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Экспозиции московских персональных выставок О. Качарова. Начало 1980-х

Водку я начал пить в тринадцать… Так получилось: попробовал — понравилось. Ходил 
много рисовать с натуры. И в ночное, когда темно или густые сумерки. Красок не вид-
но — на ощупь. Знаю ведь, где какая краска. Последний мазок наугад. Руки все в краске, 
пахнут разбавителем. Где-то тут масленка была. Мне туда старшие водки налили. Кусок 
хлеба, колбасы или сала кусок… И все это — хлабысь, вместе с краской и разбавителем… 
Лампу керосиновую зажжешь и первое, что смотришь, — как последний мазок сделан.

Бывало, и под дождем писал. По палитре течет вода и по картону. Однажды задни-
цу отморозил. Сидел на корточках. Мороз страшный. Сел в сугроб. Написал маленький 
такой этюдик. Яровой посмотрел: «Ух! Удача».

Да, начинал я в частной студии передвижника Ярового. Он жил в доме Маковских, 
учился вместе с Серовым, Коровиным, Левитаном, Нестеровым, участвовал в выстав-
ке, где на афише было: «Репин. Яровой». До революции Яровой был помещиком, жил 
в имении, все время писал, но картины не продавал. Потом взял их с собой в эмигра-
цию. Уезжал не один, вместе с другими художниками — Коровиным, Виноградовым. 
Однако за границей ему не понравилось. Виноградов застрял в Риге, Коровин в Париж 
уехал, а Яровой решил вернуться в свое имение в Черниговскую губернию. На гра-
нице советские пограничники все работы забрали и спалили. Все погибло. Потом он 
приехал в имение — имения нет. Жил в коммуналке в Киеве. Две маленькие комнаты 
в полуподвальном помещении.

В Киеве в Украинском музее есть его работы, их иногда экспонируют в Третьяков-
ке. Он в графике остался благодаря тому, что дружил с Чеховым. Если вы видели до-
революционные издания с иллюстрациями в виде силуэтов, это работы Михал Ми-
халыча Ярового, мастера высокого класса. Он злился до невероятия, когда одну его 
картину в киевском музее назвали «Коллекционер». На холсте сидит такой толстячок 
и в монокль смотрит одним глазом на картинку. На самом деле картина называется 
«Пикантная вещица». Это ж совсем другой смысл! Чистое передвижничество.

Яровой мне все время говорил: «Киев — это фе! Периферия для художника. Если хо-
чешь стать настоящим художником, то есть два города — Петербург и Москва. Но Пи-
тер — это фе! А Москва — это о-о-о!»

Написал он мне письмо к Нестерову. С этим-то письмом и приехал я впервые в Мо-
скву. Был 1940 год. Ходил долго по Сивцеву Вражку, коленки дрожали.

Так и не решился зайти...

Убежденность Качарова в необходимости писать открытым цветом сформировалась в конце 
1950-х годов. В это время он много работал с натуры, создал серию карпатских пейзажей, 
близких по колористке натурному восприятию. Вместе с тем общая атмосфера декоративно-
сти карпатского быта, сельских интерьеров, национального костюма подсказала художнику 
необходимость использовать более яркий цвет и в натурных пейзажах. Он переписал заново 
всю серию работ сочными, контрастными красками.

И только когда я все холсты переписал, пани Мария — хозяйка — руками всплеснула и 
говорит: «Це же наши Карпаты!»

Художник отказывается от натуралистического отношения к цвету и приходит к убеждению, 
что декоративная условность точнее передает конкретный образ. Новый пластический принцип 
особенно ощутим в работах, написанных в период его пребывания в доме творчества в Тарусе.

Город Таруса расположен на высоком берегу реки Оки. С конца XIX века благодаря своей живописности 
Таруса стала популярным местом отдыха творческой интеллигенции. В начале XX века с легкой руки 
художников В. Поленова и В. Ватагина ее прозвали русским Барбизоном.



Жива ли еще тетя Маня? 1982 (фигуры — О. Качаров и Б. Ахмадулина)
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Деревня Почуево. 1981 

Неслучайно в творчестве Качарова этого периода значительное место занимают природа и об-
раз русской деревни («Сретенье», 1981; «Окно в Ладыжино», 1981; «Художник», 1981; «Смерть 
дерева», 1981; «Жива ли еще тетя Маня?», 1982; «Зима в Тарусе», 1982; «Солнышко», 1982; «Де-
ревня Почуево», 1982; «Деревня», 1983; «Морозный день», 1983).

Серии работ о русской деревне свойственна особая лирическая интонация. Небольшие  
жанровые картины, пейзажи, натюрморты объединены острым чувством красоты народно-
го искусства, хранителем которого является быт традиционной русской деревни, творчество 
народных мастеров. Художник точно воспроизводит рисунком и цветом деревянную резьбу 
наличников, вятскую и филимоновскую игрушки, вологодские кружева и др. Он умело соче-
тает скрупулезную отточенность детали с условностью пространства и разномасштабностью, 
цветовой энергией и неожиданностью композиционных решений.

Сильное впечатление производят живописные работы Качарова. Его карти-
ны несут в себе заряд энергии благодаря силе цвета и его метафоричности. 
Художник пишет не снег, а белизну снега, не синее небо, а синеву, и т.д. 

Думаю, он рассуждает так же, как и я: «Если мне нравятся яркие кра-
ски, почему я должен подражать Ван-Гогу и Матиссу? Ведь эти художники 
шли от народного искусства и от самой жизни». Народное искусство бездон-
но. Каждое поколение находит в нем нечто новое, необыкновенное, свежее. 

Художник Михаил Греку

«Окно в Ладыжино» (1981)
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В деревне. 1982

В пейзажах узнаваем конкретный мотив, переданный с фотографической точностью. Вместе с 
тем это не самоцель, природа интерпретируется как зримое выражение философских размыш-
лений автора о жизни и мироздании. Он создает работы остросовременного звучания.

Пейзаж «В деревне» (1982) привлекает особой тонкостью восприятия зимней природы. Хо-
лодное небо, заснеженные избы объединены общим настроением гаснущего дня. Работа вы-
полнена в едином перламутровом колорите с тонкими цветовыми переходами серо-розового 
и белого. Фигура художника на фоне стога (черное на желтом) не нарушает общей гармонии 
и атмосферы предвечерней тишины. В картине почти нет движения, снежинки словно за-
стыли в воздухе, фиолетовое солнце и использование приема обратной перспективы создают 
ощущение ирреальности, миража. 

Смерть дерева. 1981

Из книги отзывов

Спасибо за поиск и за подвиг.
Художник П. Семячкин

Очень интересная выставка очень интересного художника. Каждая карти-
на — призыв и размышление. Удивительный лаконизм, яркая выразитель-
ность, глубокая философия жизни. 

Подпись неразборчива

Все это талантливо. Все это интересно. Однако каждый художник был бы 
несомненно богаче и плодотворнее, если бы поработал годик на предприя-
тии. Тогда воображение будет направлено на более конкретные узловые 
и жизненные вопросы строительства социализмаю.

Художник-дизайнер А. Синягин

Умное искусство. Дальнейших успехов. 
Подпись неразборчива
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Петушок и курочка. 1983

Морозный день. 1983

В картине «Морозный день» (1983) используется классический прием изображения «окна в 
мир». Но этот прием усложняется отражением интерьера в зеркале, стоящем на подокон-
нике. Пространство организовано таким образом, что зритель смотрит на зимний пейзаж в 
окно и одновременно видит отраженное в зеркале кресло с брошенной на него дубленкой, 
шапкой-ушанкой, зеленым шарфом и стоящими рядом черными валенками. Художник изо-
бразительно объединяет два пространства: натурный пейзаж за окном и жилой интерьер. 
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Прасковья Алексеевна — вдова солдатская. 1969

Два солдата. 1974

В картине «Прасковья Алексеевна — вдова солдатская» (1969) Качаров отступает от жанра клас-
сического пейзажа, наполняя холст сюжетом, разворачивающимся во времени. Маленькая 
одинокая фигурка на фоне суровой новгородской природы становится обобщенным образом 
женских судеб, искалеченных войной. При отсутствии конкретного действия только колори-
стическими противопоставлениями дополнительных цветов — холодного зеленого (пейзаж) 
и горячего красного (фигура женщины), а также разномасштабными пространственными от-
ношениями (одна в огромном мире) — автор добивается трагического звучания темы.

