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სახვითი ხელოვნების   დარგობრივი მახასიათებლები; 

ფუნდამენტური ცოდნა და უნარები - ხატვა,  ფერწერა,  კომპოზიცია; 

მხატვრის პროფესია 

 

   მხატვრობის წინაშე XXI საუკუნე განსაკუთრებულ ამოცანებს სახავს (ეპოქის მიერ 

ხელოვნების ნაბისმიერ დარგში ახალი ამოცანების დასმა არახალია, მაგრამ ამ შემთხვევაში 

საქმე გვაქვს ტექნიკის სფეროში იმგვარ ნახტომთან, რომელიც ხელოვნების - მითუმეტეს 

მატერიალური, ხელშესახები პროდუქციის შემქმნელისათვის - რადიკალურ ცვლილებებს 

იწვევს) აქედან გამომდინარე - სწავლების ხასიათის მიმართაც ბევრი კითხვა ჩნდება. 

შევეცადოთ თანმიმდევრულად გავერკვეთ ამ კითხვებში.  ზოგადად სახვითი ხელოვნების 

სფეროში ნებისმიერი საფეხურის სწავლებას გააჩნია  არსებითი ნიშანი - თეორიულად და 

თვით სწავლების პრაქტიკულ-სამუშაო რეჟიმშიც გარკვეული უნდა  იყოს, თუ  რისი 

სწავლება შეიძლება და რისი არა.   მკვეთრად უნდა გაიმიჯნოს მხატვრობის დისციპლინათა  

და თვით მათ შიგნით მოცემულობათა და ამოცანათა განსაზღვრული თანმიმდევრობა და  

მომავალი ხელოვანის ჩამოყალიბების ინდივიდუალურ-შემოქმედებითი ასპექტი, რომელიც 

შესაძლებელია არც ერთ სქემაში და ჩარჩოში არ თავსდებოდეს.  ეს სახვითი ხელოვნების 

სპეციფიკაა. მხატვრის პროფესიას დასაბუთებულად უწოდებენ თავისუფალ პროფესიას. 

      თანამედროვე მხატვრობის დიაპაზონი განუზომელია არა მარტო სახეობის, სტილისა და 

ჟანრის მიხედვით; თვით მხატვრობის ცნება დიდი ხანია გასცდა ტრადიციულ 

განსაზღვრებებს -  ვიზუალური გამომსახველობის ფორმები და შინაარსი  აღარ არის 

მხოლოდ დროში და სივრცეში არსებული ხილული და ამავე დროს მატერიალურად 

ხელშესახები პროდუქცია. ხელოვნების ამგვარი თავისუფლება და მასშტაბურობა, 

თანამედროვე კულტურული სივრცის გათვალისწინებით, სრულიად კანონზომიერია. აქედან 

გამომდინარე, შემოქმედების ასეთი სახისათვის მითუმეტეს  უცხო იქნება ნებისმიერი ტიპის 

კანონიკის არა თუ მორჩილება, არამედ გათვალისწინებაც კი. დღევანდელი რეალიები 

ასეთია. 

     მაგრამ  ნიშნავს თუ  არა ეს, რომ ტრადიციული მხატვრობა ადამიანის კულტურული 

ცხოვრების  ერთგვარ კანონმორჩილ სფეროდ  (კანონთა მრავალფეროვნების და 

“მოქნილობის“ მიუხედავად) წარმოვიდგინოთ და ამის საფუძველზე  მას აქტიური 

ასპარეზიდან კულტურული მემკვიდრეობის სამუზეომო სივრცეში მივუჩინოთ საპატიო 

ადგილი? დასმულ კითხვაზე პასუხის გასაცემად  საჭიროა  გავითვალისწინოთ, რომ 

ყოველგვარი ნოვატორული იდეა არსებული ტრადიციის უარყოფას ამა თუ იმ დოზით ყველა 

შემთხვევაში  გულისხმობს, მაგრამ    კანონები და ტრადიციები ,  რომლებიც  ისტორიულად 

სახვითი ხელოვნების სფეროში მნიშვნელოვან როლს თამაშობს, არაერთგვაროვანია და 

ჩვენთვის საინტერესო კუთხით ასე შეიძლება დავყოთ:  

1) სოციუმის მიერ ნაკარნახევი კანონები, რომლებიც იდეოლოგიური მოთხოვნების 

საფუძველზე  აწესებს გარკვეულ შეზღუდვებს მხატვრული პროდუქციის შინაარსზე და 

ფორმაზე, ან პირდაპირ კარნახობს ფორმასა და შინაარსს. (ასეთ კანონებსაც არ უნდა 



შევხედოთ ერთმნიშვნელოვნად უარყოფითად - ხშირ შემთხვევაში, მათგან წამოსული 

წინააღმდეგობრივი იმპულსები სხვა და სხვა ეპოქაში დიდი  ნაწარმოებების შექმნის 

ხელშემწყობი ფაქტორი გამხდარა.)  

 2)  წესები, რომლებიც მეტწილად სახვითი ხელოვნების ამა თუ იმ დარგში დაგროვილ 

უზარმაზარ   გამოცდილებას   ემყარება   და   სწორი   გააზრების   შემთხვევაში    

სპეციალისტის ჩამოყალიბებას და მხატვრობის განვითარებას უნდა ემსახურებოდეს (ამ 

შემთხვევაში სწორედ ასეთი კანონები გვაინტერესებს).  

     კანონთა ამ ნიშნით დაყოფა მოგვცემს საშუალებას გავიაზროთ, რომ მეორე ხასიათის 

ჯგუფი  არ  ზღუდავს  შემოქმედების თავისუფლებას;  მეტიც - ახალი ფორმების ძიებაში, 

ისეთებისაც კი, რომელთა პრინციპი არსებულის,  ძველის დანგრევასა და უკუგდებაშია, 

ისინი აუცილებელ ფუნდამენტს წარმოადგენენ.  

   ამას გვიჩვენებს ისტორიული გამოცდილებაც - ”ახლის მაძიებელთა და ძველის 

დამანგრეველთა” მრავალრიცხოვან  და განსხვავებულ ჯგუფებში  სწორედ ისინი 

”პოულობდნენ” და ქმნიდნენ ღირებულს,   რომელნიც ნიჭის და შემოქმედებითი სწრაფვის 

გარდა, დარგის ფუნდამენტურ ცოდნას და ტექნიკურ ოსტატობას ფლობდნენ.  შემთხვევითი 

ინდივიდების წარმატება მოკლევადიანი და წარმავალია. რა თქმა უნდა,  ალტერნატიულ 

მიდგომასაც აქვს არსებობის უფლება -  შემოქმედებაში არ არსებობს უეჭველი რეცეპტები; 

ხოლო, გამონაკლისი, როგორც ამბობენ,  წესს ადასტურებს.  გარდა ამისა,     არსებობს 

საკითხის მეორე მხარე, რომელიც, სწორედ თანამედროვე რეალიების კონტექსტში,  ძალიან 

საყურადღებოა - შემოქმედების პროდუქტის გარდა, ადამიანისთვის ძალიან მნიშვნელოვანია 

თვით პროცესი.    პროცესი კი მხოლოდ დაოსტატებასთან, გამომსახველობითი საშუალებების 

შესაძლებლობების  გამოყენების დახვეწასთან ერთად არის საინტერესო და მნიშვნელოვანი.   

    წინამდებარე წიგნი  ემყარება ზემოთთქმულს და წარმოადგენს სახვითი ხელოვნების იმ 

ნაწილის  ფუნდამენტურ  კურსს,  რომელიც კომპოზიციური აზროვნების, ხატვის და 

ფერწერის საფუძვლების შესწავლას ითვალისწინებს. იგი ძირითადად დაზგური მხატვრობის 

ფორმატშია მოქცეული;  მაგრამ ასევე საჭიროა მომავალი  დიზაინერების და გამოყენებითი 

ხელოვნების დარგების სპეციალისტებისთვის,  რადგან,  ჩვენი ღრმა რწმენით, სახვითი 

ხელოვნების ყველა სახეობის  კარგი სპეციალისტი, პირველ რიგში,  კარგი მხატვარი უნდა 

იყოს.         ტრადიციულად მხატვრობის თემას ხილული სამყარო წარმოადგენს. იმ 

შემთხვევაშიც კი, როდესაც მხატვარი გამოსახვს არსებას ან ობიექტს, რომელიც მის გარშემო 

არსებული რეალური სამყაროს ფარგლებს სცილდება, ანუ მას  არ გააჩნია მოდელთან 

ვიზუალური კონტაქტის  საშუალება, ფორმებს იგი სესხულობს რეალური სამყაროდან და 

მათი ვარირებით ცდილობს ირეალური ფორმის შექმნას. ამიტომ, ყველა შემთხვევაში, 

უდიდესი მნიშვნელობა აქვს ნატურასთან, მოდელთან მუშაობას, რაც მხოლოდ პირდაპირი 

გაგებით ნატურიდან ხატვით არ შემოიფარგლება. ეს პროცესი გაცილებით ღრმა და 

საინტერესოა, ვიდრე თუნდაც  ძალიან ოსტატური კოპირება. მხატვარი თავის შემოქმედებაში 

ცდილობს გაიაზროს და ასახოს ხილული სამყარო, საგანთა ბუნება და მათი არსი, ხასიათი და 

არა მარტო მათი ზედაპირული ფორმა. ამით სრულიად არ გვინდა იმის თქმა, რომ 

ნატურიდან მუშაობა მხატვრობის (თუნდაც მხოლოდ სასწავლო პერიოდის)  პროცესის 



უპირობო დომინანტია; მისი მნიშვნელობის ხაზგასმას დავუმატებთ, რომ  მთელი სიმძიმისა 

და ყველა აქცენტის ნატურაზე გადატანას შეიძლება უკუეფექტიც მოყვეს. ამიტომ სწავლების 

ხასიათი სინთეზური  უნდა იყოს - მუშაობა ნატურასთან და  მუშაობა წარმოსახვით, 

”ზეპირად”. 

    ამიტომ დღესაც, სერიოზული სამხატვრო სკოლა ყოველთვის ცდილობს რეალური 

ფორმების, ობიექტურად არსებული სამყაროს შესწავლას და  სახვითი ხელოვნების დარგების 

არსენალში არსებული საშუალებებით გადმოცემას.  მაგრამ სანამ  სახვითი ხელოვნების 

დარგების, გამომსახველობითი საშუალებების, სწავლების პრაქტიკული რეჟიმის სქემის, 

ჟანრისა და თემატიკის  საკითხებს უფრო კონკრეტულად შევეხებით, აუცილებელია მოკლედ 

და ზოგადად მიმოვიხოლოთ თვით სახვითი ხელოვნების არსი, მოვახდინოთ მისი 

სხვადასხვა ასპექტით კლასიფიკაცია  და იდენტიფიკაცია საერთოდ ხელოვნებაში. 

    ხელოვნების ყველა სახეობას გააჩნია თავისი სპეციფიკა, განსაკუთრებული ამოცანები და 

ფლობს მათი გადაწყვეტის საკუთარ, სპეციფიკურ  საშუალებებსა და მეთოდებს; ამავე დროს 

მათ გააჩნიათ ნიშნები, რომლებიც გარკვეულ ჯგუფებად დაყოფის საშუალებას იძლევა. 

ხელოვნების კლასფიკაცია, მიზნიდან გამომდინარე,  რამდენიმე თვალსაზრისით შეიძლება.     

    ყველაზე ყოვლისმომცველი და განმაზოგადებელია ხელოვნების სივრცობრივ და დროით 

სახეობებად  დაყოფა.  სახვითი ხელოვნება, არქიტექტურასთან  ერთად, სივრცობრივ ჯგუფს 

მიეკუთვნება, რადგან მისი ფორმები ორ ან  სამგანზომილებიან სივრცეში არსებობს 

(განსხვავებით დროში განვრცობილი ფორმებისაგან, როგორიცაა პოეზია და მუსიკა.)  

სახვითი ხელოვნების ნიმუშების განმასხვავებელი თვისებაა ის, რომ მისი ესთეტიკური 

ღირებულება და ადამიანზე ზემოქმედების ხარისხი წმინდა მხედველობითი კონტაქტიდან 

გამომდინარეობს.  

    ფერწერა და გრაფიკა ორგანზომილებიან სივრცეში, ანუ სიბრტყეზე არსებობს, ქანდაკება და 

არქიტექტურა - სამგანზომილებიანში. ( თუმცა უნდა ითქვას, რომ ეს ხასიათი არ არის მათი 

შემზღუდველი, მეტიც - საკუთარი საშუალებებით ამოცანის არსში ჩაღრმავებასა და 

მხატვრული ხერხებით გახსნას მოითხოვს) სწორედ ამიტომ,  თითოეული მათგანი 

მიისწრაფვის გადალახოს მისთვის განწესებული განზომილებების სკალა და გააფართოვოს 

მოქმედების დიაპაზონი. ფერწერისა და გრაფიკის შემთხვევაში ეს ეხება როგორც ფორმალურ 

მხარეს (საბოლოო ჯამში ნამუშევარი სამგანზომილებიან სივრცეში იკავებს ადგილს), ასევე 

შინაარსობრივსაც - უმეტეს შემთხვევაში, საქმე გვაქვს სიბრტყეზე სივრცისა და მოცულობითი 

ფორმების  ასახვასთან.             

