіктің шекараларын бұзып, көрерменге жұмбақ, меланхолиялық 
атмосфера ұсынатынын байқауға болады. Оны көрермен қалай түсінеді? 

Қарлығаш Қансейттің картиналары көрерменге ерекше психологиялық әсер 
береді. Оларды түсіну үшін бірнеше аспектіні ескеруге болады және олар туындыға 
жалпы көзқарас ретінде қаралады. Көптеген картиналарында бос кеңістіктер, ұзын 
формалы реңктер және тіршілік белгісі байқалмайтын кеңістіктер бар. Бұл адам 



 
баласына жалғыздық сезімін, уақыттың тоқтап қалғандай әсерін тудырады. Бұл 
көрерменнің туынды кеңістігіне ойша дұрыс түсіне алмауына себеп болады. Суретші 
картиналарында адамдардың жәй күйін линия, форма, реңдік, түстік шешімдер арқылы 
жеткізіп қана қоймай адам баласының өзіндік тұлғасын жоғалтуы немесе жасырын 
сезімдер метафорасы болуын көрсетеді. Оның шығармаларында бір-бірімен 
байланыспайтын элементтер кездеседі, мысалы: “Рефракция” сериясына тоқталсақ 
(1,2,3,4,5 суреттер).  

Бұл шығармалар мазмұны жағынан философиялық болғандықтан суретші түстік 
шешімді аз қолданып, бір түстегі реңдерді шексіз қолданды деуге болады. Туындыдағы 
бір түстегі реңнің бірнеше түрін қолдану ол суретші техникасындағы жоғарғы шеберлік. 
Минимализм түстеде, формадада. Бұл көқарас өмірде бар және жоқ деген түсінік береді. 
Бұл техника философиялық ұғымдардың бейнелеу өнеріндегі түйісуі деп айтушы едім. 
Мираж өзінің пайда болуы үшін сыну әсері арқылы - жарықтың бөлінуіне байланысты. 
Жаңа сары- көк картиналар сериясында суретші Рефракция сериясы арқылы көрсеткісі 
келген. Бұл туындылар суртеші көзқарасында жарықтың сынуы, түсі, құрамы, тығыздығы 
және ауа температурасын сездіруге тырысқан. Суртеші бұл серия жайлы былай дейді: 
“Серия қазақ халқының өткеніне қайталанбас тарихи орна Қожа Ахмет Яссауи 
кесенесінің ғажайып ескерткішінен басталды. Өткен дәуірдің ескерткіштері өзінің 
әсемдігімен таң қалдырады және адамдардың жадында сақталады. Осылайша жанасу 
идеясы пайда болды. Көне заманның, ғибадатхананың және руханилықтың жанасуы. 
Өткеннің қазіргімен жанасуы 

14 ғасырдағы Түркістан ескерткіші сериясын салу барысында мынандай ой болды, 
біз 21 ғасырда өмір сүріп жатырмыз және әлі де өткенді қозғаймыз. Қасиетті қозғау 
салатын руханиятты айтайын дегенін осы. Бүгінгі стильдегі өткеннің көрінісі. Қазіргі кезде 
өмір сүру керек деген осындай түсінік пен түсінікке ие болу үшін заман ағымына ілесу 
керек. Барлығын орындау үшін. Егер сіз әрқашан өткенде болсаңыз, сонда қаласыз. Егер 
сіз кейбір армандар туралы айтатын болсаңыз, сіз оларға ешқашан жете алмайсыз. Бірақ 
қазір біз елу қадам алға қарай бәрін ойластыруымыз керек. Сонда сіз жаңа нәрсе 
жасайсыз. Жалпы, суретшінің міндеті – ол жаңа көзқарас, жаңаша ойлау, көрерменнің 
ойын өзгертуі керек. Толық өзгермесе, кем дегенде тұқым себіңіз. Ендеше, бұл 
шығармалар топтамасы менің ішкі күйімді, дүниеге көзқарасымды жеткізіп қана 
қоймайды, сонымен қатар, көрерменге хабарды да қамтиды.” 

 
 
 
 
 

 
 
 
 
 
 
 
 
 
 

1.  Шахи-Зинда 2022 ж. 

 
2. Әлқиса 2022 ж. 
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3. Уақыт демі 2023 ж 
4. Байлансу – 2021 ж.. 

Қою көлеңке 2023 ж. Туындыда маңызды рөл атқаратын ол түстер, себебі суретшінің ойы, жеткізуі 
түс әсерімен берілген. Олар психологиялық тұрғыда қара түстер тыныштандырады, ал ашық 
түстер ынталандырады. Қараңғылықтан шыққан бірінші түс - көк, ал сары - жарықтан шыққан 
бірінші түс. Таңдау осы екі түсті, көк-сары түсті, оның айырмашылығы бар: суық пен жылы, қараңғы 
және ашық, өзін-өзі сіңіретін және көпшіл, құнарлы жер мен тыныш аспан. Көк түс шындыққа 
жақындықпен, руханиятпен, аспан түсімен, тыныштықпен, релаксациямен байланысты. Ол ең 
асылдардың бірі болып саналады, ол дене мен рухтың тазалығының, жоғары ұмтылыстың түсі 
болып табылады және тыныштыкпен күшті, салмақты түс ретінде қабылданады. Ол тыныштық пен 
үйлесімділік сезімін демалуға және жаңа дүниені жасауға арналған. Бұл түстің«түбі  жоқ», ол 
ешқашан аяқталмайды. Көрерменді өзіне тарту арқылы және түбі жоқ тереңдікке бойлауға 
апарады. Мысалы “Әлқисса” туындысы (2 сур.) Туындыда маңызды рөл атқаратын ол түстер, 
себебі суретшінің ойы, жеткізуі түс әсерімен берілген. Олар психологиялық тұрғыда қара түстер 
тыныштандырады, ал ашық түстер ынталандырады. Қараңғылықтан шыққан бірінші түс - көк, ал 
сары - жарықтан шыққан бірінші түс. Таңдау осы екі түсті, көк-сары түсті, оның айырмашылығы 
бар: суық пен жылы, қараңғы және ашық, өзін-өзі сіңіретін және көпшіл, құнарлы жер мен тыныш 
аспан. Көк түс шындыққа жақындықпен, руханиятпен, аспан түсімен, тыныштықпен, 
релаксациямен байланысты. Ол ең асылдардың бірі болып саналады, ол дене мен рухтың 
тазалығының, жоғары ұмтылыстың түсі болып табылады және тыныштыкпен күшті, салмақты түс 
ретінде қабылданады. Ол тыныштық пен үйлесімділік сезімін демалуға және жаңа дүниені жасауға 
арналған. Бұл түстің«түбі  жоқ», ол ешқашан аяқталмайды. Көрерменді өзіне тарту арқылы және 
түбі жоқ тереңдікке бойлауға апарады. Мысалы “Әлқисса” туындысы (2 сур.) Нұрғиса Тілендиевтің 
музыкалық шығармашылғына арналған. Бұл туынды осы тақырыпқа назар аударуға шақыру екенін 
көрсетеді. Ғалымдардың айтуынша, музыка адамның психологиялық және физикалық жағдайына 
әсер ету қасиетіне ие. Суреттің оң жағында домбырасы бар жас жігіт назар аударуға шақырады. 
Сол жағында жолдар апаратын екі маңызды тарихи сәулет құрылымы бар, яғни адамның алдында 
әрдайым жол таңдау мүмкіндігі бар. Туынды да түс таңдауы контраст әсер арқылы көк және сары 
реңдердің минималистік мәнермен үштік ретінде бүгін, ұлылық және өткен, қазіргі және 
болашақтың байланысы деген мағына да көрсетілген. 



 
 
Тағы бір қатар туындыларын алатын болсақ: “Жүрекке саяхат”, “Үш кезең”, “Үміт”, 

“Саяхат”, “Өмір”, “Тұңғұйық ойлар”, “Жәннәт бағы”, “Тұмар” және т.б.Бұл туындылар 
көрерменнің бейсаналық ойлау процесін оятып, ерекше әсер қалдырады. Түс 
мәнеріндегі реңдердің ойыны, серияда сюжеттер күннің немесе адамзатқа жылу, 
тазалық, сағыныш сынды әсерлердің метафизикалық байланысының сәулесі түсіп 
тұрғандай көрінеді. Бірақ жарықтың қайдан келіп тұрғаны түсініксіз. Қарама-қайшы 
түстер созылып көрермен үшін кеңістіктегі құпияны арттырады. Бұл тақырыптардан адам 
үшін ең баңызды болып саналатын өз жанының Құдайдан бастау алуы болса керек. Және 
суретшінің айтуынша “Құдайдың адамдағы «өкілдігі» болып табылады. Бұл Құдайдан 
туылған: Бұл серияда жалғыз адамның болмысы. Адам өзін жан-дүниесімен, демек, 
Құдаймен сәйкестендірсе, жоғары білім ала алады. «Осы тұрғыдан алғанда, адамның өзі 
екінші өмірге келуі яғни туады – ол ақиқат. Егер бірінші босануды (дененің тууын) ата-ана 
берсе, екінші өмірге келу тұлғалық болмысты көсетсе, үшінші және соңғы туу, Ұлы 
Адамның рухы биік болып дүниеге келуі тек өз күш-жігерімен ғана мүмкін болады. Жан 
шексіз және көп қырлы, оның беттері көп, ол жолдан өтеді, сондықтан мен бұл серияда 
өз жолымен қозғалатын бірдей фигураларды бейнеледім”. Туындылардан көрерменнің 
алатын әсері жұмбақ сезім, себебі картиналарда ешқандай нақты оқиға болмайды, бірақ 
олар бірдеңе болайын деп тұрғандай әсер береді. Меланхолия мен ностальгияға толы 
картиналары өткенді еске салатын, бірақ нақты емес, көмескі бір естеліктерді шақырады. 
Түсініксіздік пен логикаға қайшы әсер ететін көрермен кеңістіктің бұрмаланғанын байқап, 
өзін түсініксіз әлемде тұрғандай сезінеді. 

Философиялық ойға жетелеу – шынайылық пен қиялдың араласуы, уақыттың 
тоқтағандай көрінуі өмірдің мағынасын іздеуге итермелейді. Осы идеяға арқау болатын 
тағы бірқатар белгілі шығармалары қатарында: «Сұр мандарин», «Тыныштық», «Ақ 
қызғалдақ» (9,10,11 сур.) Туындыда ойға шомған, жүзін көре алмайтын жұмбақ мүсін. Бос 
кеңістікте тұрған адам бейнесі мен ұсақ детальдар, бір-біріне жәй формалық қолдау 
ретінде жасалған улы түстерден жалғыздықты тез сезіндіреді. Дұрыс 
перспективалармен, нақты шекаралар, ұзын көлеңкелерден пайда болған қарам қайшы 
түстермен күтпеген объектілер арқылы түсініксіз атмосфера жасайды. Мысалы “Сұр 
мандарин” (9 сур.) туындысын алатын болсақ, бойжеткен жағдайының метафорасы. Жәй 
отырған қыздың жүзінде ештемке жоқ, яғни эмоционалды апатияда. Сұр мандарин адам 
бойындағы белгісіз, жауапсыз, бос, үрейлі тынышытқты сездіретін сияқты. Түсі өзгереген 
мандарин дәмсіз, шырынды сусынынан ләззат алуға келмейтін, көрерменді немқұрайлы 
жағдайға әкелетін әсерде. Мандарин жемісі арқылы белгісіз күту сезімі, адам бойындағы 
бұл әрекеттің жауапсыз болуы, үміт сезімі сынды барлық композицияның орталығы 
спетті. Басты шешім картинада түстер символикасы арқылы беріліп тұр, яғни мұнда да 
суретші минималды түрде өте нәзік ишаратпен жеткізген. 

 
 

 
6. Жүрекке саяхат 

2023ж. 

 
7. 

Тұмар 2025 
ж. 

 
8. Жәннәт бағы 

2018ж. 
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Қарлығаш Қансейіт қандай туындысы болмасын оны зерттеу арқылы өз 

бойынан өткізіп тақырыпты сюжет түрінен емес эмоционалды әсермен жеткізуі өте 
ерекше. Ол метафизикалық ұсынуы арқылы көрерменді санамен емес, түйсікпен 
түсінуге шақырады. Оның картиналары адамның ішкі әлемін, жалғыздықты, 
уақыттың ағынын және шынайылықтың бұрмалануын көрсетеді. Көрермен бұл 
картиналардан өзіне жақын сезімдерді табуы мүмкін, себебі олардың нақты 
мағынасы жоқ, бірақ әр адам оларды өз ойы мен тәжірибесіне байланысты өзінше 
түсінеді. Тағы бір қатар серияларының ішінде “Жасыл Желкенді Текелі” атты 
туындыларына тоқталсақ: суретші бұл топтамасының картиналарында Текелі 
табиғаттың тереңдігімен құдіретін көрсетуге ұмтылған. Суретші әлемге көктегі құстың 
көзімен немесе тіпті аспанға көтерілген ұшақтан да қарайтын әсерде. Жер бетінен 
неғұрлым биік болса, соғұрлым ұсақ-түйектер байқалмайды, бірақ таулы елдің 
құрылымы мен географтарафиялық байтақ табиғатты солғұрлым күшті әрі маштабты 
түрде жеткізген деуге болады. Бұл дала тегістігін және шатқалдар мен ойпаттардың 
таңқаларлық үлгісін, төбелердің сұлбаларының анықтығын түсіндіреді.  