Тема войны занимает значительное место в творчестве Качарова. В 1970–1980-е годы он 
создает полотна «Дома» (диптих, 1972), «Красная река» (1972), «Два солдата» (1974), «Памяти 
отца» (1985), «Война» (триптих, 1988), где личные воспоминания трансформируются в раз-
мышления о сегодняшнем дне через историю, через опыт прошлого.

Качаров ушел на фронт вместе с отцом. Они прошли всю войну почти рядом, но так и не 
встретились. Только в самом конце войны в Польше сын случайно наткнулся на могилу отца.

Картина «Два солдата» (1974) необычна по колориту. Кинематографичность,  использование 
приемов стоп-кадра и эффекта негатива придают особую напряженность моменту расставания. 

Фигуры статичны и кажутся слитыми воедино. Динамика драматического сюжета созда-
ется за счет экспрессии цветовых сочетаний, разнонаправленности композиционного дви-
жения. Разлука — формула войны.
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Памяти отца. 1985

Первая снежинка. 2004

Отца я на фронте не видел. Он погиб в 1944-м. Я не знал. Но чувствовал. Наткнулся 
на его могилу в 1945. Это было ударом. Я хотел сделать картину, но получалось нечто 
сентиментальное… и я переписывал ее, писал снова и снова. Вдруг понял: если что-то 
тебя потрясло, то говорить об этом надо в полную силу цвета. Я говорю пластикой и 
цветом. Горе, пронзившее меня насквозь, я должен передать самыми яркими краска-
ми. Потому что это мое главное средство выражения. Самое сильное. Иначе я не могу.

Хотелось дожить до победы, чтобы долго-долго всю будущую жизнь писать ярки-
ми, звонкими, ликующими красками, несущими людям радость.

Картина «Памяти отца» (1985) строится на сопоставлении прошлого и настоящего, утвержда-
ет неразрывную связь времен. Пластическое решение холста основано на принципах графи-
ки и геометрии, на траурном сочетании цветов. Средства выразительности предельно лако-
ничны и в то же время абсолютно конкретны: тень художника на холсте, мольберт, военная 
фотография отца на обелиске.

Не только современность оглядывается на историю, но и история вглядывается в нас.
Тема памяти легла в основу большого живописного полотна «Первая снежинка» (2004), 

посвященного матери художника, которая прошла войну медицинской сестрой. В этой кар-
тине, так же как и в картине «Памяти отца», использован пластический прием внедрения 
фотографии в плоскость холста, что придает произведению характер документальности. Обе 
работы решены на основе четких геометрических построений, цветовых контрастов, услов-
ности предметного изображения. 
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Синий платочек. Триптих. 2001

В 1944-м я был начальником разведки. Мы стояли в брянских лесах. Сюда 
стягивались отдельные артиллерийские дивизии, отдельные полки. Все 
это называлось 10-й артиллерийской дивизией прорыва вторжения. Ско-
пище войск.

Перед тем как выезжать на фронт, политработники кинулись органи-
зовывать мероприятие к 100-летию со дня рождения Репина. Репин — 
Бог. Пришли ко мне: «Можешь о Репине доклад сделать?» Говорю: «Что 
надо — все будет». И вот яр. Деревья срезаны снарядами, макушек нет. Со-
гнали три или четыре тысячи солдат. Свои ребята — солдатня. «Сержант, 
ты подольше говори. Поспим хоть, отдохнем». Ведь солдату всегда отдыху 
мало. Солдат сидит на автомате, часть автомата под ягодицу, часть — под 
бедро… уже и не сыро — уснул в момент. Поставили стол. Красной тряп-
кой накрыли. В центре графин воды. Сидим за столом я и три политра-
ботника.

«Сейчас сержант Качаров расскажет вам о художнике Репине, которо-
му сегодня исполняется 100 лет со дня рождения».

Бог знает откуда притащили какие-то репродукции. Я с упоением рас-
сказываю. Жестикулирую, конечно, не по уставу. И вдруг слышу храп — 
солдаты спят. Думаю: «Я вам о Репине, а вы спите! Я — сержант с луженой 
глоткой. Я вас разбужу».

Три с половиной часа рассказывал, только воду успевали подливать. 
Политработник после моего рассказа встает за этим красным столом и 
говорит:

«Товарищи солдаты и сержанты, старшины и офицеры, в самую тяжелую годину 
нашей Родины 7 ноября 1941 года на Красной площади великий Сталин провожал 
войска с парада на фронт, говорил напутственную речь, вспоминая великих предков 
нашего народа: Минина и Пожарского, Суворова и Кутузова, Пушкина и Гоголя, Глин-
ку и Чайковского, Репина и Сурикова. Вперед! Разгромим немецкий фашизм!»

Трах — бах! Ура! Стрельба пошла.
В этот момент я почувствовал себя дураком политически неграмотным. Сам-то не смог 

так закончить. Ведь именно так я и чувствовал. Нет, я и правда тогда так чувствовал.
После этого случая я подал заявление с просьбой принять меня в партию. Но так 

и вернулся с войны беспартийным. Очень расстраивался, переживал. Сейчас мне это 
смешно, а тогда было жизненно важно. Теперь я не буду выкрикивать лозунги и про-
износить речи. Я все понял. Энергия молодости перешла вот в эти квадратики.

Цель у всех была одна — победить. Но сидела внутри тайная надежда: хорошо бы 
остаться в живых, чтобы стать художником. Если выживу — ух, баб любить буду! Жен-
щина может дать такое. И услышишь то, чего никогда не слышал, и увидишь то, чего 
не видел никогда, и почувствуешь то, чего прежде не чувствовал.

Но большей радости, чем мгновенное счастье от работы, нет. Идешь из мастерской 
и думаешь: как же я такое сделал! В мастерскую идешь с мыслью: новый холст начну.  
А приходишь — ой-ой-ой! Глянул — и в нокаут… или взлетел! И уж если взлетел, то 
выше этого ничего нет.

Художник прекрасно чувствовал музыку и умел передавать ее ритмы пластическими сред-
ствами. Мелодия вальса (три такта) в его представлении соответствует живописному трипти-
ху. Примером такого подхода можно назвать триптих «Синий платочек» (2001).

Синенький скромный платочек…
Падал с опущенных плеч. 
Ты провожала и обещала 
Синий платочек сберечь…
Строчит пулеметчик
За синий платочек,
Что был на плечах дорогих…

Ведущую роль в холсте играют цветовая композиция, музыкальность, отношение пятна и 
линии, характер наложения краски. Красный автопортрет с акцентированным абрисом па-
литры в сочетании с черным фоном и синим платочком слагаются в своеобразную цветовую 
и смысловую полифонию. Цвет наделяется подчеркнуто метафорическим смыслом.

Центральная часть — объединенный с палитрой автопортрет в военных погонах и на 
первом плане синий платочек. В холст вмонтирована фронтовая фотография художника ря-
дом с трагической датой начала войны — 22 июня. Перечисленных конкретных деталей до-
статочно, чтобы составить рассказ о времени, событиях, судьбе человека. Изображение дано 
на черном фоне контрастными пятнами: красным и синим. Правая и левая части триптиха 
идентичны по геометрии рисунка и противоположны по вектору движения. Эту разнона-
правленную динамику усиливает цвет. Статика черных и белых квадратов на синем и крас-
ном фоне в их столкновении с динамикой сходящихся белых линий создает напряженность 
и драматизм.

Фронтовая фотография. 
1942 год
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Война. Триптих. 1988

Война. Центральная часть триптиха. 1988)

Триптих «Война» («День Победы», «Реквием», «Набат», 1988) позволяет художнику развить 
тему, сюжет и мотив во времени, дает возможность обратиться к повествовательности, со-
храняя при этом эпическую обобщенность и монументальность формы.

В этой композиции, так же как и в других написанных в разные годы произведениях, 
посвященных Великой Отечественной войне, солдатскому подвигу, мужеству защитников 
Отечества, Качаров использовал возможности триптиха, акцентируя общий пластический 
ход, ритмику, музыкальность. Музыкальность достигает кульминации в центральной части 
триптиха «Реквием», где музыка «звучит» в память о солдатах, павших в боях. Левая часть 
триптиха «День Победы» — это салют как выражение всеобщей радости и рюмка с хлебом на 
помин души как символ утраты и горя. Правая часть «Набат» продолжает тему памяти о по-
гибших, о том, какова была цена Победы.

