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 «ВСТУП»

Українське мистецтво в другій половині XIX ст. виражало ідеї боротьби людини за права свободи. На що звісно вплинула реформа російського імператора Олександра II про відміну кріпосного права, так люди які до цього не мали права на власну ділянку і навіть життя стали вільними. Тому і не дивно що побутовий жанр отримав свою популярність саме в ці часи. Розробляючи сюжети з повсякденного життя художники-реалісти прагнули правдиво відобразити дійсність, присоромити несправедливість існуючих у капітальному суспільстві відносин. Їх творчість заступалася за гідність простої людини. 

Побутовий жанр відображає всю ніжність і любов до культурної і природної скарбниці України і в той же час воно може відображати сурові реалі і жорстокість людей один до одного. Саме такі ідеї зберіг колектив Передвижників який створив неймовірну кількість художніх творів цього жанру. У картинах цього періоду завжди є думка, це не просте відображення буденності, передвижники використовували цей жанр як спосіб просвітництва народу. Намагалися вкласти в людей знання про мистецтво, культуру і власної гідності.

Мистецтво того часу було потрібно людям, з однієї сторони воно відображало те чого люди не хотіли бачити і ігнорувало, а іншого боку навпаки звертало увагу глядачів на прекрасне. 

  Актуальність теми достатньо важлива, хоч і мистецтво передвижників має деяку популярність, проте тема досить невивчена, наприклад знайти цікаву інформацію про українських представників побутового жанру досить складно, тоді як це навпаки повинне лежати на поверхні, адже це митці з України. Потрібно підняти значущість українського побутового жанру в мистецтві, поширювати інформацію про представників і їх творчу діяльність. Зорієнтувати і зацікавити суспільство в українському мистецтві, не дати потрапити йому в забуття. Український побутовий жанр має свою самобутність, тому потребує уваги. Жанр диктує ідеї які не втрачають своєї актуальності і до сьогодення, а 

саме просвітництво про красу життя, українські традиції і загалом чуттєвості природи. 

    Тема не втрачає свою актуальність до поки українські мистці побутового жанру не стануть на рівні по важливості зі своїми соратниками з інших країн. Цей жанр допомагає вбачати нам життя українців того часу, що робить їх ще більш цінними для вивчення. Крім цього не зустрічалося достатнього вивчення творчості українських представників побутового жанру, що і зумовило обрати тему: «Побутовий жанр у творчості українських художників кінця XIX- ХХ століття».

Об’єктом дослідження: є творчість українських художників побутового жанру
Предметом дослідження: є особливості побутового жанру у творчості митців України кінця XIX-XX століття
Мета роботи: на основі зібраного фактологічного матеріалу виявити стилістичні особливості побутового жанру митців України середини XIX - ХХ століття і створити власний живописний твір, що продовжує відповідає оспівуванню краси і простоти життя.

Відповідно до мети дослідження були визначені такі завдання:

-визначити актуальність дослідження побутового жанру у творчості українських митців середини 19-20 ст.

- дослідити історію виникнення українського побутового жанру

-розкрити вплив художників побутового жанру на подальший розвиток мистецтва в Україні.

- визначити стилістичні особливості та ідеї художників побутового жанру 

- здійснити аналіз найбільш значущих картин у побутово-художньому жанрі, розповісти про видатних представників цього жанру

- основні риси українського побутового жанру

Під час написання дипломної роботи були застосовані такі методи дослідження: 

-аналіз і синтез;

- порівняння;

- абстрагування;

- систематизація;

- моделювання;

- конкретизація.

Теоретичне значення: дослідження творчості українських мистців побутового жанру, в том числі передвижників, виокремити головні риси побутового жару його національну особливість і важливість у 19-20 ст.

 Практичне значення: на базі досліджень створити власну роботу, що буде відображати ідеї побутового жанру : любов, оспівування простого життя.

Структура дипломної роботи обумовлена метою та завданнями дослідження. Її обсяг становить 66 сторінок, 50 з яких – основний виклад матеріалу. Робота складається зі вступу, що розкриває актуальність теми що досліджується та напрямки роботи, двох розділів, кожен з яких поділено на три підрозділи, висновків, переліку використаної літератури та додатків. Перший розділ являє собою опрацювання теоретичної бази та аналіз картин побутового жанру українських мистців. Другий розділ присвячено творчій роботі, етапам її виконання та створення.

РОЗДІЛ I. ПОБУТОВИЙ ЖАНР В УКРАЇНСЬКОМУ ЖИВОПИСІ КІНЦЯ XIX – ПОЧАТКУ XX СТОРІЧЧЯ 
Розвиток і становлення побутового жанру на територіях України
Перша половина XIX ст. характеризується співпрацею української і російської культур. Такі відносини формувалися на основі навчання вітчизняних художників у петербурзькій Академії мистецтв, що на той час була єдиним закладом який готував професійних майстрів. Це була одна із вагомих причин що сприяла високому підняттю української культури, адже більшість виходів з Академії оспівували і зображували саме красоти України. Одним з таких художників – російський митець В. Тропінін. «Я мало вчився в Академії, проте навчався в Малоросії... Я там без перепочинку писав з усього і всіх...» – говорив Тропінін. Митець був одним із перших художників хто у своїй творчості звернувся до писання народу, виявляючи при цьому гуманізм, природність і демократизм поглядів, реалізм світобачення. Це помітно на багатьох його роботах, зокрема і на «Дівчина з Поділля» [17, 273]. 
У XIX – поч. XX ст. культура розвивалася під розмаїттям художніх стилів (класицизм) і напрямків (романтизм, реалізм, імпресіонізм, постімпресіонізм, символізм, натуралізм). В українському ж мистецтві всі напрями плавно перетікали один в одного у творчості різних художників, майже кожен з митців змінив напрямок в якому він малював. Ось так романтичний напрямок співіснував з класичним до 1830-1840 рр.[13; 14]. 

За словами Д. Степовика піднесенню побутової картини сприяло посилення світських моментів в художній літературі, де тема селянського життя була опрацьована раніше [40, 125]. Побутові ж елементи ніколи не були для українського мистецтва диковинкою. Зустрічалися вони і в книжкових мініатюрах, гравюрах книг, в іконі, давньому портреті, в скульптурі. Однак раніше жанр грав другорядну роль, підкоряючись більш панівним на той момент жанрам. Прояви народного побуту дуже широкі, кожна доба характеризується певним колом життєвих сюжетів, що використовувалися в графіці і живописі. 

Одним з перших хто зацікавився новим українським живописом і побутовою картиною, що базувалася на фундаменті правди й реалізму, був В. Штернберг. Загалом його зацікавленість українським народом була обумовлена його тісними дружніми зв’язками з Т. Шевченком. У такій роботі як «Садиба Г. Тарновського в Качанівці» зустрічається поєднання академічних законів у романтичному напрямку з буднями пересічної людини [12]. 

На територіях України в першій половині XIX ст. Помітний прогресивний ріст свідомості народу і художньої практики митців. Остаточний перехід до більш реалістичного зображення зустрічається у пізній творчості Т. Шевченка у 1850-х. 

Творчість Шевченка зіграла велику роль не тільки в культурі України загалом, а й на розвиток побутового жанру, як окремого виду поміж інших жанрів. Митець не зміг відмовити собі у передачі прекрасного атлетичного тіла  чоловіка, однак при цьому зобразив дещо потаємне і жахливо-реалістичне для того часу, а саме подорож людини по «дну» життя зображено на гравюрах «Притчі про блудного сина» 1856 р. [5] (див. Додаток 1, рис. 1.1). Цей твір відзначає початок нової доби в українському мистецтві, руйнування устоїв класичного стилю, тепер же мистецтво стало ближче до висвітлення проблем соціально-психологічного плану з різних сторін суспільного життя [27, 369]. Вважається що саме Т. Шевченко збагатив побутовий жанр вклавши в нього ідеї української самобутності. Продовжувачі ідей кобзаря були Л. Жемчужніков, І. Соклов, К. Трутовский. Творчість цих художників зберігає в собі характеристики романтичного напрямку, однак при цьому полотна пройняті прагненням поетично і правдиво відобразити життя і побут українського селянства.  

У 19 ст. На територіях України що належали Російській і Австро-угорській імперії розпочалася крута зміна у суспільно-економічній системі, а саме поступовий перехід від феодалізму до капіталізму [16, 15]. Причиною цьому була реформа Олександра II про вдміну кріпатства. Однак такі зміни були потрібні владі для того щоб призупинити національно-визвольні зворушення в суспільстві, адже загалом в житті вже вільних селян нічого не змінилося, зникла лише така назва робітничого классу як «кріпак». 

На західноукраїнських землях (Галичині, Буковині, Закарпатті) відбувалися схожі процеси в соціальній структурі. Проте цісарський уряд не був зацікавлений у розвитку і процвітанні цих територій, як в економічному, так і в культурному плані, тому зміни тут відбувалися дещо уповільнено. На заході залишилися ще чимало феодально-кріпосних пережитків, через що від безземелля відбувалося масове іммігрування українського населення з країни [20, 498].

Незважаючи на всі труднощі що супроводжували розвиток культури в Україні, роки XIX – XX сторіччя відомі піднесенням духовного стану суспільства. У таких умовах відбувається демократизація літератури, театру, музики, образотворчого мистецтва. Особливо інтенсивно розвивався станковий живопис [29, 108]. Жанри стали самостійними, стали відрізнятися своїми особливостями – побутовий, пейзажний, історичний, портретний [10].
У другий половині XIX ст. Почали діяти рисувальні школи в Одесі (з 1865 р.), Харкові (з 1896 р.), Києві (з 1875р.), приватні студії. Ці школи відіграли велику роль у підготовці художників, утвердженні реалістичного мистецтва.

Найбільш значущим явищем в українському мистецтві цього періоду є створення в Росії Товариства пересувних художніх виставок (1871 р.). Основоположниками було 14-ть розгніваних студентів Академії мистецтв, що не хотіли малювати теми, які не відповідали реаліям життя, на чолі такого протесту стояв І. Крамський. За деякими даними однією з головних фігур на протесті також був Констянтин Трутовський [15, 433]. Від самого початку товариство представляло з себе вільних художників, що відмовилися сковувати себе кайданами академізму, що не дозволяв зображувати життя з реалістичної точки зору. Товариство виникло з ідеєю просвітництва, об’єднувало в собі демократично настроєних художників. Членами товариства були такі українські митці що малювали в побутовому жанрі - М. Пимоненко, М. Кузнецов, К. Костанді, С.Світославський, П. Нілус, П. Мартинович та ін. [18, 12; ].

З перших років своєї діяльності передвижники почали влаштовувати виставки на Україні спочатку у великих містах (Києві, Харкові, Одесі), а згодом в менших (Катеринославі (Дніпро), Полтаві, Миколаєві, Єлизаветнограді). На них експонувалися твори майже всіх членів товариства. Відбувалися виставки щорічно, починаючи з 1871 по 1914 рік. За цей період їх відвідало понад 700 тис. глядачів. Ці виставки породжували зацікавленість до українського художнього життя [14, 30]. 

На Україні ж під впливом передвижників було створено Товариство південно-російських художників (1890 р.) в Одесі, серед засновників якого були О. Попов і К. Костанді. За прикладом Одеського товариства виникають Києвське товариство художніх виставок (1893) та Харківський гурток художників (1900). Ставлячи перед собою завдання близькі до тих що вирішувало товариство пересувних художніх виставок, творчі організації українських митців наслідують його форми і методи діяльності. За прикладом вони починають влаштовувати виставки, засновують художні школи, ведуть культурно-освітню роботу серед населення [19, 17]. 

Для української спадщини участь українських художників мала велике значення для збагачення культури. Крім того що роботи передвижників мали для суспільства просвітницьку роль, вони ще й були виконані на високому художньому рівні і мали національну тематику. Картини на українські теми експонували й російські художники. Українська і російська культури творили в одному проміжку часу і були між собою пов`язані міцними відносинами, що іноді було складно розчленити їх творчу діяльність. Вплив обох культур на один-одного був суттєвим, часто творчість одного художника можуть відносити як до української так і до російської культур. Відповідно, що знаходячись під впливом імперіалістичної Росії, українським художникам було складно себе ідентифікувати, тому і досить постають питання з приналежністю художників до однієї з цих культур. Однак з інтенсивним розвитком самосвідомості українців у подальшому їх нерозчленоване співіснування було неможливим [16, 30]. 

Впродовж праці Товариства передвижників, станкове мистецтво продовжує напружену боротьбу проти академізму, офіційного мистецтва, при цьому розповсюджуючи революційно-демократичні ідеї визвольного руху. Головною темою стає життя трудового народу, панівним напрямом - критичний реалізм [38, 214]. Чітко були окреслені жанри. До яких зокрема і входив побутовий, в якому провідне місце посідала тема сучасності. Починають підніматися важливі питання, художники звертаються до зображення життя селянства, до глиби характеру людини що знаходиться в такому середовищі [29, 116].
На меті у передвижників було зображення побутового жанру інформативно і дидактично, оскільки вони намагалися пов’язати його з процесами, що відбувалися в суспільстві. Побутова картина була насичена мотивами демократичного спрямування, дозволяла автору висловлювати соціально-критичну оцінку. Художники були справжніми етнографами що вміло фіксували повсякденне життя народу [34, 385].
Художники які працювали у побутовому живописі піднімали серйозні питання щодо селянського життя, розкривали складність сучасності і прагнули відтворити багатогранність людської душі. 

Побутовий жанр досяг неабиякої виразності у зображенні української культури. Справжніми літописцями цього жанру були такі митці у 60-90-х роках XIX ст. Л. Жемчужников, К. Трутовський, П. Мартинович, М. Кузнецов, К. Костанді, М. Пимоненко, а на початку 20 ст. О. Мурашко, Ф. Кричевський, Я. Пстак, Г. Світлицький. Героями їх холстів - селяни, ремісники, робітники - утверджували гідність простої людини, розкривали правду дійсності. Демократичні тенденції в розвитку побутового жанру, започатковані в творчості Шевченка, утвердилася в українському образотворчому мистецтві [21, 102].