    მაგრამ ამგვარი ზოგადი კლასიფიკაციის გარდა, აუცილებელია სახვითი ხელოვნების 

სახეობების განმასხვავებელი ნიშნების ცოდნაც. აქ უნდა გავითვალისწინოთ როგორც 

მხატვრული ამოცანა და შესრულების ფომები, ასევე მხატვრული პროდუქციის 

დანიშნულებაც. 

    სახვითი ხელოვნება ქმნის ან დამოუკიდებელ ნიმუშს, რომელსაც არ აქვს უტილიტარული  

ფასეულობა და  მნიშვნელობა,  ( მაგ.,  ფერწერა,  ქანდაკება,  გრაფიკა) ან  მხატვრულ და 

ესთეტიკურ ორგანიზებას უკეთებს და აპროექტებს ობიექტს, რომელსაც აქვს პრაქტიკული 

დანიშნულება ( დეკორატიულ-გამოყენებითი  ხელოვნება, დიზაინი) არქიტექტურაც, თავისი 



მხატვრულ-ესთეტიკური დანიშნულებითა და დატვირთვით სახვითი ხელოვნების 

თვისებათა მატარებელია) .  თუმცა უნდა გავითვალისწინოთ, რომ ამგვარი კლასიფიკაციაც არ 

წარმოადგენს ზუსტ და ერთხელ და სამუდამოდ განსაზღვრულ გამიჯვნას - დიზაინერული 

ჩანაფიქრის განხორციელებისას შესრულებული ესკიზი  შეიძლება წარმოადგენდეს გრაფიკის 

ან ფერწერის  შესანიშნავ ნიმუშს, ქონდეს გამოკვეთილი მხატვრულ-ინდივიდუალური 

ხასიათი;  ან პირიქით - ასეთი ნიმუში შეიძლება სხვადასხვა სახით იყოს ჩართული 

გამოყენებითი ხელოვნების ანსამბლში. (მაგალითად სხვა და სხვა ეპოქაში და ქვეყნებში 

ფართოდ გავრცელებული კერამიკის მოხატულობას) 

    მიუხედავად ამისა: პირველი კატეგორიის ტრადიციული დარგებია დაზგური მხატვრობა  

( ფერწერა, გრაფიკა ) და ქანდაკება. 

    დაზგური ფერწერა   სიტყვასიტყვით ნიშნავს ფერწერას, რომელიც შეიქმნა დაზგაზე, 

მოლბერტზე.  დაზგური ფერწერის პროდუქციაა სურათი, რომელიც შეიქმნა 

არასტაციონარულ (განსხვავებით მონუმენტურისგან*) და არაგამოყენებით (განსხვავებით 

დეკორატიულისგან) ზედაპირზე - ტილოზე, მუყაოზე, ხეზე, ქაღალდზე და ა. შ.   იგი 

გულისხმობს გარემოსგან დამოუკიდებელ აღქმას, ამიტომ შემთხვევითი არ არის, რომ 

ევროპული  დაზგური ფერწერის ნიმუშები ტრადიციულად ჩარჩოთი არის შემოსაზღვრული.  

(მიაქციეთ ყურადღება - ხელოვნებაში ყველაფერი მნიშვნელოვანია - ჩარჩო სურათისთვის 

მარტო დეკორატიული სამშვენისი არ ყოფილა, ის მისი ხასიათის პრინციპის წარმოჩენას 

ემსახურება) დაზგური ფერწერა მხატვრობის ერთ-ერთი ძირითადი დარგია, რომელიც 

განსაკუთრებით მდიდარია ჟანრისა  და სტილისტიკის თვალსაზრისით. მისი თემატიკა 

ადამიანის ყოფის, აზროვნების, სულიერ და უსულო მატერიასთან დამოკიდებულების 

ნებისმიერ სფეროს შეიძლება ასახავდეს. ფერწერა არამარტო  ობიექტის პლასტიკურ ფორმას 

და მოცულობას გადმოსცემს, ფერის ფაქტორი მას საშუალებას აძლევს  განათავსოს ფორმა 

სივრცეში, აკავშირებს ფორმას და სივრცეს - ისე როგორც ადამიანის თვალი აღიქვამს ამას; მას 

შეუძლია ასახოს საგნები და ცოცხალი არსებები  ჰაერთან და განათებასთან ერთად და არა 

განყენებულად.  

     როგორც ვთქვით, ფერწერას აქვს თავისი შეზღუდვა, ერთგვარი ”პირობითობა” - აქ 

გამოსახულება სიბრტყობრივია, მოცულობას და სივრცეს მხოლოდ ილუზორული ხასიათი 

აქვს და ამ ილუზიას ჩვენ მხოლოდ ერთი  ხედვის წერტილიდან ვხედავთ (განსხვავებით 

მრგვალი  ქანდაკებისგან,  რომელსაც  შეგვიძლია  შემოვუაროთ და ფორმები სხვადასხვა 

რაკურსში დავინახოთ).   და მისი რეალურად არსებული სამგანზომილებიანი, მოცულობითი 

ოღონდ ”შეზღუდვა” ამ შემთხვევაში არ უნდა მივიჩნიოთ ნაკლოვანებად  - სწორედ ჰაერის, 

განათების, ფერის, ”სიცოცხლის” ილუზიის შექმნის მაღალი ოსტატობა ქმნის ფერწერის 

ხასიათს და ხიბლს.          

დაზგური გრაფიკა გრაფიკული ხელოვნების სახეობაა, რომელიც დამოუკიდებელია 

დანიშნულებისა და ფორმის მხრივ. არასრულყოფილია აზრი, თითქოს გრაფიკა ფერწერისგან 

გამოირჩევა მხოლოდ იმით, რომ მასში არ გამოიყენება ფერი და გრაფიკული ხელოვნება  

--------------------------------------------------------------------------- 



მონუმენტური ფერწერა - ფერწერა, რომელიც შესრულებულია არქიტექტურულ ნაგებობზე ან სხვა 

სახის სტაციონარულ ზედაპირზე 

შავისა და თეთრის ხელოვნებაა;  გრაფიკაში ფერს შეიძლება მნიშვნელოვანი დატვირთვა 

ჰქონდეს. გრაფიკას და ფერწერას განსხვავებული დამოკიდებულება გააჩნია გამოსახულებასა 

და ფონის  ურთიერთმიმართებისადმი, განსხვავებულია სურათის სივრცობრივი  ეფექტის 

გაგება.  ფერწერა  სივრცისა და მოცულობის ილუზიის შესაქმნელად ფარავს     სასურათე 

სიბრტყეს, გრაფიკული გამოსახულება მოცულობითი თუ კონტურული ფორმების შიშველ 

სასურათე სიბრტყესთან, ფონთან ურთიერთობასა და კონფლიქტს ემყარება. დაზგური 

გრაფიკის ძირითადი სახეობებია დაზგური ნახატი და ბეჭდური გრაფიკა ( ესტამპი ).                                        

    ტრადიციულ ევროპულ ხელოვნებაში დაზგური ნახატი გრაფიკული ხელოვნების ცალკე 

სახეობას წარმოადგენს, დაზგურ ფერწერასთან მას მისი უნიკალობა აახლოვებს,    მაშინ როცა 

ბეჭდური გრაფიკის ნიმუში  (გრავიურა, ლითოგრაფია)  შეიძლება ვრცელდებოდეს თანაბარი 

მხატვრული ღირებულების ეგზემპლარების სახით, ანუ შესაძლებელია მისი ტირაჟირება, 

ოღონდ გარკვეული შეზღუდვებით (პირველი რამგენიმე ეგზემპლარი საავტორო 

ეგზემპლარებად ითვლება)  

    ქანდაკება, ანუ სკულპტურა ფერწერისგან და გრაფიკისგან, პირველ რიგში,  იმით 

განსხვავდება, რომ აქვს მატერიალური, საგნობრივი სამგანზომილებიანი მოცულობა 

რეალურ სივრცეში. სკულპტურული ხელოვნების მთავარი სახეობებია მრგვალი ქანდაკება 

და  რელიეფი. მრგვალი ქანდაკება არის ქანდაკება სრული მოცულობით, რომელსაც 

შეიძლება გარშემო შემოვუაროთ. რელიეფის შემთხვევაში ფორმა სიბრტყის ზედაპირიდან 

მხოლოდ ნაწილობრივ არის ამოწეული.    

    დანიშნულების მიხედვით სკულპტურა იყოფა: მონუმენტურ, მონუმენტურ - 

დეკორატიულ, დაზგურ და მცირე  ფორმების სკულპტურად. მონუმენტური ქანდაკება ღია 

ცის ქვეშ იდგმება და ქალაქის ან პეიზაჟის ნაწილი ხდება, დაზგური ქანდაკება უფრო მცირე 

ზომისაა და დაზგაზეა  შექმნილი.  უნდა ითქვას, რომ არც ეს კლასიფიკაციაა სრულყოფილი, 

ცალმხრივია (მაგრამ ნებისმიერი კლასიფიკაციის დროს იძულებული ვხდებით თვისებათა 

გარკვეულ ჯგუფს დავეყრნოთ, ყველას ერთად - ვერა )     მონუმენტურობის მარტოოდენ 

ზომებით განსაზღვრა ყოველთვის ვერ ასახავს ქმნილების არსს - მცირე ზომის სკულპტურაც 

ხასიათით და ფორმით შეიძლება ატარებდეს მონუმენტურობის ნიშანს. 

მეორე კატეგორიის სახეობებია დეკორატიულ-გამოყენებითი ხელოვნება და დიზაინი.  

   დეკორატიულ-გამოყენებითი ხელოვნება ქმნის მხატვრულ ნიმუშს, რომელსაც გააჩნია  

საზოგადოებრივი  და  ყოფითი,  პრაქტიკული დანიშნულება,   მხატვრულად აფორმებს 

უტილიტარულ ნივთებს. ხელოვნების ამ სახეობის პროდუქცია შემდეგ მოთხოვნას უნდა 

აკმაყოფილებდეს: მას გააჩნია ესთეტიკური დატვირთვა და მხატვრული ეფექტი, ამავე დროს, 

ემსახურება ყოფა-ცხოვრებისა და ინტერიერისა თუ ექსტერიერის მხატვრულ გაფორმებას.  

დეკორატიულ-გამოყენებითი ხელოვნების ნიმუშები შეიძლება იყოს ტანსაცმელი და მისი 

აქსესუარი, დეკორატიული ქსოვილი (ხალიჩა, გობელენი, თექა, ბატიკა,) ავეჯი, მინის,  

კერამიკისა და საიუველირო ნაწარმი და სხვა. მე-19 საუკუნიდან მოყოლებული     მიღებულია   

დეკორატიულ-გამოყენებითი   ხელოვნების   როგორც მასალის მიხედვით კლასიფიკაცია ( 



მეტალი, კერამიკა, ტექსტილი, ხე და ა. შ. ), ასევე შესრულების ტექნიკის მიხედვითაც ( 

ამოკვეთა, მოხატვა, ამოქარგვა, ჩამოსხმა, ჭედურობა...).   ამგვარი ორმაგი კლასიფიკაცია ხაზს 

უსვამს დარგში  კონსტრუქციულ-ტექნოლოგიური საწყისის მნიშვნელობას და მის კავშირს  

წარმოებასთან.   

      დიზაინი ფართო გაგებით დაპროექტებას ნიშნავს. დიზაინი პრინციპში ნებისმიერი ახალი 

საგნის შექმნასთან, მისი ვიზუალურ-ესთეტიკური ფორმისა და შინაარსის განსაზღვრასთან 

არის დაკავშირებული.   უნდა ითქვას, რომ ამ დარგების „გამოყენებითობა“ შინაარსობრივად 

აკავშირებს მათ ტექნოლოგიების განვითარებასთან და ამ პროცესის ბუნებრივობა აშკარაა; 

მაგრამ კარგი იქნება, თუ ადამიანის თანდაყოლილი, ინდივიდუალურობის გამომხატველი 

შემოქმედებითი მუხტი განვითარებული ტექნოლოგიების  წნეხის ზეწოლის პირობებშიც,  

მეორე პლანზე არ გადაიწვს. 