А был и такой случай. 42-й год. Северный Кавказ. Мы отступаем. Продовольствие при-
возили на ишаках. Ишак, глупый, идет орет… Иа-иа! Немцы его засекают и из мино-
метов начинают палить. Мы два дня голодали. На третий день умный ишак попался. 
Шел молча и дошел-таки с продовольствием. Старшина стал делить хлеб на щитке. 
Мы на этом щитке с помощью гильзы одежду от вшей очищали. Он весь вшивый! 
Старшина завязал глаза солдату… нет, мы тогда были не солдаты, а бойцы РККА — 
Рабоче-крестьянской Красной армии! Ну, значит, берет старшина с щитка пайку хлеба 
и спрашивает солдата: «Кому?»

Смотрел я на это, и становилось не по себе. И что-то звенело внутри. Я тогда решил: 
выживу — напишу картину «Кому?».

Восемнадцать лет писал, потом порезал и выбросил.
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Среди холстов. 1985

Я путаник великий. Оказывается, одни искренние убеждения меняются другими, тоже 
искренними убеждениями. Но веревочку мылом не хочется мазать потому, что мне 
нравится солнышко, женщины, яркий цвет. И потому веревочка с мылом обождет.

Зеркало достанешь, смотришь на себя и думаешь: «Дурак. Разве лысый может быть 
умным человеком?» Но я не лысый. Я бритый!

Война для любого человека, и художника в том числе, является настолько сильным душев-
ным потрясением, что даже вне зависимости от временной отдаленности событий она всег-
да рядом. И хотя Качаров не любил вспоминать о войне и старался избегать этой темы, его 
жизнь и творчество стали своего рода свидетельством и переосмыслением опыта фронтовой 
юности. Активно звучащее в его произведениях утверждение радости жизни во многом яв-
ляется результатом пережитых тогда страданий, боли, страха, нечеловеческого напряжения 
силы и воли.

Гурзуф. Красная тень. 1999



В тылу врага. Декабрь 1941-го. 1985

Сложное по своей семантике и эмоциональному заряду сочетание красного и белого цветов 
в картине «В тылу врага. Декабрь 1941-го» (1985), посвященной героическому подвигу 22 лыж-
ников — защитников Москвы, передает стремление к победе любой ценой. Такое эмоцио-
нальное состояние невозможно придумать, чтобы его выразить — его надо пережить.



48 49

Д. Народицкий, А. Качарова, О. Савостюк. О. КачаровНа открытии московских персональных выставок Оскара Качарова 
(на переднем плане О. Качаров, Х. Аврутис, В. Пушкарев, И. Обросов)

В Манеже была большая всесоюзная выставка. «Мы строим коммунизм» называлась.

Всесоюзная художественная выставка «Мы строим коммунизм», посвященная XXVI съезду 
Коммунистической партии Советского Союза, проводилась в Центральном выставочном зале 
«Манеж» в 1981 г.

В экспозиции были представлены живопись, скульптура, графика, плакат, декорацион-
ное искусство театра и кино и декоративно-прикладное искусство.

В ресторане «Москва» мы ее хорошо отметили.
Сижу я со своей Алисой и Андрей Суровцев с Татьяной. Жены у нас красивые. Стол 

длинный, народу много. Все художники — участники выставки. Сидим отмечаем, ни-
кого не трогаем.

Музыка играет, все как положено. За соседним столиком иностранцы. Немцы, как 
оказалось. Фрицы наглые — подходят, приглашают наших жен на танец. «Нет». Они 

ушли, но все равно в нашу сторону смотрят.
Тогда я взял бутылку водки и пошел к ним. Они: «bitte — bitte» — садитесь с нами.  

Я, стоя, проношу закрытую бутылку над их рюмками, потом открываю… «За победу 
над фашистской Германией!» И на вытянутой руке вливаю себе в глотку всю водку. 
Пустую бутылку ставлю им на стол. Развернулся и твердым шагом ушел.

Но не далеко. Ко мне сразу со всех сторон подскочили… эти, в штатском. Хватают. 
Хулиганство! Водку у иностранцев со стола выпил!

Это моя водка. Подошел официант, мужик постарше, фронтовик. Говорит им, его 
водка была. Отстали. А мне на ухо: «Держись, мужик!» 

Дальше сидим, отмечаем. Я держусь — немцы смотрят. Чувствую, пора уходить. 
Лестница к выходу широкая и крутая. Иду ровной походкой: в спину смотрят. Повер-
нул, вышел из их поля зрения… и все — провал. Как до дому дошли, не помню. Зато 
немцы надолго запомнят и внукам своим расскажут.



Раки. 1972

Тема отдыха, моря, спорта, застолья, любви находит свое отражение в самых разных по жан-
ру полотнах: пейзажах, натюрмортах, портретах, жанровых композициях («Раки»,1972; «Шаш-
лык», 1979; «Утро в Хосте», 1980; «Шахматы», 1982; «У моря», 1987; «Поверженная королева» 
1989; «Зонтики», 1992; «Белый пароход», 2000; «Разноцветные царицы», 2001, и др.)

Написанная в начале 1970-х годов картина «Раки» стала для художника утверждением 
творческой свободы. Полотно отличается широтой письма, сменой контрастов горячего и 
холодного цветов. Художник смело использует широкую, темпераментную манеру письма. 

Пространственная глубина в сочетании с обратной перспективой первого плана передает 
живость и непосредственность восприятия жанровой сцены летнего отдыха, застолья. 

На фоне темно-синего, почти черного моря, решенного условно как театральный задник, 
присутствие оранжевого и открытого красного создает радостный динамичный диссонанс. 

Качаров вступает в дискуссию с принципами искусства социалистического реализма с 
его натурализмом и обязательным правдоподобием. Он утверждает авторскую концепцию 
декоративного стиля, монументальности, развития жанра в большой форме. 

При всей условности цвета и формы он наделяет холст чувством полноты жизни, которая 
«вкушается со смаком». 

Картину «Раки» по стилистике можно отнести к работам «новых диких».

Из книги отзывов

Стало солнечно и тепло от выставки работ художника Оскара Качарова.

Художник-график Галина Курлянская

Превосходно. Мир подлинной красоты, фантазии, раскованного свободного 
чувства. Душа автора этих прекрасных полотен и сами произведения — 
это мир добра, человечности. Поэзии. Такие выставки необходимы. Слава 
богу, что они есть. 

Подпись неразборчива

Прекрасные работы, доставляющие истинное удовольствие яркой декора-
тивностью и легкостью композиционных построений. Ни одного лишнего 
мазка. Лаконично и точно. Отсутствие детали позволяет зрителю додумы-
вать и фантазировать в зависимости от собственного настроения.

Художник Ивонин

Потрясающе! Как многогранно творчество! В каждой работе цвет-
торжество, цвет-музыка, цвет-чувство.

В. Орехов
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Портрет художника В.А. Бабицина. 1981

Портрет младшей сестры Ольги. 1948

На протяжении всей творческой жизни Качаров много работал в жанре портрета. Он писал 
портреты близких ему людей, друзей, художников, спортсменов. К их числу можно отнести 
такие работы, как «Портрет сестры» (1948), «Семейный портрет» (1964), «Портрет футболиста 
Игоря Нетто» (1965), «Портрет скульптора Ильи Тенеты» (1966), «Марина» (1973), «Мама» (1978), 
«Портрет партизана Н.М. Лисицина» (1981), «Портрет художника В.А. Бабицина» (1981), «Пор-
трет Б. Ахмадулиной» (1981), «Алиса. Отдых» (1981), «Семейный портрет» (1987), «Внучка Катя» 
(1996) и ряд автопортретов.
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Скульптор Илья Тенета (1967)

Портрет с женой. 1964В портрете Ильи Тенеты скульптор предстает перед зрителем в полный рост в характерной 
для себя позе. В руках он держит природный материал — дерево, изучая возможность реали-
зовать свою творческую фантазию. Образ конкретен, узнаваем, точно передано портретное 
сходство. Цветовое решение холста максимально приближено к натуре.

В Доме творчества «Хоста» спускаюсь с женой по лестнице и увидел наше мимолетное 
отражение в зеркале. Захотелось его зафиксировать, остановить мгновение… Двой-
ной портрет написал в один сеанс.

В холсте «Портрет с женой» (1964) отсутствует предметное окружение. Картина написана ши-
рокой кистью в свободной темпераментной манере.

Работая в жанре портрета, художник создает конкретные образы, подчеркивая индивиду-
альность, портретное сходство, характер и психологию при большом разнообразии стилевых 
манер и пластических приемов. Активно используются энергия цвета, выразительность дви-
жения, силуэта.
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Марина. 1974

Прекрасная пора. 1971

В портрете дочери «Марина» (1974) задача не исчерпывается передачей внешнего портрет-
ного сходства. Горячая яркая гамма создает динамику и напряженность при целостности и 
монументальности образа.

