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                                        Введение

В переводе с французского слово «пейзаж» (paysage) означает «природа, сельская местность, страна». Именно так именуют в изобразительном искусстве жанр, главная задача которого — воспроизведение естественной или измененной человеком природы. То есть и то, что мы видим своими глазами в поле, в лесу или на улице города, и изображение этого называется одним и тем же словом – «пейзаж». Отражая различные ступени и стороны духовного освоения  человеком окружающего мира, искусство пейзажа несёт в себе мировоззренческий смысл. Но возможно ли словом «пейзаж» обозначить и изображение поля ржи, и вид на городскую площадь, и панораму завода? Все эти разные пейзажи имеют свои названия. Общий вид местности: горы, леса, поля, реки, ручьи, озера - все это называется немецким словом «ландшафт». Этим же словом мы называем картину, изображающую природу. Улицы, площади и переулки, написанные художником, станут городским пейзажем, а изображение завода назовем промышленным, или индустриальным, пейзажем. Развиваясь, ландшафтная живопись превратилась в интереснейший жанр изобразительного искусства. В нем художник не только изображает «портрет природы», а стремится запечатлеть свои чувства, переживания, которые вызывает тот или иной пейзаж. Пейзаж   завоевал   место одного из ведущих жанров живописи. Его язык стал, подобно поэзии, способом   проявления   высоких    чувств художника, областью искусства, в которой выражаются глубокие и серьезные истины о жизни и судьбах человечества, в нем современник говорит и узнает себя.
Кроме того, пейзаж — это конкретное художественное произведение в живописи или графике, показывающее зрителю природу. «Героем» такого произведения является естественный или выдуманный автором природный мотив. 

                                Из истории пейзажа

       Элементы пейзажа можно обнаружить уже в наскальной живописи. В эпоху неолита первобытные мастера схематично изображали на стенах пещер реки или озера, деревья и каменные глыбы. В Сахаре были обнаружены рисунки со сценами охоты и перегона стад. Рядом с фигурками животных и человека древний художник схематично нарисовал простенький пейзаж, не дающий возможности конкретизировать место действия. В искусстве Древнего Востока и Крита пейзажный мотив — довольно часто встречающаяся деталь настенных росписей. Так, в Среднем Египте были найдены скальные гробницы древнеегипетских правителей, живших в 21-20 веках до н.э. Одна из многочисленных фресок, покрывавших стены погребальных камер, изображает дикую кошку, охотящуюся в густых зарослях. В древнеримском городе Стабии, разрушенном, как и Помпеи, во время извержения Везувия, среди других росписей, найденных в одном из патрицианских домов, выделяется фреска «Морской порт», представляющая собой настоящий морской пейзаж.

В качестве самостоятельного жанра пейзаж появился уже в VI веке в китайском искусстве. Картины средневекового Китая очень поэтично передают окружающий мир. Одухотворенная и величественная природа в этих работах, выполненных в основном тушью на шелке, предстает как огромная вселенная, не имеющая границ.

Большую роль в формировании пейзажной живописи сыграли европейские миниатюристы. В средневековой Франции при дворах герцогов Бургундских и Беррийских в 1410-х годах работали талантливые иллюстраторы братья Лимбург. Эти изящные и красочные рисунки, рассказывающие о временах года и соответствующих им полевых работах и развлечениях, показывают зрителю природные ландшафты, выполненные с мастерской для того времени передачей перспективы. Ярко выраженный интерес к пейзажу заметен в живописи Раннего Возрождения. И хотя художники еще очень неумело передают пространство, загромождая его ландшафтными элементами, не сочетающимися друг с другом по масштабу, многие картины свидетельствуют о стремлении живописцев добиться гармоничного и целостного изображения природы и человека. Более важную роль пейзажные мотивы начали играть в эпоху Высокого Возрождения. Многие художники стали внимательно изучать натуру. Теперь пейзаж, представленный как цельная картина, становится важнейшим элементом художественных сюжетов. Несмотря на столь явный прогресс, вплоть до XVI столетия художники включали в свои произведения пейзажные детали лишь в качестве фона для религиозной сцены, жанровой композиции или портрета. Ярчайшим примером тому является знаменитый портрет Моны Лизы (ок. 1503)написанный Леонардо да Винчи.

Постепенно пейзаж вышел за рамки других художественных жанров. Этому способствовало развитие станковой живописи. В небольших по своим размерам картинах нидерландского мастера И. Патинера и немецкого художника Альтдорфера пейзаж начинает господствовать над сценами, показанными на переднем плане.

В создании пейзажного жанра большую роль сыграли мастера венецианской школы. Первым художником, придававшем пейзажу огромное значение, стал Джорджоне, работавший в начале XVI столетия. Джорджоне оказал значительное влияние на Тициана, позднее возглавившего венецианскую школу. Тициан сыграл большую роль в формировании всех жанров европейской пейзажной живописи. Знаменитый художник не оставил без внимания и пейзаж. На многих его полотнах предстают величественные образы природы. Восхитительны тенистые рощи, в которых мощные деревья заслоняют путника от палящих солнечных лучей. Традиции венецианской школы нашли отражение в живописи испанского художника Эль Греко.

В XVII веке появилось множество национальных школ, сформировались новые жанры и их разновидности. Это время было весьма удачным для дальнейшего развития пейзажного жанра.

Нидерландская буржуазная революция (1566–1609) оживила культурную жизнь страны и способствовала творческому прогрессу. На XVII век приходится необычайный расцвет голландской живописи и всех ее жанров, наиболее распространенным из которых становится пейзажный. 

В XVII веке в Голландии получила широкое распространение одна из разновидностей пейзажного жанра — марина. В стране мореплавателей и рыбаков морской пейзаж пользовался огромным успехом. В числе лучших художников-маринистов: В. ван де Велде, С. де Влигер, Я. Порселлис, Я. ван Рейсдал. Последний прославился не только своими морскими видами, но и картинами с изображением равнин, мельниц по берегам рек, деревушек среди дюн.

