
Нолинская центральная районная 
библиотека



У человека на протяжении веков всегда 
было стремление ко всему прекрасному. А 
стремление к искусству появилось еще во 

времена мотыги, охоты на мамонтов и 
выделывания шкурок пойманных зверей. 
Первые художники-живописцы украшали 

стены своих домов различными рисунками 
повседневной жизни. Человечество 

развивалось, развивалось и искусство. 
Сегодня произведения живописи являются 
одними из самых любимых произведений 

искусства.



Предлагаем вашему 
вниманию подборку 
литературы из фонда 

Нолинской центральной 
районной библиотеки, 
связанную с развитием 

русской живописи 



Книга известного исследователя 
искусства, художника Александра 
Николаевича Бенуа (1870—1960), 

раскрывающая широкую панораму 
развития русской живописи в XIX 

столетии, стала не только классикой 
отечественного искусствоведения, но 

и замечательным памятником 
серебряного века в русской 

художественной культуре. Яркие 
характеристики неповторимой 
творческой индивидуальности 

мастеров искусства, умение острю 
чувствовать и передавать другим 
"тайну красоты" придают особый 

интерес живой, талантливой работе А. 
Н. Бенуа. Эта книга, впервые 

переизданная у нас в стране после 
1902 года, вызвала большой интерес у 

читателей, удостоилась высокой 
оценки прессы.



*Союз русских художников* -
одно из крупнейших 
дореволюционных 

художественных объединений, 
деятельность которого, 

начавшаяся еще в первые 
годы XX века, длилась два 
десятилетия и закончилась 
уже в советское время. О 
создании *Союза русских 

художников* и истории его 
развития, о выставочной 

деятельности объединения и 
его роли в художественной 

жизни России тех лет 
рассказывает эта книга.





В. Васнецов «Аленушка»



«Алёнушка» — знаменитая картина великого русского
художника Виктора Васнецова. Считается настоящим
шедевром русской живописи, одна из знаковых картин
Васнецова. На картине художник изобразил реальную
девушку, которую увидел, когда рисовал пейзажи на берегу
реки Вори в Абрамцево, у пруда деревни Ахтырка. Здесь он и
повстречал босоногую простоволосую девушку, у которой в
глазах было столько печали и одиночества, что он не смог
пройти мимо, чтобы её не нарисовать. Причина, по которой
девушка предалась унынию, к сожалению, неизвестна.
Каждый сам здесь волен домысливать сюжет. Трактовать её
грусть можно по-разному. Если девушка была сиротой, то
может грустить по родителям или могла столкнуться с
жизненными трудностями, например, бедностью,
расставанием с любимым. О точной причине грусти девушки
история умалчивает. Судя по тому, что Алёнушка одета очень
бедно, жизнь у неё выдалась далеко не лёгкая.



В. Васнецов «Три богатыря»



Картина “Богатыри”, которую многие называют “Три
богатыря”, - величайшее произведение русского
художника. Оно стало вершиной творчества Виктора
Михайловича Васнецова и достоянием нации. Это полотно
символизирует мощь и силу русского народа, его смекалку
и величие. Идея создания появилась в годы, когда
народные фольклорные сюжеты были весьма популярны.
И хотя мода на них быстро прошла, для Васнецова
народные предания стали основой его творчества.
Художник в основу сюжета поставил трех величайших
богатырей Руси: Добрыню Никитича, Илью Муромца и
Алешу Поповича. Они изображены на выезде во время
службы. Зоркие глаза пристально высматривают врага и
следят за тем, чтобы народ был в безопасности и никем не

обижен.



В. Васнецов «Царь Иван Васильевич 
Грозный»



Идея написания портрета царя Ивана IV пришла к
художнику при переезде в Москву в 1878 году. Гуляя
по городу и осматривая памятники глубокой
старины, восхищаясь Кремлевскими стенами и
благоговея перед величественным собором Василия
Блаженного – лучшего достижения зодчества
времен Ивана Грозного, художник всюду видел
образ царя, слышал его властный голос, тяжелую
поступь его шагов и удары посоха. В глазах
убежденного монархиста Васнецова Иван IV был
едва ли не самой яркой и одиозной фигурой из всех,
когда-либо властвовавших на русской земле
правителей. Представляя грозного царя в различных
композиционных вариантах описания, художник
остановился на идее создания портрета.





К. Маковский «За чаем»



На Руси жители узнали о чае только в начале XVII века.
Очень долго он стоил дорого, поэтому его не могли себе
позволить простые рабочие и люди со средним достатком.
В своих домах дворяне очень тщательно оберегали чай: он
хранился хозяйками в их спальнях, в небольших ларцах. По
этой причине сначала употребление чая считали
показателем богатой жизни. Но в начале XIX века он
становится доступным для людей и с небольшим
достатком. В нашей стране употребление чая наполнилось
собственными традициями. И поэтому оно послужило в
качестве сюжета для множества картин.
Константин Маковский написал картину «Купчиха за чаем»
в 1914 году в стиле романтизм. Он стремился, чтобы его
окружали красивые вещи, что отразилось на его искусстве:
он создавал жанровые сцены «в русском стиле», рисовал
красавиц в старинных костюмах.