У своєрідних умовах відбувався розвиток живопису, як і всього образотворчого мистецтва, на Західній Україні – в Галичині, Буковині, Закарпатті. Перебування під владою Австро-Угорщини мало тяжкі наслідки для всіх сфер життя народу Західної України. Уряд не був зацікавлений в економічному процвітанні цих територій, а тому промисловість тут розвивалася уповільненими темпами. На західноукраїнських землях розвиток живопису мав свої особливості і проходив повільніше. Звільняючись від сильних церковно-клерикальних впливів і підпадаючи тисненню західноєвропейських шкіл, живопис, проте, набував справжньої народності й національного характерності в творчості -, О. Кульчинської, А. Манастирського, М. Івасюка [21, 102].

З боку художників з Заходу зростає прагнення до тісних зв`язків з українськими і російськими художніми центрами. На відміну від художників Наддніпрянщини, які здобували мистецьку освіту, переважно в мистецьких інститутах Росії, західноукраїнські художники були студентами Європейської художньої академії. Крім того, деякі західноукраїнські художники проводили час у приватних студіях Німеччини, Франції та Італії після закінчення художніх академій. Ця обставина наклала великий відбиток на характер розвитку образотворчого мистецтва Західної України. З одного боку, процес перевищення академічних традицій відбувається повільніше, особливо на першому етапі порівняно з образотворчим мистецтвом Східної України, а з іншого – він мав більш серйозний вплив на сучасних українських художників у Західній Україні, чиї позиції в європейських академіях мистецтва були досить сильними. Переважна більшість картин західноукраїнських художників останньої третини XIX століття – це справді реалістичне та глибоке розуміння людського життя, поезії рідного краю та природи[19, 4].
Під впливом революційного руху за свободу посилилися реалістичні тенденції творчості головних художників Західної України, прагнення об’єднатися з митцями східних земель України. Конкретною демонстрацією цього стала спільна виставка львівських та київських художників, так звана «Виставка українських художників», організована у 1905 р. У Львові Асоціацією прихильників літератури та мистецтва України з ініціативи Труша. Участь взяли київські художники серед яких був побутовіст Ф. Красицький Серед художників, які демонстрували свої картини, були І. Труш та А. Манастирський. Того ж року Труш організував видання у Львові першого українського художнього журналу, що виходив під назвою «Артиcтичний вісник» [10]. 
Наприкінці XIX ст. художники звернулися до міських тем. Це пов’язано з розвитком капіталістичних відносин та появою нової політичної сили – робітничого класу, який стає все активнішим у боротьбі за права. Село було витіснено як головну тему, художники починають зображати різні зображення міського життя та промислових ландшафтів. З'явився новий герой, який часто символізував найбідніші верстви населення, які жили в найскладніших умовах життя. Ці особливості особливо проявляються у молодого покоління художників, які розпочали свій творчий шлях у 90-х. До них, зокрема, належать одеські художники - П. Нілус, Є. Буковецький, С. Кишинівський, киянин С. Костенко. Новатором ж таких полотен був російський художник М. Касаткін [25].

На початку ХХ ст. українська культура, з одного боку, продовжувала розвивати народні, демократичні традиції XIX століття, а з іншого - використовувався активний пошук нових форм та здобутків інших національних культур. Це було відображено у двох напрямках: 1) збереження національних та культурних традицій (народницька теорія); 2) орієнтація на західноєвропейський процес у галузі художньої культури («європеїзація», «космополітизм», «модернізм»)[39, 56] .
На початку 90-х років, коли бурхлива хвиля революційного руху в Росії наростала, а буржуазія переходила дедалі на більш реактивні умови, ідеологічні коливання посилювались серед інтелігенції. Мистецтво характеризується різноманітними погіршеннями реалій, які пропагують девіз «мистецтво заради мистецтва», песимізм, містичність та надають формі більше значення ніж змісту. Процеси, що відбувалися в буржуазному мистецтві, певною мірою виховували демократичних і реалістичних митців, хоча вони не могли суттєво похитнути свої ідеологічні та творчі переконання. Нехтування ідейним змістом відчувається посиленим у цей час у творчості багатьох художників. Але побутовий жанр продовжував неухильно розвиватися, спираючись на потужні демократичні сили, натхненні ідеями руху за демократичну свободу. Лінія реалістичного розвитку мистецтва знайшла подальший вираз у творах художників підростаючого покоління – Ф. Красицького, І. Їжакевича, Г. Світлицького, О. Мурашка, Ф. Кричевського [21, 195]. 

Наприкінці першого десятиріччя XX ст. в українському мистецтві починають розвиватися модернові течії з європейського мистецтва – модерн, еклектика, декоративізм, а також формальну спрямування – експресіонізм, кубізм, абстракціонізм та конструктивізм. Однак якщо модерн мав більш реалістичні форми, то в модернізмі іде відхід як від форми, так згодом і від змісту [8]. При таких умовах побутовий жанр видозмінився, а в творчості деяких з художників і зовсім втратив свою актуальність.   

 Українське мистецтво в жоден з попередніх періодів не мало таких поважних причин бути невід'ємною частиною розвитку загальноєвропейського мистецтва, як XIX столітті. Не втрачаючи принципово своєї ідентичності, українське мистецтво більш щільно вписується в європейський контекст [33].

  Стилістичні особливості побутового жанру.

Побутування українського образотворчого мистецтва у XIX – на початку XX ст. Будувалося на селянстві – населення передмість [28, 220].
По-перше, художників приваблювало зображення звичаїв та обрядів. Побутовий жанр утверджується як етнографізм, як художня декларація права на своєрідність поведінки громадян у всіх життєвих ситуаціях. Для початку української етнографії Григорій Калиновський видав першу енциклопедію з українознавства 1798 р. «Записки о Малоросии» Якова Маркевича, де стисло розповідалося про культуру українців [15, 408]. На початку етнографія була характерною рисою портретного мистецтва, де деталі народного одягу представлені настільки яскраво (наприклад, на портретах українських селян Тропініна), як правило, народні способи стрижки та начісування чоловічого волосся та плетіння в косу для жінок тощо. У побутовому жанрі такі елементи не мають самодостатнього чи декоративного значення, як на портретах. Той самий Тропінін на картині «Весілля в Кукавці» показав велику групу селян, одягнених у різні народні костюми (але жодного без притаманних деталей для костюмів портрета), музичних інструментів, навколишнього пейзажу. І всі ці деталі «працюють» на підтвердження ідеї унікальності подільського весілля з його купою церемоній, розваг, етичних та естетичних моментів у стосунках між нареченими, свахами, музикантами, танцюристами та просто аудиторією [19]. 

Фасон, крій та колір одягу, речі побутового вжитку та навіть природа, а також їх матеріальна краса відіграли символічну роль у повсякденній картині цього періоду: вони засвідчили прагнення людей знайти красу та творчість. Святковий настрій, мрія, поетичні переживання, прагнення до гармонії в житті - ось основні теми українського побутового жанру. Художники пильно розглядали своїх нових героїв, намагалися надихнути та продемонструвати їхній духовний світ. Соціальний аналіз у фотографіях та газетах все ще відсутній або зображений довільно та опосередковано. Таким чином, сюжет у домашній роботі був заданий насамперед у ліричному та настроєвому ключі. Драми життя і трагедії кріпосного ладу не погоджувались з романтичним поглядом митців на селянина.

Прагнення висловити своєрідність способу життя призвело до переважання у побутовому жанрі теми села, де ця оригінальність зберігалася з абсолютною цілісністю. Цікаво, що романтичне бачення українськими художниками певних аспектів життя ніколи не зводилось до ідеалізації. Саме в «італійській темі», яка популярна в українському та російському мистецтві, вони піддалися своїм захоплюючим наслідкам, зобразивши італійське життя в екзотичному дусі. В. Штернберг поважав безпосередність і жвавий темперамент простого народу Італії. Вдома цей піднесений роман знайшов більш напружений і важчий сенс. Хоча тоді Україну називали «російською Італією», у житті переважної більшості її населення не було карнавального настрою. Художники аналізували національний характер не через роздуми про танці, спів та грав у карти, а через нормальну звичаєву та трудову етику, сімейні та соціальні стосунки людей [41, 148].
 Художня література й образотворче мистецтво утвердили притаманними їм засобами образності єдину систему романтичної описовості. Але описовість у мистецтві романтизму не тотожна багатослівності. Описові картини, як правило, не були перевантажені деталями. Головне в них – витонченість сюжету, а досягти цього можна було не тільки певним розташуванням предметів, а й позами і жестами персонажів.

Образи у повсякденних сюжетах багатьох художників наповнені не лише оповідними нюансами, але й характерною та глибокою, драматичною психологією. Такі живописні та експресивні методи використовуються для вираження сюжетного зіткнення та психологічних характеристик. Побутовісти намагалися досягти спокійного, але надзвичайно насиченого словесного жесту на знімках. Це є свідченням переходу художників від більш романтичного та ідеалізованого образу до реалістичного [1].  
Пантоміміка, жест, будова людської постаті мають в собі провідні виражальні засоби передачі сюжетного центру і психологічної характеристики. Художники-побутовісти намагалися надати рухові нового сенсу і емоційного забарвлення. На заміну напруженим і досить пафосним позам бароко, приходить чіткий, спокійний і промовистий жест. Урівноваженість і поверхнева стриманість персонажів свідчить про опанування ними реалістичного методу [40].

Найважливішою рисою побутового жанру є яскраво виражений демократизм, що виявляється насамперед великим інтересом художників до повсякденного життя та інтересом до історичного минулого, майбутнього тих самих людей.

Роботи художників змальовували життя різних верств українського суспільства, іноді міщани в українському мистецтві писалися з іронією. Однак більшість художників того часу обирали об’єктом своєї творчості селян, а це була більшість населення українських територій, тож загалом художників асоціювали зі словом «народ».

Під час панування такого напрямку як романтизм основними темами українського побутового жанру кінця XIX були зображення святкового настрою, мрійливості, поетичні переживання [1]. При появі ж критичного реалізму митці більш серйозно поглянули на життя тодішніх українців, вони могли оспівувати селянське життя, однак вони вже не уникали гострих тем соціального характеру. Українські художники у своїх творах відтворювали реальні сцени з життя пересічних українців. Щоденні сюжети митців були наповнені не лише «розповідними відтінками, а й характерною вимовою та глибокою, часом навіть драматичною психологією». 
Передвижники не лише збагатили жанровий живопис новими темами, сюжетами, проблемами, вони виступили новаторами в галузі форми, сформулювавши нові принципи композиційного вирішення жанрового полотна, нові прийоми розкриття образу. Картина набула в творчості передвижників характер «всевидящого дзеркала життя», причому таке дзеркало, як «відбиває життя таким, яким воно є, но з виділенням важливих, життєрадісних для народної долі сторін». У зв'язку з цим значною мірою зазнала трансформацію весь образний лад побутового жанру: ускладняється їхня композиція, посилюється психологічна характеристика образів, посилюється роль колориту в ідейно-образному вирішенні твору. З`являється новий тип жанрової композиції «Хорова картина» головно дійовою особою в якій виступає не один герой, а людська маса, народ. Побутовий жанр набуває у таких випадки характер «монументального народного жанру». Побутовий жанру «проникає» також у пейзаж і портрет, інтегруються з ними, що приводити до появи творів, які являють собою своєрідний сплав побутового й пейзажного чи побутового й портретного жанрів [19,23] .

Картини художників значною мірою базуються на детальному сюжеті, який надає їм характер детальної розповіді, подібної до літери. Свого часу таку «історію» звинувачували в «літературщині», в ігноруванні специфіки мистецтва статичного, простого, в якому такі події в часі суперечливі. Насправді підстав для таких звинувачень немає, оскільки така «історія» - це лише «картинка», в ній важливий саме підтекст, а не текст. Насправді сюжет у творах передвижників ніколи не обмежується одним сюжетом, тобто об’єктом, який знаходиться на поверхні і легко «читається», а доповнюється поглибленими деталями, які виконують описову функцію. Ці деталі, а не сюжет, є станом сюжету, тобто «підтекстом», в якому основна доза розповідної інформації знаходиться у творах художників вітчизняного жанру. Детальна «історія» – це перевага, яка служить способом розкриття художньої ідеї [19].

Один з виражальних засобів несе в собі – дуже пластичний і фабульний мотив – мотив, що умовно називають «Суворим станом». Персонажі наближені до переднього плану і здається що вони готові вийти далі за раму. Статистично майже стереоскопічний розмір фігур є чимось «гіперреалістичним». У той же час розміри картини не грають вирішальної ролі, відносний периметр фігур, краї тканини та конструкція перспективного фону здаються більш важливими. При створенні цього типу, як правило, деталі опрацьовуються, а поверхня переданого предмету набуває багатих текстурних властивостей. Подібну властивість має полотно Касаткіна «Вуглекопи. зміна » [34]. 

На методи побудови реалістичної композиції картини вплинула ця ж тенденція до збільшення фігур на передньому плані, яка включала інші рішення, які були лише ілюстративними, моделюючими та фактурними. Відмінною рисою багатьох картин пізнього реалізму є персонажі, зображені зі спини. Інтер'єр часто буває темним, в якому втрачається чіткість обрисів фігур. 

Важливі процеси постреставраційної реальності були зображені на картинах українських живописців. Крайня бідність села, поява масової армії безпритульних та безземельних селян, різкі суперечності капіталістичного міського життя, патріархальна відсталість людського життя - все це, як і інші аспекти соціального життя, було головним об’єктом зображення у працях К. О. Трутовського, П. Д. Мартиновича, М. Д. Кузнєцова, К. К. Костанді, М. К. Пимоненка, С. Я. Кишинівського, П. О. Нілуса, Г. П. Світлицького та багатьох інших художників. Хоча українські художники рідко звертали свою творчість до робітничого класу та трудової інтелігенції, про що свідчать такі роботи, як «Розвантаження граніту» в порту Одеса І. О. Ладиженського, «Прибуття вчительки» К. О. Трутовського (див. Додаток 1, рис. 1.2) та «Думи» («Революційонерка») Ю.Р. Бершадського. 