 
9.Сұр 

мандарин 2024 ж. 
 

10.Тыны
штық 2024 ж. 

 
11. Ақ 

қызғалдақ 
2024 ж. 

 
Мұнда жер бетінің орнына жасыл желектер, ормандар, көлдермен және өзендермен 
безендірілген. Ғаламның ғажайып процестерін барынша паш ететін стерильдік пішін 
ұсынған. Суретшінің мұндай аскетизмінен қорықпау үшін батылдық пен көркем 
көзқарастың қарапайымдылығын атап айтуымыз маңызды. Көрерменді барқытты 
изумруд көрпедей орап алатын меланхолиямен тыныштық атмосферасын жеткізуі. 
Мәңгілік сұлулық туралы осынау тәтті толғау көрерменді адамның дүниеге келгеннен 
бастап, дүниені танып-білу мен есеюге, кемелдік пен парасаттылыққа, өліп жаңа 
өмірге қайта туатын осы дүниенің бір бөлігі екенін түсінуге жетелейді. Қарлығаш өз 
шығармаларыммен таза табиғаттың мызғымас құдіретін көрсетуді бүге шүгесіз 
формамен іздемей минимализмдік әрекетпен шығармаларда лирикалық-символдық 
сипатын айқын көрсетеді. Суретші шеберлігінде кеңістік және пішіндермен ойнау, 
қозғалыс сезімін тудыру және оларды жоғарғы баяу толқынында түрлендіруі ерекше. 
Фигуралар мен элементтер қоршаған ортаға еріп, ауқымы теңдестірілген, бірақ оның 
ішінде драмалық шиеленіс бар эмоция сыйлай білген шытырман туынды. 
Картиналарда уақыттың көрінісін, жанның құбылмалылығын, есте сақтау немесе ішкі 
іздеу метафорасын көруге болады. Әрбір егжей-тегжейде жасырын мағына бар 
сияқты, оны көрерменнің жеке тәжірибесіне байланысты әртүрлі түсіндіруге болады. 
"Ескі кенептегі көлеңке әлі өшпеген, бірақ сырғып бара жатқан естелік сияқты әсер 
береді. Сызықтар - жай контурлар емес, шағылыстың ізі, қолға алынбайтын нәрсені 
түсіндіруге тырысады. Түстер бір сәтте бастан кешіретін, бірақ мәңгі сезінетін 
эмоциялар сияқты көңіл-күй тудырады. Әр детальда өткеннің сыбдырымен әрқашан 
болашақтың даусы бар. Суретші көрерменге айнаның алдында тұрғандай әсер беріп: 
«Айнаға қанша ұзақ қарасақ, соғұрлым ол туралы емес, өзіміз туралы көбірек 
түсінеміз»-деген ойға әкелетін сияқты. Әрине Суретші не ғұрлым көп ізденіп, көп 
эксперименттерге баруы көбіне үлкен мәнерлі жұмыстардың жемісін беріп жатады. 
Десекте бұл минимализмге толы толқында Қарлығаш Қансейттің картиналарының 
стилін ХХ ғасырдың басында Францияда пайда болған Джорджо де Керико негізін 
қалаған “Pittura metafisica” яғни “Кесіндеме метафизикасын” еске алғызады. Басты 
бұл бағытқа тоқталсақ: Метафизикалық кескіндеме – реализм мен қиялдың 



 

арасында тұрған, көрерменге түсініксіз, бірақ ерекше эмоция тудыратын бағыт болып 
табылады. Десекте Франция бейнелеу өнерінде бұл стиль өте детальдық тұрғыда 
ауыр және эмоционалды қысымға басым келеді. Ал Қарлығаштың қолтаңбасында 
туынды нәзіктікпен жеңіл үйлесімге толып керісінше минимализмдегі-метафизикаға 
айналдырады. Және бұл техника Қазақстан бейнелеу өнеріндегі жаңа стильдердің 
бағатталу жолындағы зерттелуге тиісті шеберлік нысаны деп ойлаймын. Себебі, 
шығармаларда бүгінгі бейнелеу өнерінде қазақ елінің өткені мен мәдени мұрасы 
минимализм арқылы жаңаша стильде ұсынылуында. Қарлығаш Қансейттің 
туындыларында бұл бағыт дәстүр мен заманауилықтың ерекше
 үйлесімін көрсетеді.  

«Символизм» қарапайымдылық үрдісіне еніп мағыналы пішіндер мен 
түстер арқылы бейнеленуі. Сонымен қатар қазақи түстердің палитрасын дәл тауып 
жер, құм, дала, аспан түстері, құмды сары, аспан түстес көк, даланың қоңырқай 
жасыл реңктерін дәл жеткізуімен де ерекше. Бұл ерекшелік қазақ бейнелеу өнерін 
өзге де тарихымызбен дәстүріміз ұқсас және де кенеп бетіндегі реңктеріміз ұқсас
  түркі халықтарының ішінен, бөлу арқылы таза реңктегі стильді нәзік қалпында 
шығару атап айтарлық ерекшелік. Қарлығаш Қансейттің картиналарындағы бір түстің 
әртүрлі реңктері арқылы қазақ табиғатының шексіздігін, кеңдігін жеткізу, дәстүрлі, 
діни элементтердің абстракциялануы бүгінгі күні ғылыми тұрғыда қозғалуы 
қажет тақырып. Ою-өрнектер, архитектура, киіз үй, әйел бейнесі тағысын тағы шексіз 
тақырыптарды көтере отырып ұлттық белгілерді минималистік стильде нақты 
жеткізуін атап кеткім келеді.  Бұл элементтер қоғам үшін қарапайым, бірақ 
мәдениет дамуының жоғарғы сатысы болып табылады.  Уақыт пен
 кеңістік концепциясы көшпенділер мәдениетінде түсінігі ерекше. Оған дәлел 
шексіз дала, жалғыз тұрған киіз үй, алыстағы тұлпар – өткен мен бүгіннің байланысын 
сезіндіретін 
көріністер.  
Қазақ бейнелеу өнеріндегі минимализмнің үндестігі қазақ 
философиясында қарапайымдылық пен тереңдік мәнерінін рөлін атқарады. 
Сондықтан қазіргі суретшілер осы идеяны бейнелеу өнерінде жаңаша стильмен 
ұсынады. Аталған стиль тақырыбы шексіз және мен аралаған әлем бейнелеу өнер 
мұражайларында ұсынылатын ұлттық реңіктердің берілуі біздің қазақ бейнелеу 
өнеріне де ықпалын тигізуі әбден мүмкін, және ол бізге өте қажет. 

Қазақ бейнелеу өнеріндегі минимализм – бұл өткен мен бүгіннің үндестігі, дәстүрді 
сақтау мен жаңашылдықты іздеу аспектісі. Бұл стиль тек Қазақстанда ғана емес, 
әлемдік өнер кеңістігінде де өзіндік орын бар, бірақ Қарлығаш Қансейттің 
кенептерінде ұлттық нақыштың нышанымен ерекше жеткізілген. 
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                                                                                                                             Адил Алуа 
Художник-дизайнер 

Магистр, преподаватель кафедры «Мода и Дизайн костюма» 
Факультета «Живописи, Скульптуры и Дизайна» 

Казахской национальной академии искусств им.Т.Жургенова 
 
 

ЭВОЛЮЦИЯ ЖЕНСКОГО ГОЛОВНОГО УБОРА ЦЕНТРАЛЬНОЙ АЗИИ И КАЗАХСТАНА 
С ПЕРИОДА ДО ХХ В. 

     Я не ошибусь если скажу, что в процессе человеческой истории, во всех 
цивилизациях, малых и больших, головной убор был значимым элементом в одежде 
человека.                                                                Головной убор был не только утилитарным 
элементом одежды человека, головной убор нёс в себе визуальную и материальную 
информацию, информацию о его владельце, его статусе и роли его в обществе, 
информацию о его этническом принадлежностей и культуре.   
  Я остановлю ваше внимание только на головных уборах казахских женщин, и их 
прабабушек. 
  А начну я с прабабушек всех народов проживавших в течении более трёх тысячи лет в 
центре евразийского континента, с Саков. 
Саки, кочевых и полукочевых племён I тыс. до н. э. — первых веков н. э.. Саки, считаются 
потомками носителей древностей срубной и алакольского варианта андроновской 
культур (бронзовые века). Именно на основе андроновского антропологического типа 
формируется сакское население Средней Азии.                                                                                                                     
;  
                                                                       8. 

 

 
          
 
 
 
 
 
 
 
 
 
 
 
 

- Верхнею распашную 
одежду со сточными 

рукавами (куртка-

пиджак), тоже сейчас вес 

мир носит благодаря 
Сакам. 

- Обувь с каблуком для 

верховой езды. 

- Седло и стремена для 

езды на лошади. 

- Колесницу. - и т.п. 

Благодаря которым 

стремительно изменился 

ход истории мира… 

 

Саки дали миру много 

- Одомашнивания 

лошади, относятся к 

ботайской культуре 

Сакского периода, это 

ХХ вв. д.н.э. 

 

Штаны для верховой 

езды тоже нам дали 

Саки 

 



 

 
Конечно, как не упомянуть о Зверином стиль в искусстве Саков. Благодаря этим 
уникальным древним украшениям эпохи Саков мы можем изучить, восстановить и 
визуализировать образы людей, животных, атрибутику и одежду того периода. 
Посмотрите какая прекрасная деталь украшала головной убор Саков!

 

 

       
    Я остановлю ваше внимание на головном уборе,  кулак.  Жрицам состригали волосы,  
их использовали при создании головные убора, ввиде парика вплетая их собственные 
волосы в головной убор. Это была необходимость так как верховная жрица всегда 
должна быти в определённом образе. А так как каждый раз вплетать свои волосы в 
сложную конструкцию головного убора было обременительно, верховные жрицы 
носили парики сразу с головным убором.           
    Форма и размеры головного убора Укокской принцессы определял её статус и 
положение в обществе. Декоративные элементы в Сакском зверийном стиле укрошают 
её головной убор, этим она указывает её связь с природой, с тотемами, покровителями 

Если говорить о выбранной мною темы, то я 

бы хотела начать с этого женского образа, это 

Укокская принцесса, Алтай 5 в.д.н.э. Данный 
образ был реконструирован на основе 

найденого захоронениея в вечной мерзлоте 

Горного Алтая, в районе Укока. Благодоря 
вечной мерзлоте захороненая девушка 

Сакского периода сохранилась почти в 

певозданном виде, вся одежда, обувь, головной 

убор с париком. На её теле были татуировки, 
что свидетельствует её пренадлежность к 

высшему сословию  Верховных жрецов 
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с животного мира. Высокая форма головного убора говорит об её связи с верхними 
мирами, с божеством Тенгри, с Умай, с аруаками-духами предков. И эта высокая форма 
головного убора будет присутствовать в прцессе всей истории Тюркской цивелизации.. 

Так же я хочу обратить ваше вниманию на следующее изображение. Это бляха ремня 
в Сакском зверинном стиле. Это парная бляха ремня, из золота. На бляхе изображено 
две лошади, с уздечками и с сёдлами и со стременами. Одна лошадь привязана за 
поводи уздечки к берёзе, поводья второй лошади в руках сидящего на земле мужчины 
с усами. Слева на бляхе изображена сидящая на земле женщина, в высоком головном 
уборе верховной жрици, на земле лежит человек под берёзой, ноги которого лежат на 
коленях мужчины, голова на коленьях женщины. Присутствие женщины жрици говорит 
о том что мужчина или болен, может быть ранен, возможно мёртв.  

 
                                                              11. 
Саки в своей одежде, в своих декоративных укрошениях, в татуировках изображали 
сцены из их жизни и быта, изображали тотемы зверей или мифических образов. 
 



 

 
Эти иллюстрации, небольшая часть восстановленных костюмов Сакского периода, и 

я уверяю вас это ещё  не всё. Только на территории нынешней Республики Казахстана 
были найдены и воссозданы образы более пяти «золотых люде». А есть ещё Алтай, 
Сибирь, Урал, Поволжие, Азов,  Украина, территория где проживали Саки, Сарматы, 
Совроматы, Скифы и т.п.  
И как вы заметили  у всех у них присутствуют высокие головные уборы. На  
изображениях  вашему вниманию представлены головные уборы женщин относящиеся 
к переходному периоду от эпохи Саков к эпохе Гуннов. Подобные формы головных 
уборов можно увидет у многих тюркоязычных народов. 

На следующих изображениях вашему вниманию представлены женские головные 
уборы Гуннов. Гунны, с III-го. века до н. э., и это был первый народ, создавший в 
Центральной Азии обширную кочевую империю!  Головной женский уборы Гуннов в виде 
короны. Подобные головные уборы есть у многих народов Евразии, от Тихого до 
Атлантического океана. 