    მაგრამ ყველა შემთხვევაში სახვითი ხელოვნება არის ადამიანის შემოქმედების პროდუქტი, 

სამყაროსა და ყოფისადმი მისი დამოკიდებულების და გააზრების ვიზუალურ-ესთეტიკური 

ფორმით გადმოცემის შედეგი. შემოქმედება კი ადამიანის არსის ბუნებრივი შემადგენელია,  

მისი ხელქმნის პროცესი - სისხლხორცეული, თანდაყოლილი თვისება და მოთხოვნილება. ამ 

პროცესის მთლიანად სხვა საშუალებებზე  გადამისამართება (თუნდაც ისევ და ისევ 

ვიგულისხმოთ საოცარი ტემპით განვითარებული და ხელმისაწვდომი ტექნიკურ 

საშუალებები) საგრძნობლად გააღარიბებდა კაცობრიობის სულიერ და  მატერიალურ-

კულტურულ სიმდიდრეს. ქართულ ენაში თვით სიტყვა ”ხელოვნება” ხელთან არის 

დაკავშირებული, ამ ფაქტის სიღრმისეული მნიშვნელობების გაანალიზება შესაბამისი 

კომპეტენციის მქონეთათვის მიგვინდია; ჩვენ კი გავიხსენებთ, რომ ადამიანის მხატვრული 

შემოქმედების ჩვენამდე მოღწეული უძველესი ნიმუშები ისევ და ისევ სახვით ხელოვნებას 

განეკუთვნება და მათში ადამიანის ხელის გამოსახულებას მნიშვნელოვანი ადგილი უჭირავს. 

რაც მთავარია - ამ  უძველეს ნიმუშებში აშკარად ჩანს, რომ დიდი მხატვრები ( მინიმუმ 

რამდენიმე ) კაცობრიობას პრეისტორიულ დროშიც ( მინიმუმ ზედა პალეოლითი, ანუ  ძველი 

ქვის ხანა ) ჰყავდა.                                      

     ბევრი წიგნია დაბეჭდილი ხელოვნებაზე, სადაც ალტამირას გამოქვაბულის  ბიზონი  ( 

თანდართული რეპროდუქციები .სურ. 1) რიგით პირველი რეპროდუქციაა, ან სუპერზე თუ 

ყდაზეა გამოსახული; მაგრამ ბანალურობის არ შეგვეშინდება და არ ავუვლით მას გვერდს - 

ჩვენ წილ პატივს მივაგებთ რაქმდენიმე ათეული ათასი  წლის წინ შექმნილ ამ მხატვრობის 

შესანიშნავ ნიმუშს. ამაში უკეთესად დარწმუნდებით, როდესაც გაივლით მხატვრობის 

სწავლების საბაზისო ეტაპის კურსს, საკუთარ ფანქარს და ფუნჯს გაიწაფავთ, პრაქტიკული 

შეხება გექნებათ ფორმის, პლასტიკისა და ფერის ვიზუალური გამომსახველობითი 

საშუალებებით გადმოცემასთან...  დარწმუნდებით ხაზის და ტონის, პლასტიკის 

გამომსახველობით სიძლიერეში და რაღაც მომენტში ეჭვიც შეიძლება შეგეპაროთ ამ 

ნამუშევრის ხანდაზმულობაში. ადამიანთა პოპულაცია, თავსი სოციალური ცხოვრების  

გარიჟრაჟზე, ფორმირების პროცესში, სისხლხორცეულად იყო დაკავშირებული 

ხელოვნებასთან. მითუმეტეს გასაკვირია და დასანანი თანამედროვე საზოგადოებაში 

ხელოვნებისაგან გამიჯნული ინდივიდების, თუ არც თუ მცირე ჯგუფების არსებობა.    



        შემდეგ  რეპროდუქციაზე  ( თანდართული რეპროდუქციები  სურ.2)  ბერძნული   

წარმოშობის   დიდი  ესპანელი  (შეიძლება  დავფიქრდეთ   ჭეშმარიტი   ხელოვნების   

გეოგრაფიული   და   ეთნიკური საზღვრების,    თუ    უსაზღვრობის   შესახებ)    მხატვრის,    

ელ    გრეკოს     შედევრია, რომელიც მე-16 საუკუნეშია შექმნილი. ალტამირას ხანიდან 

მრავალმა ათასწლეულმა განვლო - სახვით ხელოვნებაში არ წყდება  ადამიანის შემოქ-

მედებითი ძარღვი, ევროპული სამხატვრო სკოლის  დიდოსტატი, იესო ქრისტეს მიწიერი 

ცხოვრების კულმინაციის ერთ-ერთი დრამატული  ეპიზოდის  გამოსახვისას,   ურთულეს  

კომპოზიციურ,  პლასტიურ  და ფერწერულ მთლიანობას აყალიბებს - ასეთი მაგალითი 

მსოფლიოს მხატვრობამ კიდევ ძალიან ბევრი შექმნა, ელ გრეკოს ფერწერა ერთ-ერთია.                                                                         

      როგორც ალტამირას ბიზონის შემთხვევაში, აქაც დავძენთ - ამაში უკეთესად 

დარწმუნდებით, როდესაც საკუთარ ფანქარს და ფუნჯს გაიწაფავთ.   

     ორიოდე რეპროდუქციის ნახვით და მათ შესახებ ზოგადი და უმოკლესი კომენტარის 

გაცნობით, რა თქმა უნდა, სახვითი ხელოვნების განვითარების უზარმაზარი გზის თვალის 

მოკვრაზეც კი ლაპარაკი ზედმეტია; უბრალოდ ასეთი ილუსტრირებით ერთი, ჩვენი აზრით, 

მნიშვნელოვანი სქემის წარმოდგენა გვსურს. ამ სქემას შემდეგი სურათით დავასრულებთ და 

აზრიც შეიკვრება . ( თანდართული რეპროდუქციები . სურ.3 ) ეს  გამოსახულება მე-20 

საუკუნის  ერთ-ერთი ყველაზე  პოპულარული მხატვრის კაზიმირ მალევიჩის ”შავი 

კვადრატია” (1915 წელი). თავისი ეპოქის ბევრ სხვა ხელოვანთან ერთად მალევიჩიც ახალი 

ფორმების მაძიებელი იყო და ძიებების დროს ასეთ მხატვრულ ფორმასაც მიაგნო.  ”შავი 

კვადრატი” ყბადაღებული თემაა, მასზე კომპეტენტური და ნაკლებადკომპეტენტური 

ადამიანებიც გამოთქვამდნენ აზრს და თვით ავტორიც ნამუშევრის შექმნის   შემდეგ  ბევრს   

ფიქრობდა  მის    მნიშვნელობაზე.   შემთხვევით   არსად არაფერი, მიტუმეტეს  ხანგრძლივი 

დროის განმავლობაში,   მნიშვნელობას  ვერ   შეინარჩუნებს.  ეს არტეფაქტი მართლაც 

მოვლენაა სახვით ხელოვნებაში და   აქვს სერიოზული სიმბოლური დატვირთვა - ეს არის   

ფიგურატიულ  მხატვრობაზე     ჩამოფარებული    შავი     დრაპირება,   ერთგვარი      ”შავი   

ნიშანი”, რომელიც ბობოქარმა მე-20 საუკუნემ ტრადიციულ მხატვრობას აჩვენა, შეიძლება 

ითქვას, მოუწოდა ახალი ფორმების ძიებისაკენ.    აი ასეთია მარტივი სქემა, (რა თქმა უნდა 

ერთ-ერთი და მხოლოდ საკითხის ერთი მხარის ზოგადად ამსახველი) რომელმაც სახვითი 

ხელოვნება  თანამედროვეობამდე მოიყვანა.  ამ სქემას  ორი მხარე აქვს: ერთის მხრივ, ბევრ  

დილეტანტს, ან მარჯვე და ალღოიან კარიერისტს უხსნის ხელ-ფეხსა და ასპრეზს, აძლევს 

შესაძლებლობას დაშვებული თავისუფლების მიერ ლეგიტიმაცია მინიჭებული „ახლის 

ძიების“ „ინდივიდუალური ხედვის“  მანდატს ამოფარებულებმა საზოგადოებას 

ინტენსიურად შესთავაზონ საპნის ბუშტები. მეორეს მხრივ - შემოქმედებითად მოაზროვნეს 

და მონდომებულს აძლევს საბაბს და „ავალდებულებს“  რთული გზით ეძებოს  და ეცადოს 

ღირებული შექმნას...  

    მხატვრობაში აკადემიური ცოდნის მიღების, დაოსტატების აუცილებლობას სწორედ ისეთი 

დიდი მხატვრების შემოქმედებაც ადსტურებს, რომლებიც ”აკადემიურ ჩარჩოში” ვერ 

ეტეოდნენ, იყვნენ ნოვატორები, ეძებდნენ და პოულობდნენ ახალ და შესანიშნავ ფორმებს. ეს 

კონკრეტული მაგალითებიც თვალსაჩინოა, რადგან,    შეიძლება  ითქვას,    ფართო  



აუდიტორისთვისაც ცნობილ  და ჭეშმარიტად დიდ მხატვრებს ეხება;  ესენია პაბლო პიკასო 

და ანრი მატისი.    ნამუშევრები ადრეულ ასაკშია შეასრულებული..დარწმუნებით შეიძლება 

ითქვას, რომ აქ ჩანს ფუნდამენტი,   რომელზედაც   დიდი   მხატვრების   შესანიშნავი   

შემოქმედება  აიგო. ისინი შვენივრად იცნობდნენ ვიზუალური გამომსახველობის იმ 

ფორმებს,  რომელსაც შემდგომში  თამამად ცვლიდნენ. ( თანდართული რეპროდუქციები  

სურ.4,5.)   

   თუ ისტორიას გადავხედავთ, დავრწმუნდებით, რომ იყო ეპოქები, როდესაც რამდენიმე 

ათასიან ბერძნულ პოლისში, იტალიურ ან ჰოლანდიურ მომცრო ქალაქში,  დროისა და 

სივრცის ერთი და იგივე მონაკვეთში, გენიალური მხატვრების მოსახლეობაში რაოდენობის 

ხვედრითი წილი ძალიან მაღალი იყო - ამას არა  შემთხვევითობა, არამედ საზოგადოებრივი  

დაკვეთა განაპირობებდა; სახვით  ხელოვნებაზე  იყო  ცხოველი  მოთხოვნა.     

    ეპოქა  იძლეოდა   დაკვეთას, რომლის შედეგადაც იმქნებოდა შემოქმედების პროდუქტი; 

მაგრამ აქვე იყო უკუქმედებაც   -   შემოქმედების   პროდუქტი    ქმნიდა         ეპოქას,   ხშირ   

შემთხვევაში -  ისტორიული     სინამდვილის    ანარეკლს,   რომელიც    რბილად  რომ    

ვთქვათ,  ობიექტურად  არც ასახვდა რეალობას, სამაგიეროდ ქმნიდა ინდივიდუალურ, 

მხატვრულ პრიზ-მაში გატარებულ წარმოდგენასა და შთაბეჭდილებას, რომელიც ბევრად 

ნატიფი იყო ყოფაზე.       დღეს  შეიძლება  მოგვეჩვენოს, რომ მხატვრობის დამფასებელთა, მით 

უმეტეს - სწორად შემფასებელთა - რიცხვი მცირეა და უმეტესთა ყურადღება საეჭვო 

კულტურული ღირებულების მასობრივი თვალშესაქცევისკენაა მიმართული. შეიძლება 

მოგვეჩვენოს, რომ იყო სხვანაირი დროც - თუმცა საეჭვოა, რომ ხელოვნების კვალიფიციური 

შემფასებლები მასობრივად არსებობდნენ რომელიმე „ოქროს ხანაში“ (რა თქმა უნდა, დროში 

ასახული პროცენტული რყევერბი არსებობდა ხან ერთი ხან მეორე ქვეყნის სასარგებლოდ) 

სირთულეები ყოველთვის იყო და იქნება - მათი გადალახვა და საკუთარი გზის მოძებნა 

ადამიანის მიზანია, ასეთია მიზანი სახვით ხელოვნებაშიც.  

   თუ ჩვენი მიზანი  საკუთარი გზის სწორედ ამ სფეროში მოძებნაა - სავარაუდო 

სირთულეებმა  არჩევანზე ხელი არ უნდა აგვაღებინოს;  ფასეულობები, რომელსაც ხელოვნება 

ემსახურება გაცილებით ღირებულია, სწორედ ეს ფასეულობები უნდა განაპირობებდნენ და 

საბედნიეროდ,  განაპირობებენ კიდეც,  არჩევანს. 

     თუმცა, როგორც ყოველთვის, მედლის მეორე მხარეც გასათვალისწინებელია.  მხატვართა 

უმეტესობა  პრაგმატიზმით ვერ დაიკვეხნის ( აქაც გამონაკლისი წესს ადასტურებს ) და არც 

უნდა იკვეხნიდეს, ნამდვილი ხელოვნება შორს დგას ანგარებისგან და პრაქტიკული 

გათვლებისგან; მაგრამ როდესაც ახალგაზრდა ადამიანის მიერ პროფესიის არჩევაზეა 

საუბარი,  შინაგან მოწოდებას  და სურვილს, დამატებითი არგუმენტებით გამყარებაც არ 

შეუშლის ხელს.  არც ერთ ადამიანს, მიტუმეტეს ახალგაზდას და მითუმეტეს მომავალში, 

ხელს არ აძლევს წარუმატებელთა რიცხვში ყოფნა;  წარუმატებლობა ნებისმიერი პროფესიის 

პიროვნებისთვის მძიმე ხვედრია  და აქ პროფესიის ხასიათს მნიშვნელობა არ აქვს.     