Лаконичность пластики, обогащенная геометрически четким рисунком платья, поза с 
убранными за спину руками являются средствами характеристики молодой девушки. Близ-
кие цвета —  загар, каштановые волосы, желтое платье — объединены насыщенным оранже-
вым фоном, производящим впечатление горящего факела, что и становится иллюстрацией 
личности. 



Внучка Катя. 1996

Сложное композиционное решение пространства 
использовано в картине «Внучка Катя» (1996). В 
холст включены два изображения: фигура девоч-
ки в профиль и  фас — в интерьере деревенской 
избы (торец русской печки, зеркало, кровать, по-
лог от комаров). 

Насыщенный цвет не скрывает текстуры пред-
метов. Сквозь полупрозрачный марлевый полог, 
висящий над полатями русской печки, просвечи-
вают стена избы и покрывало. С левой и правой 
сторон холста представлена фигура девочки в раз-
ных позах: в одной части композиции она сидит 
под пологом, в другой стоит перед зеркалом — мы 
видим ее отражение в зеркале в полный рост на 
фоне белого торца печи. Двойное изображение 
призвано передать хрупкость, прелесть и скоро-
течность юности.

Необычность композиции и сложность цвето-
пластических приемов не разрушают общий ли-
рический тон и камерность холста.

Всей суммой пластических средств создано ощу-
щение мимолетности отрочества. Стилистический 
дуализм и принцип «картины в картине» в эмоцио-
нальном плане полностью оправдан.
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Автопортрет. 1971

Ночной автопортрет. 1987

В «Автопортрете» (1971) Качаров также не стремится только к психофизическому сходству.  
В этом полотне он особенно активно использует символику цвета.

Из черной ровной заливки фона выступает светлым контрастом лицо художника. Пали-
тра, на которой расположены краски, символизирует труд живописца.

Художественный прием, сочетающий портретное изображение и результат творческого 
эксперимента, аккумулируется в глубоко психологическом, эмоциональном и выразитель-
ном автопортрете.

Введение палитры в автопортрет становится настолько органичным, что впоследствии 
облик художника объединяется с палитрой.

В «Ночном автопортрете» (1987) этот принцип, обогащенный динамичным живописным 
фоном, получает дальнейшее развитие. Вспышки светлого на черном создают особую экс-
прессивность.

Слитый с палитрой в единую форму автопортрет становится авторским знаком, к которому ху-
дожник обращался и в многофигурных композициях. Картина «Разноцветные царицы» (2001) 
написана в русле авторской цветоритмической системы. В композиции соединены стилизо-
ванные женские фигуры, расположенные вокруг черного квадрата, на фоне которого в цен-
тре холста жестким, динамичным белым абрисом читается узнаваемый облик художника.

Впоследствии к такому композиционно-художественному решению он обращался и в 
ряде других произведений.



Разноцветные царицы. 2001

Модель. 1988

Из книги отзывов

Похоже, что вы сумели найти ключ к будущему в изобразительном искусстве.

Граф Михаил из рода Сморчевских

Я получил большое удовольствие от талантливого, новаторского, раскрепо-
щенного и радостного искусства Качарова. Спасибо ему. 

Художник Табенкин

Спасибо за блистательные решения цвета — пятна. Музыкальности ком-
поновки. Радуюсь, что есть у нас художники, ставящие задачи большого ис-
кусства и решающие их. 

Художник Рабинс



Мама. 1976

Тема материнства — вечная тема искусства. Качаров решает ее по-своему, создавая образ 
женщины-матери, трогательно-убедительный и обобщенно-лирический. В картине «Мама» 
(1976) поиск монументальности приводит автора к своеобразному использованию света. Сум-
ма рефлексов от освещения переводится в пластическую категорию и компонуется по всей 
плоскости холста. Создается эффект светоносности цвета, что придает живописи особую ду-
ховность.

Из книги отзывов

Дорогой Художник! Вторично пришла на вашу выставку и получила очень 
большое эстетическое удовольствие. Художник дает возможность зрителю 
увидеть то, что ему не было доступно. А в этом и состоит задача искусства. 

Доктор филологических наук Злата Потапова

Выставка картин художника Оскара Качарова производит сильное впечат-
ление, свидетельствует о глубоком творческом поиске и замечательных на-
ходках мастера. Он создал свой образный колористический мир, который 
обогатил отечественную живопись. В картинах органически переплетены 
черты мирового и русского искусства. Это итог многолетнего труда. 

Доктор исторических наук Э. Рикман

Не в силах выразить своего восхищения. Восхищаюсь вашим талантом, но-
визной, смелостью вашей живописи. 

Мария Рудакова

Вдовы солдатские. 2003
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Перед открытием персональной выставки 
в Третьяковке в 2004 году

Сольфеджио цвета. 1959–1984

Сложные задачи, которые Качаров ставил перед собой, определяют интеллектуальность и 
элитарность его творческой манеры. Художественный образ его полотен сложен, ассоциати-
вен, лишен литературности и повествовательности.

Поиск художественной формы, адекватной его осмыслению жизни, привел Качарова к 
созданию собственной цветовой системы, над которой он работал в течение 25 лет. 

Художник исходит из принципа, что в картине не предмет определяется цветом, а идея, 
образ имеет свой цвет, и не эмоционально воспринятый или произвольно избранный, а вы-
численный как закономерность. Сначала в основу системы легли семь цветов (радуга), потом 
девять (с прибавлением черного и белого). В конечном счете за основу палитры он принима-
ет десять цветов, добавляя желтый холодный. Эксперименты с цветом и формой целиком 
завладели художником.

Создавая гармонию десяти цветов, он написал более 40 композиций, в которых заключе-
но в общей сложности 10 800 модулей масштабно-цветовых сочетаний. Эта система раскры-
вает неограниченные возможности цветоритмической пластики.

Качаров обосновал свою систему с помощью фигуративных композиций, чертежей, таблиц, 
математических расчетов. Эта система стала для него логическим цветовым мировосприяти-
ем. Системой десяти цветов он утвердил авторский принцип расположения цветовых пятен 
на плоскости и их количественного соотношения («Сольфеджио цвета», 1959–1984).

Композиционная система десяти цветов является моим субъективным цветовым ми-
ровосприятием. Формирование системы — результат постоянной работы над карти-
нами, в каждой из которых я стремился к максимально яркому цветовому звучанию. 
При повышенной цветоносности начинает исчезать иллюзорность пространства, от-
казываясь от тональности, я прихожу к утверждению плоскости холста.

Первый поиск был связан с новыми пространственными представлениями в резуль-
тате научных открытий в области физики и астрономии. Появилось космическое ощу-
щение мира. Я стал искать возможности пластического воплощения этих представле-
ний. Поиски закономерности цвета привели меня к необходимости введения десятого 
цвета — желтого холодного. Приняв черный и белый цвета за полярные, я все осталь-
ные цвета стал располагать по кругу в следующем порядке: справа от белого к черно-
му — желтый, оранжевый, красный, фиолетовый; слева — желтый холодный, зеленый, 
голубой, синий. Во всех холстах соблюдается одно обязательное условие: каждый цвет 
должен соприкасаться со всеми остальными цветами. Картины являются пластическим 
выражением моего одновременного восприятия противоположных явлений.



Цветоритми-
ческая 

пластика. 
1988



Перед открытием персональной выставки 
в Тбилиси в 1988 году

Афиша. Тбилиси. 1988

С 1985 года он полностью меняет свою живописную манеру и увлеченно работает в собствен-
ной, строго выверенной с помощью математических выкладок и художественной практики 
цветовой системе. Художник смело утверждает открытые им принципы искусства в таких 
работах, как «Подрамники» (1982), «Модель» (1988), «Цветоритмическая пластика» (1988), «Вой-
на» (триптих, 1988), «Черное и белое» (полиптих, 1989), «Поверженная королева» (1989), «Кум-
ран. Пустыня Иудейская» (1989), «Лето» (1990), «Земляне» (2000) и др.

Персональная выставка Качарова в Тбилиси в 1988 году вызвала живой интерес публики, 
широко освещалась в прессе, работы были приобретены государственными музеями.

Из книги отзывов

Дорогой Оскар! Немногие художники служат своей теме с такой верностью. 
Это мучительно трудно. То, что мне нравится в тебе как в человеке, нра-
вится и в твоей живописи: чувство меры, благородство и артистизм. Это 
подкупает твоих ценителей, к которым я отношу и себя. Спасибо тебе и за 
теплые тона, и за холодные и за их соотношения.