Реалистическое искусство Испании, Италии и Франции также сыграло свою роль в развитии пейзажной живописи. В XVII веке в искусстве классицизма сложились принципы создания идеального пейзажа. Классицисты трактовали природу как мир, подчиненный законам разума.

В XVIII веке широкое распространение получила ведута — разновидность пейзажного жанра, сформировавшегося в венецианской живописи. Свое начало она ведет от городского, или архитектурного, пейзажа, элементы которого появились еще в искусстве Средневековья. Замечательными мастерами ведуты были Франческо Гварди, Антонио Каналетто, Бернардо Беллотто. 

Новое отношение к природе появилось в искусстве во второй половине XVIII столетия. В пейзажной живописи эпохи Просвещения художники стремились показать зрителю естественную природу, возводимую в эстетический идеал. 

                                Развитие русского пейзажа.

 Русский пейзаж зародился в конце XVIII века. В расцвете русской живописи пейзажу принадлежит  выдающаяся роль. Образы природы, созданные русскими художниками, обогатили  русскую  и   мировую  культуру. Пейзаж   завоевал   место одного из ведущих жанров живописи. Его язык стал, подобно поэзии, способом   проявления   высоких    чувств художника, областью искусства, в которой выражаются глубокие и серьезные истины о жизни и судьбах человечества, в нем современник говорит и узнает себя. Сейчас, даже невозможно представить, что еще двести лет назад такого понятия как «русский пейзаж» не существовало.

     Впервые пейзажные мотивы, переданные схематично, появились в древнерусской иконописи. Фигуры Христа, Богородицы, святых и ангелов на старинных иконах изображались на фоне условного пейзажа, где невысокие холмы обозначали скалистую местность, редкие деревца, породу которых невозможно определить, символизировали лес, а здания, лишенные иллюзорных объемов, представляли собой храмы и палаты.

Первые пейзажи, появившиеся в России в XVIII веке, являли собой топографические виды великолепных дворцов и парков. Во времена Елизаветы Петровны был издан атлас гравюр с видами Петербурга и его окрестностей, выполненный по рисункам М. И. Махаева. В русском искусстве XVIII век необычайно важен. Бурно развивается культура, наука, становится светским просвещение, развивается светское искусство. Искусство стремится передать действительность: образы современников, важные события. Примером этому служат великолепные гравюры Алексея Федоровича Зубова «Панорама Петербурга». Он удачно передал оживленность молодой столицы. Это был, пожалуй, первый городской пейзаж: выполненный в технике офорта. Но здесь главная задача — информация о достопримечательностях. А выразить поэтическую сущность пейзажа время не наступило. Сегодня трудно представить, что во второй половине XVIII века, когда возникло первое художественное учебное заведение - петербургская Академия художеств, пейзажная живопись совершенно не ценилась и считалась чем-то второстепенным. Понадобились десятилетия и усилия многих мастеров, чтобы этот жанр живописи стал таким же значительным, как историческая картина или портрет.

 В XVIII веке в русском искусстве устанавливается иерархия жанров. Появляются высокие жанры: ода, эпопея, трагедия, исторический жанр в живописи (мифологические, религиозные картины). И низкие жанры: комедия, сатира, басня, бытовой жанр, пейзаж, натюрморт в живописи. Пейзаж, как видим, отнесен к низким жанрам.

Но только с появлением произведений Семена Федоровича Щедрина можно говорить о том, что пейзаж как отдельный жанр сформировался в русской живописи.

 Свою лепту в развитие пейзажа внесли современники Щедрина — М.М. Иванов и Ф.Я. Алексеев. Живопись Алексеева оказала влияние на молодых художников — М.Н. Воробьева, С.Ф. Галактионова, А.Е. Мартынова, посвятивших свое искусство Петербургу: его дворцам, набережным, каналам, паркам.                     

Основоположником русской пейзажной живописи является Семен Федорович Щедрин. В 1776 г С.Ф. Щедрин стал первым профессором-руководителем пейзажного класса. Характер пейзажей самого Щедрина глубоко  лирический и поэтический. Истоками пейзажного жанра послужили ведута еще петровского времени (в гравюре) и фантастические пейзажные фоны в декоративных панно середины века. Пейзажи Щедрина, особенно ранние, во многом напоминают такие панно. Художник часто употребляет один и тот же прием: на переднем плане  развесистое дерево, затем водное пространство, фоном служит архитектурное сооружение, которое обычно и дает наименование пейзажу. Четко прослеживается трехцветная схема, сложившаяся еще в западноевропейском классицистическом пейзаже. Постепенно вырабатывается образ безмятежно ясной, спокойной природы. Тихое течение вод, величавое движение облаков, руины, мосты, обелиски, пасущиеся стада, на этом фоне люди, созерцающие природу, находящиеся в уединении с ней,- все окрашено чувством идиллистическим, пасторальным, созвучно идеалу сентиментализма.