Водночас український побутовий живопис відзначається відмітними рисами національної ідентичності. 

Головною особливістю українського живопису був гуманістичний зміст та реалізм видів мистецтва. Світогляд Відродження, проблема «людини та світобудови», глибокої духовної спадщини українського побутового живопису, підкреслювали національну самобутність України.

Побутовий жанр живопису став засобом втілення соціокультурних ідей суспільства, його морально-етичних ідеалів та соціально-політичних поглядів. «Ця традиція перепліталася з позитивним соціальним пафосом і символізувала національні прагнення українців, сприяючи тим самим вихованню патріотизму, гордості та впевненості в собі в українському народі» [2, 20]. 

Дуже поширеним мотивом пізнього реалістичного побутового жанру – це перебування у бездіяльності та роздумі . Починаючи з 1890-х років, побутова картина поступово перестає зосереджуватися на сюжеті, раніше зібраному в одину моменті у драматично вивіреній мізансцені, що дає уявлення про те, що відбувалося до показаних та подальших хвилин. У побутовому жанрі пізньої діяльності передвижників час втрачає швидкість і активність. Пріоритет часто надається нерухомим фігурам та тривалому емоційному стану. Іноді це рішення дозволяє поєднувати елементи побутового жанру та пейзажу, роблячи основним предметом картини єдність людей і природи, коли, здається, що людина наче прислухається, пристосовуючись до мимовільних ритмів її життя.

Можна стверджувати, що зміст побутової картини пізнього реалізму є не стільки відображенням моральних принципів, скільки причиною розваг, поблажливим глузуванням над людьми, поверхневим інтересом до їх звичок і зовнішнього вигляду. Візьмемо, наприклад, типову композицію будь-якої такої фігури в інтер’єрі, як картина «Відпочинок» П. А. Нілуса. На ньому видно, як літній столяр викурює сигарету перед палаючою піччю. Підлога покрита стружкою, в кутку і на верстаті - столярні приналежності [34].

1.3   Найяскравіші представники побутового жанру

Фаза культурного розвитку, що розглядається в даний час, характеризується здібностями талановитих майстрів сюжетного живопису в Україні. Багато уваги приділено детальній розробці сюжету. Спираючись на сюжети з навколишнього світу, детально розробляючи, митці прагнули розкрити істину соціалізму, виховувати віру в звичайну людину, прославити красу рідної батьківщини. Починаючи з 60-х років, вони широко звертаються до роздумів про життя людей, до пошуку позитивного героя серед них та підняття важливих питань суспільного життя у своїх творах. Реалістичний пейзаж збагачується як самостійна частина побутової картини, посилюючи її життєвість і емоційність, кольорові методи малювання, психологічна характеристика поглибленого образу починає відігравати значну роль [21]
  Творчість цих художників в першу чергу характеризувалася школою до якої вони відносилися. Художніми центрами таких угрупувань були Києв, Харків, Одеса.

У Києві протікала творчість таких митців як С.І. Світославський, О.О. Мурашко, Г.П. Світлицький та інші. У Харкові П. Д. Мартинович, С. І. Васильківський. А основними творцями Одеси були М. Д. Кузнецов, К.К. Костанді, П. О. Нілус і ін.. 

Велику увагу київські і харківські митці віддавали зображенням селянської тематики. Життя українського народу відображалося у творчості К. О. Трутовського, П. Д. Мартиновича, М. К. Пимоненка, К. П. Платонова, С. П. Костенка. 

Відмінною рисою розвитку українського живопису (як і російського та західно-європейського) у другій половині ХІХ століття є інтенсивний розвиток побутового жанру. Він висловив прагнення до національності та правди життя. Художники, які вперше підняли український побутовий жанр на високий рівень, є безпосереднім продовжувачами традицій Тараса Шевченка - Л. Жемчужников, І. Соколов, К. Трутовський [43] . 

Жемчужников захоплювався життям українського народу, його побутом та звичками, мелодійними піснями та їх магічним характером. В Україні художник багато малював з натури, із захопленням записував пісні ліриків, розповіді про кріпаків та чумаків. Будячи у маєтку А. Лизогуба, він почув розповіді про Тараса Шевченка, побачив, де працював Великий Кобзар. З цієї нагоди художник написав багато акварелей, присвячених Шевченку. 

Зберігаючи та дотримуючись демократичних традицій Шевченка, Л. Жемчужников [24, 244] став видавцем альбому, присвячених Україні, і на згадку Шевченка він був названий «Мальовнича Україна»: Він пропагандував виставки художників, представляв статті та огляди виставок. Ці роботи Жемчужникова про мистецтво та архітектуру були опубліковані в журналі «Основа». Його позиція прихильника націоналізму та реалізму особливо яскраво проявляється у статті «Кілька висловлювань про останню виставку в Санкт-Петербурзі Академі мистецтв». Жемчужников, звертаючись до художників подавав у творчий приклад книги реалістичних українських письменників. 

Жемчужников мав не дуже щедрий художній талант. Однак його прониклива творчість , широка любов митця до українського народу та його культури та енергійна пропаганда високих демократичних поглядів на мистецтво сприяли дуже важливому розвитку українського мистецтва, утвердженню принципів істини, народності, національної ідентичність. Однією з найкращих його робіт є акварельне полотно «Козак іде на Січ» (див. Додаток 1, рис. 1.3), яке досі має романтичні нотки [21, 104].

Майстер побутового живопису К. Трутовський [24, 588] також слідував ідеям Шевченка. Свою творчість художник присвятив Україні, виконавши численні реалістичні твори, які по праву ввійшли в золотий фонд українського мистецтва.   Початкову освіту Трутовський здобув у Харкові. У 1839 році він вступив до Петербурзької інженерної школи, після чого почав відвідувати класи малювання в Академії мистецтв, де навчався у професора Ф. Бруні. Він багато подорожував селами та містами України, щодня малюючи сцени з життя українського народу. 

Мистецька спадщина Трутовського відображає широту його творчих інтересів та динамічні погляди художника на мистецтво. Живописні та графічні роботи майстра пильно спостерігаються, відзначаються вірністю природі. До речі, графічні роботи художника відзначаються зображеннями запальної сатири над деградованою знаттю [17, 287]. 

Інтерес митця до селянської тематики насамперед випливав із ряду багатофігурних композицій. На картині К. Трутовського «Весільний викуп» (див. Додаток 1, рис. 1.4) художник майстерно відтворив один з традиційних українських ритуалів – наречений повинен дати гроші на викуп товаришам нареченої. На околиці села, біля закритих воріт, що ведуть на дорогу, молодь, літні селяни, діти - зібралися, щоб подивитися цікаву подію. Пройшов морозний дощ. Але потім засяяло сонце – і його яскраві промені висвітлювали яскраву сцену на передньому плані. Повсякденна картина органічно доповнюється майстерно відтвореним пейзажем, на тлі якого робиться дія. Робота виконана впевнено, у великих яскравих тонах, з глибоким знанням життя українського народу. Звичайний ритуальний сюжет був схожий на вмілу майстерність, по-новому, як натхненний вірш про життя простих людей, про красу та поезію в ньому [19, 32].

У 1980-х Костянтин Трутовський вийшов на пенсію і врешті оселився в Україні. У його творчості спостерігається посилення життєвої правди та соціальної проникливості. Його картини цього часу «Мироїд» (1883), «Збір недоїмок у селі» (1883), «Вербування» (1891), «У судді» (1892), «Голод у Курській губернії» (1892) і інші зображують горе людей, чергову похмурість, голод і бідність і звучать як гостра критика існуючого порядку в самодержавній Росії.

 Трутовський як живописець і графічний ілюстратор, мав значний вплив на багатьох українських художників: реалісті кінця - XIX та початку XX століття, особливо як М. Пимоненка, С. Васильківського та І. Іжакевича [4].

В історії мистецтва України неможливо оминути творчість М. Башкірцевої. Надзвичайний живописний та літературний талант цієї дівчини з Полтавщини швидко розкрився в умовах мистецької столиці тогочасного світу – Парижа, куди вона переїхала разом з матір’ю. На початку 80-х вона малювала на батьківщині пастбища і своє містечко, а згодом створила такі картини, як «У студії Жульєна» (1881), «Жан і Жак» (1883), «Мітинг» (1884), позначені яскравими спостереження, вільною та легкою композицією багатофігурних сюжетів, рішуча реалістична зображальна мова. Однією з найцікавіших картин є «Зустріч» (див. Додаток 1, рис. 1.5) на якій зображено так зване зібрання дітлахів, здається що діти щось замислили, до чогось готуються, можливо до якоїсь прокази. Проживши лише 25 років, художник зміг створити власний стиль, передавши досягнення і техніки майстрів епохи Відродження, великих голландських та реалістичних художників. Башкирцева багато подорожувала Європою, знайомлячись із шедеврами світової культури в музеях. Стиль живопису Башкирцевої був створений значною мірою завдяки його викладачеві в Джуліанській академії, художнику Тоні Роберту-Флері, який слідував реалістичним напрямкам у своїй роботі та заважав своїм учням. Однак його творче самовираження зіграло вирішальну роль у Жюля Бастієна-Лепажа - французького художника, спадкоємця ефірних благань Барбізона [3]. Також її творчість відзначається написаний нею «Щоденник», де художниця описує своє життя.   
Впродовж життя у творчості російського художника І. Репіна [24, 491] українська тематика займає особливе місце. Однак це й не дивно, адже юність митця пройшла саме на землях України і серед її народу. У ранній творчості поета вже зустрічалася зацікавленість у передачі психологічного характеру людини, як у портреті написаного другові О. Мурашка, і портрет «Протодиакона» в якому прослідковується гостра сатира над російським духовенством.

Рєпін писав на актуальні теми, пристрасно, захоплено, постійно вдосконалював свою техніку живопису, опрацьовував різноманітні манери. Натура для нього була важливіша за все. 

 У 1873- 1876 рр. Рєпін працював в Парижі, де засвоїв деякі манери імпресіоністичного живопису: широкий мазок, виразність кольорової плями, хоча система роботи додатковими кольорами залишилася для нього незрозумілою. 

Найбільш успішний період Рєпінської творчості - 1880-і роки. Художник написав багато портретів, побутових і історичних картин ( «Портрет художника Г. Г. Мясоєдова», «Портрет письменника В. М. Гаршина», « Протодиякон», «Хресний хід в Курській губернії», « Портрет В. В. Стасова», «Портрет Л. Н.Толстого», « Портрет М. Г. Мусоргського »та ін.). 

Картина Рєпіна «Не чекали» (1884-1888) (див. Додаток 1, рис. 1.6) присвячена долі революціонера-народника, який повернувся із заслання додому [13, 434]. Тут виникають визначені культурологічні асоціації з традиційною для європейського мистецтва темою повернення блудного сина. Однак герой рєпінського полотна чекає не прощення, а розуміння і виправдання жертви, здійсненої їм в ім'я боргу перед народом. «Не чекали» сюжет, який перетворив революціонера-республіканця з заслання, Рєпін зміг підняти жанрову картину на рівень екзистенційного розуміння соціально-особистих стосунків, служіння сім'ї ідеї та обов'язки, руйнування сімейних зв’язків, трагічна ціна вибору революційного шляху. Темний силует чоловічої фігури у витоптаних черевиках вносить великі розбіжності в затишному сімейному житті, де жінка грає на фортепіано, а діти готують уроки. Виявляється протиставленням двох частин композиції: правої - закритої та набитої, лівої - відкритої та порожньої з лінійним контуром рухомої фігури. І хоча фігури матері та сина зосереджені одна на одній в надії бути ідентифікованими, будучи психологічним та формальним центром композиції, вони застигли від несподіваної різниці між емоціями та переживаннями життя. Перевірена архітектура композиції, горизонтального та вертикального балансу зупиняє цей довгий момент зустрічі і його гра пом’якшується ніжним світлом літнього дня, що ллється через напіввідчинені двері [47].
П. Мартинович художник з Харківщини з високим мистецьким потенціалом і трагедією в особистій долі. Всю свою увагу Мартинович концентрував на вивчення й реалістичне відображення суспільного життя. Навчаючись у петербурзькій академії митець намагався біблійні сюжети трактувати суто реалістично, однак Академія досить критично віднеслася до його спроб. Остаточний розрив з Академією відбувся на виставці передвижників, коли художник зобразив сюжет з життя студентів на картині «Казенки»(1679). На полотні були зображені нелюдські умови життя учнів Академії, приміщення були без світла, опалення, меблів. О. Г. Сластіон розповідав про казенки так – «...або ж витримували страшні муки холоду, або ж зразу застуджувалися, набуваючи собі смертельних хвороб...» [27].
Про міцні реалістичні позиції і демократичні погляди у Мартиновича свідчать ще багато картин, але найбільше виділяються: «Внутрішність хати козака Грицька Гончара. у Вереміївці», або «Баби хліби печуть» (1879), та «У канцелярії голосного писаря» (1879).

Полотна Мартиновича ніколи не відрізнялися насиченим колоритом, його твори загалом монохромні. Так як більше всього митець звертав увагу на суть картини. У картині «Внутрішність хати козака Грицька Гончара. у Вереміївці» просліджується саме та особливість яка свідчить про зацікавленість художника етнографічними дослідженнями, які той проводив паралельно з малюванням. Кожна деталь побудована з особливою увагою. 

«У канцелярії голосного писаря» твір що був прописаний не до кінця, однак він вже вірно передає сцену місцевого самоуправління. Як і у «Казенки» постає питання несправедливості, виразно просліджується критичний реалізм. Хоч і Мартинович не належав до передвижницького Товариства, але його твори пронизані ранньою творчістю організації, в якій критика висувалася на передній план. Протягом мистецького розвитку Мартинович відійшов від зображення романтичної ідеалізації побуту, в його намаганнях головне було показати неприкрашену правду життя. Шукаючи нової, реалістичної форми, яка б найточніше передавала зміст, автор спеціально «приземлював» образи [19, 39]. 

У другий половині XIX ст. Творчість багатьох митців пронизана пафосом боротьби проти академічних устоїв, за утвердження принципів ідейності і реалізму [25, 90].