К. Маковский «Дети, бегущие от 
грозы»



«Дети, бегущие от грозы» – одна из самых обаятельных
передвижнических картин Константина Маковского. В те
годы он много путешествовал по России, привозил
зарисовки, а иногда и готовые картины из Саратовской,
Тверской, Тамбовской губерний. Но именно эту картину он
заканчивал в Петербурге. У нее весьма интересная история.
Мы видим босоногую девочку, в переднике у нее завязаны
собранные грибы, на плечах сидит маленький братишка,
крепко обхватив сестру пухлыми ручками. Девочка одета в
простенький сарафан. Она испуганно оглядывается туда,
откуда идут тучи, прикидывая, успеют ли они добраться до
дому, прежде чем хлынет ливень. Мальчик же уткнулся в
нее, на тучи он не смотрит. Видно, что он тоже испуган, а
сестренка ему кажется защитой. Глядя на этих детей, мы
представляем вполне реальных крестьянских ребятишек, и
в то же время вспоминаем сказочных Аленушку и

Иванушку.



К. Маковский «В мастерской художника»



На своей яркой картине «В мастерской художника» Константин
Маковский изобразил сына, который встав ножками на кресло,
собирается взять яблоко с подноса, стоящего на столе. Само действие
картины происходит непосредственно в мастерской художника. Сам
автор называл свой труд «Маленький вор». Герой этой картины ещё
слишком мал для того, чтобы знать, что такое эстетическое
наслаждение от натюрморта в фламандском стиле. Поэтому мальчик,
одетый в белую ночную сорочку старается, во что бы то ни стало
завладеть красным спелым яблоком. Его тревожный взгляд и
осторожный наклон говорит о том, что он действительно чувствует себя
вором, совершающим что-то плохое. Маленькими ножками ребёнок
стоит на богатой и роскошной ткани, которая была предусмотрительно
разложена художником для написания натюрморта. Возникает
ощущение, что мальчик совсем не боится огромной собаки, которая
лежит на пёстром ковре. Из-за того, что размер пса в несколько раз
превышает рост ребёнка, и собака имеет рыжую шерсть, начинает
казаться, что это уже не пёс, а самый настоящий огромный лев,
раскинувшийся в комнате.
Дополняют картину, придавая ей особый колорит, старинное оружие,
антикварные вазы и богатые ткани.





И.Шишкин «Утро в сосновом лесу»



Картина Ивана Шишкина «Утро в сосновом лесу» является одной
из самых известных работ этого замечательного русского
художника-пейзажиста. И в самом деле: автором такого
шедевра мог стать только человек, испытывающий бесконечную
любовь к природе и в совершенстве чувствующий её тонкую
душу. Этюды к картине художник писал на острове Городомля на
озере Селигер. Художник с большим мастерством смог передать
чувства и настроение маленьких медвежат, которые играют и
резвятся в лесной чаще. Четыре медвежонка — главные герои
картины Ивана Шишкина. Забыв обо всем, они веселятся на
поляне с упавшим деревом посередине. Двое из них взобрались
на него, третий пытается попасть к ним. А четвёртый не
принимает участия в играх братьев, он задумчиво смотрит вглубь
леса. Задний план картины — это дремучий лес, окутанный
туманом. Художнику очень хорошо удалось передать некую
сказочность и таинственность леса, так что не только играющие
медвежата, даже сами деревья начинают казаться живыми.
Этой картиной Иван Шишкин ещё раз подтвердил свою любовь к
русской природе и лесу в частности.



И.Шишкин «Рожь»



Картина Ивана Шишкина «Рожь» многими
почитателями творчества художника считается одной
из лучших его работ. Написана она была уже зрелым,
опытным живописцем и вбирает в себя все его
мастерство. Сочные, грамотно подобранные цвета,
глубокая перспектива — все играет на руку
монументальности изображения. Природа словно
застыла, показывая зрителю свою незыблемость и
вечность. Лишь ласточки, легко скользя в воздухе над
золотым полем, добавляют в картину немного
движения. Как и сила русского леса, просторы полей
также восхищали Шишкина, который непередаваемой
игрой красок доносил эту любовь до зрителя.
Соседство могучих сосен-долгожителей и моря спелых
колосьев на картине неслучайно — это символичное
изображение мощи и богатства русской земли и
природы.