Художник Резо Габриадзе

Традиции русского авангарда имеют талантливое и яркое продолжение в 
творчестве Оскара Качарова. Кузнецов, Лентулов, Малевич, Сарьян не по-
морщились бы от картин Качарова. Напротив. Когда в такой манере выпол-
нены работы не 30-летнего, а 60-летнего художника, почти вся творческая 
жизнь которого прошла в лоне «ждановского мировосприятия», остается 
только снять перед ним шляпу, что я и делаю.

Художник В. Агабабов
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Алиса. 1981 
(портрет жены 

художника)

Рыбки. 1999

Принцип диссонанса воздействует на зрителя, как ритмы современной музыки. Своеобразие 
стиля состоит в сочетании насыщенного цвета с лаконичной композицией, построенной по 
принципам геометрической абстракции. Декоративность работ не противоречит их эмоцио-
нальности.

В последующих работах Качаров остается верен своей живописно-ритмической системе. 
Он математически определяет число цветовых пятен на холсте и их количественные и мас-
штабные соотношения, следуя пластическим законам, созданным им самим. Логика цвето-
ритмической пластики позволяет художнику достичь максимальной творческой свободы. 
В то же время эта система не является для него догмой, обязательной «академией». Он допу-
скал исключения из установленного им правила, которые называл зоной абсурда, утверждая, 
что абсурд и есть «реалистическое отображение действительности».
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Семейный портрет. 1987

В небольшом «Семейном портрете» (1987) геометрическая абстракция положена в основу 
композиции. Два человека — муж и жена — находятся словно в разных измерениях. Худож-
ник выводит себя за пределы рамы, которой он ограничивает внутреннее пространство хол-
ста. Оба условных (почти знаковых) портрета даны на фоне цветового круга — символа его 
живописной системы десяти цветов. Таким образом утверждается восприятие художником 
всего сущего через призму цветоритмической пластики.

Его открытие эстетики новой формы не всегда воспринималось позитивно — система десяти 
цветов могла стать ограничением творческой фантазии.

Авторская гармония десяти цветов неограниченных возможностей цвето-
вого выражения и цветоритмической пластики обернулась для художника 
своего рода лично изобретенным прокрустовым ложем. Другими словами, 
добровольно и своими руками выкованной стилевой клеткой. 

Искусствовед Александр Сидоров

Живописно-композиционная метафора в картинах Качарова не является застывшей, само-
довлеющей данностью. Она обладает такой емкостью содержания, которая позволяет вы-
ражать, по сути, универсальные цветопластические идеи. Художник подчиняет средствам 
геометрии и математического расчета калейдоскоп цвета и формы и переводит его в цвето-
ритмическую пластику. Форма монументализируется, образ чеканится, сохраняя при этом 
внутреннюю динамику и экспрессию.

«Композиция 10-ти цветов», 1983
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Девушка с кувшином. 1978

Шахматы. 1982

В истории искусства известны случаи, когда автор, стремясь к максимальному выражению 
творческого кредо и как бы очищаясь от всего того, что представляется ему периферийным, 
приходит к схеме, утрачивает живость непосредственного переживания. С Качаровым такого 
не произошло. Последовательно, четко и ясно излагая свой взгляд на основы творчества: ком-
позицию, колорит, рисунок, — он остается творцом, постоянно выходящим за рамки правил.

Гармония духовности и стройного логического начала отличает его лучшие произведе-
ния, в которых ведущую роль играют цветовая композиция, отношение пятна и линии, си-
стема наложения краски на холст, музыкальность и лучезарность.

Нередко активное цветовое мышление в живописи воспринимается исключительно как 
декоративность. Качаров принадлежит к тем, для кого декоративность — синоним психо-
логичности, сложности эмоционального строя. С таким пониманием декоративности мы 
встречаемся в разных по темам, сюжетам, пластическим приемам и духовному состоянию 
произведениях художника.

В картине «Девушка с кувшином» (1978) он обращается к такому распространенному в 
искусстве мотиву, как женская фигура с глиняным кувшином. Классическая трактовка об-
наженного женского тела как символа искусства сочетается с повествовательностью пред-
метного мира. В этом холсте еще нет геометрии, к которой художник приходит позже, но уже 
присутствуют открытая динамика диагональной композиции, лаконичность и контрастность 
цвета. Красота раскрывается в гармонии линий, сопоставлении классического совершенства 
формы сосуда и женской фигуры. В этой работе подтекстом присутствует одновременно и 
библейская тема сотворения человека из глины, и эзотерическая: жизнь вкладывается в 
определенную форму и сохраняется в ней до тех пор, пока присутствует память формы. 
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Девушка с гитарой. 1983

Портрет Б. Ахмадулиной. 1981
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В ряде больших полотен, в том числе «Сюзане» (1980) и «Дедушка и внучка» (1989), использо-
ван восточный колорит, подчиненный авторским эстетическим принципам. Яркая тради-
ционная орнаментика несет основную эмоциональную нагрузку. Художник пишет широкой 
кистью. Образы обобщены, что придает холстам монументальность.

В картине «Сюзане» обнаженная женская фигура выполнена с предельной условностью — 
силуэт ровно залит синим цветом. Контрастируя с богатством декоративного фона сюзане, 
модель словно утрачивает телесность, материальность и переводится в категорию духовного. 
Художник стремится к созданию пластического символа, в котором, однако, еще не пропада-
ют конкретные визуальные элементы. 

Сочетание декоративного фона, его орнаментики с четким абрисом женской фигуры, 
условностью цвета приводит художника к знаковой системе изображения, утверждающей 
самоценную реальность искусства, красоту чистой пластики.

Для углубленного проникновения в образы, созданные Качаровым, необходима своего 
рода «дешифровка» содержащихся в них знаков и символов. Произведения содержат два 
уровня: один — декоративный или геометризированный фон, состоящий из мозаики ярких 
контрастных цветов, второй — конкретное изображение предмета, человека, природы. При 
этом художник строго следует авторской системе цвета, не допуская произвольного набора 
геометрических фигур и цветовых соотношений. 

Сюзане. 1980

Дедушка и внучка. 1989
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Черное и Белое. 1989  (три центральные части полиптиха)

В середине 1980-х годов художник подходит к созданию своей знаковой системы. Жесткая ге-
ометрия композиционной схемы, декоративная условность цвета, отсутствие иллюзорности, 
объема и пространства рождают чувство новой реальности. Он стремится передать реальные 
формы живого мира геометрическими построениями, основанными на математических рас-
четах, соединить эмоцию и логику. Эти поиски вели к новым экспериментам с пластикой: 
«Модель» (1988), «Черное и Белое» (полиптих, 1989), «Поверженная королева» (1989), «Разноц-
ветные царицы» (1991), «Рыбки» (1999).

В полиптихе «Черное и Белое» Качаров отказывается от цельного изображения фигур, 
фрагментирует их с целью приведения к чистой форме, конструирует отвлеченные деко-
ративные композиции, используя при этом «логику алогизма». Эпатаж призван раскрыть 
смысл первоосновы формы и цвета.

Черное и Белое. Полиптих
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Светлой памяти Рембрандта. 1987

Подрамники. 1982

Художник окончательно сводит на нет материальную внешнюю форму образа и оставляет 
только его духовную субстанцию. Такой подход мы встречаем во многих его произведениях 
позднего периода творчества: материи нет, есть ее тень.

Этот принцип использован в композиции «Светлой памяти Рембрандта» (1987), которая была 
создана как реплика на факт сожжения кислотой картины «Даная». Качаров дает точное компо-
зиционное повторение полотна Рембрандта. На его холсте, будто скалькированный и уменьшен-
ный, повторен рисунок фигуры Данаи, воспроизведены ее поза и движение руки, направление 
взгляда, прическа, обозначен проем, в котором предполагается присутствие служанки.

Женская фигура условна, цвет как жизненная категория утрачен, и она кажется белой 
аппликацией на красном фоне. Это только память о трагически утраченном шедевре. 

И все же художник утверждает, что искусство вечно, поскольку реальность — лишь про-
екция идеи. В этой работе вместо авторской подписи Качаров ставит знак своей цветоритми-
ческой системы. 