Відомий художник-передвижник і один з засновників одеського Товариства південноросійських художників М. Кузнецов [24, 340], був ще й прекрасним митцем побутового жанру. 

Художник звернувся до найактуальнішої теми свого часу -- становища селянства, Кузнецов викриває достатньо гостро, вдумливо і критично, однак не радикально тему переоформленого життя селян, вказує на не суттєвість цих змін. Селяни продовжували як і раніше працювати на панів і підкорятися їх правилам, так як своїх земель ті не мали. Іронічно-критичне забарвлення в собі носить твір «Об’їзд володінь» (див. Додаток 1, рис. 1.7). В картині зображені відносини між селянином і паном. Помітно що селянин згинається в покорі і очікує в свою сторону звинувачення, в той час як розгніваний, тим що на його територію проникли, пан сидить на повозці запряженою білим конем, йде акцент на тому що відносини залишилися таким ж зверхніми з боку привілейованого населення [29, 119]. 

Неможливо не звернути увагу на полотно Кузнецова «На заробітки». Де попри того що люди йдуть працювати не на себе, а на пана, їх настрій підкреслено оптимістичний. Автор звертає увагу на фізичну і душевну красу людини [17, 287]. 

Друг Кузнецова і засновник Товариства південноросійських художників є одеський художник К. Костанді. Закінчив одеську малювальну школу, після якої заручившись допомогою І. Айвазовського вступив до петербурзької Академії мистецтва. 

Працюючи в побутовому жанрі, Костанді завжди настоював на реалістичних позиціях, і навіть у пізній творчості так і не перейшов у формалістичні напрямки.

Вже у своїй ранній роботі «Біля хворого товариша» (1884) Костанді виступає як проникливий психолог і вдумливий художник. Для сюжету роботи він обирає смерть одного своїх друзів, Костанді зображає, як злиденне життя губить таланти. Таке ж відчуття неспокою і глибини психологічних переживань він використовує в картині «В люди» (1885) (див. Додаток 1, рис. 1.8). На ній зображено молоду дівчину в потязі, що дивиться у вікно і начебто на перший погляд все спокійно, але поглянувши в обличчя селянки, розуміємо скільки переживань на душі у цієї людини. Постає питання які злидні змусили дівча покинути рідні місця та їхати на заробітки в чуже незнайоме місто [16, 47].

У творчості Костанді просліджується зміна розуміння побутової картини що характерна для кінця ХІХ – початку ХХ століття, художник складає нову концепцію, в якій визначальне місце відводиться не сюжетному, а скоріше загальному емоціональному стані який повинна призводити картина на глядача. Звідси проявляється увага до пейзажу, і посилення емоційно-змістової виразності кольору.

У своїх невеличких творах Костанді прагне відтворити ту живописну-часову і психологічну єдність, яка була характерна для французьких  імпресіоністів. Втім це імпресіонізм був своєрідною трансформацією живописної системи.    
У своїх невеличких творах Костанді прагне до створення тієї живописно-часової і психологічної єдності, що мала важливе значення для майстрів французького імпресіонізму. Втім, це не був імпресіонізм у чистому вигляді, та й його поза межами Франції майже не існувала. Ще була своєрідна трансформація живописної системи на художньому грунті, зораному передвижниками. Експерименти Костанді багато в чому збігалися з живописною тенденцією в середині 1880-х р. його російськими сучасниками К. Коровкіним та В. Серовим [25, 84]. 

Костанді – художник філософського складу, для його живопису важливі роздуми в барвах. Починаючи з 1890-х років ці риси стають все відчутнішими, Сюжети, обрані майстром, здебільшого незначні, зведені до мінімуму. Передача поетичного настрою стає основною метою [25, 85].

Паралельно з Костанді розпочав свою діяльність визначний майстер побутового жанру М. Пимоненко. Художник народився в Києві, там же навчався у школі М. Мурашки, потім у петербурзький Академії мистецтв, яку не закінчив через хворобу. На час 1893-го рю був викладачем, його учнами були: О. Мурашко, Г. Світлицький, Ф. Красицький. Став членом Товариства пересувних художників, а в 1904 р. Академія мистецтв обрала його академіком.


Всю свою любов до українського народу висловив у більшості своїх робіт побутового характеру. Перший його успіх пов'язаний з полотном «Весілля в Київській губернії» (1891). Саме це полотно можна вважати визначним явищем для українського побутового жанру ХІХ століття. На ній помітне високе вміння автора розкривати композиційні рішення і зображати великий спектр психологічно-емоційних станів кожного зображеного героя. Художник тонко передав і зніяковіння й задуманість молодих, і галасливість підпилих селян, зацікавленість сторонніх глядачів. Колорит картини вирішено в стриманій сріблясто-вохристій гамі, пожвавленій яскравими барвами поясів і хусток й темними плямами свиток. Творові властива глибока людяність, правдивість і виразність. Ці риси притаманні й іншим творам Пимоненка. Змальовуючи різноманітні сцени з народного побуту, художник умів відтворити їх життєвий смисл, передати національну своєрідність [23, 612].  

Окрім зображення досить оптимістичних і ніжних полотен, деякі твори Пимоненка пронизані гостро-соціальним напрямом, так як: «Проводи. рекрутів» (1893), «Жертва фанатизму» (1899), «Самосуд» (1900). У «Жертві фанатизму» (див. Додаток 1, рис. 1.9) зображено розправу фанатиків-євреїв над дівчиною, що пішла з їхньої громади. Драматизму додають образи батька і матері, що знаходяться у правому нижньому кутку картини, мати покірно плаче, а батько махаючи рукою на доньку наче відрікається від неї. Він виразно передає розпал почуттів розгніваного натовпу, приреченості дівчини. Також потрібно підкреслити, що сюжет був не вигаданий художником, а мав під собою справжню історію, яку Пимоненко вичитав з газети [19, 93].

Зацікавленість життям роботящої людини завжди була головною ознакою демократичного мистецтва. 

Зустрічались побутові мотиви і у С. Васильківського [24, 105], який насамперед був пейзажистом. Проте іноді побутові елементи на полотні художника були настільки змістовні, що почали звучати самостійно, як жанрові сценки: на фоні широко розробленого пейзажу [15, 435].

С. Васильківському належить особливе місце в українському живописі. Його пейзажі, його історичні та побутові картини створюють чарівний, поетичний образ України. Такий аспект українського духу, як антеїзм - гармонійна, глибока єдність людини і природи – знайдений у його творах як досконале вираження мистецтва. Справжній шедевр художника – «Ярмарок у Полтаві» (1902) (див. Додаток 1, рис. 1.10) відтворює звичайний ярмарок у провінційному містечку. В центрі – гончар з сяючими на сонцями керамічними посудами і зацікавлені покупці [21, 121]. Життєво-конкретні мотиви збагатились в уяві митця потоком історичних асоціацій, скромний куточок природи став уособленням краси і щедрості широких просторів Слобідської України. За лаштунками образу відчутний гомін думок автора про долю українського народу. Сповнені етичного духу народу, автор говорить про невичерпані духовні ресурси людей, їх здатність до вічного відродження [1, с.24].

 Залишаючись реалістом , С. Васильківський самостійно розробляє метод, близький до французького імпресіонізму - передача гри світла і тіні, кольорів, миттєвого стану природи. С. Васильківський отримав європейське визнання і мав право виставляти картини в Паризькому салоні поза конкуренцією[25]. 

Зокрема, М. Бодаревський [24, 77] часто виставляв свої роботи на виставках, не слідував принципам передвижників зі своїми численними еротичними «купальщицями» та салонними портретами дворян, хоча він належав до найстаріших членів Товариства. Бодаревський ніколи не звертався до соціальних тем, але на деяких картинах є сцени, які створні з людського життя, тому картини художника («Сирота», «Дівчинка з гуском», 1892; «Перший спаситель в Україні»). На картині «Весілля в Україні» (див. Додаток 1, рис. 1.11), зроблений на Полтавщині, на зображеннях відзначається точність психологічних інтерпретацій, художник запекло виражав щиру увагу та яскраву безпосередність підпилих селян. Але по правді він не бачив серйозних стосунків між селянином і поміщиками. Отже, загальна концепція твору, зважаючи на всі його позитивні якості, далека від демократичної спрямованості мистецтва до еволюції того часу: живопис Бодарського, схоже, благословляє соціальний мир між поміщиками та селянами. Зрештою схильність Бодицевського до ідеалізації та салонізму врешті-решт взяла гору [21, 121].
Творчість П. Мартиновича, М. Кузнецова, К. Костанді, М. Пимоненка та С. Васильківського базувалася на ідеологічних засадах, закладених мистецтвом художників шістдесятих років і проходили в єдності та під впливом принципів, пропаговандовані Товариством пересувних художніх виставок. Проголошенні ними ідей боротьби за реалізм, свою національність, національну ідентичність поринула в українських художників, які внесли в мистецтво цінні та неймовірні твори.
На рубежі XIX – XX століття серед митців популярності набуло зображення міського побуту.
Серед найактивнішийх художників був П. Нілус [24, 423], який здобув художню освіту в Одеській школі малювання Костанді. З 1891 року Нілус почав виставляти свої роботи на пересувних виставках. Художник зобразив життя міської бідноти та середньої буржуазії. Він не стикався зі складними сюжетними сценаріями, його більше цікавили характерні особливості людських типів і типові явища. Ця особливість відзначається в одній з перших картин  «По знайомих» (1891) (див. Додаток 1, рис. 1.12). У полотні підкреслена буденність сюжету, лаконічність вирішення композиції, увага до передачі реалістичності деталей. Головною героїнею є вже немолода жінка, що стоїть біля дверей і чекає поки хозяєва квартири відчинять їй. Одяг жінки говорить про її скрутне фінансове положення, одяг на ній хоч міщанський, однак старий. Високо оцінив картину І. Репін, порадивши П. М. Третьякову купити її для своєї галереї [30, 249].

Нілус створив галерею, повну характеристик, створених столицею. Це офіціант, який заснув біля вішалки («Лакей», 1891), люди без особливих занять («У шинку», 1894), ремісник, що чекає на найм («На бульварі», 1895), старий продає газети холодною осінню (Продавець газет, 1895). Картини художника стурбовані співпереживанням долі простих людей. Одним з кращих творів Нілуса є «Відпочинок» (1896).

На початку ХХ століття у Нілуса з’являються нові мотиви, які повністю витісняють сюжети, характерні для його творчості. Він звертається до звичайного живопису, стилізованих форм, далеких від реального життя елегійних тем. В цей час художник створює багато пейзажів. Глибоко відчувається вплив декадентського мистецтва, відхід від реальності, замкнутість у колі внутрішніх переживань, настроїв та марінь [25, 89; 17, 288].

Близьким до Нілуса був Є. Буковецький [24, 94], навчався в Одеській школі малювання, потім у Петербурзькій Академії мистецтв, де не закінчив. У 90-х художник виступав з жанровими роботами. Його картини були цілком у дусі передвижників, як наприклад «На суді» (див. Додаток 1, рис. 1.13). Тут подано цілу галерею образів – свідків і учасників судової справи. Художник відмовився від детальної передачі подробиць, а зосередив увагу на розкритті характерів персонажів. На полотні зображено не весь суд, а лише та його частина яка заповнена публікою. По обличчям присяжних, зрозуміла що справа викликає великий інтерес. Серед поданих образів на передньому плані виділяються дві елегантно одягнуті жінки, що сидять притулившись одна до одної. По їх виразам обличь зрозуміло що вирішується доля рідної для них людини. Крім того автор обрав досить влучний ракурс з допомогою якого він може гарно окреслити фігури не тільки переднього плану, а й промалювати в глибині. Завдяки цьому перед глядачем постає галерея психологічних і соціальних образів.  

Наприкінці 90-х років Буковецький залишив побутовий живопис і працював лише над портретом [19, 145]. 

Для творчості С. Костенка характерні міські мотиви, переважно дитяча тематика. Він народився в бідній родині. Навчався у Київській школі малювання М. Мурашка, де деякий час працював вчителем. З появою творів Костенка на художніх виставках його ім’я одразу стало відомим. Київські любителі мистецтва дали можливість митцеві поїхати до Парижа, де він виставив свою картину «Біля звіринця» (1894). Костенко зображував маленькі домашні сцени, інтерпретовані з гумором та легким теплом. Це весела група людей біля звіринця, або хлопчики біля морозива, або пральня, яка в зимовий холод миє одяг у ополонці. Найвідоміша - одна з перших картин Костенка «На уроці» (1891) (див. Додаток 1, рис. 1.14), на якій зображені хлопчики під час уроку малювання в школі. У творі відчуваються автобіографічні нотатки. Художник, який сам пройшов такий шлях, з великим співчуттям висловив потяг дітей бідних до навчання. Картина – тонке розкриття дитячої психології. Він відзначається невимушеною композицією, гарним живописом [19, 98]. 

До одеського Товариства південно-російських художників належав Розмарицин О. П.

На формування ідейно-естетичних поглядів Розмарицина вплинуло мистецтво передвижників і Дюссельдорфська художня Академія. Основними напрямками його творчої діяльності були побутовий жанр і портрет. Особливої уваги заслуговує його робота «Панахида» (1883) (див. Додаток 1, рис. 1.15).

Картина «Панахида» відтворює сцену поминок, що зумовлює її багатофігурну композицію. Поминальники зібралися біля могилки, що ледь видніється на землі поблизу придорожнього хреста. Особливо виділяється на передньому плані чоловік, скоріше за все близький родич загиблої людини. За центральною фігурою знаходяться різні персонажі такі як жінки, чоловіки, діти. В правій частині полотна, для врівноваження композиції знаходять жінка з маленькою дівчинкою і немовлям у руках. Сцена відбувається в досить занедбаній провінції. Сумний настрій підкреслено осінньою погодою, голими деревами і вузенькою смужкою хмар на небі [19, 138] 

Знедолених і скривджених умовами капіталістичної реальності, ілюстрував С. Кишинівський [24, 296]. Його творчість відзначена психологізмом. Серед них художник приділяє велику увагу розкриттю теми, підкреслюючи соціальні мотиви, особливо в таких картинах, як «Прохання» (1899), «Міг би бути людиною» (1891). Остання показує групу людей з «дна», які по-різному реагують на свою ситуацію, коли їм холодно. Образи своєї картини художник трактує як жертв соціальних умов життя, порушуючи прості здорові вирази, принижуючи людську гідність, головний герой в картині представник дворянського класу, що опустився на самі низи свого людського життя, робота виконана пастелью [22, 8 ] 

На початку 90-х років реалізм почав розвиватися під впливом нового напряму, девізом якого було «мистецтво заради мистецтва», де форма переважала над змістом. 

