Русские импрессионисты – живописцы
Что характерно и знаменательно, русское искусство восприняло импрессионизм лишь какими-то элементами. 

Репин был немного увлечён «французами», но убеждение, что «мы совершенно другой народ» у него не колебалось. Крамской писал ему: «Нам непременно нужно двинуться к свету, краскам и воздуху, но… как сделать, чтобы не растерять по дороге драгоценнейшее качество художника – сердце?» - то Репин ответил: «И здесь наша задача – содержание. Лицо, душа человека, драма жизни, впечатления природы, её жизнь и смысл, дух истории – вот наши темы, как мне кажется; краски у нас – орудие, они должны выражать наши мысли, колорит наш – не изящные пятна… он должен расположить и захватить всего зрителя, как аккорд в музыке. Мы должны хорошо рисовать».

Члены Союза русских художников культивировали солнечную живопись как элемент пейзажа настроения, но и только. Серов только в юности несколькими блистательными полотнами продемонстрировал своё полное понимание и владение методом раннего импрессионизма и больше к нему не возвращался. Деятели общества «Мир искусства» от импрессионизма были далеки; гораздо больше их привлекали германские, скандинавские школы с их символизмом и фантастикой. Врубель не соприкасался с импрессионизмом ни в чём. 

Пожалуй, только творчество Константина Коровина представляет самую полную аналогию французскому  импрессионизму на русской почве. Коровин и по натуре своей, по человеческому и художественному складу был «импрессионист» - художник, жаждавший спеть «песнь о красоте», разлитой во всём окружающем и открытой просветленному взору; импрессионизм Коровина, прирождённо вытекал из его темперамента.

Константин Александрович Коровин (1861-1939).
Коровин, творящий стихийно, спонтанно, относился с недоверием ко всякому творчеству, построенному на рецептах.
Картины Коровина появились в тот самый момент, когда понятие красоты в русской живописи было наглухо и безоговорочно забыто под натиском живописи передвижников.
К импрессионизму Коровина подводило прежде всего страстное увлечение природой, пережитое в детстве и сохранившееся на всю жизнь. Подлинными ценностями ему представляются странствия с ружьем или удочками по лесным чащобам, рекам, озерам, ночевки в стогу, у костра и ещё – возможность передать свои впечатления в красках.

Первое представление об импрессионизме Коровин получает в московском Училище живописи, ваяния и зодчества, - самом передовом в тогдашней России художественном учебном заведении.
В 1883 году Коровин создал произведение, которое с полным правом будет названо впоследствии «первой ласточкой» импрессионизма в России - «Портрет хористки».

Коровин пишет модель, но его не интересует её душевный мир, психология. Эта невзрачная молодая особа, харьковская хористка, видимо, привлекла внимание цветом голубого корсажа и желтой шляпки на фоне зеленых с рыжими стволами деревьев, освещенных солнцем.
Создание прекрасного совершается с помощью самой живописи – свежих красок, взятых в полную силу, не замутненных коричневыми или серыми тенями. Голубое, желтое, оранжевое, контрасты дополнительных цветов – это напоминает колорит импрессионистов. Вместе с этим этюдная свобода мазка передает зыбкость световоздушной среды, растворяющей объемы, контуры, лишающий их чёткого рисунка.

Ко второй половине 1880-х годов относятся первые путешествия Коровина за границу. Видимо, зарядом впечатлений, полученных в Париже, можно объяснить творческий подъем. В деревне Жуковка, где он гостит у Поленовых, художник пишет сразу несколько удачных картин: «За чайным столом», «В лодке», «Настурции». Краски становятся светлее и чище. Композиция приобретает все более свободный и асимметричный характер.
Иное эмоциональное звучание коровинская импрессионистическая живопись приобретает в его северных работах. Поездку на Север ему предложил Савва Мамонтов. 

Неким синтезом северных впечатлений становится его картина «Гаммерфест. Северное сияние» (1894-1895). 

Скромный импрессионизм северного толка, с его тонким лиризмом и серебристыми красками, доминирующий в творчестве Коровина в 1880-1890 гг., постепенно сменяется живописью, в которой художник дает волю пылкому темпераменту, жизнелюбию, наслаждению красками. 

Как и французские импрессионисты, Коровин вводит в искусство тему города. Со второй половины 1890-х гг. она становится одной из ведущих в его творчестве.