  

Гуннские женщины носили 
на головах различные 

украшения из золота в виде 

диадем. Подобные диадемы 
сейчас можно увидет в 

одежде у узбечек,  

азербайджанок, турчанок, 

туркменок, хазариик и 

кызылбасши.. 
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Это тоже востановленый образ Гуннской женщины. 
Тюрки! VI века.н.э. Здесь я тоже буду кратка, тема огромна, обширная, я останавлю 
ваше внимани на маленком кусочке, на головном уборе древних Тюрок. Я хочу обратить 
ваше внимание на эту скульптуру древнего Тюрка, -  Кул Тегина.  

                                  

 
Востановленные образы тюрков с каменных скульптур. 

Видно что на его лице присутствует тоже 

декоративная графика. Но я Ваше внимание обращу 

на головной убор. 

Я сопоставил данный головной убор с головным 

убором Сакской женщины правительнице 

изображённой на Пазырыкском ковре  (VI—III вв. до 

н. э.) Горный Алтай. 



 

  

  
Подобный головной убор присутствует в костюмах и у Турецких женщины,  
женщин Сирии и Ливана. 

На следующей иллюстрации серебряный головной убор 

Кипчакской женщины IX -ХII в.в.   

Данный головной убор одевали поверх другого головного 

убора. 
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    Через 40 дней после рождения ребёнка, 

они его назовут Руханий жан. Это 
означает что в младенца вошла 
духовность. И у казахов на 40 дней 
совершается обряд посвящения 
Шилдехана, или Шилдехана той. 
Младенцу стригут ногти, бреют волосы, 
только если это мальчик ему оставляют на 

затылке волосы - айдар. Если это девочка, то ей оставляют на весочных сторонах 
волосы – тулум. Уважаемая женщина из сородичей наливает в серебряный или медный 
таз 40 черпаков чистой подогретой родниковой воды, ложит туда 40 серебряных монет, 
при этом приговаривая  благие слова пожелания. Совершают омовение, в этом тазу. 
Только после этого ребёнку дают имя, шепча ему на ухо.                                                                                                          
     Распашёнки в которые младенца одевали в течении 40 дней больше на него не 
надевали, одну распошёнку ему будут всегда зашивать в воротник одежды, так как он 
пропитан молозевом его матери, и считался самым важным оберегом в жизни казаха. В 
споре, в краqнем случае он мог выставит как аргумент своей честности и правоты эту 
распашёнку,  и ни кто не мог тогда усомнится в его честности, так как он клялся молоком 
своей матери, это был самый сильный аргумент. 
Во вторую распошёнку ложили сладости для детей, и привязывали к шее собаки, после 
этого собаку отпускали. Это ритуал дань Ашине, дань волку, дань предкам всех Тюрков. 
Дети догоняли собаку, забирали себе сладости, а распашёнку себе забирала бездетная 
женщина, с надеждой тоже родить ребёнка. 
  На ребёнка надевали новую одежду, на голову чепчик с перьями филина. Укладывали 
в колыбель -бесик, к изголовия которого приклепляли омулеты от сглаза, и ещё один 
пучёк из перьев филина.  
У казахов как у многих Тюркских народов в тотеме филин считался мудрой птицей, её 
полёт был безшумным, а перья лёгкие. Слева на этой картинке головной убор с Алтая. 
А справо с Украины. И все они потомки Саков-Скифов… 
Перья филина в головном уборе девочки олицетворяла её воспитаность, скромность и 
чтобы у неё была лёгкая, счастливая судьба. 
До пяти лет как мальчик так и девочка находятся в центре всей семьй, близких и 
родствеников, все их любят, заботятся о них, уделют маленким детям больше внимания. 

Теперь я перейду к периоду Золотой Орды 

или к Казахскому Ханства. 

Если в предедущих эпохах я просто 

«пролетел» по головам, то тут проидусь более 

подробнее. 

По казахской традиции на шестой неделе 

после зачатия ребёнка, если плод сохранился в 

утробе матери его называли - Ет жан. 

Дословно - живой кусрчек мяса. После 

рождения ребёнка, не важно на седьмом или 

на девятом месяце ребёнок появился на свет, 

его назовут – Шыбын жан. Дословно – душа 

как у мошки.  Рождённый ребёнок стоял на 

грани, находясь между жизнью и смертью, 

цепляясь за жизнь как маленькая мошка.  В те 

времена детская смерность была высока. 

Казахи не исключали подобного исхода, были 

настроены прагматично, но не оставляли всё 

на волю судьбы. Они тщательно оберегали 

новорождённого младенца, ни кому не 

показывали его, ни куда с ним не ходили, 

создав все благоприятные условия для 

роженици и её млоденца. Младенца 

ежедневно моют в разных ваннах из травах, 

попеременно солённой водой, мнут и 

растягивают суставы младенцу, массажируют 

его, смазывая разными маслами, окуривают 

помещение травами. 

 



 

 
 

 

 
 
Именно воспитывать своими примерами и советами. 
У казахов нельзя ругать девочку, потому что она в 
доме считалась почётным гостем, к ней относились 
как к гостье, воспитывали как принцессу. Девочка 

учили правильно себя вести как среди бизких и родных, так в обществе, а так же, как  
сидеть, как ходить, как общаться. 
 С возрастом у девочки росли волосы на голове, их не стригли, за ними был особый уход 
и забота. Волосы становились длинее и тяжелее, ещё в волосы было вплетено монисты 
из серебра, а серебро вплетённые в волосы как вы знаете не лёгкая ноша. У серебряных 
манист в косах было две функции. 
 
 
 
 

Одежда девочек укрошается различными 

укрошениями из серебра, головной убор 

такия укашают серебряными монистами, 

полудрагоценными камнями, каралами, 

сердоликом, бирюзой и перламутом. В 

возросте 4-5 лет совершает обряд 

инициации. В процессе которого девочке 

заплетают косы, в волосы шолпы - 

манисты из серебра.Теперь девочка 

обязана везде быть в головном уборе. 

 

С данного возраста у девочки 

появляются обязаности по дому, 

она помогает родителям. В тёплое 

время года она носит различные по 
форме и виду такия-тюбетейки, в 

холодное время года, выходя на 

улицу надевает тёплую шапочку, 
отороченой лёгкими шкурками 

пушнины; - белки, ласки, куницы,   

соболя и горностая. 

Сверху почти у всех головных 
уборов девочки подроста 

украшают перьями филина. Мамы, 

бабушки, сёстры, невестки, 
заботятся о девочке своими 

советами, примерами. У казахов 

есть пословица – Девочку обязаны 

воспитывать 40 домов. 
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Во первых, девочка благодаря вплетённым в косу монистам должна была научится 
ходить безшумно (помните перья филина), ходить так безшумно чтобы монисты не 
гримели. 

Во вторых, длинные волосы с влетёнными в них серебряными монистами вынуждали 
девушку держать осанку ровно, что оказывала  на укрепление мышц корпуса и 
выносливости спины, что в дальнейше при материнстве и ванашивани плода 
беременость проходила легче. 
А до этого, родители девочки начинали не спеша готовить ей жасау – приданное. Мать 
девочки начинала изготавливать для будущей невесты всё что необходимо в быту, 
одежду, верхнию и нижнию одежду, головные уборы, постельную принадлежность, 
одеяла, подушки, циновки, войлочные наполные покрытия – текеметы,  приобретали 
мебель, посуду, утварь и т.п. 
Отец для своей дочери заказывал различные виды актрибутику,  обуви, низкие и 
высокие, повседневные и нарядные. А так же заказывал у ювелиров различные 
украшение, - поясочки, на руки браслеты, на уши серьги, височные укрошения, на шею, 
на грудь, в том числе свадебный головной убор- Саукеле. 

 
  

После того как определялся потенциальный жених, и все процедуры были 
соблюдены, процесс знакомства,ухаживание и кудалык - сватовства. Начинается 
подготовка к процессу бракосочетания, он может длится до 40 дней. Весь процесс 
стоновления девушки в потенциальную невесту происходит очень осторожно, не 
спеша. Но, я  этот момент тоже  пропущу. 

 Я сразу перейду к невесте. У казахов самый красивый и самы главный 
праздник Кыз узату – проводы невесты, были даже главнее самой свадьбы. Праздник 
Кыз узату у казахов происходил с размахом, мог длится до 40 дней. На этот праздник 
съезжались многочисленые родственики со стороны отца, бабушки, мамы, кудалар - 
сваты со сторны братьёв и сестёр, а так же родственики со стороны жениха. 

В последний день праздника Кыз узату, до захода солнца родители провожали 
дочь на родину жениха, совершая последний ритуал Ак жол. Стелили на землю 
длинную белую дорожку из войлока, перед дорожкой мать невесты снимала с головы 
дочери последний атрибут, её девичий головной убор 

 
 

Саукеле самый главный атрибут в жизни 

казашки. Само слово Саукеле обозначает Сау 
келди – вернулась благополучно. Как я уже до 

этого писал что к девушке в доме где она 

родилась относятся как к гостье. Её родным 
домом считается дом куда она выходит замуж, 

самый родной родственник тот  от кого он 

родит и воспитает детей. 

И вот к 13 годам девочка переходит рубеж от 

ребёнка в статус девушки. Она считается 

теперь совершеннолетней. Родители приносят 

в её честь жертву, режут барана и раздают 

нуждающимся от её имени. 

С годами к неи начинаются присматриватся 

потенциальные родственики будущего 

супруга. Бывает так что родители с обойх 

сторон заранее договариваюся породнится. 

Но, у казахов все нюнасы подобных 

вариантов для будущей невесты в основном 

согласовывали с дочерью, спрашивали её 

согласие. 

 



 

Мать девушки наденет ей свадебный головной убор Саукеле. 
И отправит её к выходу из дома по белоснежному войлочному ковру, навстречу 

к её будущему. 
До места жительства жениха её сопровождали женгешки, супруги братьев 

невесты. Перед домам жениха невеста снимала с  саукеле перья и передавала их 
своим женгешкам, чтобы те передали их ближайшим незамужним родственицам, в 
знак приемственности.  

После совершение всех ритуалов бракосочетания по казахским обычаям она 
становилась законной женой. Я не буду останавливатся на всём процессе 
бракосочетании у казахов, это тоже огромная тема для обсужденя, я буду дальше 
продолжать по теме. Я вернус к Саукеле, а конкретнее к его семантике, назначению, 
форме. Если визуально проследить весь материал который я представил здесь,то вы 
наверное можете увидеть что в течение почти трёх тысячь лет форма женского 
ритуального головного убора не изменился, и не изменилась её семантика и функция. 
У казахов есть поговорка Күйеу – жүз жылдық, Құда – мың жылдық. Муж - на сто  лет, 
Сваты на тысячилетие. Это значит что девушка выходя замуж может прожит со своим 
супругом почти сто лет, но узы сватовства на тысячилетие. Если родственики жиниха 
и невесты становятся роднёю на земле, то благодоря невесте с её саукеле на голове 
их родство распростроняется на тысячилет. Девушка с высокой формой саукеле 
роднит всех своих духов предков со стороны родителей с  духами предков своего 
будущего мужа на небесах. Таким образом родство становить вечным. Став законной 
супругой у неё теперь её оснавная мисия стать матерью. Женьшина не должна была 
снимать с головы саукеле покаместь не будет зачат ребёнок. Но ходить ростоянно с 
такой ношей на голове было совсем не лёгкое дело, если учесть что саукеле весило 
от 5 кг. до 11 кг. Для этого был облегчённый вариант как этот головной убор на нижней 
картинке. 

 
Через 40 дней  после рождения ребёнка она должна за 40 дней обойти 40 домов 

родственников супруга. Родственики мужа с радостью встречаю свою невесту и 
устраивают в её честь праздник, так как она принесла на свет ещё одного представителя 
их рода. В каждом доме ей дарят подарки и на голову платок  - символ материнства. 

  
 
 
 
 
 
 
В дальнейшем они могли под платок носить головной убор Кемешек.  

Как только молодая женщина с головы данный головной 

убор сразу будет ясно что она в положении. 

После молодая женщина одевают подобные головные 

уборы Касаба. 
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Кемешек в каждом регионе Казахстана имеет свои особенности, орнаментику и 
украшение. 

Кимешек был удобной и практичным атрибутом одежды казахской женщины. 
Подолом гемешека можно прикрыть кормящего ребёнка. При приготовлени еды 
благодаря кемещеку не один волос не упадёт на стол. Благодаря кемешеку волосы 
женщин не пачкаются. Благодаря кемещеку у женщин не образуется мимические 
морщины и второго подбородка. 
По верх кемещека женщина могла носить плоток, байлам, орамал, борик. Всё кроме 
мужских головных уборов. 