     ამიტომ, ვისაუბროთ მხატვრობაში მეტ-ნაკლებად წარმატებულ კარიერაზე. რა მინუსები 

და პლიუსები აქვს  პროფესიას ამ კუთხით? რას თავაზობს მხატვარს (და არა, ვთქვათ, 

შოუმენს) თანამედროვეობა? 



     პირველი ”სირთულე” ვახსენეთ - დაოსტატებას დიდი დრო სჭირდება - ყურად ვიღეთ,  

უკან არ დავიხიეთ და  განვაგრძეთ მუშაობა;  ახლა გვაინტერესებს, თუ რა შედეგს უნდა 

ველოდეთ.  ზემოთაც ვთქვით, რომ მხატვრის პროფესიას თავისუფალ პროფესიას უწოდებენ. 

შემოქმედებით საქმიანობაზე კონტროლის დაწესება ძნელია. მხატვარს შეიძლება მოთხოვო, 

აუკრძალო, ბოლოს და ბოლოს დასაჯო და ნამუშევრებიც გაუნადგურო,  (რასაც აკეთებდნენ 

კიდეც სხვა და სხვა დროს, სხვა და სხვა ტიპის მკაცრი რეჟიმები) მაგრამ ნორმატივის, სამუშაო 

რეჟიმის და ზედამხედველობის დაწესების საკითხში ასეთმა რეჟიმებმაც კი იციან, რომ ერთი 

საფეხურით მაინც ზედმეტი თავისუფლება უნდა მისცე.  

     შორს რომ არ წავიდეთ, ასე იყო საბჭოთა კავშირის არსებობის დროსაც. პარტიულ-

ნომენკლატურული  სისტემა და იდეოლოგია,  სურვილით თუ მის საწინააღმდეგოდ,     

აღიარებდნენ  ამ ფაქტს და  საყოველთაო  აღრიცხვიანობის    მწყობრიდან მხატვრებს 

გარკვეულწილად ამოვარდნის საშუალებას აძლევდნენ. (დაშვებულის ფარგლებში, რა თქმა 

უნდა)   ე. წ. ”განვითარებული სოციალიზმის” პირობებში ფინანსური თვალსაზრისითაც კი 

მხატვრების ნაწილი,  პრივილეგირებულ მდგომარეობაში იყო - სახელმწიფო 

დაწესებულებიდან მიღებული შეკვეთების ჰონორარები ბევრად აღემატებოდა სხვა და სხვა 

პროფესიის ადამიანების უმაღლესი კატეგორიის ხელფასებს,  მხატვრებისთვის გამოყოფილი 

იყო ფართები სახელოსნოებისთვის (დიდ ქალაქებში საცხოვრებელი ფართის პერმანენტული 

გაჭირვების პირობებში) მიწის ნაკვეთები ინდივიდუალური მშენებლობისთვის და ასე 

შემდეგ... რეჟიმმა მშვენივრად იცოდა ”ხალხის მასებზე” ხელოვნების საშუალებებით 

ზემოქმედების ფასი... რა თქმა უნდა,  თავისუფალი საბაზრო ეკონიმიკის გარემოში მხატვრის 

”ეკონომიკური თავისუფლების და დამოუკიდებლობის ხარისხი” შეუდარებლად გაიზარდა, 

ხარისხთან ერთად გაიზარდა სამოქმედო ასპარეზის მაშტაბიც, რაც, ბუნებრივია, 

ოპტიმიზმის საფუძველს იძლევა. 

     მაგრამ მხატვრის პროფესიის ეს თავისუფლება ერთდროულად კომფორტიც არის და 

დისკომფორტიც. ინდივიდუალურ-შემოქმედებითი მოღვაწეობის ხასიათი გარკვეულწილად 

საზოგადოებისგან ერთგვარი ზღუდით გამიჯვნას ნიშნავს და რამდენადაც დამოუკიდებელი 

ხარ დანარჩენებისგან, იმდენად ნაკლებად აგებს პასუხს ეს ”დანარჩენთა” ერთობა პირადად 

შენს საქმიანობაზე;  ვგულისხმობთ, არა როგორც პიროვნებაზე, არამედ, როგორც ხელოვანზე.  

     მხატვრის მუშაობის პროდუქტი ინდივიდუალური შემოქმედების ნაყოფია და თუ 

კომპრომისულ ვარიანტს გამოვრიცხავთ - ასეთი განსაზღვრება არა მარტო დაზგურ 

მხატვრობაში, არამედ  დიზაინის და გამოყენებითი ხელოვნების სფეროშიც კი მარკეტინგულ 

გათვლებს კარგად ვერ ეგუება.  ვერავინ ვერ გასცემს გარანტიას, თუ რამდენად მოთხოვნადი 

შეიძლება იყოს შემოქმედების პროდუქტი ამა თუ იმ დროის მონაკვეთში.   შეგვიძლია   

ვისაუბროთ   მხოლოდ   ტენდენციაზე.    ტენდენცია   კი საბედნიეროდ ლოგიკურია - 

ჩამოყალიბებულ მხატვრულ ხედვაზე, კარგ ოსტატობაზე  დაფუძნებული მხატვრობის   

მოთხოვნილება არსებობს; არსებობს, პირველ რიგში, დასავლეთის ეკონომიკურად 

განვითარებულ ქვეყნებში. თანაც უკანასკნელი წლების პრაქტიკა გვიჩვენებს, რომ 

კონკრეტულად ჩვენი ქვეყნის სახვითი ხელოვნება მაღალრეიტინგულია, ქართულ 

სამხატვრო სკოლას პატივს სცემენ, როგორც კარგი ტრადიციების მქონესა და კრეატიულს.      



    ამიტომ მომავალი მხატვარი დარწმუნებული უნდა იყოს, რომ სახვითი ხელოვნების 

საფუძვლების შესწავლისას, საკუთარი კეთილდღეობის თვალსაზრისითაც  ძალიან 

მნიშვნელოვან საქმეს უყრის ფუნდამენტს. (წარმატების შემთხვევაში - არ დაგავიწყდეთ)   

ბუნებრივია,  ეს ფუნდამენტი, ანუ პროფესიონალ მხატვრად ჩამოყალიბება,  გარკვეული 

კომპონენტების კარგად შერწყმულ, ჰარმონიულ ერთიანობას წარმოადგენს.  

    რას ნიშნავს გახდე მხატვარი?    მხატვარს უნდა გააჩნდეს ცოდნისა და უნარ-ჩვევების 

კომპლექტი, რომელიც მხატვრული ხედვის და აღქმის, კომპოზიციური აზროვნების და 

სამუშაო ტექნიკის (ძველბერძნული  τέχνη  - ხელოვნება, ოსტატობა,  უნარი ) ფლობისგან 

შედგება. სამუშაო ტექნიკის ფლობის შინაარსს რამდენიმე ფრაზით ახსნა არ მიესადაგება, იგი 

პრაქტიკული მუშაობის, ტრეინინგის საკმაოდ გრძელ და რთულ ციკლს გულისხმობს - მასზე 

ქვემოთ იქნება დეტალური საუბარი.  

    რა იგულისხმება მხატვრულ ხედავასა და კომპოზიციურ აზროვნებაში?  

    მხატვრული ხედვაც, თავის მხრივ გარკვეულ ჩვევათა კომპლექტია, რომელიც გარემოს 

ვიზუალური აღქმის თავისებურ ხასიათს აყალიბებს. ჩვეულებრივი ადამიანი გარემოს აღქმის 

ვიზუალურ კომპონენტს პრაქტიკული მიზნებისთვის ან ესთეტიური სიამოვნების მისაღებად 

იყენებს - ღებულობს საჭირო ინფორმაციას, აანალიზებს მას, ტკბება საკუთარი გემოვნებიდან 

გამომდინარე მშვენიერების აღქმით. მხატვარი ამ ინფორმაციას გადაამუშავებს, როგორც 

აუცილებელს უკვე საკუთარი ვიზუალური ობიექტის შექმნისათვის.  ამისათვის მას 

ესაჭიროება  ობიექტის პლასტიკური, გარშემოწერილობითი ფორმის, სივრცის, 

პროპორციებიების, შუქ-ჩრდილის, ფერის და, რაც მთავარია, ამ ყველაფრის ერთიანობის, 

მთლიანობაში აღქმის უნარი.  

     მხატვრულ  ხედავაზეა  მიბმული  კომპოზიციური აზროვნებაც.  აღქმის  შედეგად  

მიღებული  ინფორმაციის დალაგება სწორედ მხატვრული პროდუქციის შექმნისათვის უნდა 

იყოს გამიზნული. ეს არ გულისხმობს მხოლოდ სასურათე სიბრტყის ან სხვა ტიპის 

მხატვრული ობიექტის კომპონენტების დალაგება-განაწილებას ზომა-წონის  და 

ადგილმდებარეობის მიჩენის  კუთხით, არამედ მხატვრული იდეის და მისი 

განხორციელების ფორმების და ხასიათის ორგანული სინთეზის ძიებას.         მხატვრობა ამ 

შემადგენელთა გარეშე, მხოლოდ ტექნიკური (თუნდაც ძალიან მაღალი დონის) ოსტატობის 

ამარა, დაკარგავდა შემოქმედებით ხასიათს და ხელოსნობის ფუნქციას მიიღებდა. 

       მხატვრობის შესწავლის სასწავლო-პრაქტიკული პროცესის წარმართვა  სამ ძირითად 

სეგმენტად, მიმართულებად, შეიძლება ითქვას,  სამ დისციპლინად იყოფა: 

1)  მხატვრული კომპოზიცია 

2)  ხატვა 

3)  ფერწერა   

ოღონდ უნდა გავთვალისწინოთ ორი რამ: 

1)  ისევე როგორც საერთოდ სახვით ხელოვნებაში, ეს დაყოფაც, მიუხედავად ამოცანების და 

დანიშნულების საკმაოდ ზუსტი განსაზღვრისა, არ წარმოადგენს ამ სამი კომპონენტის 

ურთიერთგამიჯვნას. არ არსებობს ფერწერა განყენებულად ნახატის გარეშე, (როგორი 



გამიზნულად აბსტრაქტული ფერადოვანი ლაქებისგანაც არ უნდა შევქმნათ ტილო, თვით ამ 

ლაქათა კონფიგურაციის არსებობას ვერ გავექცევით)  ხოლო კომპოზიციური ხედვისა და 

განაწილების საკითხები საერთოდ სახვითი ხელოვნების ნებისმიერი დარგის, ნებისმიერი 

კონკრეტული მხატვრული პროდუქციის პირველად ამოცანას და სამუშაო პროცესის 

აუცილებელ შემადგენელ სეგმენტს  წარმოადგენს.   ამიტომ ზემოთჩამოთვლილი  

თანმიმდევრობა არ ნიშნავს თანმიმდევრობას დროში; იგი დაცული იქნება მხოლოდ 

ამოცანების გართულების მიხედვით და ყველა ეტაპზე ვიმუშავებთ ხატვისა და მხატვრული 

კომპოზიციის პრობლემატიკაზე, რასაც ელემენტარული საკითხების გავლის შემდეგ 

შეურთდება ფერწერა. 

2)  სახვითი ხელოვნება პრაქტიკული საქმიანობის სფეროა. შეიძლება ითქვას, ხელოვნების 

სხვა სახეობებთან შედარებით მისი პროდუქცია ფორმით ყველაზე მატერიალურია და აქედან 

გამომდინარე დახელოვნების რეჟიმი ამ სიტყვის პირდაპირ გაგებას  მთლიანად  

უკავშირდება;  ხელის გაწაფვას,  დაოსტატებას  მხატვრისთვის არსებითი მნიშვნელობა აქვს. 

ამ კუთხით მხატვრობა შეიძლება საბრძოლო   ხელოვნებას   ან   სპორტს   შევადაროთ,  სადაც,  

საუკეთესო შემთხვევაში,  ადამიანის სულიერი და გონებრივი მთლიანობა, ღირსება, 

მისწრაფება და თუ გნებავთ,   აზარტი - თვალის,   რომელსაც   იესო   სხეულის   სანთელს    

უწოდებს  და სხეულის ყველაზე მოქნილი, დახვეწილი და ყოვლისშემძლე ნაწილის,  ხელის 

ჰარმონიულ ურთიერთქმედებაში უნდა განხორციელდეს... ამის მისაღწევად ყოველდღიური 

მიზანმიმართული შრომაა საჭირო, რომელიც ტექნიკური უნარ-ჩვევების დახვეწას, ხელისა 

და თვალის გაწაფვას ემსახურება. 