Серии ярких декоративных натюрмортов в своей конкретной изобразительности содер-
жат образ и обобщение. Среди них привлекает сдержанный по цвету и простой по мотиву 
натюрморт «Подрамники» (1982). Мир художника, его творчества, его мастерской передан 
сложной орнаментикой переплетений подрамников на контрастном цветовом фоне стены. 
Внешне прозаический и непритязательный мотив превращен в категорию эстетической цен-
ности. Холст приобретает ассоциативность. В визуальном, конкретном автор выражает вы-
сокую духовную природу творческого акта, раскрывает сложный мир творчества, лабиринт 
путей искусства, его строгую архитектоническую основу.
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Непостижимо. 2002

Художник создает культ собственной личности. Каждый момент в тебе что-то проис-
ходит… но вот все эти ржавые шестеренки заработали… и вдруг получается! Моря и 
кипарисы, белые березы… или снежинки потрясающие. Или новая теория относи-
тельности. Или лежал себе еврей, а тут яблоко бабах! И он придумал закон всемирного 
тяготения.

Я на выставки не хожу из-за собственной трусости. У меня и без того сомнений до 
чертовой матери. А времени мало. Уже сил нет сопротивляться. А совпадения проис-
ходят. Колесо мне не придумать. Его уже изобрели. Свой кружочек покручу, а приду, и 
на выставке такое же колесико. И начинаешь себя казнить.

Я устал от самоказни.
У каждого свой круг.

Фотография в мастерской. 2001 год
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О. Качаров с правнуками Даниэлой и Дэвидом 

Кумран. Пустыня Иудейская. 1989. Собрание Московского музея современного искусства

Пластически соединяя разум и чувство, он стремится передать смысловое содержание карти-
ны минимумом изобразительных средств, все более сводя образ к знаку. Характерной в этом 
отношении является его работа «Кумран. Пустыня Иудейская» (1989), созданная художником 
во время поездки в Израиль.

Поехали мы смотреть страну. Почти как в том анекдоте: «Выезжаем завтра рано утром, 
объедем на машине весь Израиль…

— Хорошо. А что мы будем делать после обеда?»
Остановились на заправке. Красиво. Пустыня, небо, море. Иду по песку. Смотрю, ду-

маю… Полицейский по дороге бегает туда–сюда и руками машет. Орет что-то. Дальше 
иду. Он еще быстрее забегал. Опять орет. Еще двое подбежали, теперь они втроем рука-
ми машут. Что-то им от меня надо… У нас бы давно руки скрутили и мордой в асфальт. 
А эти — наверное, вежливые очень — по дороге бегают, а близко ко мне не подходят. 
Показывают на какой-то указатель — читай: «Minefield!»

Ну? Я им что, переводчик, что ли? Я знаю только: «This is a table». И тут я встал как 
вкопанный, и холодок по спине. Война. Минное поле! Куда ж мне ногу-то ставить? 

Вот глупость: через сорок с лишним лет после победы на мине подорваться?! 
Вся жизнь пронеслась…
Нет, меня так просто не возьмешь! Я отсюда выберусь. Даю себе команду: «Сержант 

Качаров, шагом марш!» И строевым в сторону дороги. Дошел.

Живописное полотно «Кумран. Пустыня Иудейская» подчинено принципу строгой геоме-
трии, диагональ делит его на две равные части, решенные в системе дополнительных цве-
тов: синий и оранжевый, которые трактуются как столкновение стихии моря и пустыни. На 
холсте изображен стоящий на берегу моря памятник, он точно воспроизводит графику слова 
«помни» на иврите. Помни, кто ты и откуда родом, помни древнюю культуру, носителем ко-
торой ты являешься, помни и храни традиции, уходящие вглубь веков.

Здесь наиболее полно проявлен один из основных принципов художника при построе-
нии холста — использование цветовых контрастов как основного способа выражения идеи 
(синего и оранжевого, черного и белого). 

Геометрия форм содержит образно-смысловое решение, которое читается как противо-
действие агрессии со стороны многочисленных врагов. Памятник становится знаком.

О. Качаров с внуком Георгием (Израиль) Дочь Елена
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Пекари. 1997

Иерусалимский сапожник из Бухары. 1990

Яркость цвета может создать у зрителя первое впечатление о творчестве Качарова как ра-
достном и жизнеутверждающем. Однако сам художник говорил, что его система является 
воплощением одновременного восприятия им противоположных понятий и явлений совре-
менной действительности, полной противоречий и диссонансов, а в столкновении противо-
положностей заложен драматизм и даже трагизм. При всей своей яркости полотна носят тре-
вожное, иногда трагическое звучание. 
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У меня есть такое понятие «расстояние эпигонства». Оно безумно мешает художнику. 
Это расстояние от холста до того стула, на которое художник может сесть, покурить 
и посмотреть. Вот сел, закурил и критику на себя навел. Возвращаешься к холсту, уже 
эпигоном себя чувствуешь.

Все беды от знаний. 

В мастерской. 2006 Зонтики. 1992
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Художник. 1981

Вон на стене в мастерской написано: «Благородство обязывает»... или: «Да не повезло 
мне с самим собой»… или: «Потчевать велено, а неволить грех»… Или, вот еще: «Сред-
ство, желание, возможность». А кто-то другие три слова выберет. Все в мире зависит 
от нас самих.

Композиция. 2003.  Собрание Государственной Третьяковской галереи
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Шашлык. 2002

Жизнь художника — это жизнь его мастерской. Вначале мастерской не было. После переезда в 
Москву он работал дома, точнее, в десятиметровой комнатке коммунальной квартиры на пер-
вом этаже во 2-м Колобовском переулке. Окно упиралось в стену жилого дома, и в него никогда 
не заглядывало солнце. Зато часто играл отраженный от противоположных окон солнечный 
зайчик, а если положить голову на подоконник, то в верхнем углу рамы можно увидеть кусочек 
голубого неба. Несмотря на явные неудобства, здесь он писал большие полотна по заказу живо-
писного комбината: монументальный портрет Ленина, композицию «Ленин и Горький». 

Потом повезло. Он получил право использовать под свою творческую мастерскую студию 
самодеятельных художников в Манеже (которой он руководил) в почти стометровом свет-
лом, высоком зале на втором этаже. 

 И наконец, собственная мастерская в Коломенском. 30 квадратных метров! Потолки 4, 5! 
С балконом и огромным окном во всю стену. Здесь собиралось много народу: артисты, худож-
ники, друзья, ученики-студийцы. К числу наиболее близких друзей можно отнести таких, 
как Е. Голихин, Я. Титов, С. Дудник, В. Попков, К. Нечитайло, Э. Неизвестный, А. Гландин, 
Л. Щипачев, Ю. Дворецкий, А. Суровцев, И. Браславский, А. Пологова, Э. Китц, И. и М. Зиль-
берманы и многие другие. Споры, встречи, застолья, в центре которых искрилась остроуми-
ем яркая и неоднозначная личность хозяина. Гостеприимство не знало границ. В нарушение 
всех правил противопожарной безопасности в мастерской появился настоящий чугунный 
мангал для шашлыков, врезанный в вентиляционный короб. 

А какой это был шашлык! Классический качаровский шашлык — настоящее творчество (да и 
в живописи эта тема не осталась неохваченной). 

Аромат по вентиляции распространялся по всему дому. Многочисленные гости сидели на 
низких деревянных лавках и даже на полу. Хорошие грузинские вина и, разумеется, водка. 

Симпозиум проводился по всем правилам. Однако хорошо долго не бывает. Мастерскую при-
шлось поменять. 

Следующая мастерская находилась в самом центре Москвы, в Георгиевском переулке. Она 
представляла собой переведенную в нежилой фонд старую трехкомнатную квартиру. Потихонь-
ку творческая атмосфера наполнила три смежные комнаты и длинный кривой коридор. Появи-
лись новые друзья. 

Автопортрет. 2001
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Каким он был, наш замечательный товарищ — художник Оскар Абрамович 
Качаров? Я задаю себе этот вопрос, и в голове крутится: со стороны виднее…

В его мастерской в старом доме в Георгиевском переулке всегда удивляли 
его холсты, горящие цветом и светом. 

Застолья у него устраивались просто. Стол, всегда заваленный эскиза-
ми, лекарствами, журналами и прочим, быстро превращался в центр ком-
позиции с незатейливой закуской и качественной выпивкой. В соседнем доме 
на улице Горького был известный магазин «Российские вина». Это соседство 
придавало встречам у Оскара  дополнительный комфорт. 