 
 
 
 
 

 
 
 
 
 
 
 
 
 
 
 
 
 
 
 
 

 
 

 

После того как девушка выходит замуж она 

покупает своей родной матери Ақырет – 

белую ткань шириной от 45 cm/9 м. до 14 м. 
Каторую потом женщине наматывают на 

голову, поверх кемещека. Ақыр рет – 

дословно в последний раз. Ақыр рет – это 
погребальный саван, ткань в котором 

похоронят человека. Как бы не печально это 

прозвучало, казахи всегда относились к 

биологической смерти, как само собой 

разумеющее. 
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КЕБЕЖЕ ЖӘНЕ ОНЫҢ ӨҢІРЛІК ЕРЕКШЕЛІКТЕРІ, ТҰРМЫСТЫҚ ЖӘНЕ 
РУХАНИ ҚҰНДЫЛЫҒЫ (ҚАЗАҚСТАН РЕСПУБЛИКАСЫ ҰЛТТЫҚ МУЗЕЙІ 

ҚОРЫНДАҒЫ КӨРКЕМАҒАШ БҰЙЫМДАРЫ НЕГІЗІНДЕ) 

 
Түйіндеме: Мақалада Қазақстан Республикасы Ұлттық музейіндегі Ағаш қорында 

сақталатын және экспозицияларға қойылатын кебежелер мен басқа да көркемағаш 
бұйымдарының өңірлік ерекшеліктері мен тұ рмыстық, яғни заттай және рухани 
маңыздылығы айтылатын болады. Басты тақырып кебежеге бағытталғандықтан, 
олардың сан түрлі үлгілері ұсынылып, жәдігердің сипаты мен оның мәдени ерекшелігі, 
рухани құндылығы жайында сөз қозғалады.  

Сонымен қатар, сандықтардың үлгісі көрсетіліп, олардың алуан түрлілігі жайында 
айтылып, қалай жіктелетіні, әрқайсының қандай мақсатта қолданылатыны, көлемдері 
бойынша қалай бөлінетіні жайында ақпарат беріліп, олардың әрқайсысының өзіндік 
орны мен маңызы, ерекшеліктеріне, сипаттарына тоқталатын боламыз. Қайсысын алып 
қарасақ та, кебеже болсын, сандық болсын, басқа да ағаш жиһаз болсын ғасырлар бойы 
қазақпен бірге жасап келді. Енді олардың маңыздылығын кейінгі ұрпаққа насихаттау 
бүгінгі буынның борышы болмақ. 

Кілттік сөздер: ағаш бұйым, сандық, кебеже, музей, ою-өрнек, үй жиһазы 
Аннотация: В статье будут рассмотрены региональные особенности и бытовое – 

материальное и духовное значение кебеже и других художественных деревянных 
изделий, хранящихся и экспонируемых в фондах деревянных изделий Национального 
музея Республики Казахстан. Поскольку основная тема посвящена кебеже, приводятся 
различные его образцы, а также обсуждается природа артефакта, его культурная 
идентичность и духовная ценность. 

Кроме того, мы покажем примеры сундуков, расскажем об их разнообразии, 
предоставим информацию о том, как они классифицируются, для чего каждый из них 
используется, как они делятся по размеру, а также обсудим уникальное место и 
значение, особенности и характеристики каждого из них. На что бы мы ни посмотрели, 
будь то кебеже, сундук или другая деревянная мебель, все это изготавливалось 
казахами на протяжении веков. Теперь долг сегодняшнего поколения — донести их 
значимость до будущих поколений. 

Ключевые слова: деревянное изделие, сундук, кебеже, музей, орнамент, 
домашняя мебель 

Abstract: The article will examine the regional features and everyday - material and 
spiritual significance of kebezhe and other artistic wooden products stored and exhibited in the 
funds of Wooden Products of the National Museum of the Republic of Kazakhstan. Since the 
main topic is devoted to kebezhe, various samples of it are given, and the nature of the artifact, 
its cultural identity and spiritual value are discussed. In addition, we will show examples of 
chests, talk about their diversity, provide information on how they are classified, what each of 
them is used for, how they are divided by size, and discuss the unique place and meaning, 
features and characteristics of each of them. Whatever we look at, be it a kebezhe, a chest or 
other wooden furniture, all this has been made by the Kazakhs for centuries. Now the duty of 
today's generation is to convey their significance to future generations. 
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Keywords: wooden product, chest, chest of drawers, museum, ornament, home furniture 
Халықтың мәдени өмірінің, бұрынғы тұрмысының көшпенділікпен өткендігін біз 

жақсы білеміз, сөйте тұра қазақ халқы күнделікті үй-тұрмысына керекті үй жиһаздарын, 
ыдыс-аяқтарын ағаштан жасап алып отырды. Арнаулы жиһаз фабрикасы болмаса да 
халық арасынан шыққан шеберлер, ұсталар әр отау, әр шаңырақтың қажетін өтеп, 
халықты керек-жарағымен қамтамасыз етіп келді. Жасалған жиһаз көшпенді халықтың 
өміріне бейімделген, ықшам, жеңіл болды. Ағаштан жасалған үй жиһаздарының 
қатарына — ағаш төсек, ағаш жастық, жүкаяқ, кебеже, әбдіре, сандық, жағылан және 
ыдыс-аяқ бұйымдары жатады [2]. 

Заттардың барлығы дерлік киіз үйдің ішін әдемілеп, көрік беріп сәндеп, үйге 
ерекше мағыналы әсер береді. Жиһаздардың әрқайсысының орны, қойылатын жері бар, 
ішіне затты салып жинауға қолайлы болады. Соған орай сыртқы формалары да әр қилы, 
оюлап нақышына келтірілген. Кебеженің, ағаш төсектің беттері сүйекпен, терімен, не 
күміспен көмкеріліп көркемделеді. Оларға геометриялық бейнелер, өсімдік жапырағы, 
гүл тәріздес ою-өрнектер салынып әшекейленді. Көпшілік ою-өрнектер рельефті, 
бедерлі болып келсе, ал кейбіреуі әр түсті бояулармен боялды [5]. 

Сандықтардың ішіндегі ас, тағам сақтауға арналған функционалдық маңызы бар 
сандыкша түрі кебеже деп аталады. Кебеженің негізгі функционалдық маңызы ол - кұрт, 
сүр ет сакталатын ыдыс болып табылады. Төрт тағанға тақтай құрастырып, өрнектеп 
боялады, сүйектен, күмістен өрнек салынады, күміс мық шегеленеді. Кебежені түйеге 
теңдеп, ішіне жас балаларды да отырғызған. Қазақстанның барлық аймағында 
кебеженің кескіні мен жасалу тәсілі бірдей болғанымен, бет жағын көркемдеуі әр қилы. 
Орта есеп бойынша, кебеженің ұзындығы - 70-90, биіктігі 40-50, ені 40-45 сантиметрдей. 
Кебеженің төрт кабырғасы, түбі мен қақпағы төрт қырлы қазық арқылы біріктіледі. 
Шеберлер кебеженің бет жағына келетін екі қазық беттерін, оның басы мен аяқ жағын 
мүсіндеп, көркемдейді [1]. 

Қазақстанның әр өңірінде кебеженің өзіне ғана тән ерекшеліктері болды. Оңтүстік 
Қазақстанда көбінесе сүйекті өрнектермен және күрделі геометриялық оюлармен 
безендірілген. Мысалы, Отырар мұражайының көрмесінде осы өңірдің ағаш оюдың бай 
дәстүрін көрсететін гауһар тас пішінді фигуралар мен ирек өрнектермен безендірілген 
сүйек беті бар кебежелер қойылған [4].  

Орталық Қазақстан: Мұндағы кебеже даланың қатал жағдайларын және күш пен 
функционалдылықты қажет ететін безендірілуі бойынша массивті және қарапайым 
болуы мүмкін.  

Батыс Қазақстан: Бұл аймақта кебежелер көбінесе практикалық және пішіннің 
қатаңдығына баса назар аударатын, минималды безендірілген ықшам дизайнға ие 
болды. Ою-өрнек мотивтері мен символика кебежедегі ою-өрнектер терең символдық 
мағынаға ие болды. Геометриялық өрнектер: гауһар тастар, ирек және басқа да 
пішіндер жер, су, құнарлылық және қорғау ұғымдарын білдіреді. Мысалы, гауһар тәрізді 
өрнектер құнарлылық пен өркендеуді бейнелей алады. Өсімдік мотивтері: жапырақтар 
мен гүлдердің стильдендірілген бейнелері табиғатпен байланыс пен үйлесімділікке 
деген ұмтылысты көрсетті. Зооморфтық элементтер: жануарлардың немесе олардың 
бөліктерінің бейнелері күш, төзімділік және қорғанысты бейнелейді. 

Қазақ мәдениетінде кебеже тек сақтау орнын ғана емес, отбасының амандығын, 
береке-бірлігін, текті жалғастығын білдіреді. Кебеженің мұрагерлік жолмен берілуі салт-
дәстүрдің сабақтастығын, ата-баба құрметіне ерекше мән берді. Төменде Қазақстанның 
әртүрлі мұражайларынан алынған кебежелер келтірілген.  

Отырар мұражайынан алынған кебеже (1 сурет). Бұл кебеже Қазақстанның 
оңтүстік өңіріне тән геометриялық өрнектері бар сүйектен жасалған өрнектермен 
безендірілген. 

 
 
 



 

   
1- сурет, (Отырар мұражайындағы кебеже, шамамен ХХ ғ. басы) 
 
Бұл экспонат Шығыс Қазақстан стилінің үлгісі болып табылады, ою-өрнектері мен 

пішіндері аймаққа тән (2 сурет). 
 

 
2- сурет, (Семей қаласының тарихи-өлкетану мұражайындағы кебеже) 

    
3- сурет, (ХІХ ғ. соңы, Оңтүстік Қазақстан. Музей қорына С.С. Орманбаев 

тапсырған) 
ҚРҰМ нқ 8768 (Қазақстан Республикасы Ұлттық музейі негізгі қоры) 
Кебежеге назар аударатын болсақ қақпағы екіге бөліне ашылады, бұл оның ішіне 

зат салып, алуда өте ыңғайлы болғанын білдіреді. Осы қордағы ең ескі кебежелердің 
бірі болатын бұл жәдігер оймыш, нақыштау әдісімен жасалған. Алдыңғы екі аяғының 
тұсына және алдыңғы бетіне нақышталып ою ойылған (3 сурет). Одан бөлек сол 
оюларды айнала қоршак сүйекті жіңішкелеп жонып, әр жерінен металмен бекіткенін 
байқаймыз. Екі алдыңғы аяғының тұсында түйетабан оюлар, ал беткі қапталында үш 
бөлікке бөлінген гүл тектес оюларды көреміз. Әр оюдың қақ ортасына бағалы тас 
бекітілген. Кебеженің оюларына қарап оның Оңтүстік өңірден екенін бірден байқауға 
болады. Гүл хауызы, өсімдік тектес оюлар бұл өңірдің негізгі мотивтері екенін осының 
алдында да айтқан болатынбыз.    

 

 
4- сурет, (ХІХ ғ. соңы мен ХХ ғ. басы, Оңтүстік Қазақстан. С.С. Орманбаев музей 

қорына тапсырған) 
 
ҚРҰМ нқ 6099 (Қазақстан Республикасы Ұлттық музейі негізгі қоры) 
Оймыш техникасымен жасалған, тік бұрышты, қақпағы екі тақтайдан құралып, 

ортасынан темір арқылы жалғасқан, қол жұмысы. Бұл кебеже де осындағы ең ескі ағаш 
жиһаздарының бірі. Оңтүстік Қазақстанға тән оюға бай болып келеді. Осының алдында 
айтылған кебежеге жасалуы мен түсі бойынша, оюларының композициясы боынша 
аздап ұқсас келеді. 
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 Кебеженің бет тұсына екі бөлікке бөлініп нақышталған қошқар мүйіз оюын көре 
аламыз (4 сурет). Ал алдыңғы аяқтарының тұсына қазмойынСол екі оюдың ортасында 
күннің нұрына ұқсатылып ойылған оюларды байқаймыз. Егер салыстырмалы түрде 
қарасақ, бір жағынан бидайдың дәндеріне де келіп қалады. Бұл да болса ынтымақтың, 
бірліктің, берекенің белгісі болса керек. 

  
5- сурет, (ХХ ғ. басы, Оңтүстік Қазақстан, Шымкент музейінен музей қорына 

қабылданған) 
ҚРҰМ нқ 6116 (Қазақстан Республикасы Ұлттық музейі негізгі қоры) 
Алдыңғы кебежелерге қарағанда басқаша екенін бірден байқауға болады. Ағаш 

қорындағы ең сүйектелген кебежелердің бірі деп айтсақ қателеспейміз, жасалу 
техникасы шамамен ұқсас болғанымен оюларының композициясы, түсі мен сүйектердің 
қолданылуы ерекше. Бұл кебеженің де алдыңғы екі аяқ тұсына қазмойын оюы салынған 
(5 сурет). Көбіне әсемдікті, үйлесімдікті білдіретін бұл ою қазақ халқында 
қошқармүйізден кейінгі ең көп қолданылатын ою десек қателескен болмаймыз. 
Алдыңғы кебежелер ағаштың табиғи түсінде болса бұл кебеже қоңырқай, тіпті қара 
қошқыл болып келген, көздің жауын алады. Ескіріп, көмескірген демесеңіз түстері өзара 
өте жақсы үйлесіп тұр. Қоңырқай келген кебеженің жиектері сүйектермен бекітіліп, 
безендірілген: түстің кереғарлығы, яғни контраст өте керемет берілген. Кебеженің 
қасбетіне қошқармүйіз, түйетабан, қазмойын, қолтық ою, өсімдік тектес оюлар ойылып, 
боялған. Орта тұсының төменгі және жоғарғы жағында сүйектен жасалған 
«келінбармақ» деген оюға ұқсас оюларды көреміз. Оюлар мен сүйектердің көптігі 
себебінен бұл кебеже қыз жасауында болған болса керек. 