И.Левитан «Март»



Исаак Левитан не так часто обращался к зимним пейзажам — видимо,
слишком одноцветным он считал это время года. Работа русского
пейзажиста «Март» — одна из немногих таких работ, хотя ее и нельзя
строго причислить к «зимним», ведь все на картине указывает скорый
приход весны. Хоть и ярко светит солнце, заметно, что весна еще не
вступила в свои права: снег лежит плотным ковром. Молодые березки
возле дома залиты светом, но могучие сосны вдалеке находятся во
власти мрачной и холодной тени, как будто хотят продлить уходящую
зиму. Тем не менее, весна, хоть и незримо, но присутствует на картине
Левитана: чистое голубое высокое небо, подтаявший в некоторых
местах снег, и даже скворечник на высокой березе дают понять, что
дни зимы уже сочтены. Художник изобразил задний двор какого-то
загородного имения, к которому подъехали сани. Видимо, крестьянин
приехал к барину обсудить ход будущих полевых работ. Стена
добротного двухэтажного дома жадно впитывает солнечное тепло;
старая лошадка, запряженная в сани, тоже млеет под первыми
теплыми лучами.
Позитивный и теплый колорит картины «Март» обеспечен сочетанием
зеленых, синих и белых оттенков. До Левитана подобных работ никто
не писал, поэтому она стала источником вдохновения для целой
плеяды отечественных мастеров.





А. Дейнека «Оборона Севастополя»



Историческое полотно «Оборона Севастополя» А.А. Дейнека создал в
военные годы (Москва, 1942). Подпочвой для написания картины стали
увиденные художником фотоснимки развалин Севастополя. Дейнека
долго собирал материалы о городе-герое, делал много набросков и
зарисовок, вынашивая свой замысел – показать зрителю трагические
события. Фактически Дейнека стал автором монументального
эпического художественного произведения, в котором обобщена
героика Великой Отечественной войны. На полотне он запечатлел
героизм морской пехоты, солдат, что при обороне Севастополя отдали
свою жизнь. На набережной ведется тяжелый бой. Моряки Советской
армии перерезают путь вражеским войскам. На заднем плане
показано, как рушатся здания, вокруг все полыхает огнем. На передний
план автор выводит раненого матроса. В его руках – связка гранат. Стоя
в полный рост, моряк пытается ее бросить. Мускулы лица напряглись,
солдат широко расставил ноги и отвел руки в стороны. Такая твердая
позиция свидетельствует о самоотверженности воина. Он готов к
сражению, чувствуется даже его напряженное дыхание.

Каких-то временных ограничений в картине не ощущается.
Рассматривая ее, зритель невольно становится участником
происходящего.



К. Петров-Водкин «Смерть 
комиссара»



Драматическая работа «Смерть комиссара», законченная в 1928
году, ярко демонстрирует зрителю одну из тематических сторон
творчества Кузьмы Петрова-Водкина – жертвенность, гибель и
героизм на пороге смерти, причём всё это отображено правдиво и
честно, без ненужной патетики. Картина была приурочена к
патриотической дате – 10-летию РККА (рабоче-крестьянская Красная

армия).
На полотне мы видим бой. Потресканная земля холмов,

представляющая собой смесь глины, песка, камней, изрытая
оврагами, служит красноречивой декорацией разворачивающегося
на первом плане действа. А здесь, перед самым зрителем, умирает
комиссар отряда, тяжело раненный в бою. Гибнущего командира,
поддерживает красноармеец, остальные же бегут дальше в бой,
хотя некоторые и оглядываются назад, силясь понять, что случилось
с их комиссаром, который только что смело вёл их в бой. Поражает
то, что вся экспозиция лишена всякого пафоса – просто бегут
солдаты, тихо угасает человек на поле брани. И никаких последних
напутствий и речей. Даже солдат выглядит очень просто и спокойно
– ни горе, ни стенаний, ни гнева. Так и происходит всё в бою, а вся
эта наносная патетика далека жестоких реалий – говорит нам

живописец.



А. Лактионов «Письмо с фронта»



«Письмо с фронта» — самая знаменитая из работ А.
Лактионова, за которую он получил Сталинскую премию.
Сюжет картины и сама сцена основаны, как это принято
сейчас говорить, на реальных событиях, и не являются
лишь плодом фантазии и выдумки талантливого
художника. Сам Александр Лактионов стал свидетелем
этой сцены. Во время проживания Лактионова с семьёй в
Загорске, он увидел солдата, у которого была перевязана
рука и который опирался на палку. Расспросив солдата,
он узнал, что тот ищет дом, чтобы передать письмо с
фронта семье. Художник помог солдату найти дом и стал
свидетелем той самой сцены, которую мы можем
увидеть на картине. Атмосфера картина – солнечная,
счастливая, она словно напоминает, как бы ни было
тяжело и страшно, всегда есть моменты, в которые есть
место для простых человеческих чувств. Для радости,
для ожидания любая мелочь оборачивается чудом.



А. Мыльников «На мирных полях»



Привольна, светоносна, солнечна, исполнена
радости картина, словно олицетворение
надежд, выстраданных людьми в военное
лихолетье. Она и своего рода воплощение
образа Родины, обратившейся к мирному
труду. Бескрайнее, кажется, пространство,
высокое, чистое небо. Крестьянки, идущие по
полю свободным широким шагом. Их фигуры
на фоне неба по-своему монументальны,
ладный выразительный ритм подчеркивает
движение женщин. Трагедия войны и радость
мира постоянно перекликаются в творчестве
живописца.