 І. Макушенко [24, 382], родом з села Лисянки на Черкащині. Художню освіту він здобув У петербурзькій Академії мистецтв, у майстерні І. Репіна. Звання художника йому присуджено за картину «Недільний день у Малоросії» (1900).

З 1904 р. Іван Макушенко постійно бере участь у різних виставках не тільки в Україні, а й зарубіжних. Тому підтвердженням є його картина «Дочка» (див. Додаток 1 , рис. 1.16), яка виставлялася в Сент-Луїсі й опублікована в каталозі цієї ж виставки.

На картині представлено начебто протиріччя між матір’ю і дочкою, здається що вони знаходяться на різних життєвих позиціях, які не збігаються у даному випадку. Художник спеціально розміщує фігури по різних кімнатах, наче розділяє і тим самим глядач розуміє той конфлікт не тільки через вирази обличчя, але й засобом яким це підкреслив художник. 

Зі всіма традиціями передвижників, художник зображує психологічний конфлікт розкриваючи його через вічну проблему «батьків і дітей» [26].   
Побутова тематика займала досить високе положення у творчості Г. Світлицького [24, 518]. Рідним містом для Світлицького є Київ, його батьками були музикантами. Початкову освіту як і більшість митців одержав в мистецькій школі М. Мурашка, а в 1901 р. закінчив петербурзьку Академію мистецтв, там же залишився працювати. 
Помітне місце зайняла побутова тематика у творчості Г. Світлицького. Народився Світлицький в родині музиканта у Києві. Початкову художню освіту здобув у мальовничій школі М. Мурашка, а в 1901 році закінчив петербурзьку Академію мистецтв і залишився працювати при ній в мозаїчній майстерні. Щоліта художник приїжджав в Україну і писав тут картини, а 1919 році назавжди повернувся в свою рідну батьківщину. Він розробив власну спеціальну технологію живопису, завдяки якій його картини не застаріли і не потьмяніли [4].
Перед закінченням Академії художник зробив картину «В очікуванні поїзда» (1899), яка показала характеристику схильності творчості художника до майстерного переходу настрою, особливо тут почуття смутку. 

Найвизначнішим твором Світлицького в дожовтневий період був «Музиканти» (1912) (див. Додаток 1, рис. 1.17). Зображений сюжет на картині відбувається в осінню пору на залізничному пероні. Відчувається холодний вітер. Який зриває листя з дерев. На пероні – знаходять лише фігури музикантів. Особливого характеру самостність, деякого співчуття до довгої дороги музикантів викликає саме колорит пейзажу, те як самотньо розташовані на ньому предмети. Автор жаліє героїв, яким потрібно буде їхати в далеч, заради розваги людей на якомусь святі [19,197]. 
Серед українських художників, які розпочали свою діяльність у 90-х роках, найвизначнішим був О. Мурашко, майстер психологічного портрету. Мурашко всім серцем любив Київ – місто, де він народився і жив: «це світло, це сонце, ця прекрасна природа, ця своя культура». Продовжуючи справу свого дядька Миколи Мурашка, засновника Київської школи малювання, художник багато сил віддав вихованню художньої молоді – як професор Української академії мистецтв, заснованої в 1917 році [4].

Перебуваючи в Парижі, художник писав картини з життя паризьких вулиць і кафе, серед них – «Парижанка», «Біля кафе», «Паризьке кафе», «У кафе». Творчість Мурашка відзначається психологічною глибиною, високим професіоналізмом, виразністю композиції. Бажаючи кольорової та соковитої художньої мови, художник здатний підпорядкувати її головній темі зображення. Більш глибоке вивчення досягнень імпресіоністичного живопису придавало поглибленню значущості зображуваного [18, 218]. 

«Селянська родина» (1914) (див. Додаток 1, рис. 1.18) – одна з найкращих робіт О. Мурашки. У трьох статичних фігурах – батька, матері та їх доньки, зображених у звичайному будинку – він розповів всю історію селянського життя. Це історія про роки нужд, і важку працю, і помірну людську надію та радість. Твір глибоко національний, не лише за оригінальністю життя та реконструйованими образами, але і за своїм філософським спрямуванням він відображав світогляд людей за словами художника випадково. Картина виконана з базовою майстерністю художника. Узагальнена живописна інтерпретація деталей інтер’єру селянської хати допомагає розкрити людські образи. У роботі є широкий діапазон робіт. метод письма, насичений, Колір, гамма [50].  

У ці ж роки С. Прохоров [24, 479] зробив свою першу картину «Хвора дитина» (1909) (див. Додаток 1, рис. 1.19). На полотні він добре зобразив стурбованість матері, яка доглядає за хворою дитиною, по-справжньому відтворив побутові елементи картини. Про тяжкий психологічний матері говорять не тільки її змарніле, сумне обличчя, вираз погляду, а й загальний інтер’єр кімнати. У приміщенні відбувається повний бардак, одна навколо дитини зберігається той затишок, що був колись в кімнаті, вона дбайливо загорнута у простирадла. Драматизм підкреслюється світловими контрастами. Цю картину можна віднести до кращих творів дожовтневої доби [19, 189].

Серед художників, творчість яких формувалася на початку ХХ ст. століття і повністю розкрилася за радянських часів, Ф. Кричевський посідає почесне місце. Його конкурсна картина «Наречена» (1910) – робота зрілого оригінального майстра. Кричевський інтерпретує сюжет, запозичений із життя людей, монументально, надаючи йому урочистого звучання пісні. На малюнку зображена прибирання нареченої перед весіллям. Образи сповнені сили, життєлюбністю, енергією [29, 121]. Крім того Кричевський відзначається своїм триптихом «Життя» (див. Додаток 1, рис. 1.20) який увірвався у світ мистецтва у новому стилі «модерн». Картина складається з трьох частин: ліва - «Кохання», центральна - «Сім'я», права - «Повернення». Війна розриває канати любові, щастя сім’ї, з якої повертається закатований син. Стилістична мова твору побудована з її вишуканими лінійно-площинними ритмами, загальністю пластики та лаконізмом найближчих кольорів, які перетинаються з традицією іконопису та декоративністю символічного живопису [47]. Тут потрібно згадати, що в пошуках нових форм виразності, надалі побутовий жанр поступово втрачав свою популярність серед митців як України, так і Росії [6].

На західних землях України розвиток станкового живопису мав деякі особливості зумовлені його відсталістю у попередні роки і створених своєрідних політичних і економічних умов. Відбулася певна ізоляція від Наддніпрянської України, вплив іноземних шкіл, особливо Відня, Мюнхена та Кракова, де здобували освіту українські митці, відзначені стабільними академічними традиціями та псевдокласицизмом. Однак розвиток руху за свободу та зростання національної самосвідомості сприяли тому, що мистецтво швидко збільшило інтерес до життя та побуту народу. Це призвело до реалістичних тенденцій і надало творам національного забарвлення. К. Устиянович і Т. Копистинський відіграли важливу роль у розвитку образотворчого мистецтва Західної України. Обидва художники працювали за традиціями академічного живопису, але внаслідок демократизму їхньої творчості, постійний та щирий інтерес до життя та етнографічних аспектів життя людей, надзвичайний живописний талант зайняв своє місце як засновників нової західноукраїнської школи [23, 622].

К. Устиянович [24, 596] вийшов за межі традиційного релігійного мистецтва, що був так популярний в ті часи у Західній Україні. Художник виявив себе різнобічною фігурою, цікавився монументальними, історичними, побутовими творами. Він бу карикатуристом і ілюстратором книг, крім того був відомим як письменник, драматург, публіцист і громадський діяч. 

Митець навчався в Академії мистецтв, через незацікавленість населення Галичини до розвитку мистецької справи на цих територіях, Устиянович брав замовлення церкви, так як та була чи не єдиним спроможним замовником мистецьких творів. 

У своїх етнографічно-побутових та історичних пошуках Устиянович намагався розкрити всю красу і велич свого народу. Образи мають романтичний дещо ідеалістичний характер. Художник не звертався до соціальних моментів і не відрізнявся критичним реалізмом. Відомими картинами, що збереглися з його творчості є : «Бойківська пара», «Гуцулка біля джерела» й «Гуцул». Незважаючи на романтичні нотки, його творчість вперше зобразила побут селянського життя. 

«Бойківська пара» (див. Додаток 1, рис. 1.21) пройнята поетичним настроєм. На картині зображена сентиментальна сцена. У теплий літній день на лісовій галявині зустрілася пара закоханих. Хлопець ніжно обняв дівчину за плечі, а вона кокетливо йому посміхаючись пригощає ягодами. Окрім такого інтимного сюжету, у творі привертають увагу образи молодих, особливо дівчини яка так щиро показує свої почуття. Відверто романтизуючи свою героїню, автор підкреслює її гарне обличчя осяяне сонцем, руки які так кокетливо підняті та інтерес митця до деталей одягу і прикрас молодої. У творчості Устияновича залишається ще багато академізму (скульптурні пози, умовний колорит) [19,224].  

Т. Копистинський [24, 316] був талановитим художником. Як і більшість західних художників, Копистинський отримував освіту закордоном в академіях Кракова і Відня. Після закінчення навчання повернувся до Львові, там жив і творив. Як і Устиянович виконував роботи на замовлення церкви. Все ж таки популярний Копистинський своїми портретами, зокрема зображеннями західноукраїнських діячів XIX ст. Його роботи мають інтимний характер, він прагне до глибокого розкриття характеру портретованих, намагається чітко схопити і передати їх типові риси обличчя. Крім виставки портретів, митець виступав і з творами побутового жанру, в яких оспівував побут простого населення. Особливу увагу митець приділяв етнографічним подробицям, часом у картинах спостерігаються романтичні нотки, однак саме він був тим самим новатором для мистецтва Західної України твори якого вже мали соціальний характер. Т. Д. Копистинський використовував у своїй творчості глибокі, соціальні теми які були дійсними в його сучасності, «його спостереження виливалися в драматичних образах, що були наближені до жорстокого поневоленості галицького села» [42, 77].

Кращими творами Копистинського важаються картини «Убогі» (1871), «В бідній селянській хаті» (1873), «Вдова» (1884).

 Картина «В бідній селянській хаті» (див. Додаток 1, рис. 1.22) вирішена в інтер’єрному плані. У картині художник змальовує життя бідної селянської сім`ї з середини будинку, в ній же підкреслений побут цієї родини. Більшу половини будинку займає курна піч з припічком, в центрі біля печі сидить жінка ще молода, однак настільки замучена що одразу і не зрозумієш, б`є масло в масничці, а в колисці спить немовля. Кожна деталь дає розуміння чому ця хатка пов’язана саме з бідністю, родина побутово невлаштована. Картина скомпонована за принципами академізму, все чітко проставлено, узгоджено, доведено до кінцевого результату. Однак її зміст вже зовсім не говорить про відношення до полотен академістів.

Демократична спрямованість полотен Копистинського забезпечила йому тривалий і міцний успіх серед широких кул глядачів.   

У 1898 р. з ініціативи І. Труша й Ю. Панкевича було створено «Ториство для розвою руської штуки», на меті якого було об`єднення і популяризація українського мистецтва. Пізніше у 1905 р. колектив було реорганізовано в «Товариство прихильників розвитку української літератури, науки і штуки». Створені Трушем товариства відіграли велику роль в розвитку образотворчого мистецтва, демократичної національної культури на західноукраїнських землях [18, 219]. 

 Діяльність товариства сприяла пожвавленню розвитку мистецтва на західноукраїнських землях і крім того виставки товариство почало звертати увагу населення на творчість місцевих художників. 

В кінці ХІХ ст. академічні ідеї з його сентиментальністю починають потрохи зникати з творчості західноукраїнських митців. Художники взяли приклад зі своїх колег на східній Україні, так у мистцеві починають з`являтися реалістичні тенденції, прагнення відворити природу більш глибше, життєво, крім того елементи демократизму і народності стають відчуватися більш виразно. Остання третина ХІХ століття є справжнім спалахом українських періодичних видань, який був зумовлений активізацією національного руху за свободу народу України за його політичну та соціальну незалежність. Кількість газет не тільки зросла, але і журналів, а також підвищення їх професійно-технічного рівня. Під останнім мається на увазі поява високоякісних чорно-білих копій, а пізніше кольорових картин видатних українських художників. Тут знаходилися графічні зображення та картини галицьких та східноукраїнських художників (К. Устиянович, Т. Копистинський, Ю. Панкевич, Т. Шевченко та ін.) [7].
В цей час на арену мистецького життя Західної України виходять нові обличчя, що відкрили нові образи для побутового жанру: Т. Труш, Я. Пстак, Й. Курилас, А. Манастирський та інші. Спільним між ними всіма є ідея просвітництва народу, вони прагнули поширити мистецтво серед людей, підняти його на новий ідейний і художній рівень. В той час розвитку досягли всі відомі жанри мистецтва, не один художник не використовував у своїй творчості лише один.

Великий вклад у цей розвиток вклав І. Труш – один з головних художників Західної України, мистецтвознавець, культурний діяч, майстер портрету і пейзажу. Свої знання з мистецтвознавства використовував для написання дослідної літератури де високохудожньою мовою говорив про свій край, трудовий народ.