 

 
6-сурет, (ХХ ғ. І жартысы, Торғай қаласы, Арқалық тарих музейінен музей қорына 

қабылданған) 
 
ҚРҰМ нқ 6105 (Қазақстан Республикасы Ұлттық музейі негізгі қоры) 
Алдымыздағы кебеже оның алдындағы кебежелерге мүлде ұқсамайды, себебі 

басқа өңірде жасалып, қолданылған. Бірақ жалпы кебежедегі әсемдеудегі бір 
заңдылықты байқауымызға болады: әр кебеженің беткі тұсы композизиялық тұрғыда екі 
немесе үш бөлікке бөлінеді.  

Бұл кебежеде ою-өрнек, гүлге не өсімдікке ұқсас өрнектер де кездеспейді, есесіне 
барлығы – геометриялық өрнектер. Тек қана оймыштау әдісімен жасалған кебежеде бас 
аяғы 4 түс қолданылған (6 сурет). Беткі тұсының екі жағындағы шеңбер ғана толық 
симметрияны бұзып тұр. Геометриялық оюлар, оның ішінде бидай дәндеріне ұқсас 
өрнектер мен шеңберлер мол ризықтың, берекенің белгісі ретінде бедерленсе керек. 
Кебеже көрме үлгісі ретінде жасалынған, жасалуы жағынан алдыңғы кебежелерден 
қарағанда қарапайымдау. 

 
 



 

 
 
 Кебеженің қақпағы екіге бөлініп ашылады, металл тұтқасы бар. Кебежені 

жасауда сүййек қолданылмаса да, жиектерінен сүйектің иллюзиясын, симуляциясын 
байқауымызға болады. Бұл шебердің ұтқыр шешімі болса керек.  

 

 
7-сурет, (ХХ ғ., Солтүстік Қазақстан) 
 
ҚРҰМ нқ 613 (Қазақстан Республикасы Ұлттық музейі негізгі қоры) 
Кебеже шамамен ХХ ғасырдың орта тұсында Солтүстік, не Орталық Қазақстанда 

қолданылған болса керек. Бұл кебежені жасауда ағаш пен сүйектен бөлек матаны да 
қолданған. Назар аударып қарайтын болсақ, инкрустацияланып ойылған сүйектердің 
ортасынан қызыл және көк түстерді байқаймыз, бұл бояу емес, кәдімгі барқыт мата. 
Ешқандай зооморфтық, өсімдік тектес, тіпті геометриялық оюлар қолданылмаса да 
сүйектерді белгілі симметриямен бекітіп, орналастыру арқылы геометриялық өрнектер, 
нақтырақ айтқанда, ромб, төртбұрыш, үшбұрыш, шеңбер тектес оюлар пайда болғанын 
көреміз. Кебежеге қарағанда бірден ойымызға витраждар елестейтінін айта кеткен жөн. 
Шебер де соны көздесе керек. Ағаш жиһазы толығымен симметриялы өрнектермен 
көмкерілген (7 сурет).  

Музей жинағындағы ағаштан жасалынған заттар көркемдік ерекшелігімен 
таңқалдырады. Ыдыс-аяқ салатын асадал, кебеже, сандық бір жағынан жай ғана 
қарапайым көрінсе, екінші жағынан олардың бір-бірімен үйлесімділік пропорциясын 
тауып тұрғандығын байқауға болады. Кебеженің бет жағының нақышталу композициясы 
орталық алаң мен жиектерінен жоне айналдыра жүргізілген сызықтардан тұрады. Онда 
шырмалған өсімдік шегіршіндерінің шашырай түскен күрделі көрінісі, күн таңбасы, 
зооморфтық және өсімдік дүниесі, геометриялык өрнектер салынған. Бұндағы кейбір 
жеке таңбалар мен рәміздер барлық түркі тілдес халықтардың қолөнерінде кездесетін 
ортақ белгілер. Шеберлер кебеже мен сандықты сәндеуде құлпырған гүлдерді өрнектеу 
арқылы Қазақстанның бай флорасын бере білді.  Ағаш кесудің шебері ағаш ұсталары 
асқан шеберлікпен ағашты оймыштаудың көптеген жазық рельефті, геометриялық, үш 
жақты қырлап оймыштау, тесу сияқты түрлерін меңгере білді. Ағашты өңдеп, кесуде 
оймыштаудың бірден бірнеше түрін біріктіріп жасаған, мысалға: кейбір мүсіндердің 
жазық беттеріне бедер салып, сұлбалау, тесу әдістерін қолданып, кейде оны өрнектеген 
[3]. 

Жоғарыда айтып өткендей қазақ ертеден бері киіз үйдің ішінде ағаш 
жиһаздарының бірнеше түрін пайдаланып, кәдесіне жаратқан, олардың шығу тарихы 
тереіде, ал жасалу жолы ғасырлар бойы жаңарып, өзгеріп отырды. Өкінішке орай, ең ескі 
ағаш бұйымдарының өзі осыдан тек 130-140 жыл бұрын жасалған, оған дейінгі үлгілері 
не сақталмаған, немесе жекелеген адамдардың үйінде ғана сақталған болуы мүмкін. 
Десе де, қолдағы бар көркемағаш бұйымдарының өздері оларды өңір арасында жіктеп, 
ерекшеліктерін айқын айыруға мүмкіндік береді.  
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Ақбота Алимхожина  
Өнертану магистрі, Әбілхан Қастеев атындағы 

 ҚР Мемлекеттік өнер музейінің баспасөз-хатшысы 
 
 
ӘБІЛХАН ҚАСТЕЕВТІҢ ПЕЙЗАЖДАРЫ: ЖАН МЕН ТАБИҒАТ ҮНДЕСТІГІ 

 
Аннотация. Мақалада қазақтың көрнекті қылқалам шебері Әбілхан Қастеевтің 

пейзаж жанрындағы шығармашылығы талданады. Автор суретшінің табиғатпен 
үндескен нәзік сезімталдығы мен акварельдік туындыларындағы ұлттық рух пен өмір 
тынысын бейнелеудегі шеберлігін ашады. Ә.Қастеевтің акварельдік жұмыстарындағы 
табиғи бояулар үндестігі, композициялық ырғақ пен ұлттық болмысты жеткізу тәсілдері 
сипатталып, оның шығармашылық ізденістері мен замана шындығын көркемдік 
тұрғыдан бейнелеу ерекшеліктері сараланады. Сонымен қатар, суретшінің сирек 
кездесетін және көпшілікке аз мәлім болған туындылары мысалға алынып, олардың 
көркемдік және тарихи маңызы айқындалады. 

Кілт сөздер: 
Әбілхан Қастеев, қазақ бейнелеу өнері, пейзаж, акварель, табиғат бейнесі, 

ұлттық болмыс, көркемдік стиль, табиғи үндестік, композиция, көркемдік ізденіс. 
АННОТАЦИЯ  

Данная статья посвящена пейзажным работам одного из первых профессиональных 
казахских художников, Народного художника Казахстана Абильхана Кастеева. 
Рассматривается уникальное единение человеческой души и красоты природы, 
переданное в его произведениях. Особое внимание уделено акварельным пейзажам 
1950-1960-х годов, отражающим социальные и культурные изменения эпохи. 
Подчеркивается индивидуальный стиль мастера, его глубокая любовь к родной земле и 
эмоциональная насыщенность работ. Анализируются ранее малоизвестные 
произведения, такие как «Последние новости» (1963), «Радио на жайлау» (1956), 
«Красная юрта» (1956), «Утренняя заря» (1969), «Сумерки» (1968) и «Лунное небо» 
(1939), которые демонстрируют мастерство Кастеева в передаче духа казахской степи 
и повседневной жизни её обитателей через утончённые краски и лирические образы. 

Ключевые слова: Абильхан Кастеев, пейзаж, акварель, казахское искусство, 
национальная идентичность, природа, эмоциональное выражение. 

 
 
 
 
 
 
 
 
 



 

 
 
ANNOTATION  

This article is dedicated to the landscape works of Äbılkhan Kasteev, one of the first 
professional Kazakh artists and People's Artist of Kazakhstan. It explores the unique harmony 
between human emotions and the beauty of nature captured in his paintings. Special attention 
is given to his watercolor landscapes created during the 1950-1960s, reflecting the social and 
cultural transformations of the time. The article highlights the artist's authentic style, his deep 
love for his homeland, and the emotional atmosphere of his works. Previously little-known 
pieces such as "The Latest News" (1963), "Radio at the Summer Pasture" (1956), "Red Yurt" 
(1956), "Morning Dawn" (1969), "Twilight" (1968), and "Moonlit Sky" (1939) are analyzed, 
demonstrating Kasteev’s masterful ability to convey the spirit of the Kazakh steppe and the 
everyday life of its people through delicate colors and lyrical imagery. 

Keywords: Äbılkhan Kasteev, landscape, watercolor, Kazakh art, national identity, 
nature, emotional expression. 

 
Алғашқы қазақ суретшілерінің бірі Әбілхан Қастеев өзінің ерекше талантымен 

және көркем шығармашылығымен Қазақстанның бейнелеу өнерінің тарихында өзіндік 
орнын қалдырды.  Оның есімі - ұлттық тарихымыз бен мәдениетімізде бар өмірі мен 
шығрамашылығын толықтай халқының тұрмыс-тіршілігі мен тағдырына арнаған шынайы 
қылқылам иесі ретінде сақталды. 2024 жылы алғашқы ұлттық кәсіби суретшілердің бірі, 
Қазақстанның Халық суретшісі Әбілхан Қастеевтің (1904-1973) туғанына 120 жылдығы 
аталып өтілді. Суретшінің  әрбір шығармаларында бейнеленген әлемінен қазақ 
даласының тынысы мен әуенін тыңдап, туындаған образдарынан қазақ әдебиетіндегі 
романдардан көрініс алған шынайы өмірдің елегіне ене кетесің. Оның туындыларынан 
мағынасы терең, мазмұны баянды ел өмірі мен таңдаған тақырыбынан ұлттық сарын 
қашанда байқалып тұрады. 

 Шебердің ерекше дарындығы бала кезінен бастау алады. Үнемі табиғат аясында, 
уақытын кең далада өткізген суретші шығармашылығының басым бөлігін табиғатқа, 
оның айналасында болып жатқан өзгерістерге арнады. Әбілхан Қастеев 
шығармашылығының қай кезеңі болмасын акварель өнерінің шыңы мен ерекше 
бейнелігіне тамсанасың. Әр туындыларында автордың өзін ғана тән ерекшелігін, 
шынайы табиғи бояулардың үндестігін, мәнерлілігін, сондай-ақ арнайы бедерлеп алған 
композициялық ырғақты, қарапайым форманың анықтығын көре аламыз. Бүгінгі таңда 
суретшінің шығармашылығына арналған мақалалар аз емес. Аталмыш мақала 
қылқалам шеберінің шығармашылығында сирек кездесетін, көпшілік біле бермейтін 
туындыларға арналды.  

Әбілхан Қастеев – бейнелеу өнерінің жанрлық жағынан жедел де жан-жақты өсіп, 
өркендеуіне өлшеусіз үлес қосқан жасампаз қылқалам шебері. 1950 жылдары ол 
акварельдік туындылардың топтамасын шығара бастады. Соның ішінде пейзаж 
жанрына көп көңіл бөлді және осы кезеңнен бастап бұл жанр оның шығармашылығында 
негізгі орын алды. Әсіресе, акварельдік жұмыстар осы кезеңде сурет өнерінің күрделі 
техникасы ретінде дами түскен еді. Суретші шығармашылығында акварельмен 
жазылған пейзаждары және кескіндемелік шығармалары топтамаларының мазмұны 
тереңде жатыр. Әр кезеңде бейнеленген: «Қазақстан жерінде», «Тың туралы», 
«Республикамыздың жері мен елі», «Бесжылдық құрылысы», «Қазақстан байлығы» 
атты туындылары еліміздің көркем шежіресіне айналды.  