    შეიძლება ამ თემაზე მსჯელობისას სავარაუდო ოპონენტს გაუჩნდეს კითხვები: დავუშვათ 

სახვითი ხელოვნების ნიმუში არ არის ხელქმნილი და ამავე დროს აკმაყოფილებს მაღალი 

ხელოვნებისთვის საჭირო პარამეტრებს, იმსახურებს სპეციალისტების მაღალ შეფასებას 

კომპოზიციური, კოლორისტული თუ სხვა კრიტერიუმების თვალსაზრისით, გვანიჭებს 

ესთეტიკურ სიამოვნებას და ამავე დროს შემნილია თანამედროვე ტექნიკის ისეთი ხერხებით, 

რომელიც ადამიანს არიდებს სამხატვრო ოსტატობის დახვეწის რთულ პროცესს და 

კონკრეტულად ამ ნიმუშზე ხანგრძლივ და დაძაბულ მუშაობას - არ არის ის ხელოვნების 

ჭეშმარიტი ნიმუში? ან -  ასეთმა ნიმუშებმა, მოგვწონს თუ არ მოგვწონს, ხომ არ უნდა 

ჩაანაცვლონ (ისე როგორც უამრავი რამ შეცვალა ტექნიკამ ადამიანის ცხოვრებაში) 

ხელქმნილი სახვითი ხელოვნების პროდუქცია?   

       პასუხი პირველ კითხვაზე - გააჩნია რას დავარქმევთ სახვით ხელოვნებას, რამდენად 

ვიგულისხმებთ მასში გამომსახველობითი, ვიზუალური დატვირთვის მქონე პროდუქციას 

გლობალურ მასშტაბებში... თუ მხატვრობაზე ვსაუბრობთ - უმჯობესი იქნება, თუ მას არ 

წავართმევთ საკუთარ სახელს და ამ სახელით სხვა ხასიათის პროდუქტს არ შევფუთავთ.   

პასუხი მეორე კითხვაზე -     თუ ეს ოდესმე მოხდა, უაღრესად სამწუხარო იქნება, ჩვენი 

აზრით,  ტრაგიკულიც კი - რადგან, როგორც უკვე ვთქვით, შემოქმედებაში არა მარტო 

შედეგია მნიშვნელოვანი, არამედ პროცესი.  ადამიანი ამ ცხოვრებაში ყველაფრის 

შეძენისათვის და მიღებისათვის იხდის საფასურს, განსაკუთრებით - კომფორტის 

შეძენისათვის, რომელიც მისი რაიმე თვისების და უნარის შესუსტებას და ატროფიას იწვევს. 



დღევანდელი ფორმაციის ადამიანისთვის დედამიწაზე, მატერიალური ყოფიერების 

პირობებში ასეთი პერსპექტივა ნამდვილად არ არის სახარბიელო, სხვა განზომილებებში კი 

სახვით ხელოვნებაზე მსჯელობა, რბილად რომ  ვთქვათ,   ჯერჯერობით გაუგებარია.  

ამგვარად,  კიდევ ერთხელ -  გონება,  გრძნობა, თვალი და     ხელი; ხელი, რომელსაც შეიძლება 

რკინის თათმანით ჩაბღუჯული ჰქონდეს ხმლის ვადა, სასხლეტზე ედოს თითი,  ეპყრას 

დირიჟორის ჯოხი ან ხემი, მოქანდაკის საჭრეთელი ან ფუნჯი... ყველა ეს ადამიანის ხელია,  

მოქნილი, ნატიფი, ღონიერი, უხეში, ავი ან კარგი, მაგრამ არა უსასო, ატროფირებული 

წანაზარდი-ატავიზმი...     სახვით ხელოვნებაში ხელზე, ოსტატობის გაწაფვაზე ყურადღების 

გამახვილება მხატვრობის სასწავლო პროცესის კიდევ ერთ საჭირო პირობას შეგვახსენებს, 

თუმცა ამ შემთხვევაშიც კატეგორიულობას მოვერიდებით, რადგან ისევ და ისევ 

შემოქმედებითი საქმიანობის სფეროს გამოცდილება, ადამიანთა სასტარტო პოტენციალის 

მრავალგვარობის გამო,  ბევრ გამონაკლისს გვთავაზობს.   

    მაგრამ მაინც - საუკუნეების მანძილზე მხატვრობის სწავლება მიმდინარეობდა მარტივი 

სქემით ”ოსტატი-შეგირდი” და ამ სქემას აქტუალობა არც თანამედროვე ეტაპზე დაუკარგავს.  

ამიტომ აუცილებელია სახვითი ხელოვნების  პედაგოგი იყოს მოქმედი პრაქტიკოსი 

მხატვარი, რომელსაც შეფასების, მითითების გარდა, კვალიფიციურად შეუძლია ამა თუ იმ 

ამოცანაზე მუშაობისას  პროცესში უშუალო ჩარევა, არა მარტო ახსნა  იმისა, თუ ”როგორ”,  

არამედ ამის პრაქტიკული ჩვენება - თანაც  მაღალ დონეზე.  აქვე დავძენთ, რომ საკუთარი 

პრაქტიკიდან ვიცით, თუ რამდენად პოპულარულია საზღვარგარეთ მასტერ-კლასი; მის 

ჩატარებას დაბეჯითებით ითხოვენ, მათ შორის უშუალოდ გამოფენაზე შერჩეულ დროსაც - 

პუბლიკა გაფაციცებით ადევნებს თვალს მხატვრის მუშაობას, აინტერესებს არა მხოლოდ ის 

„რა“, კედელზე რომ  კიდია, არამედ, ისიც, თუ „როგორ“. (ისევ პროდუქტი და პროცესი)  

   ბუნებრივია, არ შეიძლება სხვა და სხვა მხატვარს ერთნაირი სწავლების მეთოდი ჰქონდეს, 

შეიძლება განსხვავებები ნიუანსებში აღმოჩნდეს, შეიძლება თანმიმდევრობაში, შეიძლება 

ზოგიერთმა ოსტატმა სერიოზული სუბიექტური ხასიათის კორექტივებიც შეიტანოს ზოგად 

სქემაში - ეს ნორმალურია და, ჩვენის აზრით, მისასალმებელი; მხატვრობისთვის თუ რამე 

არსებობს მიუღებელი - ეს შტამპია. მაგრამ გვინდა  ერთგვარი გაფრთხილება გავაკეთოთ  

სწავლების ისეთ მეთოდთან დაკავშირებით, რომელიც სწორედ ასეთ შტამპირებას უწყობს 

ხელს. 

     ამ წიგნის მომდევნო თავებში გაეცნობით სწავლების პროცესს, (განსაკუთრებით 

ნატურიდან ხატვის შემთხვევაში)  სადაც თვით მოდელი განაპირობებს გარკვეულ 

ერთფეროვნებას, ითხოვს შესრულების მეტ-ნალკებად ზუსტად გაწერილ თანმიმდევრობას 

და რიტმს - მაგალითად თაბაშირის გეომეტრიული სხეულების ხატვა.  ოღონდ აქ საქმე გვაქვს 

არა შტამპირებასთან, არამედ აპრობირებულ მეთოდთან,  რომელიც არ არის თვითმიზანი, 

არამედ ხატვის  ტექნიკის ჩამოყალიბების და განვითარების კარგი   საშუალებაა. თქვენ 

დარწმუნდებით, რომ აქ  მთავარია კონსტრუქციული მიდგომა, ფორმის ხასიათის გახსნაზე 

მუშაობა და არა ის, რომ ვისწავლოთ, თუ როგორ იხატება თაბაშირის ესა თუ ის მოდელი. 

         როგორც ვხედავთ, სასწავლო პროცესზე საუბრისას უპირობო აქცენტი დაოსტატებაზე 

კეთდება; ამასთან დაკავშირებით კიდევ ერთი კუთხით უნდა შევაფასოთ მხატვრის პროფესია 



და   თვით მხატვრობა ზოგადად ”არამხატვრობისგან” ერთ-ერთი უმთავრესი ნიშნით 

გამოვყოთ. სახვითი ხელოვნების სახეობა, მიმდინარეობა, სტილი, ჟანრი, ხარისხი ბოლოს და 

ბოლოს... ეს ყველაფერი გვაძლევს კლასფიკაციის სხვა და სხვა საინტერესო ვარიანტს. მაგრამ 

მთავარი სახვითი ხელოვნებისადმი დამოკიდებულებაა. დამოკიდებულების მიხედვით, 

მხატვრების ორი კატეგორია შეიძლება გამოვყოთ. 

     პირველი კატეგორია - შემოქმედებითი პროდუქტის შექმნას უკავშირებს ცოდნის და 

შესაბამისი პრაქტიკული უნარების შეძენას; აცნობიერებს, რომ შემთხვევითი პროდუქცია 

არასერიოზულია და პუბლიკის ნაწილის გაურკვევლობაზეა გათვალისწინებული. 

    ”მხატვრების” მეორე კატეგორია - სწორედ პუბლიკის ნაწილის გაურკვევლობაზეა 

ორიენტირებული და პირდაპირ სარგებლობს ამით.   სამწუხაროდ, ისევე როგორც სხვა 

სფეროებში, ხელოვნებაშიც საზოგადოების ერთი ნაწილი ( და არა მცირე) ადვილად 

წამოეგება ხოლმე შემთხვევითი მოვლენების ანკესზე. მკვეთრი ისტორიული  ცვლილებების  

პერიოდში  ასეთი  სიტუაცია მოსალოდნელიც არის და გარკვეულწილად                                                           

კანონზომიერიც  -  ძველი იცვლება ახლით, თითოეული ნოვაცია, სიტყვა ყურადღებას 

იქცევს.  

    მე-20 საუკუნე,  თავისი რევოლუციური ხასიათიდან გამომდინარე, კარგად უწყობდა ხელს 

მსგავს ტენდეციებს, პრინციპში ტენდენცია ახლაც გრძელდება - რითაც ძალიან ბევრი 

სარგებლობს. პუბლიკას მხატვრული პროდუქციის სახელით ხშირად მიეწოდება საპნის 

ბუშტი, რომლის არსი შემქმნელისთვისაც უცნობია. ობიექტური შეფასებისგან კი 

უმრავლესობა თავს  იკავებს, რადგან არ არის დარწმუნებული საკუთარ კომპეტენციაში.  

მხატვრობაში მართლაც რთულია ზედმიწევნით სწორი შეფასება და არც არსებობს ასეთი 

შეფასებებისთვის მწყობრად ჩამოყალიბებული კრიტერიუმები, ვერც კერძო შემთხვევებში და 

ვერც ზოგადად ვერ გავექცევით პირობითობას და ინდივიდუალურ თვალსაზრიზს.  

ხელოვნება სწორედ ამით არის საინტერსო და მას ყოველთვის უნდა ახლდეს კამათი;  მაგრამ 

სასურველია, თუ ნამდვილ მხატვრობას  ზერელედ,  ფიქრისა და შრომის გარეშე შექმნილი 

შემთხვევითი პროდუქციისაგან გავმიჯნავთ.  ასეთი ”სიმკაცრე”  ნაკარნახებია შემდეგით - არ 

შეიძლება უმეცრებაზე თვალის დახუჭვა, უმეცრებისთვის ასპარეზის დათმობა - ეს მარტო 

სახვით ხელოვნებას არ ეხება; მიაქციეთ ყურადღება, თუ ვინ როგორ მეტყველებს და რა 

კატეგორიებით ოპერირებს, ხშირ შემთხვევაში, ვის ყოფნის მოხერხება და თავხედობა 

”მხატვრული” ან ”ინტელექტუალური პროდუქციის”  ”ბაზარზე გამოსატანად”...  

     ასეთი მსჯელობიდანაც შეიძლება გმომდინარეობდეს დამატებითი კითხვები - დავუშვათ 

გავმიჯნეთ (უფრო სწორად გულწრფელად გვინდა გავერკვეთ ამ გამიჯვნის სამართლიან 

ორიენტირებში)  მხატვრობა და არამხატვრობა; მაგრამ თანამედროვე ხელოვნება  ბევრ ისეთ 

პროდუქციას გვთავაზობს, სადაც ტრადიციული მხატვრული ოსტატობის არავითარი კვალი 

არ ჩანს, ამა თუ იმ ნამუშევრიდან საერთოდ ვერ გაიგებ იცის თუა რა მისმა ავტორმა ხატვა - 

არადა ეს ხელოვნებაა, ზოგიერთ შემთხვევაში მაღალი და ამას კარგი შემფასებელი ხატვის 

ტექნიკის სწავლის გარეშეც ხვდება. ჩნდება კითხვა - აუცილებლად უნდა ვისწავლო ე. წ. 