Свої побутові картини присвячує галицькому селу, оригінальним звичаям які супроводжували життя галичан. Як і більшість художників з Заходу вміло об`єднує природний пейзаж і трудящу людину, гармонізує їх відносини, вони наче стають одним цілим («Гагілки», 1905, «Весна на Гуцульщині», «Гуцулка з дитиною», 1912, та інші). Твори митця відзначаються лаконічними образами, простотою композиції та художньої мови.

Перед написанням картин художник дуже серйозно підходив до ескізування, що давало йому майстерно виконувати послідуючі етапи, так він відтворив багатофігурну сцену, сповнену життям, рухом й кольоровим багатством «Гагілки» (див. Додаток 1, рис. 1.23). Відзначає малюнок його простота, витончена тепла кольорова гама. Саме така гама відрізняла художника, його ще назвали «Сонячним», у його роботах помітні характеристики імпресіонізму. 

Художник створив декілька варіантів «Гагілок». Один з них знаходиться у державному музеї у Києві, інший більш завершений в одній збірці у Канаді. За покликанням Труш був портретистом і пейзажистом, в «Гагілках» Труш уперше виступ ще й як визначений майстер побутового жанру. Картина «Гагілки» отримала велику популярність. Художник не раз звертався до теми гуцульських веснянок-гаївок [40, 38].  

З 1926 р. Труш змінює стиль манери свого письма, мазки стають ширшими і сміливішими, деінде на його картинах іони набувають декоративного характеру, його колорит і надалі теплішає.

У цей час його образи здобувають життєво-правдивого характеру, які він пише так само лаконічно й при цьому використовує дещо скромні живописні засоби, однак у всій повноті відображає побутові сцени селянства, підкреслює типовість побуту і явищ. Найцікавіші серед них – «Пралі», «Трембітарі» (поч. ХХ ст.) й «Сільський господар» (1933).

Одним з художників що яскраво проявив себе саме в побутовому жанрі і яскраво відображав життя народу на Західній Україні був Й. Курилас [23, 345]. Народився в містечку Ширія біля Львову. Розпочав своє художнє навчання у художньо-промисловій школі, а потім закінчив в Академії образотворчих мистецтв у Кракові. 

Курилас можливо один з перших хто у своїх творах передавав реалістичні манери письма і до кінця життя пов`язав себе з малюванням. Уже ранні твори Куриласа відтворюють правдиві характеристики натури, форм, більше проявляється у творчості академічний малюнок, сміливі мазки, стриманий колорит, що витриманий у вохристих, бронзових і темно-сірих тонах  («Портрет дружини», «Бідний хлопець», «Старець». «Бабуся», «Гуцул» та інші).

«У краківському сквері» (1912) художник з гумором змалював постійних відвідувачів скверу, багатих, модно одягнутих жінок які прогулюються парком. Картина має своєрідну тематику, теплий колорит, вільний мазок без виписування деталей -- типові ознаки для пізньої творчості Й. Куриласа.

Вперше зустрічається гостро соціальна картина у 1914 р. «Бездомні» в якій змальовано жінку з двома голодними дітлахами, що безнадійно намагаються знайти шматочки їжі в кошику матері. А вдалині стоять дві постаті жандармів, як символ тодішньої влади. Персонажі лаконічно протиставлені один-одному, правляча влада і народ, одна група живе в злагоді не думаючи про проблеми у суспільстві, інша ж їй підкоряється і страждає. В цьому є велика сила художнього вислову [21] 

Під час першої світової війни 
австрійська влада відправила Й. Куриласа на карпатську місцевість, запідозрив того у русофільстві й симпатіях до влади Росії, а з 1915 р. він був відправлений в австрійську армію. Там він продовжував малювати, став військовим художником. Будучі свідком жахіть й страждань народу, заподіяних війною, митець виконав у той час «Забитий вояк», «Гранати в хаті» й «Семиківське побоїще». В картинах того часу звучить протест проти кривавих злочинів імперіалізму. Війна вплинула на світосприйняття художника. Після чого він неодноразово повертався до цієї тематики.

На такому ж рівні як і її сучасники творчу діяльність вела О. Кульчицька у Перемишлі. Свою початкову освіту здобувала індивідуально з художниками С. Батовським у Львові, а згодом у Р. Братковського. Закінчила освіту у художньо-промисловій школі у Відні. Велику роль у світогляді Олени відіграла українська художня література, вони постійно супроводжували дівчину у її творчих пошуках.

Вперше роботи Кульчицької з`явилися на виставці польського Товариства приятелів красних мистецтв 1909 р. Особливу увагу громадськість звернула на роботу «Діти на левадах» (1909) (див. Додаток 1, рис. 1.24), яка отримала позитивну оцінку І. Труша. Відтоді художниця не оминала можливості побувати на виставках і брала активну участь в українському художньому житті.

Картина «Діти на левадах» написана в Косові є свідченням того наскільки Кульчицька була пройнята коханням до свого рідного краю, звичаїв, красу і колоритність. Полотно залите сонячним світлом, такий прийом властивий більшості художникам не тільки на територіях Західної України, але й зустрічається у творчості художників зі Східної України. Однак світло на її картинах є ніжним, воно наче підкреслює дитячість образів на полотні. Детально пророблений одяг дітлахів. Головним сюжетом картини є гра дітей в яку вони бавляться, є різнобарв’я емоцій дітей, хтось сміється і посміхається, а хтось примружує очі від сонця. На другому плані мати зі старшою дитиною допомагають молодшому прогулюватися по берегу придержуючи його. А десь там в далині біля ріки пасуться корови. Три різних сюжети об`єднані в один, не перебиваючи при цьому один-одного [48].  

Свої живописні твори вона виконувала олією, аквареллю й гуашшю. Вона майстерно показувала життя галицького населення з різних боків з допомогою своєї гострої спостережливості. Роботи Олени – це історії народу, його побуту й звичаїв. Орієнтуючись на роботу «Діти на леваді» Кульчицької, можна зрозуміти з якою любов’ю вона змальовувала дітей, особливо з бідного середовища, крім названої картини прикладами є і «Діти з свічками», «Біля акваріума», «Дівчина з мильними баньками», «Пастушок» і інші. Вона тонко схоплювала психологічний стан дітей й переконливо передавала моменти з їхніх життів.

Ще одне ім`я з українського мистецтва не можливо не згадати, попри те що автор загалом був відомим портретистом, а не побутивістом, він пов`язаний з культурою Буковини наприкінці ХІХ та на початку ХХ століть – І. Івасюк. Він належав до інтелігенції, яка під впливом революції І. Франка очолила боротьбу за демократичну національну культуру. 

І. Івасюк народився в селі Чернівецького повіту, у родині столяра. Навчався у віденській Академії мистецтв (1884-1889), а після закінчення він став учителем у Чернівцях. Потім він поїхав до Мюнхена, де вісім років практикував свої навички.

У 1899 р. Івасюк створив першу мистецьку школу в Чернівцях, яка дала бідним батькам можливість відправити своїх дітей на навчання мистецької практики. Цю школу вивчали талановиті учні різних національностей, які згодом стали відомими художниками (К. Дзержик, П. Видинівський та інші). З 1908 по 1917 рік Івасюк працював у Львові, часто їздив до Відня та Праги.

Картина «Мати» (1908) (див. Додаток 1, рис. 1.25) є досить характерною для творчості Івасюка. Жінка-селянка кормить своє немовля, ховаючись під тінями квітучого соняшника. Картина наповнена теплим колоритом, мати і природа співзвучні: все навколо потопає в зелені, жовтогарячі соняшники додають в картину ще більше сонячного світла. Картина виконана на дуже високому рівні, за всіма вимогами пленерного живопису, професійно зроблене повітряне середовище, природне освітлення, рефлекси [19, 240].
Творчість буковинської художниці А. Кохавської відзначена демократичною спрямованістю. Навчалася у Віденській академії мистецтв (1895-1899). Прогресивна українська література мала великий вплив на формування її світогляду, особливо творчість О. Кобилянської, з якої художницю пов’язували дружні відносини.

 Свій талант художниця присвячувала зображенню життя гуцулів, природи рідного краю. Картини «Повернення гуцулів з ярмарку» (1906), «Паски, заборонені на Гуцульщині» (1907). «Старий гуцул» (1910). «Великдень» (1911).

 Під впливом Жовтневої революції у 20 -- 30-х роках XX ст. Все більше буковинських художників цікавляться соціально-гостра тема з відображення складного життя буковинського населення в умовах поневолення, і з`являється новий образ пов`язаний з робітничим класом. 

 Спроба створення синтетичного бачення світу розглядувалася у  концепціях «школи неовізантизму» Михайла Бойчука (1882-1939), котрий намагався віднайти у високого духовенства візантійської та давньоукраїнської ікони підґрунтя до великого стилю монументального мистецтва. Обірвана творчість революційними репресіями Бойчука характеризується натхненням стилістикою українських митців й майстрів середньовічного живопису України, впізнавано прагненням до синтезованого мислення, архітектурним розміром композиції, узагальненням форм, ритмічністю простору, колірною стриманість і лаконічністю. 

М. Бойчук прагнув відродити вічні координати мистецтва, звертаючись до актуальних тем материнства, людської праці, краси світу, використовуючи архетипі символи. Тож в одній з небагатьох збережених робіт художника «Молочниця» (1922-1923) (див. Додаток 1, рис. 1.26) побутова сцена, на якій зображена селянка, яка несла глечики молока через ліс, завдяки активним, збалансованим ритмічним конструкціям та стриманим поєднанням синього неба з теплом охристого світла перетворилася на вогонь. Узагальнений стилізм чітко передає домінування духовної основи образу над жорстокою актуальністю. В інтерпретації митцем вічної теми різко відчуваються соціальні бурі його історичної епохи [47; 34, 90].

Потрібно згадати творчість російських художників передвижників у творчості яких українська тематика займала далеко не останнє місце, крім того на них мала вплив діяльність вітчизняних письменників, серед яких виділяється Т. Шевченко [8]. Саме з допомогою Товариства передвижників створених російськими митцями спровокувало пожвавлений розвиток українського мистецтва. Вітчизняні митці натхненні сусідами створили свої товариства, художні школи й училища, засновують перші музеї. Ідеї передвижників перенеслися на українські території з іншою нішою, це біло не тільки зображення життя, а й піднесення духу українському народові. Тому ці ідеї набули самостійності і стали наче новими з допомогою такого зв`язку.  Російські художники вносили і щось нове і незвичайне для українського мистецтва, наприклад на територіях України у Донбасі був знайдений новий образ М. Касаткіним – робітник (шахтар). Під час неодноразових поїздок на Донбас митець здійснював серії полотен, ескізів, малюнків, етюдів, у яких було зображено працю, життя шахтарів («Сбір вугілля бідними на шахті», 1894, «Шахтар з лампочкою», «Робітник-бойовик», 1905, та інші). Образи робітничого класу, що безперервно намагався боротися за своє визволення, у творах Касаткіна, здобули глибоке, правдиве й пристрасне втілення. Вони несли в собі елементи нової естетики, нового мистецтва і мали визначальний вплив на твори пролетарської тематики [25, 79]. 

Висновки до першого розділу

Український живопис на зламі XIX – XX століття розвивався у дуже складних історичних обставинах. Україна залишалася розділеною незаслуженими кордонами на Східну і Західну частини, тривав тяжіти соціальний та національний гніт. Ще до усього, це був період переходу й так утвердженого на Україні капіталізму до вищої та останньої стадії – імперіалізм. 

Завдяки політичним і соціальним змаганням пролетаріату революційно-визвольний рух набув небаченого піднесення, в усіх сферах суспільного життя посилюється ідеологічна боротьба.  

  Не дивлячись на переслідування української культури з боку російського царизму та айстро-угорської цісарської влади, в цей час  надзвичайно завзято розвиваються всі її найважливіші галузі: наука, журналістика, художня література, музика, театр, образотворчі мистецтва. У своєму розвитку український живопис опирався  передусім на багаті й міцні національні художні традиції і зокрема, на народне мистецтво та мистецьку спадщину Т. Г. Шевченка. Останньої третини XIX – початку XX століття російські художники-передвижники відіграли важливу роль у розвитку українського живопису, а саме через активну виставочну діяльність передвижників на Україні різко пожвавлюється художнє життя: виникають творчі організації українських митців, влаштовуються виставки, відкриваються художні школи й училища, засновуються перші музеї. Творчість передвижників була великою школою для українських живописців, джерелом постійної професіональної, моральної та матеріальної підтримки. 

  На зламу XIX і  XX століть в українському живописі відчутною стає тенденція до пошуків єдиного «великого стилю», до монументалізації, філософського поглиблення й поетизації образів. Помітно  трансформуються всі найважливіші живописні жанри: побутовий, пейзажний, портретний, а також зароджуються нові, яких ще не було в українському живописі, зокрема, інтер`єр і натюрморт, декоративне панно. Українське образотворче мистецтво останньої третини XIX – початку XX століття виросло у велику суспільно-історичну силу, стало активним фактором духовного розвитку народу, яскравою ознакою його національної своєрідності, то в цьому заслуга передусім українських живописців, яку збагатили його творами неперехідної ідейно-художньої цінності. У них знайшло своє високохудожнє відображення життя, побут, звичаї українського народу та неповторима краса рідного краю.

Для чітко просліджування розвитку побутового жанру в живописі на територіях України було досліджена творчість таких мистців: Л. М. Жемчужникова, К. О. Трутовського, М. К. Башкірцевої, І. Є. Репіна, П. Д. Мартиновича, С. І, Васильківського, М. К. Пимоненка, Н. К. Бодаревського, Є. І. Буковецького, С. П. Костенко, С. Я. Кишанівського, І.С. Макушенко,  І.С. Їжакевич, Г.П. Світлицький, О. О. Мурашка, С.М. Прохорова, Ф. Г. Кричевського, М. Д. Кузнецова, К. К. Костанді, П. О, Нілуса, К. М. Устияновича, Т. Д. Копистинського, М. І. Івасюка, І. І. Труша, О. Л. Кульчицької, М.Л. Бойчука. 

РОЗДІЛ 2 .ТВОРЧА РООТА « Глибоко в душі»

2.1.  Колористичні та композиційні пошуки, концепція.