1967 жылы Әбілхан Қастеевке «Қазақстан жерінде» атты акварельдік топтамасы 
үшін Ш. Уәлиханов атындағы Қазақ КСР-нің сыйлығы берілген болатын. Оның 
туындылары Қазақстанның көптеген ірі музейлерінде, сонымен қатар Ресей, Украина 
және Қырғызстанда, алыс және жақын шетелдердің жеке жинақтарында сақтаулы [1, 
10]. Дәл осы техникада суретші сол кезеңде болып жатқан оқиғаны дер кезінде дереу 
салып үлгеруіне үлкен мүмкіндік берді. Нәтижесінде, қаламгер қазақ жерінің кеңдігін, 
сұлулығын, оның байлығын, сол заманда болып жатқан өзгерістер мен іс-шараларды 
рет-ретімен бірден қағаз бетіне түсіріп отырды.  
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Ә.Қастеевтің кез-келген акварельдік туындысын алып қарасаңыз толық аяқталған 

композицияны көреміз. Әрбір бейнеленген құбылыс нақты, аяғына дейін сызылған, әр 
бейнені қылқалам ұшымен шынайы берген, соның ішіндегі кез-келген детальға үңілсең 
көңіл-күй, сезім және өмір бар.  Суретшінің өзіне ғана тән ерекшелігі де осында. 
Қылқалам шебері әрбір туындысына ұқыптылықпен қарады, мұқият болды, өзіне үлкен 
талап қойды. Оның туындыларына табиғилық стиль тән болды, мазмұны бір жағынан 
документалды баяндама іспеттес болса да, онда фильм кадрларындағыдай сюжет, үлкен 
ауылда болып жатқан тамаша өмірдің бір көрінісі орын алып жатты. Ондағы түстердің 
таза үйлесімділігі де шебер орындалды. Өйткені, туындылардың басым көпшілігі әрдайым 
натурадан салынды, шынайы көріністер көп болды. 

1960 жылдары суретші шығармашылығының өркендеуіне алып келді. Осы 
кезеңдегі акварельдік жұмыстарда жайлаудағы даму үдерістері, жаңа техникалардың 
орын алуы жиі кездеседі. 1955 жылдары ет тапшылығына, елдегі сүт өнімдерінің 
аздығына байланысты, ауыл-шаруашылық дақылдарын тыңайтудан кейін кезек мал 
шаруашылығы тақырыбына үндеу, сол істі дамыту, қолға алу қаулысы жүрді. 
Қазақстанда шопандарға ерекше назар аударылды. Осы кезеңде Ә.Қастеев пейзаждар 
сериясын жазады: қыстауда, жайлаудағы шопандардың өмірі әсем берілді[2,69]. Яғни, 
мұнда да суретші өзекті тақырыптарға тоқталады. Бұл саланың да дамуына ерекше 
назар аударады және партия бағдарламасы қалай нәтижелі жүзеге асырылғанын, 
молшылыққа басты назар аудара отырып қағаз бетіне түсіре берді. 

Шопандардың өмірінен «Соңғы жаңалықтар» (1963) акварельдік туындысында 
славян келбетті ер адам орталықтан сыйлықтары, соңғы жаңалықтарымен қоса  
радионы алып келген сәті, мұндағы қала мен ауылдың байланысы, сондай-ақ шопанның 
күнделікті тіршілігінің дамуы, молшылық, дәстүрлі және заманауи костюм киген 
адамдардың араласуы, тыныштық орнаған бақытты өмірді қалыпты көркем бейнелейді. 
Кенеттен, адамдардың жайлы отырыстарының ортасына еніп, әсем әуен ырғағымен 
сапырылған қымыздың иісіне қанып, ауылдың күнделікті тіршілігіне  еріксіз ене кетесің. 

 

        «Соңғы жаңалықтар» (1963) 
 
Осы тақырыптағы «Жайлаудағы радио» (1956), «Қызыл отау» (1956) 

туындыларын көргенде де жаныңа тыныштық ұяламай қоймайды. Мөп-мөлдір таза 
ауада, таудың бөктерінде, киіз үйді жағалай тізілген қой отарын, адамдардың таныс 
жылы жүздерін көргенде самал жел ескен жасыл ортаға тап боласың. Ә.Қастеевтің 
осындай жылы сезімге бөлеген туындыларын көре келе, сайын даланың сұлуығы мен 
тыныштығын, мәңгілік бақытты өмірді жырлаған жазушы-ақын дерсің. Акварельдік 
жұмыстардың тағы бір ерекшелігі, ондағы әр заттың жылылығы, махаббатпен берілген 
түстер мен композицяның ерекше әсемдігі – суретшінің Отанына, туған жеріне деген 
сүйіспеншілігінде және сол көзге көріне бермейтін, сөзбен айтыла бермейтін 
көрерермен арасындағы ерекше байланыс орната алуында. Мөлдірлік пен тазалыққа 
толы осы шығармалар өзінің нанымдылығымен тебірендіреді. Қаламгердің қайсыбір 
табиғат көріністеріне салған суреттерін көрсеңіз де, олар бір-бірін қайталамас көркімен 
көз жауын алып, көңілге жылулық ұялатады. Жыр болып төгіліп, өлең боп шалқып, күй 
боп тартылғандай таңырқатады[1,14]. Табиғат көрінісіндегі осындай кереметтер тек 



 

Ә.Қастеевтің шығармаларында бар сияқты.  
 

     
 
     «Жайлаудағы радио» (1956)                         «Қызыл отау» (1956) 
 
 «Таңғы арай» (1969) және «Ымырт үйірілді» (1968) акварельдері суретші өмірінің 

соңғы жылдарындағы сирек кездесетін екі композициясы. Кешкі уақытта, күн батып 
бара жатқан кездегі, табиғаттағы ерекше құбылысты, тылсым сұлулыққа толы көңіл-
күйдің құпияға бөленетін сәті ерекше берілген. Бұл пейзаждық композициялардың 
басқа туындылардан өзгешелігі, оның жұмыстарының басым бөлігі күндізгі уақытта, 
таңертең, талтүсте, біріңғай жарық түстердің қолданылуымен туындаған шығармалар 
болса, бұл картиналарда суретшінің ізденісі мен түстердің бай колоритін көре аламыз.  

 

      
 
     «Таңғы арай» (1969)                                  «Ымырт үйірілді» (1968) 
 
Осындай жаңаша көріністі оның «Айлы аспан» (1939) этюдінен де тамашалауға 

болады. Бұл туынды кенеп, майлы бояуда орындалған. Бір қарағанда бірден голландық 
импрессионист Ван-Гогтың шығармаларын еске түсіреді. Түсірілген бояулардың 
үйлесімі, ақшыл-көк қалың түстердің шебер қолданылуы Ә.Қастеевті басқа қырынан 
ашады.  

 

    «Айлы аспан» (1939)                                    
 
 
 
 
Айлы түндегі табиғаттың әсем құбылысы суретшілермен қатар ақын-

жазушылардың да, әншілердің де шығармаларында шабыт көзіне айналды. Сыршылдық 
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пен сиқырлықтың құпиясы суреткерлік шеберлікте шендестіріліп жатты. Тып-тынық 
түнде күмістей жауылған айдың сәулесіне адам баласы қашанда үлкен үміт артқан. 
Шамдай жап-жарық, дөңгелек айдың жылы жүзі арманыңа жетелей, мұқият тыңдап 
тұрғандай сезімге бөлесе, қаншама жастық шақтың сағынышын басқан сенімді серігіне 
айналды. Ата-бабадан қалған «Айға қарап қолыңды шошайтпа!» - деген асыл сөзі айға 
деген ерекше құрметтің белгісі еді. Суретшінің аймен тілдескен осы бір ғана 
картинасында - қою түстердің еркін қолдануы теңіздей тулаған жан-дүниеге сабырлық 
ұялатып, мөлдіреп бұлттан сығалаған ай бейнесі жүрек екпінін құлаққа жеткізе алған 
жалғыз аспап іспетті мәңгілік тыныштық символын жырлайды. Айлы аспанның бұл 
көрінісі суретші әлемінің бізге құпия болып кеткен шығармашылық ізденісінің келесі 
кезеңі дерсің. 

 Суретші шығармашылығында композицияларының формасы мен мазмұны 
жағынан социалистік  идеологияға  қайшы  келмей, ұлттық болмысқа ерекше мән берді. 
Сол кеңестік инверсияны ұстай отырып, адам баласына бір философиялық ой 
туғызатындай мәнді де, мағыналы шығармаларын паш еткен қылқалам иесі өзіндік 
ерекшелігімен танылды. Өнердегі шығармашылық жолындағы адамның бүкіл 
болмысындағы қадір-қасиеті мен жан-дүниесі, терең ойлары да суретшінің жасаған 
кейіпкерлерінің бойынан табыла түседі. Уақыт ағымына қарай түрленіп тарихи 
құбылыстардан, заман өзгерісіне тап берген туындылардан шеберлік пен кемеңгерлік 
байқалып отырды. Тақырыпты анық жеткізу барысында, қылқалам иесі 
шығармашылығында өнерде акварель мен кескіндеменің ерекшеліктерін үйлестірді. 
Қылқалам шеберінің туындылары қазақ бейнелеу өнерін кейінгі ұрпаққа жаңаша 
қабылдауға  жол ашты.  

Қорыта келгенде, суретші шығармашылығының алғашқы жылдарынан-ақ, өзіне 
ғана тән ұлттық қолтаңбасын негіздеуде өз позицияларынан айныған жоқ. 
Шығармаларында басты мақсат - тақырыптық, көркемдік шешімдерді бейнелеу тілінде 
емес, қарапайым түсінікті тілде баяндау болды. Көркем шығармашылықтағы формада 
сезім арқылы танылып, тарихи-мәдени кезеңдегі мүмкіндіктерде орындалып, сол 
заманға қатысты көркем бейнелеу тілінде ерекше қалыптастырды. Әбілхан Қастеевтің 
туындыларында уақыттың маңыздылығы, бүгінгі күн мен болашақтың сарыны бірігіп 
сабақтасып жатуының да сыры осы тұста айқын көрінді. Тақырыпты бейнелеуде 
тәжірибе, уақыт пен кеңістік оның қайталанбас бір өзіндік қолтаңбасын тудырды.  
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ҚАЗАҚ МЕМОРИАЛДЫ МҮСІН ӨНЕРІНДЕГІ АРХЕТИПТІК БЕЙНЕЛЕРДІҢ 

КӨРНІСІ 
 

Аңдатпа. Мақалада Қазақстанның қазіргі мемориалды мүсіндерінің ежелгі ата-
баларымыздың діни-культтік мүсін өнері болып табылатын балбал, құлпытас, қойтас, 
сынтас бейнелері негізінде трансформациялануы талқыға алынады.  

Кілтті сөздер: Балбал, құлпытас, сынтас, қойтас, обелиск, стела, даңқ обелискі, 
култь, ханива. 

Аннотация. В статье рассматривается трансформация образов на основе 
балбалов, кулпытасов, койтасов, сынтасов относящихся к искусству культовой 
скульптуры древних предков в современной мемориальной скулпьтуре Казахстана 

Ключевые слова: Балбал, кулпытас, сынтас, койтас, обелиск, стела, обелиск 
славы, култь, ханива. 

Abstract.in the article the transformation of the images based on balbals, kulpitases, 
koytases, sontases are discussed. This modern memorial sculpture of Kazakhstan is related to 
the art of the religious culp sculpture of ancient ancestors. 

Key words:  Balbal, kulpitas, sontas, koytas, obelisk, stele, obelisk of glory, kulti, haniwa. 
 
Қазақ мемориалдық мүсін өнерін зерттеу – тамыры тереңге тартылған, мазмұны 

ауқымды ғылыми бағыттардың бірі болып табылады. Қазақтың кәсіби мүсін өнері 
салыстырмалы түрде кеш дамығанымен, оның негізі ежелгі дәуірлерден бастау алады. 
Бұған дәлел ретінде халқымыздың тарихы мен ұлан-ғайыр даламызда сақталған көне 
тас мүсіндерді атауға болады. Тас мүсіндер мен мемориалдық құрылымдар ата-баба 
культімен тығыз байланысты. Қайтыс болған адамның басына қойылатын балбалдар 
мен құлпытастар – ежелгі дәстүрлердің көрінісі ретінде – бүгінгі күнге дейін өз маңызын 
жоғалтқан жоқ. 

Қазақ жерінде өмір сүрген ежелгі ата-бабаларымыз тылсым дүниенің бар екеніне 
сеніп, одан қорқу мен құрмет негізінде түрлі діни рәсімдер өткізген. Олар аспанға, яғни 
Көк Тәңіріне сыйына отырып, о дүниелік болған жандармен байланысқа тас мүсіндер 
орнату арқылы шығуға болады деп сенген. Аруақтарға құрмет көрсету, оларды қадір 
тұту дәстүрі балбал мүсіндер тұрғызу арқылы жүзеге асқан. Бұл мүсіндер арқылы ата-
бабалармен рухани қарым-қатынас орнап, оларды ұмыт қалдырмау, мәңгі жанымызда 
болады деген сенім қалыптасқан. 