Фёдор Яковлевич Алексеев — один из основоположников русской пейзажной живописи. Если Щедрина можно назвать родоначальником вообще национального пейзажа 18 века, то   Алексеев положил начало пейзажу города. Лучшие картины художника посвящены Петербургу. «Вид Дворцовой набережной от Петропавловской крепости» относится к раннему периоду творчества Алексеева, когда художник, которого прочили в театральные декораторы, впервые добился признания, как пейзажист. Некоторое время перед этим он жил в Венеции, где внимательно изучал искусство знаменитого венецианца А. Каналетто, оказавшего заметное воздействие на формирование его творческого облика. Алексеев — перспективист. Для него в городском пейзаже важнее всего перспективно-пространственное построение, и конечно, «строгий, стройный вид Петербурга», как нельзя лучше отвечал художественным вкусам Алексеева. Любовно и внимательно вычерчивал художник стройные перспективы петербургских площадей и улиц с их великолепными дворцами и гранитными набережными, воспринимая при этом город живо, образно, эмоционально. Излюбленный мотив пейзажей Алексеева — Нева и её набережные. Передовая вибрацию воздуха, игру света на воде и стенах зданий, Алексеев сообщал петербургским видам своеобразную лирическую окраску, усиливая её вводом человеческих фигурок, оживляющих молчаливую пустынность стройных и величественных сооружений.
В развитии русской пейзажной живописи велика роль  М Н.  Воробьева. Имя художника связано с рождением лирического романтического пейзажа. В Академии художеств он учился сначала в архитектурном классе, затем был переведен в пейзажный
класс, где занимался под руководством Ф.Я.Алексеева. Первые пейзажные полотна М.Н. Воробьева во многом напоминают классически ясные перспективные «виды» его наставника, но с течением времени в творчество живописца властно входят романтические традиции. В своих городских пейзажах художник виртуозно передает эффекты освещения. С большим мастерством он использует игру света и тени, когда передает не только солнечный свет, но и поэзию лунной ночи. («Вид Московского Кремля», «Осенняя  ночь в Петербурге», «Лунная ночь в Петербурге»). В соответствии с романтической эстетикой художник любит изображать переходные состояния природы: его привлекают нежно-розовые краски восхода или тревожные всполохи закатного солнца («Закат солнца в окрестностях Петербурга», «Восход солнца над Невою»).
  Восприятие мира природы как бесконечного процесса становления и разрушения было характерно для произведений художников-романтиков. В одной из картин М. Н  Воробьев, посвятившего свое творчество поэтическому городскому пейзажу, эта тенденция романтического искусства нашла особенно яркое воплощение. Живописец представил на холсте не гармонически спокойный и упорядоченный мир, а мир  непредсказуемый и неподвластный человеку. Он создал полное трагизма полотно « Дуб, раздробленный молнией.  Аллегория на смерть Клеопатры Логиновны Воробьевой, жены художника»

Одной из лучших работ художника, известной в акварельных и масляных вариантах, является « Вид Дворцовой набережной в Санкт-Петербурге». Картина пронизана романтическим мироощущением. Ассиметричное построение полотна, в котором «громады стройные» дворцов сопоставлены с просторами вод, сообщает ему   выразительность и динамичность. Поэтическую красоту картины подчеркивают     и нежная  цветовая гамма, и  мастерски переданный мягкий рассеянный свет, который заливает открывающее перед зрителем необозримое водное пространство. Плененный гранитной мощью северной столицы, художник создает на картине ее торжественный и величественный образ. Он воспевает город, который по своему великолепию и по строгой красоте своих зданий, отражающихся в тихих волнах Невы, не имел себе равных.

М.Н. Воробьев воспитал целую плеяду замечательных пейзажистов. В их число входили братья Г.Г. и Н.Г. Чернецовы, К.И. Рабус и др. Ряд чудесных литографических акварельных пейзажей с видами окрестностей Петербурга выполнил А.П. Брюллов, брат знаменитого К.П. Брюллова, позднее ставший архитектором. Но произведения этих мастеров тускнеют рядом с картинами Сильвестра Феодосиевича Щедрина, запечатлевшего на своих полотнах яркую красоту итальянской природы. 

Сильвестр Феодосеевич Щедрин — племянник Семена Федоровича Щедрина. С.Ф. Щедрина с полным основанием считают родоначальником пленэрной романтической живописи в русском искусстве. Он известен, как автор ряда небольших картин с видом Рима, Неаполя и Сорренто, привлекающих светом серебристых тонов, мягкой воздушностью и особым восприятием жизни природы и человека в ней. В сравнении с предшествующими им условно-декоративными классицистическими пейзажами XVII века они кажутся живыми «портретами» природы, списанными с натуры нелепо влюблённым в неё художником. Большую часть своей жизни Сильвестр Щедрин прожил в Италии, где и умер. Некогда старательный ученик петербургской Академии художеств, Щедрин в 1820-х годах совсем отворачивается от классицизма, ещё весьма влиятельного в Италии. Очень скоро складывается излюбленный тип щедринского пейзажа южно-приморского города. Обязательные прибрежные скалы, замыкая пространства, придают ему лирическую интимность и успокоенность: «Вид Сорренто близ Неаполя» (1828).

Развитие русского пейзажа в 19 веке питалось растущей, более осознанной любовью русских людей к родной земле. Наиболее красноречивое выражение эта любовь нашла себе у наших писателей. Лицо родной природы было угадано уже Пушкиным в его картинах русской снежной зимы, одетых в багрянец осенних лесов и особенной невзрачной прелести хмурых дней. Мотивы русской природы мы находим у Баратынского Лермонтова, Тютчева. Вдали от родины Герцен со страстной нежностью вспоминал всю прелесть русской природы. Говоря об источниках вдохновения русских пейзажистов, нельзя не упомянуть о роли народного творчества. Многое из того, что стало его предметом, в общих чертах уже знакомо было по народным песням. 

К середине XIX века в русской пейзажной живописи сформировались определенные принципы эстетического восприятия природы и приемы ее отображения.
Карл Брюллов также был выдающимся художником. Окончив с Золотой медалью Академию художеств,  отправился в Рим. Петербуржца, для которого строгий царственный город, серебристая гладь каналов серое, будто пропитанное влагой небо были близкой и любимой  натурой, по-настоящему потрясла Италия. Брюллов написал в Италии очень много   картин. Они отмечены  одним общим свойством: люди на них красивы, одухотворены, счастливы. Это не прием мастера - такого мироощущение художника, сложившееся в Италии и долгие  годы, питавшие его творчество.