     Важливою частиною роботи є її ідейна сутність, саме через неї художник спілкується з глядачем. Головне виконати роботу в супровід з часом, не потрібно слідувати конкретним канонам в конкретному часі, мається на увазі взяти все з навколишнього світу і створити щось зрозуміле всім або те що дарує розуміння часу, повертає нас в минуле, майбутнє, тримає в теперішньому. Картина повинна тримати глядача в собі, хоч на мить затримати його в конкретному часі. Звісно щоб створити таку роботу потрібно мати безліч замальовок та ідей, крім того визначити актуальність роботи, адже споглядання для картини найважливіше, а саме ця річь визначає її цінність в очах зірця.                    

Для початку роботи над творчої частиною потрібно визначити актуальність і важливість роботи для суспільства. Більшість з нас мали нагоду побувати в селищі, насолодитися тихими вечорами і сімейними розмовами за столом, коли окрім спілкування більше нічого і не потрібно. Але ми кожен день втрачаємо нагоду споглядати, спілкуватися і просто насолоджуватися миттю. Ось так я хочу повернути в одну мить своїх споглядачів. Проте і крім цього в роботі буде протягуватися червоною ниткою розмова про українських художників побутового жанру. Нині цим художникам загрожує доля бути забутими, адже поки хоч одна людина називає твоє ім’я ти залишаєшся в історії. Тому потрібно пам’ятати тих хто не боявся зображати серйозні теми і просвіщати суспільство про багатокольорову культуру України. Вони зображали ту саму мить в житті кожного українця яку потрібно передати в с творчій роботі. Про їх творчість потрібно говорити, ці художники створили революцію просвітництва для звичайного люду якому не дозволяли бачити прекрасне в їх життях. Більшість з цих художників відносяться до створеного в Петербурзі товариства передвижників. Завданням дипломної роботи є привернення уваги суспільства до імен співвітчизних художників і тої прекрасної миті що вони зображували на полотнах минулого. Дана творча робота є спробою повернути той затишок що зустрічався у побутовому жанрі минулих століть.

Головним елементом придуманого образу жінки є її сільський побут. Ще важливу роль грає грамотне знаходження композиції і розподіл композиційних елементів в форматі полотна. Також дуже важливі такі елементи як: дія, поза жести. Ці компоненти композиції допомагають розкрити характер і стан людини. Правильно підібрані і скоординовані фон і предмети навколо, а також сама композиція впливають на емоційний стан, підкреслюють реальну роль людини і надають фарб. В картині присутній такий момент з побуту як підготовка до доїння кози, людина з відром і рушником готова приступити до роботи.
В якості моделі автор обрав свою сестру. При образному вирішенні портрета допомогло знання їх характеру, захоплень, роду діяльності. Задум автора передати людину перед працею. Дівчина сидить на стільці і витирає руки об рушник, готовлячись до доїння кози, вона одягнута в легке літнє плаття і чоботи. Її поза не напружена, спина і жести рук, висловлюють розслаблений стан. Коза стоїть поряд і оглядається на кіз що гріються на сонці. Всі елементи композиції підпорядковані і гармоніюють між собою. Колорит теплий з холодними тінями, в картині переважають зелені, охристі і червоні кольори.

Визначившись з сюжетом, автор розробив перший ескіз. формат композиції з самого початку був визначений як вертикальний, але в процесі роботи і довгих міркувань було вирішено зупинитися на горизонтальному форматі.

На початку роботи постало питання виконання композиційного рішення. Яке було найважливішим і в той же час найскладнішим. Саме від нього залежить естетичне сприйняття творчої роботи. Тому для полегшення завдання для прикладу було взято роботи художників кінця XIX – початку XX століття які працювали у побутовому жанрі. Кожна робота несла в собі щось особливе. На деяких полотнах є цікаве використання колористичних знань, вражаючі образи, а в інших незвичне композиційне вирішення. Всі представлені художники зображували дещо потаємне для тих часів - життя та культуру людей яких довгий час вважали просто кріпаками. Крім того на полотнах було описане не тільки їх життя, а й підкреслені психологічні образи, то старої що сидить в самоті біля печі, то бігаючих дітей за куркою, все впливає на глядача дає йому привід сумувати чи милуватися дійству. Побутовий жанр потрохи розпочав набувати популярності, значно розширюючи коло сюжетів та свої виражальні особливості. Зображували щасливих, печальних, роботящих та звичайних людей, тому і було вирішено написати щось близьке до жанру, що мене так вразив.

Побутовий жанр включає в себе велике вміння художника об`єднати в картині навколишнє середовище з гаммою емоцій які переживають люди в тій самій ситуації зображеної на картині. Це можуть бути радісні події як весілля в картині Пимоненка «Весілля в Київській губернії» або навпаки надто правдиві і тяжкі як картина Трутовського «Хворий». В першу чергу цей жанр несе в собі ідейність і маленьку історію однієї чи декількох зображуваних людей. Все грає роль : вирази обличчя, колір, тон. Задній план іноді звертає на себе більше уваги ніж головне дійство, можна повернутися до тої самої картини весілля Пимоненка, коли розглядуєш вирази обличчя не тільки молодиків, а й людей навкруги них.
Спочатку композиція складалася з однієї головної фігури (Сидить жінка, що начебто потягує спину після тривалої роботи в нахиленому положенні, а також коза, яка їсть зерно) на тлі зелена стіна з дерев і одна зі сторін загону для кози (див. Додаток 2, рис. 2.1). Поруч з жінкою відра з водою і молоком, кормушка кози. Однак така композиція була дещо невдалою через тьмяність фарб, тому попереду ще стояли пошуки, щоб згодом обрати кращий варіант. В процесі роботи над ескізами автор розглядав різні варіанти формату як з більш витягнутий, так і з більш квадратний. Кінцевим варіантом був обраний горизонтальний формат, так як надавав картині більше простору. 

Далі автором були розроблені варіанти картини з тими ж фігурами жінки і кози, але в інших позах (див. Додаток 2, рис. 2.2). Поступово додалися інші кози, а фігура дорослої жінки змінилася на дівочу. Ці кози підтримували композицію і видвигали головних героїв на перший план, так як ті знаходилися по центу. Така композиція була найбільш вдалою, інші кози пов’язували сюжет, а пейзаж заграв іншим сприйняттям, він став більш зрозумілим для глядача.

Також автором була зроблена добірка картин художників що малювали в побутовому жанрі, які змістом нагадують майбутню картину автора. Деякі з них були розглянуті в розділі I даної роботи. За порадою керівника було змінено ракурс людини, кози і зменшити її розмір, підняти фігури ближче до центру. Було зроблено рішення в користь денного освітлення. По-перше, за кольором і колориту було вигідно зробити освітлення більш м'яким і зображувати не такі контрастні тіні, так як робота стала більш приємна оку. Козу і людину потрібно було об’єднати між собою, тому вони поставлені ближче, а людина дивиться у бік кози.

Щоб віднайти вдалий ескіз потрібно було багато спостерігати, замальовувати, за основу бралися жіночі натури, фотографії кіз і полотна художників які мене сподвигли до вибору теми. Початковий ескіз був кольоровим і швидким, виконаним в матеріалі у техніці акварель, проте для кращого розміщення і зрозумілості образів були зроблені окремі ескізи кіз, жіночої натури і простору на якому вони знаходяться. Більшість з них були малого формату (див. Додаток 2, рис. 2.3).     

Робота повинна бути виконана реалістично і свіжо. На меті передача матеріальності і легкості, підкреслити миттєвість події зображеної на роботі. 

Починаючи роботу над пошуковими ескізами, було вже зрозумілий вибір матеріалу на користь акварельній техніці, хоч вона і складна для мене проте найбільш цікава у виконанні. 

Після опрацювання графічних замальовок, було вирішено перейти до детального ескізу у акварельній техніці. Це дозволило побачити які є проблеми з акварельною технікою, композицією, крім того чого не вистачає на роботі. Початковий ескіз було затверджено, далі було потрібно пропрацювати всі деталі, зрозуміти як потрібно працювати акварелью так щоб передати всі нюанси акварельної техніки. Так як з вибором матеріалів було вирішено зупинитися на акварелі, то у подальшій роботі головним завданням було використати всю красу цієї техніки. 

На меті роботи було зображення головних рис побутового жанру, тобто оспівування праці, краси і побуту українського народу, як це було у художників XIX – XX ст.. Звісно було б не погано обрати сюжет з міських пейзажів, проте так як розповідається про минуле, то і зображене наче буде відводити глядача у минуле, адже більшість селищ далекі від життя міст та існують у своєму побуті. Акварельна техніка була обрана не випадково в цій ситуації, вона повинна підкреслити миттєвість дійства яке розстилається на полотні. Акварельні фарби гарно змішуються між собою, утворюючи при цьому неперевершені результати, однак вони вимагають постійного контролю за діями художника. Після їх висихання вже буде складно будь-що виправити, якщо була допущена помилка. Колір після висихання залишається таким же насиченим і свіжим, однак у майбутньому потрібно слідкувати щоб акварельна робота не стояла під прямим сонячним світлом, адже вона може втратити свій колір. Акварель дозволяє використовувати безліч технік, прийомів і матеріалів. Серед використаних технік є писання по вологому і сухому. Якщо наносити фарбу поверх ще вологого шару, вона розтікається і змішується з нижнім розмиванням, завдяки чому границі колірної плями виходять плавними і м'якими. якщо перший шар уже сухий, то обриси будуть різкими, так що тут головне - встигнути, і потрібно працювати швидко. Щоб виграти час, попередньо потрібно зволожити папір чистою водою. Папір повинен мати рівномірний вологий блиск, але на ньому не повинно бути калюж видаляти їх потрібно злегка віджатим пензлем або серветками, ганчіркою. Техніка по сухому відрізняється чіткими контурами, края зафарбованої області будуть різкими і вираженими, не розпливатися на фоні [45]. Також є техніка багатошарового малювання яку ще називається лесуванням, це дозволяє напрацьовувати потрібний колір наносячи його у кілька шарів. Акварель вважається одним з найвибагливіших матеріалів, вона потребує великої майстерності від художника. Однак у той самий час вона дозволяє закінчити роботу миттєво і на відчуттях, а це саме той ефект який потрібно досягнути -- багатобарвності життя. 

Головним завданням яке постало перед виконанням дипломної роботи, це вдала співпраця простору і головних персонажів. Тут і знадобились знання про художників жанристів кінця XIX – початку XX. Для яких характерний яскравий колорит і життєві побутові сцени. Часто їх полотна грали життям, передавали багатобарвність людської душі. Тому досить очевидне використання їх робіт як прикладу. Потрібно було віднайти успішне композиційне рішення. Написання ескізів здійснювалося аквареллю, що дозволило приділити увагу цього матеріалу, використати різні техніки і зрозуміти як вони співпрацюють, їх особливості. Проблемою у цьому випадку була техніка по мокрому, що вимагає швидкості і чіткості у нанесенні кольорів, перед роботою над практичною частиною диплому, було важливо сприйняти як саме працює ця техніка, тому було зроблено безліч пейзажних начерків. Це дозволило не тільки освоїти техніку, але й віднайти декілька вирішень пов’язаних з середовищем у якому будуть знаходитися головні герої. Щодо пори року і освітлення, було обране літо і сонячний день у якому сонце знаходиться з правої сторони. Небо було пропрацьовано окремо у декілька варіантів, були обрані кращі моменти, які використалися у подальшій роботі. Окрім намагань у техніці було створено багато ескізів з натури – людини і кіз. Ця праця над ескізами дала змогу відтворити ті моменти з якими в мене виникали труднощі. Початковий задум був досить ескізним і незрозумілим, але після довгих пошуків було знайдено найкраще вирішення всіх деталей яке і було використане в чистовій роботі. 

Велике значення мало реалістичне зображення фігури людини і кіз. З цього приводу були обрані найбільш зрозумілі ракурси, щоб не путатись не в анатомії людини, не в – кіз. Так як на попередніх роботах головні характеристики кози зникали через складність і незрозумілість поз. При виборі пейзажного тла, було здійснено багато замальовок. Мотив людини в приміщенні, тобто загону для кіз, був стислим, картині потрібно було дати повітря і простору, тому і була орієнтація на зображення пейзажної композиції з елементами побутового жанру. У художників не рідко зустрічалося поєднання двох жанрів пейзажного і побутового, тому проблем зі змістовним значенням картини не втрачався. Через всі ці нюанси, перший варіант був забракований. Так як не вистачало навколишнього середовища для підтримки головних персонажів. 

Замість гри кольорів в роботі були бліді колористичні вирішення, тому потрібно було додати життя в роботу, зробити її схожою за колоритом XIX ст. Були випробувані варіації з різними природними станами, будь то похмурий день, захід або сонячний. Згодом було обрано саме жаркий сонячний день, який додасть теплих кольорів і контрастних тіней у роботу, вона почне грати більш експресивно. Для того щоб фігури не здавалися самотніми у композицію були додані ще кози і хатки позаду. Цей варіант чіпляв око своєю контрастністю, жвавістю і незвичайним освітленням. Риси обличчя героїні освітлені сонцем, а її червоний сарафан притягує увагу і контрастує з білою козою, навколишнім середовищем. Тіні падаючі від фігур створює нам простір. Всі предмети оточення створюють нам якраз таки образ сільського жителя і його побут. 

Пошуки образів зайняли великий період часу. На початку це були невеликі графічні ескізи аквареллю, а закінчилося остаточним ескізом що був готовий до картону. Перш ніж розпочати роботу над ескізами, проводилася поглиблена дослідницька робота. Був розібраний період піднесення побутового жанру кінця XIX – початку XX століть та детально вивчені картини українських художників що зображували свої роботи у цьому виді станкового живопису. Творча робота базується на викладеній теоретичній частині у першій частині дисертації. Дослідження та відбір для аналізу картин творців Побутової картини базувався як основне джерело натхнення для вибору образів, теми, кольорів, композиції творчої роботи «Так глибоко в душі».