Тас мүсіндер белгілі бір пішінге келтіріліп, бейіттердің басына қойылған. Мұндай 
ритуалдық әрекеттер арқылы олар мүсіндерді руды, тайпаны немесе отбасын 
жамандықтан, жын-шайтандардан қорғайтын күш деп түсінген. Аруақтар тек көмек 
беруші ретінде ғана емес, сондай-ақ Тәңір мен адам арасындағы қорғаушы өкіл, рухани 
көпір ретінде де қарастырылған. Мүсіндердің культтік негізі ежелгі кезеңдерден бастау 
алатыны тарихи деректер мен қытай жылнамаларында да айқын көрініс табады. 

Мемориалдық мүсіндер деп жалпылай аталғанымен, оларды балбалдар мен 
құлпытастар түрінде типологиялық тұрғыда жіктеп қарастыруға болады. Бұл тас 
мүсіндердің қарқынды дамуы, негізінен, ортағасырлық кезеңдерге сәйкес келеді. 
Сондай-ақ сақтар, ғұндар және түркілер дәуіріне тән балбалдар мен құлпытастар – 
мемориалдық ескерткіштердің көрнекті үлгілері ретінде – өз дәуірінің аймақтық, 
тайпалық ерекшеліктері мен әдіс-тәсілдеріне сай жасалғаны байқалады. Бұл жағдай 
мүсін өнерінің сол кезеңдерде жоғары деңгейде дамығанын айғақтайды. 

 
 
 
 
Кеңестік кезеңде де рухани-материалдық мәдени ортаны қалыптастыру 

мақсатында монументалды өнердің басқа түрлерімен қатар, ескерткіштер, 
мемориалдық ансамбльдер, монументтік-мүсіндік кешендер мен обелисктер кең 
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көлемде тұрғызылып, қоғамдық кеңістікте маңызды орын ала бастады. «Обелиск – 
жоғарылаған сайын тарыла, кішірейе түсетін монумент, көп жағдайда шаршы қимада 
болып келеді. Көне грек тілінен аударғанда «кішігірім істік немесе ұршық» деген 
мағынаны білдіреді. Күннің символы саналған обелисктер Көне Египет сәулет өнеріндегі 
аса маңызды элемент болып табылады. Ал, Көне Римде обелисктер күн сағатының 
гномондары немесе цирктағы қайталанба белгілер ретінде қолданылды» [1]. 

Кеңес Одағы кезеңінде обелисктер монументалды насихаттаудың негізгі 
құралына айналды. Кеңестік билік орнаған алғашқы жылдардан бастап жаңа саяси 
идеологияны бейнелеуде обелиск формасы кеңінен қолданылды. Кеңестік ескерткіштер 
жүйесінде ерекше орын алатын және олардың ауқымды бөлігін құрайтын нысандар – 
Ұлы Отан соғысындағы Жеңіске арналған обелисктер болды. 

Мысалы, Ақтөбе қаласындағы кеңінен танымал ескерткіштердің бірі – соғыста 
қаза тапқан батырларға арналған «Даңқ» обелискісі. Бұл ескерткіш түрлі пішіндегі 
гранит тастарды құрастыра отырып жасалған және жауынгердің бейнесін сомдайды. 
Батырдың оң қолында жоғары көтерілген қару бар, ал сол қолы сапта тұрған сарбаздың 
кейпін бейнелеп, төменге бағытталған. Обелисктің жалпы биіктігі – 19 метр. Оның оң жақ 
алдыңғы бөлігінде мәңгілік алау жанып тұр. 

Мәңгілік алау – бір адамды немесе тарихи маңызы зор оқиғаны ұмытпауға 
арналған символдық белгі. Ол – мемориалдық кешеннің ажырамас бөлігі ретінде үнемі 
жанып тұратын отты білдіреді. Ақтөбе қаласындағы «Даңқ» обелискісінің жанына 
мәңгілік алау алғаш рет 1970 жылы жағылған. Ескерткіш авторлары – мүсінші Н. Соболев 
және сәулетші Т. Жәнісбеков. 1984 жылы монумент қайта орналастырылып, қазіргі 
таңда ол Әлия Молдағұлова даңғылында орналасқан. Бұл мәліметтер облыстық мұрағат 
деректерінде тіркелген.  

«Соғыс және еңбек даңқы» обелискісі 1982 жылы Шымкент қаласында, бұрынғы 
Комсомольский, қазіргі Абай атындағы саябақта орнатылды. Бұл ескерткіш ұзақ уақыт 
бойы «Даңқ» обелискісі деп аталып келгенімен, оның бастапқы толық атауы – «Соғыс 
және еңбек даңқы» обелискісі болып табылады. Обелиск екі стелладан тұрады: 
олардың біріншісі – жауынгерлердің әскери ерлігін бейнелесе, екіншісі, салыстырмалы 
түрде ауқымы кішірек, халықтың еңбек ерлігін білдіреді. 

Монументтің авторлары – алматылық мүсіншілер Марат Айнеков пен Анатолий 
Андрущенко, сондай-ақ шымкенттік сәулетші Иван Рыжков. Кеңестік кезеңде 
мемориалдық мүсін өнері тұрақты түрде дамып отырды. Алайда бұл кезеңде 
тұрғызылған ескерткіштердің басым бөлігі Екінші дүниежүзілік соғыс тақырыбына 
арналды. Кеңестік идеологияның шектеулі саяси бағытына байланысты қазақ халқының 
басқа тарихи кезеңдеріне қатысты мемориалдар сирек қойылған. Бұл жағдай кеңестік 
кезеңнің идеологиялық шеңберінен туындаған деп бағалауға болады. 

Сол дәуірде орнатылған көптеген мемориалдық мүсіндердің дәстүрлі қазақ 
дүниетанымы мен көне ескерткіштермен сабақтаса бермейтіні байқалады. Көптеген 
ескерткіштердің композициялық шешімдерінде ұқсастықтар орын алып, олар көбінесе 
бір үлгіде орындалды. Сонымен қатар, барлық дерлік мемориалдарда «мәңгілік» 
ұғымын бейнелейтін мәңгілік алау орнатылған. Бұл – кейінгі ұрпақтың санасында тарихи 
жадыны сақтауға бағытталған символдық элемент ретінде ерекше маңызға ие. 

Алайда, бұл ескерткіштердің көпшілігі қоғамдық кеңістікте айқын әсер 
қалдырмағаны, архитектуралық ортамен толық үйлеспейтін тұстары, әрі халықтың 
рухани дүниесіне терең бойлай алмағаны байқалады. Сондықтан осындай 
олқылықтарды ескеріп, болашақта тарихи-мәдени контексті толық қамтитын, ұлттық 
болмысқа жақын шешімдермен қайта қарастыру мен жаңғырту қажеттігі туындап отыр. 
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күшті» атты монументалды ескерткіші. Шот-Аман Уалихановтың қазақ монументалды 
мүсін өнеріне, әсіресе мемориалдық бағытқа ерекше ықыласпен, терең ізденіспен 
қарағаны оның шығармашылығынан айқын көрінеді. 

Аталған ескерткіштің биіктігі 25 метр, ені 10 метр, ал қалыңдығы шамамен 2 
метрді құрайды. Монумент Семей ядролық сынақ алаңы орналасқан «Полковничий» 
аймағында бой көтерген. Ескерткіш вертикаль бағытта тік формалы композицияда 
орындалған. Оның төменгі бөлігінде мынадай мазмұнды үндеу жазылған: «Уа, жаратқан 
ие, біз көрген зұлматты енді ешкімнің басына бере көрме! Қасиетті Жер-Ананың 
қасіретті азалы үні әлі естіліп тұр!» Монументтің өнертанулық тұрғыдан жан-жақты 
зерттелмеуіне байланысты бұл туынды туралы ғылыми мәліметтер әлі де аз. Дегенмен, 
композициялық шешіміне көз жүгіртсек, ескерткіштің алдыңғы көрінісінде аспанға 
ұмтылған үйлердің силуэтін елестететін бейнелік құрылым аңғарылады. Бұл көркемдік 
шешім арқылы автор ядролық қасіреттің салдарын, рухани тазару мен үмітке ұмтылу 
идеясын көркем түрде жеткізуге ұмтылған.  

Семей ядролық жарылысы құрбандарына арналып қойылған ескерткіш белгілі бір 
заңдылықтарға негізделген, оның құрылымы мен дизайны арнайы өлшемдер мен 
пропорцияларды сақтай отырып жасалған. Ескерткіштің биіктігі, гранит пьедасталының 
өлшемдері мен диаметрі, сондай-ақ доғал магниттің биіктігі мен фигуралардың салмағы 
бір-бірімен үйлесім тауып, ескерткіштің қалыпты түрде қабылдануына ықпал етеді. 

Ескерткішті алыстан қарап көру ұсынылады, себебі оның формасы мен 
композициясы қашықтықтан толық көрінеді. Ескерткіштің қырынан немесе жанынан 
көрінетін бейнелерді анық түсіну үшін, оны бірнеше метр алшақтан қараған жөн. 
Құлпытас пен аспанның арасындағы үйлесім көрінісі ерекше: ескерткіштің орталық 
бөлігінде бес жұлдызды алты жұлдызға айналдыру арқылы, еске алу мен естелікті мәңгі 
сақтаудың символы ретінде көрініс береді. 

Ескерткіштің композициясында белгілі бір қатаңдық байқалмайды. Ұзындықтың 
нақты белгіленбеуі мен аспанға ұмтылған бейне арқылы, автор табиғат пен адамның 
бірлігін, сондай-ақ құрбандарды еске алудың үнемі жоғары ұмтылысын бейнелеген. 
Орталықтағы ойықта адам сұлбасы бейнеленген, оның төменгі жағында қазақ киіміндегі 
әйел сұлбасы, бала ұстаған түрде сомдалған. 

Бұл ескерткіш қазақтың ежелгі балбал тастарымен ұқсастық танытады. Балбал 
тасы – түркілердің о дүниелік болған әруақтарға арнап қойған ескерткіші, ол бастапқыда 
бейнесіз болған, кейінірек ата-бабалардың бейнесі жасала бастаған. Семей 
полигонынан зардап шеккендерге арналған осы монументті де балбал таспен 
салыстыруға болады, өйткені ол да адамдарды еске алудың символы ретінде және 
халықтың рухани мұрасына жататын ескерткіш ретінде орындалған. 

 Шотаман Уалихановтың «Өлімнен де күшті» монументалды ескерткіші – өзінің 
ішкі мазмұны мен көркемдік шешімдері арқылы қазақ өнеріне ерекше үлес қосқан 
туынды. Автор осы бір туындысында қаншама зұлматты көрсетуге ұмтылып, күрделі 
тақырыпты терең әрі жан-жақты аша білді. Ескерткіштің биіктігінің жоғары өрлеуі, жұмыр 
пішіндер мен кеңістіктің кеңдігі, сондай-ақ осы элементтердің ұтымды шешілуі 
композицияны ерекше үйлесіммен толықтырады. Бұл туындыда әрбір деталь мен 
элементтың өзара байланысы мен мағынасы айқын көрінеді. 

Шотаман Уалихановтың шығармашылығының арасында бұл монумент ұлттық 
драмаға толы әрі ерекше терең мазмұнымен ерекшеленеді. Қазақ көрермендері мен 
өнертанушылары үшін бұл ескерткіш елеусіз қалмай, ерекше қызығушылық тудырды. 
Оның өнерге деген көркемдік көзқарасы мен мағыналық байлығын зерттеген қазақтың 
әйгілі өнертанушыларының бірі, Р.А. Ерғалиева өз ғылыми жұмыстарында бұл 
мемориалдық кешенге жоғары баға береді. Ол өзінің зерттеулерінде «Ядролық полигон 
сынағы құрбандарын негізге алған автор адам тағдырының трагедиялық тақырыбын 
шешуде образдық айқындылықты алға тартады.  

Мәні жағынан тереңге үңілуді қажет ететін ескерткіш аясын автор эмоционалды 
құбылысты көпқырлы символдылықпен байланыстырады» деп ерекше атап өтеді [4]. 

Бұл монументтің терең символикалық мағынасы мен көпқырлы құрылымы оны 
жай ескерткіш қана емес, сонымен бірге адамзат трагедиясын бейнелейтін өнер 
туындысына айналдырды. Шотаман Уалихановтың бұл туындысы, өз кезегінде, ұлттық 
мәдениетіміз бен тарихымызды түбегейлі зерделеуге, сол арқылы ұрпақ санасында 
терең із қалдыруға қызмет етеді. 
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Шотаман Уалихановтың «Өлімнен де күшті» монументалды ескерткішінде 
символдылық ерекше орын алады. Бұл туындыдағы бейнелер бейнелеу өнеріндегі 
метафоралық тіл мен архетиптік көріністер ретінде көрінеді. Нақты айтқанда, ана мен 
бала образы және балбал бейнелері осы монументте айрықша маңызға ие. Тарихи-
мәдени дәстүрлер мен ата-баба культіне қайта оралу негізінде, осы архетиптік бейнелер 
туындының маңыздылығын арттыра түскен. 