   «Итальянский полдень»- одна из лучших работ раннего Брюллова. С полотна будто падает отсвет жизни, пронизанной солнцем, покоем, радостью бытия, и невозможно  отвести взгляд от пленительного лица девушки, от грациозно поднятой руки, в которой она держит тугую, тяжелую гроздь винограда. Пренебрегая академизмом, художник искал и находил новые возможности освещения. «Итальянский полдень» Брюллов писал в настоящем саду, когда светило стояло в зените. Лицо, плечи и руки позировавшей ему натурщицы он «прикрыл» тенью виноградника. Потрясающий эффект светотени на этом полотне подчеркивают рефлексы от красной шали. Героиней картины стала простая итальянка. Николай Васильевич Гоголь написал о ней: «Женщина страстная, сверкающая, пылающая всей роскошью страсти, всем могуществом красоты». Брюллов решился нарушить старые эстетические законы, сумел найти изящное в повседневном — и это послужило причиной разрыва его с Обществом поощрения художников.     
   Художник Федор Васильев в картине «Мокрый луг» передал чувство острой радости, которая овладевает человеком после сильной грозы. Он был уверен, что «картина, полная бесконечного торжества и чистоты природы, отвратит человека от преступного замысла». Подчас живописец не может равнодушно писать пейзаж. Тот или иной уголок природы вызывает в нем особое волнение, будит тонкие струны души. Такой пейзаж называется пейзажем настроения. Федор Алексеевич Васильев прожил короткую жизнь, но все же успел сказать свое слово в истории отечественной живописи. Васильев в своем творчестве умело использовал приемы своих предшественников и добился поразительных результатов. 
            Васильев любил изображать  переломные моменты  в природе, активную      ее жизнь. Он передает движение ветра и облаков, смену света и теней. Таковы его картины «После дождя», «Перед грозой», «Оттепель». Васильев сделал основой пейзажной живописи  воспроизведение не только разнообразных состояний самой природы, но и тех ответных чувств, которые всегда возникают у человека при соприкосновении с нею. Его произведения лиричны. Крамской называл Васильева «поэтом, музыкантом» пейзажа  и так характеризовал его значение: Ему суждено было внести в русский пейзаж то, чего последнему недоставало и недостает: поэзию при натуральности исполнения».
    Одно из последних произведений художника- «Болото». Картина недописана. Но  поистине был прав Крамской, когда говорил о работах Васильева последних лет:  «…Какие рисунки, акварели, какие альбомы и что за мотивы!...»
     Вот на воде болота два ярких пятна. Что это? Поросль водяной травы? Осенний камыш? От соседства этих красновато-оранжевых пятен все цвета пейзажа вспыхивают звучно, и, глядя на это буйство красок, приглушенное мягкой влажностью воздуха, слышишь неувядаемую песню природы, симфонию русской осени. Поэт пейзажа Васильев   жил и творил, веря в просветляющую силу искусства.  
От школы Воробьева идут романтические традиции, воспринятые его учениками. Среди них — рано умерший М.И. Лебедев, Л.Ф. Лагорио и И.К. Айвазовский, главной темой искусства которого было море. 

Самым известным маринистом был Иван Айвазовский. Родился он в приморском городе Феодосия, в Крыму. Небольшой дом родителей стоял на возвышенности, откуда хорошо была видна морская даль. Мудрые люди говорят, что человек никогда не устает смотреть на огонь и воду. Вечно меняющееся море, то спокойное, то взволнованное, его изменчивый цвет, необузданная стихия - все это стало главной темой в творчестве Айвазовского.

На каждом из полотен Айвазовского изображена грозная морская стихия. Морю даже в спокойном достоянии доверять опасно. Ведь его могучая сила неподвластна воле человека. Трудно поверить, но картину «Среди волн» художник написал в 82 года. Размерами она превосходит все, что было создано до этого: в длину - четыре с половиной метра, а в высоту - почти три метра! Хотя у него много картин с ясным небом и спокойным морем, главное для него - буря и противоборствующие ей люди.

Всю жизнь он наблюдал за морем. Дома, в Феодосии, вставал в 5 утра и несколько часов сидел на берегу моря, наблюдая его изменчивую жизнь. А потом по памяти в своей мастерской писал картины. Писал он их быстро, т.к. в его сознании отчетливо запечатлевались все события на море. Так, ему врезалась в память буря, которую он пережил в Бискайском заливе в 1844 году. Шторм был такой силы, что судно сочли погибшим вместе со всем экипажем. Много позднее художник записал: «Страх не подавил во мне способности воспринять и сохранить в памяти впечатление, произведенное на меня бурею как живою дивною картиной». В картине «Девятый вал» все в движении – брызги, пена, волны вздымаются, падают, катятся одна за другой. И вот  вырастает могучий девятый вал – самый грозный и самый страшный и для рыбачьих лодок, и для больших кораблей! Картина настолько реалистична, что кажется,  действие происходит в настоящий момент.

 Особое место в русской живописи занимает творчество А.К. Саврасова, ставшего основоположником национального лирического пейзажа. Алексей Кондратьевич впервые с такой убедительностью открыл зрителю, поэтическое обаяние и содержательность самого обыденного и одновременно типичного русского пейзажа. Знакомая всем с детства картина Саврасова « Грачи прилетели» представляется сейчас одним из символов русского пейзажа, постоянно любимых народом верной и преданной любовью. В ней, такой простой, было пронзительно воплощено свойственное русскому человеку лирическое чувство, поэтому картину сразу восприняли как олицетворение русской природы, всей деревенской России. Пруд и березы, деревенские дома и церковка, потемневшие весенние поля - все обжито и согрето сердечным теплом. Саврасов изображает в картине по сути дела очень прозаический вид: задворки села, затерявшегося среди нехоженых российских просторов, сараи, наполовину скрытые забором, старую церквушку с шатровой колокольней, высящуюся над крышами домов, корявые березы, усеянные грачиными гнездами, талый, посеревший снег.   

 Саврасов оказал воздействие на своего ученика и друга — пейзажиста Л.Л. Каменева. 