ხატვა,   რომ  ხელოვნების  ნიმუში  შევქმნა  დღეს?  პასუხი  ერთმნიშვნელოვნად  დადებითია, 

იმის გათვალისწინებითაც, რომ თანამედროვე ხელოვნებას ჩარჩოები და კანონები 



პრაქტიკულად არ აქვს, მაგრამ ეს  ”უკანონობა” ეხება ხელოვნებას, როგორც შემოქმედების 

შედეგს. სწავლების შემთხვევაში ლოგიკა სხვას გვკარნახობს, რადგან უარყოფითი პასუხი 

წარმოადგენს შესაძლებლობების შეზღუდვას. საკითხში ღრმადაც რომ არ ჩავიხედოთ - 

აშკარაა, რომ ეს ერთგვარი ხაფანგია მომავალი მხატვრისთვის; საკუთარმა ესთეტიკურმა 

ღირებულებებმა დროთა განმავლობაში შეიძლება ახალი ამოცანები შემოგვთავაზოს და 

შეიძლება ”ნოტების სწავლა” ოდნავ დაგვიანებული აღმოჩნდეს... შეგვიძლია, ამ 

თვასაზრისით, მხატვრობა ხელოვნების სხვა დარგებს შევადაროთ: მუსიკაში  ავტორი და 

შემსრულებელი სხვა და  სხვაა, თატრალურ და კინო-ხელოვნებაში პროდუქცია კოლექტიური 

შემოქმედების შედეგია (კინო-ხელოვნება ერთი ცნებაა, რეჟისორის, საოპერატორო, 

სამსახიობო - სხვა, დრამატურგიაზე რომ არაფერი ვთქვათ) მხატვარი ავტორიც არის და 

შემსრულებელიც. ამ კონტექსტში, შეიძლება, კონცეპტუალური მხატვრობის იდეის ხსენებაც, 

რომელიც თავისი არსით ზემოთქმულთან წინააღმდეგობაში მოდის: ხელოვნებაში მთავარია  

იდეა და არა მასალა. კონცეპტუალური ხელოვნების ყველაზე ცნობილ და 

მკვეთრადგამოსახულ ნიმუშებში საშემსრულებლო სეგმენტი (მითუმეტეს ოსტატობა) არ 

არსებობს... არ არსებობს, ჩვენი აზრით, მხატვრობის არსის განმსაზღვრელი ფაქტორი...      

      ორიოდე სიტყვა მათთვის, ვინც  გარკვეულ ეტაპზე ”პროფესიონალ მხატვრად“ 

ჩამოყალიბებას არ გეგმავს - სახვითი ხელოვნება შეიძლება იყოს ჰობი, შეიძლება გახდეს 

თქვენი ინდივიდუალური შემოქმედებითი  თვისებების განვითარების მნიშვნელოვანი 

ფაქტორი, სხვათაგან განსხვავებული თვალით დაგანახოთ და გაგააზრებინოთ გარემო, 

გაგიმახვილოთ შინაგანი მზერა... ან უბრალოდ მოგცეთ შინაარსიანი განტვირთვის 

საშუალება თქვენი ძირითადი  საქმიანობის პარალელურად.  ასე რომ - ზემოთქმული მარტო 

მხატვრებისთვის არ არის, არამედ ყველასთვის, ვისაც სურვილი აქვს გაეცნოს სახვით 

ხელოვნებას  უშუალოდ სასწავლო-შემოქმედებით პროცესში. კარგია, რომ ამას ხელს უწყობს 

განათლების თანამედროვე სისტემა, რომელიც დამატებითი სპეციალობის შესწავლის 

საშუალებას იძლევა. ამავე დროს,  მხატვრობისადმი მარტოოდენ საკუთარი ესთეტიკური 

მოთხოვნილებების დაკმყოფილებით შემოფარგვლა, ხშირ შემთხვევაში,  ერთგვარ სილაღეს 

და თავისუფლებას ანიჭებს პიროვნებას - რაც შემოქმედების პროდუქტზეც დადებითად 

შეიძლება აისახოს. 

      ამას ზოგჯერ პროფესიონალი მხატვრებიც ამაოდ მიელტვიან.                                                                      

     კიდევ ერთი აქტუალური კითხვა, რომელიც უფრო მეტად მომავალ ჰიპოთეტიურ 

პროფესიონალებს შეიძლება გაუჩნდეთ, ნაკლებად - ჰიპოთეტიურ მოყვარულებს: ხომ  არ 

სჭირდება სახვითი ხელოვნების საფუძვლების შესწავლას გარკვეული სასტარტო მონაცემი? 

ანუ - ხომ არ აღმოჩნდება, რომ თუ კი ადამიანს არ გააჩნია ე. წ. „ხატვის თანდაყოლილი ნიჭი“ , 

იგი  დროს ტყუილად დაკარგავს.  ჩვენი აზრით, ნიჭი და  უნიჭობა  საერთოდ  ძალიან  

პირობითი  ცნებებია,  მნიშვნელოვანია  მხოლოდ შედეგი.    მხოლოდ შედეგი იძლევა 

საშუალებას ვთქვათ ამა თუ იმ ხელოვანზე - ეს ადამიანი  დიდი შემოქმედებითი ნიჭით არის 

დაჯილდოვებული.  

   ამ  შემთხვევაში სრულიად აღარ არის  აქტუალური  იმაზე საუბარი ვინ,  რა მხრივ და  

სწავლების   რომელ ეტაპზე თვლიდა  მას მაღალნიჭიერად. შემოქმედებითი ნიჭი უფრო 



სიღრმისეული და რთული მოცემულობაა, ვიდრე ყმაწვილის  მიერ სხვებზე უკეთ და 

მოხერხებულად ხატვის  გამომჟღავნებული უნარი.  შეგნებულად  ვამბობთ 

”გამომჟღავნებული”, რადგან ხშირად   ადამიანი ცუდად იცნობს საკუთარ პოტენციალს  ამა   

თუ იმ სფეროში. ამიტომ ერთი შეხედვით ბანალური    ფრაზა   “მთავარია სურვილი და 

მონდომება”,  მხატვრობის შემთხვევაში, სიმართლისგან შორს არ არის. მითუმეტეს რომ 

სასტარტო მონაცემების შეფასებისას, პასუხისმგებლობის მქონე ნაბისმიერი სერიოზული  

სპეციალისტი, ამ მონაცემებზე დაყრდნობით მომავალი შემოქმედებითი კარიერის 

პროგნოზებს ფრთხილად მოეკიდება და წარმატებების გარანტიებს, მიტუმეტეს, არ გასცემს. 

     რა თქმა უნდა, არსებობენ ადამიანები, რომელთაც გააჩნიათ  ეს  ”გამომჟღავნებული” 

უნარი, რომელსაც უბრალო ენით ხატვის ნიჭი შეიძლება დავარქვათ; ეს ფაქტორი  არც თუ 

უმნიშვნელოა. ყველაფერს რომ თავი დავანებოთ,  სახვითი ხელოვნების შესწავლის სფეროში 

ერთგვარ ფორას მაინც იძლევა. ეს ფორაა და არა ერთეულთა განსაკუთრებული ხვედრი - 

ხელისა და თვალის ერთმანეთზე კარგად მიბმა და გავარჯიშება ყველა საღ ადამიანს 

შეუძლია. 

     ადამიანთა შორის სასტარტო ”მხატვრული” მონაცემების არაერთგვაროვნება, 

გარკვეულწილად და უმთავრსად აზროვნების და აღქმის ზოგად  ხასიათზეა დამოკიდებული 

- გონების მუშაობაში ვერბალურ-ანალიტიკური რეჟიმი დომინირებს და ვიზუალური აღქმის 

რეჟიმი პასიურ, ინფორმაციის შემგროვებლურ და არა შემოქმედებით მდგომარეობაში 

იმყოფება.  

   სახვით ხელოვნებაში პრაქტიკულ მუშაობას შეუძლია ამ რეჟიმის აქტიურ-შემოქმედებით 

მდგომარეობაში გადაყვანა, რასაც ორი და ამვე დროს ერთიანი კომპლექსის 

ურთიერთშემავსებელი შედეგი მოაქვს:  

1) ”თავისუფლდება” აქამდე თითქოს შებოჭილი ხელი, იძენს საჭირო სიმსუბუქესა და 

სიზუსტეს. 2)  ჩვეულებრივი ხედვა გადადის ”მხატვრული ხედვის” მდგომარეობაში; ეს 

იწვევს შეგრძნებას, რომ ხილული სამყარო გაცილებით საინტერსო და მშვენიერია, ვიდრე 

ადრე გვეჩვენებოდა.  

   მხატვრის პროფესიასთან ზიარებისათვის, ჩვენი აზრით,  მარტო ესეც კი საკმარისი და 

საინტერესო მოტივია.     ამიტომ თამამად მოკიდეთ ხელი ფანქარს და ფუნჯს, შემოაბიჯეთ 

სახვითი ხელოვნების სამყაროში და სცადეთ იქ საკუთარი ადგილის პოვნა ყოველგვარ 

პროფესიულ იერარქიულობაზე ფიქრის გარეშე. მართალია, ასეთი იერარქიული კიბე 

არსებობს, მისი დიაპაზონი ფართოა, მაგრამ საფეხურთა თანმიმდევრობა  

სამგანზომილებიანი   სივრცის  გეომეტრიულ  კანონებს  და  კრიტერიუმებს  ნაკლებად    

ემორჩილება, მისი უტყუარი გამომცდელი მხოლოდ მეოთხე განზომილება - დროა...                                                            

     მხატვრული კომპოზიციის, ხატვის და ფერწერის სწავლება საუკეთესო შემთხვევაში 

პარალელურ რეჟიმში უნდა მიმდინარეობდეს, თუმცა ობიექტურმა და სუბიექტურმა 

გარემოებებმა სასწავლო გრაფიკი შეიძლება სხვაგვარადაც  წარმართოს. არა მხოლოდ ამ 

მიზეზის გამო - ზემოთხსენებული სამი დისციპლინის ამოცანების კონკრეტულ განხილვას 

წარვუმძღვანებთ თავს, რომელსაც ყველა ადამიანისთვის ნაცნობი, ბევრისმთქმელი და 

უბრალო სახელი აქვს - ნახატი. 
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ფერწერა -  ფერის  ფენომენი, კოლორისტიკა 

 

   არ არის სადავო, რომ ფერწერას სახვით ხელოვნებაში განსაკუთრებული ადგილი უჭირავს, 

მისი გამომსახველობითი საშუალებები განსაკუთრებულად მდიდარია, სწორედ ამიტომ 

ფერწერა ჟანრული და თემატური მრავალფეროვნებით გამოირჩევა.  ეს ბუნებრივია, რადგან 

რეალურ ხილულ სამყაროს ადამიანის თვალი და გონება სწორედ ფერადოვანს აღიქვამს. 

აქედან გამომდინარე, ფერი  მნიშვნელოვანი კმოპონენტია მთლიანად ადამიანის 

ცნობიერებისათვის, ხშირ შემთხვევაში მის გამოყენებას, გააქტიურებას სხვა და სხვა სფეროში 

დიდი სიომბოლური დატვირთვა ენიჭება.  რა თქმა უნდა, ეს სულაც არ ნიშნავს იმას, რომ 

სახვითი ხელოვნების სხვა სახეობები ფერწერასთან შედარებით რამენაირად დაკნინებულად 

უნდა წარმოვიდგინოთ - ვთქვათ იგივე გრაფიკა, რომელსაც საკუთარი ხასიათი და 

გამომსახველობის ხერხები აქვს და ხშირ შემთხვევაში სწორედ მათი ხაზგასმულობით 

მიიღწევა ნახატის პლასტიკურობის ის ეფექტი, რაც ფერწერაში მეტად შერბილებული და 

ნაკლებმნიშვნელოვანი შეიძლება იყოს. ყველაფერს, რომ თავი დავანებოთ, ზემოთაც 

აღვნიშნეთ, რომ  ფერწერული ტილოს ბაზას ისევ და ისევ ნახატი წარმოადგენს. 

    მაგრამ მაინც - მსოფლიოს სახვითი ხელოვნების შედევრთა თანავარსკვლავედის 

უმნიშვნელოვანეს და დიდ ნაწილს ფერწერა ქმნის. ასე რომ, ჩვენი აზრით, დამწყები 

მხატვარი სწორედ ამ გრძნობით და პათოსით უნდა  მიუდგეს თეორიული ცოდნისა და 

პრაქტიკული ჩვევების შეძენას, რომლებიც ფერწერაში მუშაობისთვის არის აუცილებელი.  

    მხატვრობაში  ფერის ფენომენის მნიშვნელობას, როგორც ვთქვით, ადამიანსა და გარემოს 

შორის ვიზუალური კონტაქტის ხასიათი ბუნებრივად განაპირობებს; ამიტომ სანამ 

უშუალოდ ფერწერის პრობლემატიკას შევეხებით, გავაკეთოთ მცირე ექსკურსი მეცნიერებაში 

(მათ შორის ოპტიკურ ფიზიკაში), რადგან მხატვრისათვის  ფერის ფენომენის ბუნებრივი 

არსის ზოგადი ცოდნა მაინც არის აუციელებლი.  

       ადამიანის დამოკიდებულებას ფერისადმი, რომელიც, როგორც ვთქვით, არა მხოლოდ 

სახვითი ხელოვნებისთვის, არამედ ზოგადად ყოფიერებისთვის   მნიშვნელოვანი 

კომპონენტია, განსაზღვრავს მხედველობა. თუ ვერ ვხედავთ, საგნის ფერსაც ვერ აღვიქვამთ  - 

განსხვავებით ფორმისგან, რომელიც შეგრძნების სხვა  საშუალებებითაც შეგვიძლია აღვიქვათ 

- მაგალითად შეხებით.  ვერ მხედველ ადამიანს ქართულად უსინათლოს უწოდებენ. ეს 

გამოთქმა, თავისი შინაარსით არის კორექტული ( ”ბრმას” ისეთ ადამიანსაც უწოდებენ, ვინც 

საგანთა და მოვლენათა არსის შეცნობას არ ცდილობს) .  თვალისათვის ფერი სინათლის 

გარეშე  არ არსებობს. 