2.2.  Етапи роботи над творчою частиною

Другим кроком у підготовчому етапі було створення картону. Картон в живописі - малюнок вугіллям або олівцем (або в два олівця - білий і чорний), зроблений на папері або на ґрунтованому полотні, з якого вже пишеться картина фарбами. Він може створюватися на тонкому тонованому пергаменті або ґрунтованому картоні. Після завершення побудови на картоні для перенесення на чистовий папір (холст) потрібно буде прошрихувати всі лінії з іншого боку, для кращого копіювання потрібно робити штрихи розмашисто, щоб всі потрібні лінії перенеслися. Далі малюнок буде написаний фарбами. У випадку з роботою «Глибоко в душі» картон потрібен не тільки як остаточний малюнок зі всією деталізацією, але як і варіант у випадку невдалої спроби з чистовим варіантом, так як зруйнувати акварельну красу дуже просто.

Кінцевий ескіз був готовий в кольорі, формат обраний, тому можна було переходити до виконання картону. Для цього був обраний тонкий тонований пергамент розміром 80 на 60 сантиметрів. Для зручного використання його було міцно закріплено. Картон виконаний звичайним олівцем без кольору, для перенесення всіх деталей на чистовий формат. 

Для комфортного перенесення малюнка на папір, потрібен був той самий звичайний олівець, яким з іншої сторони картону потрібно було заштрихувати ділянки які прилягали до контору. Потім потрібно було повернути малюнок назад при закріпленні можна було переносити його на картон обводячи контури, так малюнок копіюється на папір. 

Для того щоб акварель не зіпсувала фактура паперу, потрібно обрати добрий папір. Продукт повинен складати 100% бавовну, якщо ж у складі є деревина або целюлоза, то в подальшому це буде перешкоджати успіхам в акварельному творчості [11].

Після затвердження остаточного варіанту ескізу, маючи в наявності матеріал, на який можна спертися в процесі написання картини, що включає в себе як власні етюди, начерки та малюнки з натури, так і подібні за духом або художнім вирішенням репродукції картин інших художників, а також фотографії, можна приступати до реалізації картини.

По-перше, виходячи з того, що композиція картини є однофігурною з тваринами, а сюжет побутовим, не має сенсу робити картину масштабних розмірів. Для неї вигідніше буде невеликий, камерний формат, відповідний затишній ситуації, зображеної художником.

По-друге, цей вибір хороший і в практичному сенсі: картину такого формату набагато легше транспортувати для участі у виставках, а також може прийняти у себе будь-виставковий простір. З огляду на, що галереї нашого міста не характеризуються просторими залами, це підвищує шанс картини бути побаченої глядачем. А адже це для картини найголовніше. Малюнок картону ведеться м'якими матеріалами (соус, вугілля, сепія, олівець). В даному випадку вибір припав саме на олівець, оскільки інші матеріали могли залишити брудні сліди на роботі які потім було б неможливо перекрити аквареллю. Для досягнення перерахованих ефектів обраний матеріал підходить, на думку автора, найкращим чином

Малюнок картону виповнюється на папері, натягнутому на планшет того ж розміру що ї формат майбутньої роботи. В цьому і полягає, власне, сенс створення картону - подивитися, як картина, яку раніше автор бачив тільки на ескізі, буде виглядати в збільшеному розмірі.

Картон полегшує подальше написання картини і виконує наступні завдання: рішення великих мас, детальний розбір по тону, уточнення малюнка, додавання деталей. Із цього випливає, що на цьому етапі повинна зберігатися жвавість і цілісність картини. Деталі повинні бути зроблені рівно настільки, щоб не заважати головному, малюнок повинен бути мальовничим.

Наступний крок - придбання папіру. Основною вимогою до паперу є його якість. По-перше, рекомендується, щоб він був міцний і вагу 200 гр.,  щоб у разі натягування папір не розмок і не був зіпсований. Для кращого вигляду потрібно папір натягнути на планшет, інакше він пожухне, стане неохайним. Для цього потрібно добре закріпити його кінці на сторони планшету, запобігти знаходженню повітря між папером і планшетом. Потрібно дотримуватися вимог по зволоженості паперу і контролювати цей момент, щоб папір не був надто мокрим або сухим.

Для акварельного живопису рекомендується обирати папір який важить не менше 200 гр., також потрібно звертати увагу на його працю з аквареллю, для своє роботи автор обрав середню зернистість, так як глибока робить папір надто фактурним.

Вибір акварельних фарб сьогодні великий, як ніколи. В процесі роботи над картиною були використані фарби виробників: «Rosa», «Сонет». З теплих відтінків це кадмій жовтий лимонний, кадмій жовтий середній, охра світла, охра червона, кадмій червоний темний, сієна натуральна, умбра палена; з холодних - ультрамарин, кобальт синій середній, кобальт зелений темний, смарагдовий. Велику увагу було приділено вибору кистей: для досить великого полотна використовувалися широкі флейці, а для прописи деталей - кисті середнього розміру, кисті маленького розміру. Всі кисті виготовлені з натурального матеріалу «білка» або є синтетичними, вони дозволяють робити на полотні різні ефекти. Наступним кроком став процес переведення на полотно контурів малюнка з картону. Для початку полотно було прописане у техніці по мокрому, про яку розповідалося в попередньому підрозділі. Задній план прописаний у холодних кольорах, а передній більш чітко і в теплих. Цей етап має вирішальне значення. Виконується в сеанс, швидко і інтуїтивно, в стилі «а-ля прима», полотно розкрите в основному, але далеко не остаточному рішенні, має перспективу розвитку в написанні деталей і співвідношеннях мальовничих нюансів, виявлення обсягів і світлотіні, в посиленні звучання мальовничих відносин великих мас. 

На передньому плані працювати потрібно вдумливо, працюючи по сухому, виконувати в техніці багатошарового малювання або лесуванні. В процесі роботи при виправленні не можна допускати занадто великих нашарувань фарб, зайве краще видаляти серветкою і продовжувати писати. Розробка і пропис деталей може виконується в кілька сеансів. 

Останній етап роботи - узагальнення. Це дуже важливий етап, оскільки на ньому картина проходить перевірку автором. Чи відповідає вона початковим задумом? Чи не відволікають зайві деталі від головного? Передає вона враження, створене на ескізі? У картині обов'язково повинна дотримуватися ієрархія головного і другорядного, заради неї художнику часом доводиться жертвувати якимись деталями. Також на цьому етапі є можливість повернути зображенню жвавість в разі, якщо вона була втрачена в процесі опрацювання деталей. Тому працювати слід, як і на початку написання картини, жваво, кольорово, впевнено. На цьому етапі важливо підкреслити істотне і можливо, позбутися незначного на користь цілісності.

Також слід враховувати, що безліч однаково добре опрацьованих деталей не залишає глядачеві простору для уяви. У картині слід залишати якусь «недомовленість», жвавість, як в етюді. В цьому випадку глядачеві надається самому «додумати» деякі деталі, він стає як би співавтором картини, у нього з'являється інтерес. Таким чином, завдяки незавершеності у картини збільшується шанс знайти відгук у серці глядача, запам'ятатися йому, оскільки змусить його викликати в пам'яті власний досвід, пов'язаний із зображеним сюжетом.. Далі - завершальним етапом стає оформлення роботи. Обрана антирама підходить до загального колориту картини, яка не перетягує увагу на себе, а грамотно підкреслює простір і колірну гамму картини.

Висновки до II розділу

У другому розділі розглядувався процес виконання творчої роботи «Глибоко в душі», від думок, ескізування до створення твору.

Головним завдання для якісної дипломної роботи це обдумлива праця саме над творчою частиною. Так як для виконання такої важливої роботи теорії не вистачить, потрібно розумітися з матеріалом який обираєш для праці над твором. Для виконання такої роботи потрібно безліч часу, насамперед для створення вдалого композиційного вирішення. Робота над ескізами становила більше пів року, було зроблено безліч начерків з вивченням окремих форм і технік. Використовувалися знання принципів побутового жанру у художників-передвижників, ні в якому разі автор не хотів наслідувати їх творчість, лише отримати натхнення і деякі ідеї. Було проаналізовано безліч інформації по українським художникам і їх творам, що лягли в фундамент теоретичної і практичної робіт.

Сам процес був складним та довгим, але результат вартий тих старань. 

Акварельна робота поєднує в собі теплість побутивістів. Так побутовий жанр був перенесений на моє полотно, відтворений зі всіма ознаками. Для натхнення були взяті ті самі художники що вивчалися у першому розділі. 

ВИСНОВКИ

Розвиток українського живопису відбувся на початку XIX – XX століть у складних історичних обставинах. Як і у попередньому столітті, Україна залишалася розділеною на несправедливі кордони на Східну та Західну частини. Революційний рух за свободу набирає безпрецедентний розмах, а ідеологічна боротьба наростає, як ніколи раніше, у всіх сферах суспільного життя.

 Незважаючи на вкрай несприятливі умови, спричинені жорстоким переслідуванням української культури російським царизмом та австро-угорським імперським урядом, в ту добу енергійно розвиваються: наука, журналістика, фантастика, музика, театр, образотворче мистецтво. зокрема, живопис підноситься, набуває нових форм. 

У своєму розвитку український живопис базувався насамперед на багатій і сильній національній художній традиції і, зокрема, на народному мистецтві та мистецькій спадщині Тараса Шевченка, який заклав основу реалістичного українського мистецтва. Водночас важливим фактором, що сприяв зростанню українського живопису, зростанню його ідейно-художнього рівня, було те, що він розвивався у тісних контактах та взаємозв'язку з мистецтвом російського народу та мистецтвом інших, особливо сусідніх країн.

 Російські художники-передвижники зіграли важливу роль у розвитку українського живопису, а також образотворчого українського мистецтва в останній третині XIX – на початку XX століть. Активна діяльність пересувних виставок в Україні призвели до різкого відродження мистецького світу: з’являються творчі організації для українських художників, організовуються виставки, відкриваються художні школи та училища, створюються перші музеї. Побачивши ідейно-естетичну платформу передвижників, реалістичний метод, який вони поширювали, українські художники значно посилили свою увагу до побуту, повсякденного життя, історії корінних жителів, природи України. Творчість передвижників завжди була чудовою школою для українських живописців, джерелом професійної, моральної та матеріальної підтримки.

Різні соціально-економічні, політичні та загальнокультурні умови визначали різний характер розвитку живопису в Східній та Західній Україні. Через певні історичні обставини мистецький процес у Західній Україні йшов повільніше, ніж у Східній Україні. На Наддніпрянщині реалістична школа живопису була заснована в середині XIX століття (її засновником по праву вважається Тарас Шевченко), в Галичині перші значні реалістичні твори почали з'являтися лише в 80-90-х роках XIX століття.На Закарпатті на відміну від східноукраїнських художників, які здобували професійну освіту, як правило, у вищих мистецьких закладах Росії, переважно в Петербурзькій Академії мистецтв, західноукраїнські художники були студентами європейських художніх закладів академій, зокрема, Віденьскої, Мюнхенскої та Краківської.

Але все ж у характері художніх процесів, що відбувались на двох національних територіях, було більше спільного, ніж відмінного за змістом та інтерпретацією мальовничих сюжетів та образів. Більше того, українські художники по обидва боки кордону ніколи не забували, що вони є синами та дочками однієї країни, а своєю силою та здібностями дбали про єдність всеукраїнського мистецтва. Організація трьох спільних художніх виставок у Києві та Львові напередодні Першої світової війни стала вагомою демонстрацією глибокого усвідомлення українськими художниками важливості та необхідності консолідації національних художніх сил.

Як і все українське мистецтво в останній третині ХІХ – на початку ХХ століття, український живопис розвивався в гострій ідейно-естетичній боротьбі. Реалістичний напрям утверджувався в ньому на перших порах у переборенні впливів далекого від життя академізму, а згодом, на рубежі століть -- у боротьбі з різного роду формалістичними напрямами і течіями, які базувалися, як правило, на засадах ідеалістичної естетики. І все це відбувалося в умовах безпрецедентної складності у світі мистецтва та гострих суперечностей у спілці реалістичного пересувного мистецтва. 

Сьогодні немає підстав говорити про непримиримий антагонізм між представниками реалістичних, тривіальних та сучасних течій у образотворчому мистецтві тієї епохи. У своїй творчій практиці вони не тільки протистояли один одному, але й взаємодіяли, збагачуючи одне одного. Саме в результаті цієї взаємодії реалізм у творчості деяких художників наприкінці ХІХ – на початку ХХ століть набув нових рис і піднімається на новий вищий рівень.

 В українському, як це трапилось, врешті-решт, у російському живописі на рубежі ХІХ – ХХ століть спостерігається тенденція до пошуку одного «великого стилю», до філософського поглиблення образів. Арсенал збагачується своїми художніми методами, і символами та метафорами, зокрема, починають відігравати серед них більш помітну роль. Найважливіші жанри живопису зазнали значної трансформації: побутовий, пейзажний, портретний.

Якщо українське образотворче мистецтво в останній третині ХІХ – на початку ХХ століття «стало головною соціально-історичною силою, воно стало активним фактором духовного розвитку народу, явною ознакою їх національної самосвідомості» (37, с. 3801), це перш за все заслуга українських живописців, які збагатили твори невід'ємною ідейною та художньою цінністю. Вони використали свої художні знання для втілення їх у зображення про життя, побут, звички українського народу, показали свідчення мрій та сподівань, неповторної самобутньої краси природи рідної країни. 

 Їхня творча спадщина стала міцною основою для розвитку українського радянського образотворчого мистецтва. Українські радянські художники отримали від своїх попередників– художників, головним чином дожовтневого періоду – пильну зацікавленість долею рідного міста та корінних жителів, серйозне, відповідальне ставлення до своєї творчості, усвідомлення важливості своєї соціальної ролі, це намагається підняти важливі соціальні, національні, філософські та моральні теми, перш за все проблеми людської совісті, моральної відповідальності перед людиною та суспільством.

Побутовий жанр в той час був потрібен як символ самоідентифікації народу.

Розглянувши розвиток побутового жанру спостерігаємо як він плавно перетікає з одного напрямку в інший, розпочався його розвиток з романтичного Жемчужникова, а закінчився авангардним Бойчуком.
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