Параллельно с лирическим направлением в русской пейзажной живописи развивался эпический пейзаж, ярким представителем которого был М.К. Клодт, стремившийся к созданию пейзажа-картины, представляющей зрителю целостный образ России. После Шишкина и Саврасова Михаил Константинович Клодт был третьим зачинателем реалистического пейзажа в русской живописи. Картины Клодта напоминают венециановские жанры, они продолжают линию крестьянского пейзажа в русской живописи. Клодт по-своему утверждает в пейзаже красоту и мощь родной природы. Как и Саврасову, ему близко поэтическое переживание мира, присущи ему и черты литературно-описательного подхода к картине. Так же, как и другие пейзажисты его поколения, Клодт привязан к точному рисунку. В картине «На пашне» от тщательно прорисовывает борозды первого плана, фигуры в центре картины и даже вдалеке. 
                  Во второй половине XIX века серьезный вклад в развитие русского пейзажа внесли такие известные художники, как И.И. Шишкин, А. Куинджи, А.П. Боголюбов, И.И. Левитан.

Оказаться в лесу, понять всю его таинственную красоту поможет Иван Иванович Шишкин. Был он блистательным рисовальщиком, с твердой рукой и верным глазом. Много путешествуя по России, он делал бесконечные наброски с натуры в лесах близ Елабуги, своей родины, писал вологодские, тверские леса, смешанные леса Прибалтики. Иногда, натурный этюд оказывался так хорош, что не требовал никакой доработки, превращаясь в законченное произведе​ние. Так случилось с этюдом «Сосны, освещенные солнцем».

Глядя на картину, кажется, что каждая чешуйка коры стройных сосен купается в солнечных лучах. Художник великолепно передает освещенные солнцем медно-красные стволы, покрытые снизу зеленоватым мхом, густые фиолетовые тени, отбрасываемые ими на траву. Деревья свободно растут на прогретой солнцем сухой почве. Особенность творчества знаменитого пейзажиста заключалась в том, что он умел передать «портретность» того или иного дерева. Крепкие, не похожие друг на друга, цепко держащиеся за землю деревья живут на полотне своей собственной жизнью.

Известным произведением Шишкина является картина «Лесные дали». Она написана свободно и широко. Перед нашим взором разворачивается величественная панорама лесных массивов, где-то вдалеке среди темной зелени голубеет лесное озеро или излучина реки. «Зимних» картин у Шишкина немного. Хотя зима всегда красива и необыкновенна: она заботливая и опрятная хозяйка, укрывающая снегом всю непривлекательность неухоженной земли. Интересной задачей показалось художнику передать зимнее оцепенение природы картины «Зима». В этом хвойном лесу все погружено в легкую тень быстро уходящего дня. Следы давнего бурелома занесены снегом. В картине царит особая тишина, сквозь которую с трудом пробивается слабый розоватый свет низкого солнца. 

Шишкина по праву можно считать певцом русского леса. В области эпического пейзажа русское искусство не знало художника, равного Шишкину.  В «березовом лесу» Шишкина живут старые деревья. Ни трепет листвы, ни игра солнечных пятен ему не очень и важны в этой картине, хотя им он тоже уделяет внимание. Для этого мастера главным было показать красивую рощу, всю целиком, подчеркнув при этом, что люди приходят и уходят, а вечная красота мира остается.

 Про  Шишкина говорили, что он знает пейзаж «ученым образом». Художник любил и умел точно изображать породы деревьев, форму растений. Сочетание художественного и исследовательского  подхода к природе было своеобразной      особенностью творчества Шишкина. Не случайно возникло мнение, что агроном, глядя на его пейзаж, сумеет безошибочно определить характер не только самой почвы, но и подпочвенного слоя…

   Другим известным художником - пейзажистом был Архип Куинджи. В огромном пространстве, погруженном в ночную тьму («Ночь на Днепре» Архипа Куинджи), эффектно выделяется поверхность Днепра, слабо освещенные стены белых домиков-мазанок и края облаков. Ее декоративность вполне соотносится с поэтичностью выбранного мотива. Восхищенный картиной, знаменитый художник Иван Крамской писал: «...его "Ночь на Днепре" вся наполнена действительным светом и воздухом, его река действительно совершает величественное свое течение, и небо настоящее бездонное и глубокое». По просьбе Куинджи, картина была представлена на выставке в зале, затемненном бархатными драпировками. Сенсационный успех у современников показал, что зрителям в искусстве необходим еще и выходящий за рамки повседневности декоративно-эмоциональный эффект! Маринисты пишут море и в бурю, и в штиль, когда бессильно повисают паруса кораблей; пишут залитые солнцем портовые города, картины морских сражений. Архип Куинджи написал картину «Море», она очень красива и спокойна.

 Главное в его картине «Березовая роща» - необыкновенное цветовое решение. Как же Куинджи добился этой цветовой яркости, какие приемы использовал? Этот прием - эффект светотеневого контраста. Зеленый цвет проникает в голубизну неба, в белизну березовых стволов, в синеву ручья на поляне. Такое цветовое видение дано не каждому. У Куинджи было особо чувствительное зрение, о котором современники слагали легенды. Но чувствительность глаза, возможно, и не дала бы такого эффекта, если бы художник не изучал гармонию цвета, проблемы колорита и тона. Чистые, звучные тона усиливают впечатление ослепительного солнечного света, заливающего полотно. Но есть в этом произведении и нечто новое, отличающее эту картину от работ современников. Подумать только, художник не стремится передать световоздушную среду, что волновало тогда многих живописцев. В этом полотне он хотел передать не дуновение ветерка, не трепет березовых ветвей и листьев, а неведомую до того многим художникам радость жизни, ее полноту, бесконечность. Куинджи показал чистую и совершенную природу, какая она бывает без вмешательства людей. Как прекрасен этот бесконечно длящийся летний день! Какая тишина разлита кругом! Невмешательство в этот мир единственный подарок, какой человек может сделать природе.