   სინათლე ფერის  აღქმის  აუცილებელი კომპონენტია, მეტიც -  სინათლის ხასიათი 

განსაზღვრავს ფერს, თვით სინათლე სხვა და სხვა ფერისაა. მაგრამ ფერი ამავე დროს 

ობიექტურად არსებული სუბსტანციაა, რომელიც გააჩნია ამა თუ იმ ზედაპირს თავისი 

ქიმიური შემადგენლობისგან გამომდინარე -  მანამდეც, სანამ მას შეეხება სინათლე და სანამ ამ 

კავშირს დაინახავს თვალი. 

    ამგვარად - ფერი ობიექტური, რელური სამყაროს ერთ-ერთი თვისებაა, რომელიც 

გააზრებულ  მხედველობით შეგრძნებად აღიქმება.   ფერის შეგრძნებას ძირითადად 



წარმოქმნის ელექტრომაგნიტური გამოსხივების გარკვეული სიგრძის  ტალღები, (დიაპაზონი 

380-760)  რომელსაც თვალის აპარატი აღიქვამს. თუმცა ფერის შეგრძნება სხვაგვარადაც 

შეიძლება წარმოიშვას ადამიანის გონებაში - თვალის გუგაზე დაწოლით, დარტყმით, 

ელექტრული გაღიზიანებით, ბოლოს და ბოლოს წარმოსახვით და სხვა მოვლენებთან 

დაკავშირებული ასოცოაციებით; მაგრამ ეს არ წარმოადგენს ობიექტურად არსებული საგნის 

საკუთარ ფერს. 

    ფერთა განსხვავებულ შეგრძნებას იწვევს სხვა და სხვა ფერის ზედაპირი, მათი 

განსხვავებულად განათებული მონაკვეთები, აგრეთვე სინათლის წყარო და მის მიერ 

შექმნილი განათება. საგულისხმოა, რომ მსგავსი სპექტრალური შემადგენლობის მქონე 

გამოსხივების ნაკადთა აღქმაც არაერთგვაროვანია, რადგან მნიშვნელობა აქვს იმას, თუ რა 

გზით ხვდება ეს ნაკადი თვალთან  - სინათლის წყაროდან, თუ ისეთი ზედაპირიდან, 

რომელიც თვითონ არ ანათებს. 

   თუმცა ფერთა დასახელებისას ამ  ფაქტორით მათი გამორჩევა არ ხდება - ყვითელი, 

წითელი, მწვანე, ლურჯი  - ეს სიტყვები არ განსაზღვრავს  ამ ორი ტიპის ობიექტს, არამედ 

კონსტატაციას უკეთებს ამა თუ იმ ფერს ზოგადად. ობიექტების ძირითად ნაწილს, რომელიც 

იწვევს ფერის შეგრძნებას, არანათებადი  სხეულები  შეადგენენ  -  ისინი ან  აირეკლავენ, ან 

შთანთქვენ  სინათლეს. 

     შეგვიძლია ჩამოვთვალოთ ფერის ფენომენის, მისი რაობის განმსაზღვრელი ფაქტორები: 

1) საკუთრივ სხეულის ზედაპირის შეფერილობა, რასაც მატერიის ქიმიური სტრუქტურა 

განსაზღვრავს. 

2) სინათლის წყაროს ოპტიკური თვისებები. 

3 ) გარემო, რომელშიც ვრცელდება სინათლე. 

4) მხედველობითი ანალიზატორის თვისებები. 

5) მხედველობითი შთაბეჭდილებების გადამუშავების ფსიქო-ფიზიოლოგიური პროცესი. 

  პირველი სამი ფაქტორი ობიექტურია, დანარჩენი ორი - სუბიექტური.  სახვითი ხელოვნების 

თვალსაზრისით სამუშაო სქემა ასეთია: მეოთხე და მეხუთე ფაქტორი, როგორც საშუალება 

ჩართულია პირველი სამის ფერწერულ ენაზე გადმოცემის პროცესში.     

      ფერწერული ენა მდიდარია და გამომსახველობით საშუალებებს     მაქსიმალურად     მაშინ 

იყენებს,  როდესაც მხატვარი სამივე ობიექტურ ფაქტორს ითვალისწინებს.  ამ თემას 

პრაქტიკული ამოცანების გადაწყვეტაზე საუბრისას უფრო დაწვრილებით შევეხებით.  ამ 

შემთხვევაში,  ფერწერული ამოცანის დასმის და შესრულებისას, ამ ობიექტური ფაქტორების 

გამიზნულად და შესანიშავად გადმოცემის  ნათელ მაგალითს მოვიყვანთ.  

      ასეთი მაგალითია დიდი ფრანგი მხატვარი კლოდ მონე, რომლის მთელი შემოქმედება,  

შეიძლება ითქვას, განმსჭვალულია ფერწერული იდეოლოგიით. ამ ადამიანმა მთელი თავისი 

ტალანტი და ხანგრძლივი შემოქმედებითი გზა  ფერწერაში სივრცის, ჰაერის და განათების 

ეფექტის გადმოცემას მიუძღვნა - საგნები სწორედ ამ გარემოში არსებობენ და ტილოზე 

ცოცხლად და ბუნებრივად მხოლოდ მაშინ გამოიყურებიან, როდესაც მათთან ერთად და არა 

მხოლოდ საკუთარი ფერით და ფორმით გადმოდიან. 



     მონეს პეიზაჟი (თანდართული რეპროდუქცია. სურ.1) სუნთქავს, განათების და ჰაერის 

გამჭვირვალობის გრადაციების საოცრად ზუსტი გადმოცემით მნახველს ის არა თუ 

წელიწადის დროის და დღის მონაკვეთის, ლამისაა ტემპერატურის შეგრძნებასაც კი უქმნის. 

   დააკვირდით ამ ნამუშევარს; აქ შემთხვევითი არაფერი არ არის (დაწყებული, რა თქმა უნდა, 

ლანდშაფტის და მზერის წერტილის შერჩევიდან -  დაბალანსებული კომპოზიციური სქემა, 

ნახატი - საბოლოო ამოცანის მაქსიმალურად ეფექტურად გადაჭრისთვის მუშაობს  )  წინა 

პლანზე ვხედავთ  მარცხენა მხრიდან დაცემულ, არა ყრუ, არამედ მზის ათინათებით 

მოფენილ ჩრდილს, რომელიც მის სიღმეში მკვეთრად განათებული მონაკვეთს ფერადოვან და 

ტონალურ სიმკვეთრეს, სიძლიერეს უსვამს ხაზს. მოვეცრხლიფრო-მოცისფრო-მოთეთრო 

ცივი ცის ცენტრალური ჭრილის  სიღრმესა და სიმაღლეს  ფოთლების არაერთგვაროვანი 

გარემო განაპირობებს, სადაც შედარებით  მუქი, თბილი ტონები ჭარბობს.  შეადარეთ ეს 

პეიზაჟი მომდევნოს, (თანდართული რეპროდუქცია. სურ.2) დაინახეთ განსხვავებების  

ფართო დიაპაზონი და უსიტყვოდაც ნათელი გახდება, თუ რა შეუძლია დიდი ოსტატის 

ფუნჯს, როდესაც ფერწერული ენის საშუალებით ცოცხალი გარემოს გადმოცემა სურს. 

    მონეს (ისევე როგრც სხვა დიდი ფერმწერების) შემოქმედების შესახებ მეტ-ნაკლებად 

სრულყოფილი შთაბეჭდილება არ შეიძლება გვქონდეს, თუ არ გავერკვიეთ ცივი და თბილი 

ფერების ურთერთობაში, ფერწერული პალიტრის ფუნქციებსა და თავისებურებებში,  არ 

ვიცით რას წარმოადგენს ფერთა წრე...  

   ამრიგად შესანისშნავი მხატვრის ნამუშევრებზე საუბარმა ბუნებრივად მოგვთხოვა  

საკითხის სხვა რაკურსით  ნახვა და შეფასება.  აქამდე  ვსაუბრობდით ფერზე,   როგორც 

ობიექტურ ფაქტორზე, მოკლედ განვსაზღვრეთ მისი რაობა; ახლა შევაფასოთ ფერი, უფრო 

სწორად, ფერები სხვ და სხვა პარამეტრით, შევეცადოთ განვიხილოთ ფერის  ფენომენი 

სახვითი ხელოვნების პოზიციებიდან და უშუალოდ დავუკავშიროთ ის საღებავს, ფერწერულ 

მასალას და ატრიბუტიკას. 

       პირველ რიგში ე. წ. ”ფერთა წრე”. (თანდართული რეპროდუქცია. სურ.3) ერთის მხრივ, 

ფერთა წრე ფერების ურთიერთგანსხვავების და მიმართების პირობით, გრაფიკულ სქემას 

წარმოადგენს;  მეორეს  მხრივ  ეს  პირობითობა  ძალიან  ზუსტად ასახავს რეალურ 

მონაცემებს, ( მათ შორის - პალიტრაზე საღებავებით ოპერირების თავისებურებებს ) 

თვალსაჩინოა და ფერთა სისტემის ჰარმონიულობაზე და, შეიძლება ითქვას, ღრმააზროვან 

სიმბოლიზმზეც მიუთითებს.  ფერების  ასეთი სქემით განლაგების  ცენტრალური, 

ფუძემდებლური სეგმენტია სამკუთხედი, რომლის ზემოთა კუთხე  ყვითელია.   სწორედ  ეს  

სამი  ფერი - ყვითელი, წითელი და ლურჯი წარმოადგენს პირველად, ძირითად ფერებს.        

თავიდანვე   უნდა    აღინიშნოს,   რომ   ასეთი   სისტემა   არ არის უალტერნატივო. 

   მაგალითისთვის - არსებობს მაქსველის ადიტიური სისტემა RGB (Red, Green, Blue) სადაც 

ძირითადი ფერები წითელი, მწვანე და ლურჯია. ეს სისტემა დომინირებს მონიტორების და 

ტელევიზორებისთვის და ბუნებრივია ოპტიკური ფიზიკის თვალსაზრისით სრულიად 

მართებულია. (ეს სისტემაა ჩართული კომპიუტერულ პროგრამებში, მაგალითად Word-ში, 

სტანდარტულ შკალასთან ერთად, სადაც თვალსაჩინიოდ შეგიძლიათ ნახოთ, თუ როგორ 

მუშაობს კონკრეტული ფერის ფორმირებაზე ამ სამი ძირითადი ფერის პროცენტული თანა-

ფარდობის ცვლა) მაგრამ ჩვენ სისტემას საკუთარი პრივილეგიები და მიზანშეწონილობა 

სწორედ სახვითი ხელოვნების თვალსაზრისით გააჩნია და ვფიქრობთ, მართებული იქნება, 

თუ სწორედ მას დავეყრდნობით.  მოგიყვანთ ამ მოსაზრების ყველაზე მარტივ არგუმენტს, 

რომელიც საკუთარი პალიტრის  პირველი გაწყობისთანავე შეგიძლიათ შეამოწმოთ. 

სქემატური ექვსკუთხედის დანარჩენ სამ კუთხეს ქმნის ნარინჯიფერი,  მწვანე და იისფერი.  



ამ სამივე ფერის მიღება შესაძლებელია ცენტრალური სამკუთხედის, მათ მარცხნივ და 

მარჯვნივ მომიჯნავე ფერების შერევით; რაც შეუძლებელია, თუ გვინდა მივიღოთ ყვითელი, 

წითელი და ლურჯი - ამ ფერებს ასეთი შერევით ვერ მივიღებთ.  ასე რომ, ძირითად სამ 

ფერად მათი ჩათვლა ლოგიკურია.  

     ამ ექცსკუთხედზე  განთავსებული ექვსი ფერის შუალედებში, წრეზე, მათი შერევით 

მიღებული გარდამავალი ფერებია. ჩვენს სურათზე 12 ფერია მოცემული, შეიძლება იყოს 24, 

48 და ასე შემდეგ, რიცხვის გაგრძელება  თქვენი თვალის მიერ  ფერის აღქმის მიმართ 

მგრძნობიარობაზე და სიმახვილეზეა დამოკიდებული.   ჩვენი ფერთა წრე კიდევ ერთ 

მნიშვნელოვან ფაქტორს ასახავს გრაფიკული თვალსაჩინოებით - თითოეული ფერის 

პირისპირ აქ განთავსებულია მისი საწინააღმდეგო, კონტრასტული ფერი. კონტრასტული 

წყვილებია: ყვითელი-იისფერი, წითელი-მწვანე, ნარინჯისფერი-ლურჯი.  