Общением с ним мы наслаждались. Уместное в узком мужском кругу 
употребление Оскаром ненормативной лексики было брутально-точным. 
Хохот в зале. Он изредка рассказывал о войне. Но какие это были шекспи-
ровские сюжеты! И про могилу отца… И про Берлинскую операцию, когда 
весной 1945 года он, срелок-радист, по приказу командира полка был снят 
с боевых полетов для исполнения огромного портрета Сталина. «И пока я 
работал над портретом, на моем самолете в воздушном бою погибли два 
стрелка-радиста. Вот так Усатый спас мне жизнь…» 

Его холсты излучают свет и жизнь. Я, архитектор, представляю его ком-
позиции в виде больших настенных панно в значительных интерьерах — на-
столько они крепко скомпонованы и стилизованы. Неслучаен переход Оскара из 
секции живописи в секцию монументалистов. 

Он выбрал судьбу свободного художника. Как же на самом деле сложно 
с этой свободой! Ищущие свой путь художники — люди героические, чест-
ные… такие, как Оскар Качаров. Он знал, что надо повиноваться художе-

ственной совести. Вот его слова: «Художественное сказуемое требует… ху-
дожник не может иначе… я не понимаю, если художник не авангардист… я 
ночью думал, какую скорую помощь вызывать по вопросам живописи?»

Думая о его таланте и наследии, я представляю в своих руках большой 
яркий каталог его замечательных работ, и хочется крикнуть: «Смотрите, 
люди!»

Архитектор Александр Косицын

В море. 1983

У моря. 1987
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Мудрец, 1996

С Оскаром Качаровым я познакомился через своего школьного товарища 
Александра Косицына. Оказалось, что мастерская располагалась на тре-
тьем этаже дома без лифта, и пока мы шли по крутым ступеням, я думал, 
что Оскару в его возрасте такая физзарядка достаточно трудна. Дверь 
была открыта. В мастерской везде были расставлены подрамники и хол-
сты. Работы Оскара довольно большие, и для них требуется немало места. 
Они очень яркие и в основном жизнеутверждающие, светлые и радостные.

 Оскару было далеко за семьдесят, но он выглядел очень бодро, а главное, 
совершенно по-свойски. Он любил ввернуть крепкие словечки, но делал это 
легко, как бы само собой, и поэтому в мужской компании это не выглядело 
непристойно, а скорее стирало грани, хотя бы возрастные. 

Я очень подружился с Оскаром и в силу своих возможностей помогал ему. 
Организовать выставку невероятно сложно, но у Оскара хватало сил это 
делать. Персональная выставка в Третьяковке — достойное признание его 
творчества. Оставаться всю жизнь верным выбранному пути в искусстве 
вопреки всем запретам — воистину творческий героизм.

Инженер Эдуард Ратников

В студии мастера Оскара Качарова полумрак. Он заканчивает одну из своих 
многочисленных работ, называет ее ласково «мои квадратики», ставит к 
стене и зажигает полный свет. Зажмуриваюсь от ослепительного сияния! 
«Квадратики» соединяются друг с другом, мерцают, и втягивают в глуби-
ну… Хочется смотреть, смотреть, смотреть…

Мы с Оскаром и его сестрой Ольгой едем ко мне в деревню, там у меня 
изба. Смотрим в окно: на фоне голубого неба переплетаются тысячи про-
водов. Я думаю, как красиво! Оскар озвучивает мои мысли: «Да, красиво. Но 
как избежать “глазного реализма”? Надо подумать…»

Литератор Ирина Чепик

Оскар Абрамович пишет картину, но сначала он ищет и находит ее форму-
лу. Картина «Памяти отца» — строго аналитически выстроенная форму-
ла. Все рассчитано и выверено, вплоть до движения глаза зрителя — диа-
гональ. Остальные цветные плоскости только усиливают движение глаза 
от сына к отцу и от отца к сыну. Нет ничего случайного, виден строгий 
аналитический расчет.

«Кумран. Пустыня Иудейская» — картина почти абстрактная. В ней 
нет реального содержания, только общая идея: государство Израиль. Синее 
море и оранжевая пустыня, на фоне которых текст на иврите… Сразу соз-
дается формула современного Израиля. Картина как формула.

Светлый, жизнерадостный, наполненный своим искусством Качаров 
был счастливым человеком.

Профессор архитектуры Александр Великанов
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Поверженная королева (левая часть триптиха)

У большого художника жизнь и творчество нераздельны. Творческие терза-
ния и сомнения заканчиваются тогда, когда заканчивается сама жизнь. 

Оскар любил жизнь взахлеб, так, как можно любить только в 15 лет, не 
очень понимая, за что любишь, упиваясь восторгом, тебя переполняющим.
Дальше все просто — взять да и перенести счастье на холст. Но самая боль-
шая загадка, как это сделать. 

Солдат искусства. Знаменосец искусства. Веселый хулиган и матерщин-
ник. Он рассказывал с восторгом и ужасом, как ему делали шунтирование, 
и показывал огромный шрам через всю грудь: «Представляешь, они сделали 
из меня цыпленка табака!» На самом деле этот врач подарил ему еще двад-
цать лет полноценной творческой жизни. А нам всем — лучшие его холсты.

Ему снились прекрасные сны. Он быстро загорался, вспыхивал, разочаро-
вывался, отвергал, сомневался, опять вспыхивал и продолжал гореть. Ярко 
горел, ярко жил…

Мы много говорили, пересыпая болтовню анекдотами. Обо всем на све-
те, по телефону и без, но все разговоры в конечном счете были об искусстве, 
о поиске этой сомнительной штуки, которая называется Истиной. 

Незадолго до ухода, не помню точно когда, он позвонил возбужденный и 
требовательный: «Приходи, я хочу тебе что-то показать, посоветовать-
ся… Это диптих. Хочу его назвать «Синее» и «Голубое»... 

Мы оба не думали тогда, что этот диптих станет финалом. Высоким, 
громким, на разрыв аорты. Гимн прожитой жизни. Настоящая творческая 
удача, как и вся жизнь художника Оскара Качарова.

Художник Александр Токарев

Мне представляется, что редко встретишь человека, прошедшего по жизни 
буквально сквозь огонь и воду, человека, который сохранил бы в себе столько 
оптимизма и радости, как уникальный и замечательный художник Оскар Ка-
чаров. То, к чему он пришел в своем творчестве, — это результат раздумий, его 
трогательной непосредственности и, конечно, большой художественной школы. 
Изыски в области цветовых конструкций в соединении с реальностью создали 
его индивидуальность. Холсты красивы и оптимистичны, четко выстроены и 
прочувствованы.

В творчестве вся его жизнь. Он отдавался искусству безгранично и 
страстно. Его работы зажигают нас, вселяют веру. Ну и, конечно, надежду.

Народный художник России Олег Савостюк
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Окно в мир. 2001

Оскар Качаров — удивительно талантливый, самобытный человек. Заслу-
женный художник России. В нем сочетались ценнейшие качества яркой лич-
ности и мощного, говорящего своим неповторимым и незабываемым голосом 
художника. В своем творчестве он сочетал энергичную экспрессию и сильное 
рациональное начало. Он был теоретиком, декларирующим определенные 
принципы и человеком, способным увлечь и заинтересовать слушателя. 

Он сумел пронести через всю свою жизнь, насыщенную разнообразными 
событиями, яркий факел своего творчества и огромную веру в добро, красо-
ту и гармонию. Оптимистическое, жизнеутверждающее начало в искусстве 
Оскара Качарова надолго останется в памяти людей как гимн жизни. 

Ответственный секретарь Правления 
Московского союза художников, 

заслуженный художник РФ Вилен Каракашев

Мы с Оскаром познакомились на открытии всесоюзной Молодежной выстав-
ки в Манеже в 1958 году. Тогда и началась наша дружба. Он был сердечным, 
теплым, внимательным и очень располагал к себе. После переезда в Москву 
он часто приходил в Союз художников СССР, и я помогал ему по разным вопро-
сам. Его творчество постоянно трансформировалось, особенно в последние 
годы, когда он вплотную подошел к новому видению и осознанию своего пред-
назначения в искусстве. Музыкальная геометрия, гармония цвета и пропор-
ций стали той призмой, через которую он выражал свое отношение к миру. 
Логика, к которой он пришел в своем творчестве, меня вдохновляла, и он 
знал, что его работы мне нравятся. Я много раз бывал у него в мастерской. 

А потом начались проблемы со здоровьем. Он ездил лечиться в Израиль 
к своей младшей сестре Оле. Я с ней встречался в Иерусалиме. У меня до сих 
пор лежит ее подарок. У него очень преданная сестра... 