  Исаак Ильич Левитан был великим пейзажистом конца Х1Х века. Творческое наследие Левитана огромно, а любовь народа к этому художнику поистине безгранично. Тема «большой  воды», весеннего половодья   издавна привлекала внимание Левитана. В картине «Весна. Большая вода» художник создал возвышенно – поэтический образ весны. Лирическое настроение этого полотна рождает в нас те же чувства просветленной радости, что и картина Саврасова «Грачи прилетели». Одно из самых музыкальных творений Левитана. Тончайшая гармония мягких цветовых отношений - неба, земли, воды, деревьев - рождает ощущение невидимого движения весеннего воздуха. Ритм тоненьких хрупких стволов, их отражение в воде словно дает начало прозрачной и легкой мелодии, заполняющей пространство картины.

У Исаака Левитана есть маленькая картина «Березовая роща». К ней вполне относится поговорка о том, что «мал золотник да дорог». И действительно, сколько в ней света, воздуха, какое ликование она несет! Все, изображенное на этой картине, будто дышит и трепещет. Первый взгляд, брошенный на полотно, отмечает кажущуюся случайность композиции. На самом деле построение глубоко продумано: справа, близко к краю холста, написаны два дерева. От остальных они отделены солнечной полянкой. Эти две березы даны в расцвете сил и красоты. Хотя полностью мы их не видим: их кроны выходят за раму холста. За ними  небольшая пауза для глаз  полянка, а за ней  веселая перекличка белоствольных деревьев, будто играющих в догонялки. У Куинджи в картине царит солнечный вечный день. Время будто бы навсегда остановилось. А у Левитана мир на полотне подвижен и переменчив.

У Исаака Левитана на картине разворачивается большой пространственный пейзаж. В его «Золотой осени» природа торжественна и красива. Речка уже по-осеннему холодна и кажется уснувшей, а деревья еще хранят в своей листве память о тепле летних дней и веселом пении птиц. Нужно обратить внимание на червонное золото листвы, на то, как художник смело и энер​гично прописал голубое небо. А как выразительны яркая зелень озимых и темная синь реки, на фоне которой вспыхивают покрасневшие листья боярышника! Еще современники художника заговорили об особенностях Левитановских пейзажей, назвав их «пейзажами настроения».

Известная картина Левитана «Владимирка»  - это  пейзаж по всем своим жанровым признакам и в то же время по смыслу своему – историческая картина. Большое социальное  содержание художник сумел  выразить именно в пейзажных формах,         не прибегая к пояснениям и комментариям, а гражданские, общественные идеи слились с личными переживаниями автора,  его глубоко взволнованным отношением к природе. Все здесь имеет самостоятельное значение и ценность   - и свинцовое, тусклое небо, и одинокая фигура странницы, подчеркивающая пустынность дороги, но за всем этим ощущается подтекст - не прямые аналогии, а сложные и опосредствованные ассоциации, возникающие в процессе не столько осмысления, сколько эмоционального переживания картины. И тогда «Владимирка» воспринимается обобщенным образом тоски и горя народного - без конца и без края, как это небо, эта земля, эта дорога и уходящие  вдаль извилистые тропинки. И в тоже время образом, исполненным своеобразного величия, эпического размаха и громадной, нерастраченной силы.

      Владимирка, печально знаменитый Владимирский тракт, по которому веками гнали в Сибирь арестантов. Сколько их прошло этой дорогой горя и скорби! Казалось, человеческие страдания навсегда вошли  в самую природу, дорогу, растрескавшуюся от летнего зноя, печальные пустынные поля.

        Картину    «Над вечным покоем» Левитан  написал в 1894 году. Трудно найти в мировой живописи   произведение, в котором бы с таким суровым лаконизмом   ставились и разрешались общечеловеческие вопросы   жизни и смерти, бытия и небытия. Человек с его судьбой перед лицом необъятной вселенной - вот содержание картины.
        Композиция ее не имеет себе подобных. На переднем плане, слева, высится край косогора с церквушкой и кладбищем на нем. Дальше, сколько хватает  глаза, - тусклая неподвижная вода, окаймленная вдали  плавной линией низкого берега, тоскливо  пустынного вплоть до самого горизонта. Дальний берег тянется узкой, томительно длинной полосой, однообразной  по цвету. Над ним - грозные, тяжелые тучи, бросающие мрачные тени на все окружающее. Для  обрисовки дальнего плана художник пользуется обобщенной, условно-декоративной цветовой гаммой, что создает впечатление монументальности пейзажа, словно увиденного с высоты птичьего полета. В то же время холм, обжитой человеком, несет иную, конкретную, натуральную живописную характеристику: здесь мы можем различить и зелень трав, и формы деревьев, и четкий силуэт строений. Еще и еще раз,  вглядываясь в это произведение, мы начинаем замечать не только печальное одиночество церквушки и заброшенное запустение старого кладбища. Нам представляется все величие неумирающей природы, что рисуется в спокойном силуэте холма. В плавной линии берегов, в неподвижной, словно застывшей, поверхности воды. Мы видим, наконец, косматые громады туч, готовых к движению, мы видим небо, таящее ветер, гром, бурю… Бесконечна не имеющая пределов жизнь, словно говорит нам художник. Таков философский смысл картины Левитана  «Над вечным покоем» - гимна вечно живой природы.

Традиции лирического левитановского пейзажа были подхвачены работавшими на рубеже XIX-XX столетий живописцами И.С. Остроуховым, С.И. Светославским, Н.Н. Дубовским.

У Ильи Остроухова многоцветие осени собралось в яркий веселый ковер. Глядя на его картину «Золотая осень», знакомишься с таким понятием, как декоративное решение темы. Чередующиеся желтые, лимонные, оранжевые листья могли бы составить нарядный орнамент, если бы расположились на земле или ветвях в организованном порядке. Но она ведет разговор о золотой осени на примере маленького уголка леса.