Ш. Уалихановтың мемориалды кешені, архетиптерді қолдану арқылы, 
адамзаттың терең рухани әлеміне ой салатын туындыға айналған. Адам жанына 
түршігерлік зұлматты бейнелеуде автор пішіндер мен түстерді айрықша түрде таңдап, 
көрерменнің ішкі сезімін тереңдетуге бағытталған. Мысалы, 25 метрлік тас стела қара 
түсті материалдан орындалған, бұл материал мүсіннің бояу легін айқындап, оның 
мазмұнын ашуға зор әсерін тигізеді. 

Материалдың пішіні атом саңырауқұлағын бейнелейтіндей етіп ойылып жасалған. 
Бұл шешім автордың көрерменге атом жарылысын, оның салдарын сезінуіне мүмкіндік 
береді. Сонымен қатар, осы саңылаудан ақ мрамордан жасалған ана бейнесі көрінеді. 
Ана бала сұлбасы – зұлматтан қорғаушы, болашақты сақтаушы, әрі жаңа өмірдің 
символы ретінде сомдалған. Ақ түсті пішіннің қара түстен ерекшеленуі болашақтың 
үмітін, жаңа бастаманы көрсетуге қызмет етеді. Ана бейнесі мемориалды кешеннің 
ортаңғы нүктесіне орналастырылған, бұл оның болашаққа деген ұмтылысты, өмірді 
қорғауды білдіреді. 

Көркем бейнелеу тіліндегі реалистік және метафоралық көрініс, сондай-ақ 
түстердің кереғарлығы «Өлімнен де күшті» туындысында айқын көрініс тапқан. Бұл 
композицияның көркемдік мәні мен терең символикасы ескерткіштің жан-жақты 
қабылдануына әсер етеді. Өнертанушы Р. Қарғабекова аталмыш туындыны терең 
талдау барысында: «Монументте адамзаттың ең жоғарғы идеалдарымен қатар, ең 
төменгі түйсікке шыншылдықпен жеткізілуі айрықша сезіледі» [5] деп, кешен аясындағы 
барлық композициялық бөлшектерге ерекше назар аударады. 

Семей полигонындағы атомдық сынақтың салдары бүгінгі күнге дейін 
ұрпағымыздың өмірінде көрініс табуда, және бұл шындықты жоққа шығара алмаймыз. 
АҚШ пен КСРО елдері арасында жүргізілген бұл сынақтар адамзаттың және Жер 
ананың жүрегіне салған қара жарасы болып, мәңгілікке өшпес таңба қалдырды. Осы 
ащы шындықты Шотаман Уалихановтың мемориалды туындысы терең сезіммен 
бейнелеген. Оның шығармасының композициялық шешімі мен тақырыптық негізі 
көрерменге жан-жақты әсер етіп, ерекше мазмұнға ие. Туындыны басқа елдерде 
орындалған мемориалды ескерткіштермен салыстырғанда, әсіресе атомдық сынақтар 
жүргізілген Жапониядағы Хиросима ескерткіштерімен ұқсастықтары мен 
айырмашылықтарын байқауға болады. 

 Жапонияда Хиросима атом жарылысының құрбандарына арналған 
«Хиросимадағы Бейбітшілік» атты саябақ салынған. Бұл саябақ 1945 жылдың 9 
тамызында ядролық жарылыспен жойылған жердің дәл ортасында орналасқан. Жапон 
елінің қайғы-қасіреті туралы осы ескерткіш сыр шертеді. 

«Хиросимадағы Бейбітшілік» мемориалды кешенінің құрылысы 1950 жылдың 
басында басталып, 1956 жылы толық аяқталды. Атом жарылысының құрбандарына 
арналған ескерткіш кешеннің композициялық құрылымының негізгі орталығын құрайды. 
Бұл мемориалды саябақ Жапонияның мәдениетімен және шекараның сыртынан келген 
қайғы-қасіретпен тікелей байланысты. Ескерткіштің арка тәріздес доғал пішіні тек 
Жапон елінің тарихын ғана емес, сондай-ақ оның ата-бабаларының дәстүрлерін де 
көрсетеді. 

 
 
 
Атом құрбандарына қойылған ескерткіш ханива тәрізді жасалған. «Ханива» — 

ежелгі Жапониядағы саз балшықтан жасалған ескерткіш түрі, ол ата-бабаларды еске 
алып, зиратқа ұқсатып қойылатын болған [6,28]. Осы жерде, барлық адамзаттың 
түсінігіндегі ата-баба культін ерекше атап өту керек. Қазақ мүсін өнеріндегі балбал мен 
құлпытастардың Жапониядағы ханивалық негізде қаралуы өнердің сабақтастығын 



 

көрсететін маңызды байланыс болып табылады. 
Ірі алаңды алып жатқан қала орталығында орналасқан Жапониядағы 

мемориалдан еш кем түспейтін, алайда аз алаңды иемденген «Өлімнен де күшті» 
мүсіндік туындысы өз тарихы мен мазмұнының мәнділігі тұрғысынан әрқашан маңызды 
болып қалмақ. 

 Өнердің ошағына айналған Алматы облысында орналасқан Т.Сүлейменов пен 
А.Ордабаевтың «Аңырақай шайқасы» атты стеласы да ежелгі құлпытастарды негізге 
ала отырып орындалған. Бірі ақ, бірі қоңыр граниттен жасалған құлпытастар Аңырақай 
шайқасы барысындағы қазақтардың ерліктерін көрсетуге бағытталған. Шайқас барысын 
тастардың ортаңғы бөлігінде жебедей түйірілген шошақ тастар арқылы айқын көрсету, 
монументтің айбаттылығын ерекше жеткізуі оны көркемдік тұрғыдан айшықтайды. 
Сонымен қатар, құлпытастардың сәулеттік кеңістікті ерекше таңдауымен ерекшеленеді. 
Биік төбе басына орналастырылған монументалды кешен өзінің тарихи маңыздылығын 
айқындап тұрады. 

Құлпытастардың негізі мемориалдық құрылыстардан шыққандығын жоғарыда 
атап өткен болатынбыз. Соның бір көрінісі Жаңалық қаласында орналасқан саяси 
репрессия құрбандарына арналып тұрғызылған мемориалды мүсін. Бұл мемориалды 
кешен мегалиттік құрылыс түріне жататын менгирлерден құралған. Тігінен тұрғызылған 
төрт баған іспетті құлпытастардың үстіңгі бөлігі көлденеңінен орналасқан таспен 
жабылған, ал ортаңғы бөлігі қайшыланған темірлермен толықтырылған. Бұл құрылымда 
алаш ұлдарының жолдарының кесілуі мен терең астарлы ақиқаты бейнеленген. 

Репрессия құрбандарына арналған монументалды мүсіндердің бірі Түйетөбеде 
орналасқан. Мүсін авторлары Б.Егімбаев пен В.Тертерян болып табылады. Бұл 
монументтің өзге туындылардан ерекшелігі құлпытастар негізінде емес, сынтас 
негізінде орындалуында. Сынтас Күлдергі мен Күлтегін тастарын негізге ала отырып, 
авторлар ескерткішті өрнекпен емес, жазумен ойып бедерлеген. Сынтас — ата-баба 
аруақтарына құрмет көрсету мақсатында орнатылатын ескерткіштердің бірі 
болғандықтан, бұл мүсін өз тақырыптық және пішіндік негізін ұтымды орындаған. 

Бүгінгі монументалды мүсін өнеріндегі мемориалдар көрінісіне келер болсақ, 
олардың басым бөлігі мемориалды ескерткіштердің негізі ретінде құлпытастарды 
қолданатыны айқын. Сонымен қатар, мүсін өнерінің монументалды түрінде 
құлпытастардың көптеп қолданылуы, ал камерлі саласында балбал тастардың түрленуі 
байқалады. Бұл үрдіс Алматы қаласындағы «Тәуелсіздік монументінде», «Аңырақай 
шайқасы» атты мүсіндік кешенде, Семей қаласындағы «Өлімнен де күшті» 
мемориалдық кешенінде және Қазақстанның түрлі қалаларында орналасқан 
«Репрессия құрбандарына арналған ескерткіштерде» айқын көрініс тапқан. 

Құлпытас бүгінгі таңда тарихи маңызы бар кез келген монументалды кешеннің 
негізгі элементі болып табылады. Зерттеулер нәтижесінде құлпытастардың 
монументалды ескерткіштердің маңыздылығын арттырып, мүсін мен көрермен 
арасындағы байланысты нығайтуда маңызды рөл атқаратыны анықталды. 

Қазақ жерінде Кеңес кезеңі мен Тәуелсіздік кезеңіндегі монументалды мүсін 
өнерінде кеңінен қолданысқа ие болған құлпытастар өзіндік пішіндік негіздерін сақтап 
келеді. Мемориалды ескерткіштер қатарына жатқызылатын құлпытастар бүгінгі таңда 
өткенді еске алу мен құрмет көрсету мақсатында орнатылып жатыр, бұл олардың 
мазмұндық маңызын жоймағанын көрсетеді.  

 
 
 
 
Тәуелсіздік кезеңінде құлпытастар қазақ жеріндегі монументалды мүсін өнерінің 

маңызды тармағына айналды, өйткені олар тарихи ескерткіштердің көпшілігінде 
кездеседі. Бұл тұрғыдан алғанда, құлпытастар өз маңыздылығын сақтап, қазақ 
халқының өткенін еске алып, құрмет тұту жолында маңызды орын алады. 

Заманауи монументалды мүсін өнерін балбал тастар мен құлпытастар негізінде 
қарастырғанда, бұл элементтердің қазақтың тарихи мәдениетінде ерекше орын 
алатынын айқын көруге болады. Себебі, қазақ мүсін өнерінің тамырлары осы 
негіздерден нәр алып, әрбір мүсінші үшін өз туындыларында сол тарихты көрсету парыз 
болып табылады. 
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Зерттеу нысанындағы мемориалды мүсін өнерінің негізгі элементтері – 
«құлпытас», «балбал», «қойтас» сияқты мүсіндер ата-баба культімен тығыз байланыста. 
Барлығы да қайтыс болған адамдардың басына қойылатын белгі ретінде ерекшеленіп, 
о дүниемен байланыс жасауды мақсат етеді. Осы себепті де қазақ даласында 
орындалған мемориалды ескерткіштер, соның ішінде Кеңес кезеңі мен Тәуелсіздік 
кезеңіндегі ескерткіштер, бір жағынан еске алу мен тағзым ету идеологиясына 
негізделгенімен, пішіндік сұлбалары мен орындалу ерекшеліктері бойынша айрықша 
болып келеді. 

Қазақ мемориалды мүсін өнерінің негізгі өзегі бүгінгі таңда балбалдар мен 
құлпытастар болып табылады. Бұл элементтер мүсіншілердің туындыларында өз тарихи 
маңыздылығын сақтап, қазақтың монументалды мүсін өнерінің дамуына негіз болған. 
Кез келген мүсінші өз шығармашылығын бастамас бұрын осы тарихи тамырларға назар 
аударып, қазақ мемориалды мүсін өнерінің осы түрлерінен бастау алғандығын ескеруі 
маңызды деп білеміз. Бұл әрбір мүсіншінің парызы және қазақ өнерінің болашаққа деген 
жауапкершілігі болып табылады. 
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	Молдахмет Кенбаев – қазақ бейнелеу өнеріндегі дара тұлға. Оның шығармашылығы кеңестік дәуірмен тұспа-тұс келіп, сол кезеңдегі социалистік реализм ағымына бейімделсе де, ол ұлттық нақышты, этнографиялық сипаттарды өз еңбектерінде шебер ұштастыра білді....
	Қазақстанның халық суретшісі, қазақ өнерінің асыл тұлғасы Молдахмет Кенбаевтің 100 жылдық мерейтойы – бұл үлкен оқиға, еліміз үшін маңызы зор тарихи кезең. Молдахмет ағамыздың шығармашылығы – қазақ халқының бай мәдени мұрасының жарқын көрінісі. Оның ө...
	Молдахмет Кенбаевтің туындылары тек қана көркем өнер емес, сонымен қатар халықтың ғасырлар бойы жинақтаған тәжірибесін, ұлттық салт-дәстүрлерін, рухын бейнелейді. Оның жұмыстарының терең мағынасы, бояулардың мәнерлігі мен композициясының ерекше ұқыпты...
	Бүгін, оның шығармашылығы мен өмірін еске алып, ұлы суретшіміздің рухына тағзым ету – біздің міндетіміз. Молдахмет Кенбаевтің артында қалдырған мұрасы ұрпақтан-ұрпаққа жалғасып, өнер әлемінде оның есімі мәңгі сақталатын болады.
	Молдахмет Кенбаевтің 100 жылдық мерейтойы қарсаңында шығармашылық табыстар мен мол бақыт тілей отырып, оның отбасына, жақындарына және барлық өнер сүйер қауымға зор денсаулық, амандық және табыс тілейміз!
	Ұлы тұлғаның аты мәңгілік өнер тарихында қалары сөзсіз. Сіздерді құттықтай отырып, ұлы суретшіміздің есімімен мақтанамыз! Сіздерге жемісті пікірталастар мен жаңа жетістіктер тілеймін!
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