И жена. Алена потратила на Оскара всю жизнь. Всегда была его верным 
другом, всегда понимала и поддерживала его творческий поиск. Его удачи в 
искусстве — это достижения Алены. 

Я сожалею, что он ушел… Мне так не хватает его улыбки и его предан-
ности искусству.

Вице-президент Российской академии художеств,
народный художник России Таир Салахов

Картина «Окно в мир» (2001) сосредоточена на духовном единстве всего материального мира 
и является метафорой выхода человека в пространство Вселенной. По своей стилистике ее 
можно отнести к «холодному реализму» — направлению, для которого характерно возвраще-
ние к гуманизму, к духовности классической культуры и при этом отказ от конкретной изо-
бразительности. Художники данного направления трактуют реальность как «поверхность, 
ровную, прозрачную, невидимую».

Имперсональность техники выражается в гладкой заливке голубого фона, где не читается 
движение кисти и отсутствует характерность мазка. Конкретное изображение голубя в про-
еме окна лишено материальности и тем более фотографичности. Исключены естественное 
окружение и пространственная среда. Художник как бы уходит из реального мира, погру-
жаясь в мир идей. Ракурсное изображение рамы нарушает статику композиции и создает 
ощущение динамики вне времени и пространства. Эта работа несет не только философский, 
но и эзотерический смысл.
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Прозрение. 1990.
Собрание 

Московского музея 
современного искусства

Триптих «Прозрение» (1990) представляет собой размышления автора о роли художника и 
значении творчества. Условный автопортрет занимает центральную часть триптиха. Повто-
ряющиеся геометрические формы — круг (затмение, мишень) и вертикаль (изображение 
мольбертов) — создают ритм, который усложняется диагональным делением холста на две 
равные части. Использован принцип перечисления образов-символов. Изображенные кон-
кретные предметы сюжетно не связаны и не взаимодействуют друг с другом. Автопортрет 
(точнее, его тень) приближен к зрителю и как бы вынесен в пространство перед холстом. Он 
расположен в центральной части триптиха, являясь центром созданного художником субъ-
ективного мира. 

Доминантный цвет в картине — синий, дополнительные к нему — красный, белый и 
черный. Цветоритмическая пластика раскрывает мировоззрение автора. Процесс творчества 
трактуется как прозрение, сверхчувственное познание мира.

Солнечное затмение, мишень, стилизованная обнаженная женская фигура на холсте, 
условная, почти саркастическая трактовка своего облика раскрывают идею этого произве-
дения, в котором художник ассоциирует себя и свое творчество с мишенью, открытой всем 
ударам судьбы. Душевную боль художник претворяет в творческий процесс, эмоции выпле-
скиваются на холст яркостью красок и ассоциативностью пластики. 

В черном квадрате. 2001
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Земляне. 2000

Внутри у меня беспокойство. Радость, впечатления, любовь или горе, или рыбку пой-
мал, или вдруг зайчик солнечный попал в глаз. Сильному впечатлению — адекватные 
краски. У меня есть картина «Такова любовь» Она сделана яркими красками потому, 
что самое нежное чувство — это самое крепкое чувство. Для меня, как для дурака, са-
мое яркое — самое сильное.

Когда я пишу яркими красками, у меня перестает болеть сердце…

Характерные черты пластической системы художника находят свое воплощение в серии ра-
бот под общим названием «Поверженная королева» (1989). Изображение сведено к знаку, ко-
торый становится эмблемой его творчества.

Создавая свою аналитическую живопись, художник не теряет интереса к конкретным 
натурным этюдам. Он любит Кавказ: море, горы, кипарисы, пляж, шашлык. Подолгу живет 
и работает в Доме творчества «Хоста». Его работы экспонировались в выставочном зале и в 
холлах этого дома отдыха. Холсты, написанные по натурным мотивам, дополняли простран-
ственные поиски в геометрических композициях.

В конце 1990-х формируется новая концепция художественного пространства. В карти-
не «Земляне» (2001) синее поле холста уже не иллюзия синего неба, оно мыслится как бес-
конечное пространство мироздания. Схематичное изображение фигур мужчины и женщи-
ны художник выносит из сферы земного притяжения. Отношение фигур и фона вызывает 
ощущение космичности. Он достигает знакового изображения человечества вне времени и 
пространства, передает на холсте идею человека до его земного воплощения.

В ряде холстов «Антимиры», написанных в 1994–2003 годах, он развивает эзотерическую 
проблематику. В его картинах нет Бога в его конфессиональном понимании, но присутствует 
Творец как философская первопричина мироздания.

Экспозиции последних персональных выставок в Государственной Третьяковской гале-
рее в 2004 году и Российской академии художеств в 2008 году (посмертно) позволили увидеть 
эволюцию, проследить движение творческой мысли, дали представление о поразительной 
творческой инициативе художника по созданию цветоритмической пластики, увидеть его 
как художника-созидателя, для которого характерно динамичное освоение наиболее значи-
тельных направлений в искусстве ХХ века.



Антимиры. 2003
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Пригласительный билет 
на открытие выставки 

в Государственной 
Третьяковской галерее
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Голубое. 2006 Синее. 2006

В своих последних холстах «Синее» и «Голубое» (диптих, 2006) Качаров словно подводит итог 
своему творчеству. В диптихе объединены его основные композиционные, цветоритмиче-
ские постулаты и пластические принципы, представлена система знаков, отражающая фило-
софию художника. Он как бы увековечивает память о своем творчестве, еще раз пересказывая 
историю поиска и открытия новых средств выразительности, новых цветовых отношений, 
ритмов, геометрии, пластики, живописи и графики.

На просторах творчества художник ведет вечный поиск. Нереализованными остались компо-
зиционные эскизы к картине «Что есть Истина?» 

Вопрос без ответа…
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На открытии выставки памяти художника 
в Российской академии художеств в 2008 году
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Распад. 2000

We met with Oskar at the opening of the All-Soviet-Union «Youth Exhibition» in the 
Moscow Manege in 1958. That was the beginning of our friendship. He was cordial, 
warm and very attentive. After moving to Moscow, he was often visiting office of Union 
of Artists, and I helped him on various occasions. His creative style was permanently 
in process of transformation, especially in recent years, when he came close to a new 
vision and understanding of his mission in art. Musical geometry, harmony of colour 
and proportions — they became kind of a prism through which he expressed his 
attitude to the world. He came to extensive use of logic in his artworks, was a great 
inspiration to me, and he knew that I’m genuinely fond of his his works. I was often 
visiting him in his studio. Later, problems with his health showed up. He travelled to 
Israel for treatment, helped by his younger sister Olga. I met her in Jerusalem. And 
I preserved special present which I got from her on that occasion. She is really very 
loyal sister... And his wife, Alena, has spent whole her lifetime living with Oskar. She 
has always been his faithful friend, always understood and supported his creative 
search. His success in the art would be impossible without Alena. I’m deeply sorry he’s 
gone... I’m missing badly his smile and his devotion to the art.

Vice-President of the Russian Academy of Arts 
Tair Salakhov, People’s Artist of Russia

It seems to me that one rarely meets a person who has passed during his life through 
so much thick and thin, still keeping a great deal of an optimism and joy as it was 
with Oskar Kacharov, truly unique and wonderful artist. That what he brought in 
his works is the result of his deep thinking and evaluation, of his poignant immediacy 
and, of course, of his great artistic education. Refinements in the colour designs 
in conjunction with the reality created his artistic personality. His canvases are 
beautiful and optimistic, well-considered and deep-felt. His whole life was dedicated 
to the work. His dedication was unlimited and passionate. His work are still setting 
fire in us, giving us a faith. And, of course, a hope.

Oleg Savostyuk, People’s Artist of Russia

Dearest Oskar! Only few artists are dedicated to their subject with such fidelity. It 
is painfully difficult. What I like about you as about person, I like in your paintings 
as well: it is a sense of proportion, grace and artistry. It impresses your devotees, to 
whom I count myself. Thank you for the warm colour table, for the cold colour table, 
and thank you for their balanced relation.

Rezo Gabriadze, artist

What a strong impression is left by Kacharov’s paintings! His canvases are carrying 
a strong charge of energy through the power of colour and his metaphoric style. 
What the artist painted was not a white snow, but the snowy whiteness, not a blue 
sky but the blueness of the sky. I think he was thinking the same way as I do: «If I 
like bright colours, why should I imitate Van Gogh and Matisse?» After all, these 
artists came from the folk art and from the life itself. Folk art is bottomless. Every 
generation finds in it something new, unusual and fresh.

Mikhail Greku, artist 
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