    ფერთა გამიჯვნა ცივ და თბილ ფერებად ადამიანის გარემოსადმი დამოკიდებულებით, 

შეძენილი გამოცდილების შედაგად ჩამოყალიბებული შთაბეჭდილებებითა და 

ასოციაციებით არის განპირობებული.  

    ფერწერისთვის ამ ცნებას გადამწყვეტი მნიშვნელობა აქვს. შეიძლება ითქვას, რომ ცივი და 

თბილი ფერებით მანიპულირება ფერწერული გამომსახველობითი  ენის უმთავრესი 

გასაღებთაგანია.  

    თბილი ფერებია - ნარინჯისფერი, ყვითელი და ნაწილობრივ წითელი, იმ გრადაციების 

გამოკლებით, რომლებიც თანდათან იისფერში გადადიან. ცივი ფერებიდან ამ მხრივ წითლის 

მსგავსია  მწვანე, რომელიც ყვითელთან მიახლოებისას თბება, ლურჯისკენ - ცივდება;  

იისფერისა და ლურჯის გრადაციები ცივია. ფერწერული გამომსახველობის თვალსაზრისით, 

ცივი და თბილი ფერების მონაცვლეობას, ურთიერთშეხამებას,  შეპირისპირებას განათებისა 

და ჩრდილის ურთიერთობის გათვალისწინებით და ამ ფაქტორთან ჰარმონიაში,  

გადამწყვეტი მნიშვნელობა აქვს. ვფიქრობთ, სწორედ ცივი და თბილი ფერების 

პრობლემატიკის წინ წამოწევამ და აქტიურად გამოყენებამ ჩამოაყალიბა მაღალი დონის 

ფერწერა  იმ სახით, როგორიც დღეს არის, გაათავისუფლა იგი ნახატის დომინირებისაგან. 

     ფერები, რომელიც ფერთა წრეზეა განლაგებული, სპექტრალური ფერებია თავიანთი 

დიაპაზონური გრადაციებით. არსებობს არასპექტრალური ფერებიც. სპექტრალურია ის 

ფერები, რომელიც პირდაპირ შეიძლება დავუკავშიროთ სინათლეს, ანუ ამა თუ იმ განათების 

წყაროდან წამოსული სხივი შევაფასოთ ფერის სახელწოდებით. მაგალითისთვის, შეიძლება 

დავასახელოთ ყავისფერის, წაბლისფერის სხვადასხვა ტონები, რომელიც ძნელია სინათლის 

სხივს დავუკავშიროთ. 

    გამოარჩევენ აგრეთვე აქრომატიულ ფერებს; ეს არის რუხის ყველა ტონი თეთრიდან შავის 

ჩათვლით. სიტყვა წარმოდგება ბერძნული χρώμα-დან, (ფერი) წინ დამატებული 

უარმყოფელი ნაწილაკით - α. გამოდის, რომ შავ-თეთრ გამოსახულებას, მისი ყველა 

ტონალური გრადაციით უფერულს ვუწოდებთ. არადა ობიექტურად აქ ფერი არსებობს - 

ნაცრისფერი, რომელიც მაქსიმალურად გამუქებისას შავი ხდება, გაღიავებისას - თეთრი.  

ნაცრისფერის ნაცვლად რომელიმე სხვა ფერი, მაგალითად, წითელი რომ აგვეღო, თავისი 

ყველა ტონალური გრადაციით, ბუნებრივია, ასევე მონოქრომულ სურათს  მივიღებდით. ეს 

ასეა, მაგრამ შავ-თეთრ დიაპაზონს აქვს განსაკუთრებული ხასიათი - ამაზე ოდნავ ქვემოთ, 

როდესაც ფერის ჟღერადობასა და სიმკვეთრეს შევეხებით. 

     სპექტრალური, ქრომატული თუ აქრომატული ფერების გარჩევა და მათი გარკვეულ 

კატეგორიებად დახარისხება, რა თქმა უნდა, საყურადღებო ინფორმაციაა, მაგრამ პრაქტიკოსი 

მხატვრისთვის მუშაობის პროცესში ნაკლებად გამოსაყენებელი; პალიტრასთან და 



ტილოსთან ნაკლებად ფიქრობ ფერთა ამგვარ კლასიფიკაციაზე და მიტუმეტეს   ამ 

კლასიფიკაციით ფერთა რაიმე თანმიმდევრობით გამოყენებაზე. ფერთა  ატრიბუტები, 

რომელსაც შემდგომ შევეხებით, გააჩნია თითოეულ ფერს (მისი ზემოთ მოყვანილი 

რომელიმე ჯგუფისადმი კუთვნილების მიუხედავად)  და სწორედ ფერის ამ პარამეტრებს 

განასხვავებს თვალი და ესე იგი ისინი განსაზღვრავენ ამა თუ იმ ფერის თვისებას, ადგილს 

თუ უადგილობას კონკრეტული სურათის კონკრეტულ ფრაგმენტზე. (თანდართული 

რეპროდუქცია. სურ.4) 

I პარამეტრი - ფერი, როგორც ასეთი; ვგულისხმობთ ფერს თავისი დასახელებით, რომელიც 

განგვისაზღვრავს მის ადგილს ფერთა წრეზე, გვაწვდის როგორც ზოგად და ფუნდამენტურ 

ინფორმაციას ( წითელი, ყვითელი, ლურჯი, მწვანე და ა. შ) ასევე კონკრეტული ფერის 

გრადაციას წრიული შკალის მიხედვით.   

დანარჩენი 2 პარამეტრი ფერის დიაპაზონს განსაზღვრავს არა ამ წრეზე, არამედ უკვე მასზე 

რომელიმე ფერის სხვა თვისებათა შკალაზე. 

II პარამეტრი - ფერის ტონალობა, ერთი და იგივე ფერის გრადაციები ღიადან მუქამდე. 

 (გავიხსენოთ ვალერების შკალა; ცოტა ქვევით, როდესაც ფერწერული მასალის გამოყენებაზე 

ვისაუბრებთ, ამ შკალის პრინციპით შეგვიძლია შევქმნათ რომელიმე ფერის გრადაციები 

პასტელით, წყლის ან ზეთის საღებავით) 

III პარამეტრი - ფერის სიმკვეთრე, ჟღერადობა, შეიძლება  ითქვას, სისუფთავე. (რუსულად - 

яркость, насыщенность цвта, ინგლისურად - colorful, deep color ) როდესაც გვესმის გამოთქმა 

”ბალახივით  ხასხასა ”,   ვხვდებით, როგორ მწვანეზეა საუბარი.  

     ფერის სიმკვეთრის, ჟღერადობის მოკლებას შეიძლება მისი ჩაქრობა ვუწოდოთ. 

მხატვრები ხმარობენ მაგალითად ასეთ გამოთქმას: ”ოდნავ ჩასაქრობია”, ან  პირიქით:”ფერში 

ასაწევია”, ვგულისხმობთ, რომ სიმკვეთრე,  ფერის  ჟღერადობაა მოსამატებელი. 

   აქ ასეთი ორიენტირიც შეიძლება  გამოვიყენოთ - ჟღერადობა განისაზღვრება იმის 

მიხედვით,  თუ რამდენად დაშორებულია ფერი ნაცრისფერისგან, ე. ი. 

აქრომატიულობისაგან. 

      მივუბრუნდეთ შავსა და თეთრს. საქმე იმაშია, რომ ფერის სიმკვეთრის მოკლებასთან 

ერთად ის შავისკენ მიისწრაფის და გარკვეული ზღვრის შემდეგ თვალის მიერ შავად 

აღიქმება, ჟღერადობის მოკლებით შავს ნაცრისფერი ცვლის; თუ ფერს მაქსიმალურად 

გავაღიავებთ - თეთრი გახდება. შეიძლება დავასკვნათ, რომ ადამიანის   მიერ   შავ-თეთრი   

გამოსახულების   ”უფერულად”   აღქმის ფაქტში არის ლოგიკა, ნაცრისფერის ტონალური 

დიაპაზონი მართლაც განსაკუთრებულია და თავისი მახასიათებელი პარამეტრების 

შემცირება-დაკარგვისას ყველა ფერი სწორედ აქრომატიულობისკენ, უფერულობისკენ, 

ნაცრისფერის ტონალური დიაპაზონისკენ მიისწრაფის. 

    სქემატურად, შეგვიძლია წარმოვიდგინოთ, კოორდინატთა სამგანზომილებიანი სისტემა, 

სადაც ერთი შკალა კონკრეტული ფერის ფერთა წრეზე მოძრაობას ასახავს, მეორე ტონს, 

მესამე სიმკვეთრეს, გნებავთ, ჟღერადობას. ამ სამი განზომილების გადაკვეთა ქმნის 

წერტილს, რომელიც წარმოადგენს ამა თუ იმ ფერის ადგილს მზის სინათლის ქვეშ - 

პირდაპირი და გადატანითი მნიშვნალობით.    

     პტრაქტიკოსი მხატვრისთვის ფერის შესახებ ინფორმაციას, რომელიც ზემოთ გაგაცანით, 

რეალური და არსებითი მნიშვნელობა აქვს; მაგრამ ეს ინფორმაცია ინფორმაციად, თეორიულ 

ცოდნად დარჩება, თუ  მეთოდოლოგიურად,  პრაქტიკული მუშაობის საშუალებით არ 

გავეცანით კოლორისტიკის პრობლემატიკას. მერწმუნეთ, ზემოთ წაკითხული თითოეული 

სიტყვა სრულიად სხვა ელფერს,  დატვირთვას შეიძენს, მოითხოვს ინდივიდუალურ 



გააზრებას, შეიძლება საკამათოც გახდეს, როდესაც ამ ყველაფერს საკუთარი ფუნჯით 

მოსინჯავთ და შეიგრძნობთ. ამიტომ აუცილებელია გავეცნოთ ფერწერისათვის აუცილებელ 

მრავალფეროვან მასალას, ინსტრუმენტებს და დამხმარე ატრიბუტიკას. 

     ამ მხრივ ფერწერა რთული დარგია, საკმაოდ ძვირადღირებულიც; მასალაზე, მის ხასიათსა 

და ხარისხზე ის   მნიშვნელოვნადაა დამოკიდებული. ბუნებრივია, მასალის გაცნობა 

მომავალი მხატვრისთვის აქტიურ რეჟიმშია საჭირო - უნდა ავითვისოთ ფერწერის რთული  

ტექნოლოგია, მრავალფეროვანი ხერხები, გამოვიმუშავოთ უნარ-ჩვევები და დავხვეწოთ 

ოსტატობა.   

 

 

 

 

 

 

 

 

 

 

 

(თანდართული რეპროდუქცია. სურ.1) 

 

 

 

 

სურ.1 

 

 

 



 

 

 

 

 

 

 

  

 

სურ.2 

                                 

 

 

სურ.2  



      

 

 

 სურ.3 

 

 

 

 

 

 



 

 

 

სურ.4 

        

        

      

      

      



 

სურ.5 კლოდ მონე 

 

 

 

 

 

 

 

 

 

 

 



 

სურ. 6. კამილ პისარო 

 

 

 

 

 

 

 

 

 

 

 



 

სურ.7. კამილ პისარო 

 

 

 

 

 

 

 

 

 



 

სურ.8  კამილ პისარო 

 

 

 

 

 

 

 



 

 

 

სურ.9 ალფრედ სისლეი 

 

 

 

 

 

 

 



 

 

სურ.10. უილიამ ტერნერი 

 

 

 

 



 

 

 

 

სურ.11. უილიამ ტერნერი 

 

 

 

 

 

 

 

 



 

 

სურ.12 . ჯონ კონსტებლი 

 

 

 



 

 

 

სურ.13  ჯონ კონსტებლი 

 

 

 



 

სურ.14. მორის უტრილო 

 

 

 

 

 

 



 

სურ.15. ჯონ კონსტებლი 

 

 

 

 

 

 

 

 

 

 

 



 

სურ.16, კამილ კორო 

 

 

 

 

 

 

 

 

 

 



 

სურ.16  კამილ კორო 

 

 

 

 

 

 

 

 

 

 

 



 

სურ.17  კამილ კორო 

 

 

 

 

 

 

 

 

 

 

 



 

სურ.17  კამილ პისარო 

 

 

 

 

 

 

 

 



 

სურ.18 ჟან შარდენი 

 



 

სურ.19. ჟან შარდენი 

 



 

სურ.20.  ჟან შარდენი 

 



 

 

სურ.21 ჟან შარდენი 

 

 

 

 

 



 

 

სურ.22  პოლ სეზანი  

 

 

 

 

 

 

 

 



 

 

სურ.23 პოლ სეზანი  

 

 

 

 

 

 

 



 

 

სურ.24  პოლ სეზანი  

 

 

 

 

 

 

 



 

სურ.25  პოლ სეზანი  

 

 

 

 

 

 

 

 



 

სურ.25  ნატურმორტი თაბაშირის პორტრეტით. 

 

 



 

სურ.26  ნატურმორტი თაბაშირის პორტრეტით.. 

 



 

სურ.27  ნატურმორტი თაბაშირის პორტრეტით.. 

 