В духе символистского искусства создавали свои пейзажи П.В. Кузнецов, Н.П. Крымов, М.С. Сарьян, В.Э. Борисов-Мусатов.
В. Борисов-Мусатов  занимает   в русском искусстве на рубеже веков особое место, а значение его  живописных открытий для последующих поколений все возрастает. Непросто войти в мир образов  Борисова-Мусатова, но еще труднее освободиться от завораживающего их очарования. Его  картины – словно отражения в водоемах, в них  нельзя отделить явное,  сущее  от кажущегося, реальность переходит в поэтическую грезу, а мечта, «в которую хотелось верить, как в надежду», оказывается столь же реальной.

 Пейзаж «Осенняя песнь» является одним из вершинных произведений мастера. Оно была написано в последние месяцы жизни художника. Композиция чрезвычайно проста. Художник смотрит  с высокого берега  Оки на желтые кроны берез, образующие кулисы справа и слева. В воде отражается холодное бледно -  серое небо. Над широкой полосой покрытого блеклой травой берега поднимается синий лес. Четкие вертикали стволов контрастируют с мягкими плавными линиями опущенных, усталых ветвей. Замыкает композицию, придавая ей законченность, треугольник журавлиной стаи, черная цепочка, как бы прочерченная пером. Благодаря лаконизму и обобщенности форм, точной найденности цветовых плоскостей, «Осенняя песнь», несмотря на свой небольшой размер,- одно из самых монументальных по образному строю и эпических по звучанию  произведений  Борисова-Мусатова.

Полюбуйтесь золотой осенью ранним вечером на картине Николая Крымова. О такой осени писал знаменитый поэт Иван Бунин:

	Лес, точно терем расписной, -
      Лиловый, золотой, багряный,
Веселой, пестрою стеной
     Стоит над светлою поляной.


Какие удивительные розовые облака! Лес справа, как в стихотворении Бунина, и лиловый, и багряный. А кое-где талантливая художница-осень только начала изменять цвет деревьев. Так они и стоят: снизу - зелено-коричневые, а вершины подкрашены тусклой охрой.

В 1920-е годы получил развитие индустриальный пейзаж (интерес к этой разновидности пейзажного жанра особенно заметен в творчестве М.С. Сарьяна и К.Ф. Богаевского).

Выразительные и впечатляющие образы родной природы создавали также пейзажисты Г.Г. Нисский, С.В. Герасимов, Н.М. Ромадин и др.
            Народный художник РСФСР, действительный член Академии художеств Николай Михайлович Ромадин в своем творчестве продолжает классические традиции русского пейзажа. Картины Ромадина полны глубоких переживаний, они открывают зрителю мир волнующих и искренних чувств. Его часто называют подлинным поэтом русской природы.

Ромадин родился в Самаре в семье железнодорожника. Рисовать начал с раннего детства из подражания отцу, самоучке-художнику, всю жизнь страстно любившему живопись. В 1921 году Ромадин окончил среднюю школу и поступил в университет. Одновременно стал заниматься в художественном техникуме. 

«После окончания художественного вуза, вспоминает Ромадин, все мои стремления детства, юности, казалось, должны были получить удовлетворение, но я его не чувствовал, наоборот, чувствовал свою беспомощность. Вуз не дал мне необходимого мастерства. После окончания вуза я мало, что мог делать, и мне пришлось долго и упорно самостоятельно учиться».

Свой творческий путь Ромадин начал с картин на историко-революционные темы, но в полной мере талант его раскрылся в пейзаже. В 1938 году молодому художнику посчастливилось встретиться с замечательным пейзажистом Н. П. Крымовым, разработавшим свою систему тональных отношений в построении цветовой композиции картины. По его совету он поехал на Волгу и написал там ряд этюдов, в которых старался претворить крымовский подход к живописи. Спустя некоторое время Ромадин на первой персональной выставке показал двести пейзажей. Их высоко оценил такой выдающийся мастер, как М. В.Нестеров. Впоследствии частые встречи с Нестеровым оказали благотворное влияние на творческое развитие Ромадин.  

Большую содержательность искусство художника обрело и Великую Отечественную войну Движимый глубокими патриотическими чувствами, стремлением возвеличить красоту родной земли, он создал пейзажный цикл «Волга русская река» (1941). В этом цикле, состоящем из полотен малого размера, заслуживают особенного внимания пейзажи «Село Хмелевка», «Восход луны». «Стадо», «Золотые листья», «Закат».

После войны Ромадин создает серии пейзажей под названиями: «Времена года», «Русские мелодии», «Северная серия». Художник много путешествует. Без путешествий он не мыслит осуществления своих творческих замыслов, Он пишет пейзажи па Волге, на реке Керженец, на Белом море, в Прионежье, в Средней Азии и на Кавказе, в зарубежных краях Лучшее, что создано им, пейзажи среднерусской полосы. В этих полотнах Ромадин с необычайным проникновением во все оттенки жизни природы рассказывает о красоте широких полей, кудрявых березовых рощ, спокойных рек. Перед зрителем знакомый облик России, казалось бы, ничем не примечательные уголки природы, но в поэтическом воссоздании художника они обретают свежую, новую выразительность, глубокое эмоциональное звучание.

Ромадин пишет средне русскую природу во все времена года. Но более всего его привлекает весна («Весна на Пахре». 1949; «Весна на Удомле», 1952 1954; "Весенний воздух». 1955; «Золотые почки», 1955 и др.). Другой излюбленный природный мотив ромадинских пейзажей дремучие чащобы, темный сосновый или еловый бор то ранним утром, то в полдневный жар, то озаренный последними лучами заходящего солнца. Есть у Ромадина немало тонких полотен, в которых оп стремится показать природу такой, какой ее видели Л. П. Островский и С. Л. Есенин, с ее чистотой, гармонией и человечностью («Берендеев лес», «Есенинский вечер» и др.). Среди других работ Ромадина особенной поэтичностью, хрупкой нежностью образа выделяются его картины «Млечный путь» и «Сон Андерсена», «Весенние заморозки» и «Золотая речка».
      Герасимов – другой известный пейзажист, лирик по натуре. Его высшие достижения - в небольших натурных этюдах русской природы. Они замечательны своей поэтичностью, тонким ощущением жизни, гармонией и свежестью колорита («Зима», 1939; «Лед прошел», 1945; «Весеннее утро», 1953; серия «Можайские пейзажи», 1950-е, и др.). Между тем по принятой в его время официальной иерархии жанров полноценным произведением живописи считалась картина с развернутым и идеологически выдержанным сюжетом. Но такие картины в известной мере удавались Герасимову лишь тогда, когда он и в них мог передать лирическое состояние, объединяющую поэтичность природной среды: «На Волхове. Рыбаки» (1928-30), «Колхозный праздник» (1937). Попытки же передать драматические ситуации оказывались не слишком убедительными («Клятва сибирских партизан», 1933; «Мать партизана», 1947). 

                                            Заключение   
Русская пейзажная живопись Х1Х века развивалась в соответствии с общими тенденциями художественного развития и эволюции других живописных жанров и прошла в Х1Х веке два этапа своего развития, за временную границу, между которыми принято считать 1850-е годы.

   В первой четверти пейзаж постепенно освобождался от канонов классической живописи. Природа стала пониматься как сфера выражения сугубо личных чувств. Таким образом, было положено начало романтическому направлению в русской пейзажной живописи, в рамках которой также принято выделять 3 течения: живопись городских видов, итальянское направление и национальный русский романтический пейзаж, давший толчок к развитию реалистических тенденций.

 Также в рамках романтического пейзажа сложилось особое, уникальное течение-маринизм. Именно в изображении картин моря наиболее четко проявлялись типичные черты романтизма.

  В начале 50-х годов начинает складываться качественно новое направление - реалистический, национальный пейзаж. Необходимо отметить, что данное течение было неразрывно связано с историческими событиями второй половины 19 века, крестьянский вопрос волновал всех и не оставил равнодушным и пейзажистов. В рамках данного направления природа перестала использоваться как выражение собственных чувств. Художники теперь стремились реально отражать окружающую их действительность, без преувеличений и искажений.   Именно в этом направлении работали и создали произведения, имеющие мировое художественное значение, такие пейзажисты, как Шишкин, Саврасов, Поленов, Куинджи и многие другие выдающиеся художники. По количеству талантливых видописцев 19 век заметно выигрывает по сравнению с другими и недаром его принято называть «золотым» веком русской живописи, на него ложится период расцвета русского пейзажа.

  Необходимо отметить, что эволюция и достижения данного живописного жанра не остались в стороне от внимания передовой общественности. Развитие пейзажной живописи, ее достижения постоянно обсуждались в русском обществе, как профессиональными исследователями-критиками, так и простыми ценителями и любителями данного жанра. И это не случайно, так как в 19 веке русскими художниками-пейзажистами были созданы выдающиеся произведения, без которых немыслима была бы русская художественная культура, не было бы  опыта, на который опирались и создавали не менее великолепные творения, следующие поколения пейзажистов.

Утверждая новое понятие о прекрасном,  Н.Г. Чернышевский указывал, что и в природе, прекрасное заключается в том, что говорит о ее жизни. Но так же, как и в других жанрах искусства, к в пейзажной живописи понятие о прекрасном подчинено жизненным интересам человека.… Не нужно подробно говорить и о том,  что в растениях нам нравится свежесть цвета и роскошность, богатство форм, обнаруживающие богатую силами свежую жизнь... Кроме того, шум и движение животных напоминают нам шум и движение человеческой жизни; до некоторой степени напоминают о ней шелест растений, качанье их ветвей, колеблющиеся листочки их... пейзаж прекрасен тогда, когда оживлен....Нельзя не прибавить, что вообще на природу смотрит человек глазами владельца и на земле прекрасным кажется ему также то, с чем связано счастье, довольство человеческой жизни». Приводя ряд примеров из области пейзажа, Чернышевский доказывает превосходство живой природы перед созданием искусства. Говорит ли он об изображении отдельных предметов в пейзаже, о передаче свежести зеленой листвы, освещенной солнечным светом, останавливает ли он внимание на естественной группировке предметной в пейзаже, — во всем выступает одна целенаправленная мысль, что «мнение, будто бы рисованный пейзаж может быть величественнее, грациознее или в каком бы то ни было отношении лучше действительной природы, отчасти обязано своим происхождением предрассудку, что природа груба, низка, грязна, что надобно очищать и украшать ее для того, чтобы она облагородилась». В противовес этому «предрассудку» Чернышевский доказывает, что «человек с неиспорченным эстетическим чувством наслаждается природою вполне, не находит недостатков в ее красоте», что и «в природе на каждом шагу встречаются картины, к которым нечего прибавить, из которых нечего выбросить». 

 Стремление к познанию окружающего мира, художественное эстетическое освоение действительности на каждом историческом этапе развития искусства отрывало все новые и новые свойства природы. Преломляя в творческом сознании увиденное, художники вкладывали в изображение волновавшие их идеи; общественные устремления и мировоззрение отражались в произведениях, подсказанных образами родной земли. 

В пейзаже, как и во всяком произведении искусства, отражались идеалы и представления людей. Образ природы был для разных художников вместилищем различного содержания. Оно определялось эпохой, породившей то или иное художественное направление. Своеобразный характер творчества обуславливался личными особенностями, внутренними склонностями каждого отдельного живописца; время и художественные традиции определяли типические для искусства в целом черты. 

   Крупнейшие русские исследователи русской живописи в целом, и пейзажной в частности, отмечают выдающуюся роль пейзажа в высоком расцвете русской живописи в Х1Х веке. Завоевания и достижения русской пейзажной живописи Х1Х века имеют мировое значение и непреходящую ценность, и, как отмечает А. Федоров-Давыдов в своей работе, «образы природы, созданные русскими художниками, обогатили русскую и мировую культуру». 
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