Настоящим гимном жизни оказываются натюрморты Коровина. Натюрморты Коровина остаются в русле декоративно-импрессионистических исканий. Это красочно-световые впечатления от натуры, праздничное пиршество форм и красок, живописная импровизация по поводу прекрасных предметов, радующих глаз, - цветов, плодов, тонко расцвеченного фарфора. 
Особенно привлекают художника цветы – пышные букеты роз, гвоздик, фиалок.
В те времена, когда рождались грёзы

В сердцах людей, прозрачны и ясны,

Как хороши, как свежи были розы

Моей любви, и славы, и весны…

(И.Северянин)

Другая любимая постановка – рыбы. Лучший натюрморт на эту тему («Рыбы», 1916) находится в собрании Третьяковской галереи. От всех коровинских натюрмортов исходит ощущение изобилия, щедрости, избыточности. Красочная стихия захлестывает очертания предметов, развивается по своим собственным законам, законам гармонии и контраста, ритма, движения, угасания и вспышек.

Он был одним из основоположников и энтузиастов искусства украшения русской жизни – в широком смысле этого слова.

Валентин Серов (1865-1911) 
Серов был стражем традиций подлинного искусства и одновременно, как никто другой, понимал необходимость и суть новаторства.
Ранние работы Серова были выдержаны в традиционном стиле, однако позднее он стал развивать своё творчество в направлении импрессионизма и модернизма. 
В нескольких верстах от Троице-Сергиевой лавры, на берегах живописной речки Вори находится Абрамцево, усадьба, принадлежавшая с 1870-х годов  известному московскому меценату Савве Ивановичу Мамонтову, покровителю художников, композиторов, артистов. 
Здесь художник Валентин Серов написал знаменитую «Девочку с персиками» - портрет дочери Мамонтова. Тринадцатилетняя обаятельная Верушка, как называл ее Серов, сидит в большой столовой абрамцевского дома и живым выразительным взглядом смотрит на художника и на нас. Этот портрет стал одним из самых прекрасных в русской живописи…

Кажется, что картина написана легко, без усилий, за один присест. На самом деле художнику понадобился не один сеанс: все здесь глубоко и тончайшим образом продумано. Все  предметы вокруг живут привольно, создавая мир, полный движения и непринужденности.

Мягкостью, нежностью, чистотой и задором, столь свойственными Верочке Мамонтовой, пронизана вся атмосфера портрета.

Импрессионистическими здесь являются свободная вибрация мазка, тонкослойная фактура, насыщенность световыми рефлексами, обилие фрагментарно изображенных предметов, впечатление как бы случайно кадрированного пространства. 
Вместе с тем формат холста близок квадрату; самое темное пятно - бант с цветком - отмечает геометрический центр квадрата, так что гвоздика буквально пригвождает фигуру к самой неподвижной точке изобразительного поля.

И, наконец, цвет. Кажется, сами краски здесь излучают безмятежность и энергию юности. Мягко рассеиваются теплые тона, точно отсветы от розового банта. Лучистость темных глаз, смуглый румянец лица перекликаются с бархатистой поверхностью персиков. И все это переливается серебристыми оттенками в призрачном свете осеннего дня.

Позднее Валентин Серов написал не менее знаменитую «Девушку, освещенную солнцем» - портрет двоюродной сестры, в будущем талантливой художницы и скульптора Марии Симонович, Маши, как нежно называл ее всегда Серов. Молодая девушка сидит под деревом, о чем-то задумавшись…

Художники часто пишут портреты своих собратьев по искусству, особенно если их связывает личная дружба, общность взглядов на жизнь  профессию, общая судьба и общие друзья. Именно такого рода портрет был написан в 1891 г. Валентином Серовым. На этот раз моделью был его друг, коллега по преподаванию живописи в Московском училище живописи, ваяния и зодчества Константин Коровин. 
Серов с поразительной точностью видел, оценивал и воплощал любые явления, с которыми сталкивался в жизни, точно ставил себе художественные задачи и находил либо заново создавал нужные для данной цели средства. 
Коровин как живописец был наделен необычайной интуицией, которая позволяла ему принимать неожиданные, но удивительно верные решения; беспечный, верящий в удачу, он и в искусстве верил в свою счастливую звезду. Не зная ни теории, ни практической методики импрессионизма, русские живописцы благодаря своей интуиции открыли для себя мир естественного солнечного света и изменчивой, трепетной атмосферы, прозрачных красок, цветовых рефлексов и цветных теней. 
Коровин обладал тончайшим ощущением оттенков, цветовых градаций. Здесь была вольная игра фантазии, но она покоряла зрителей.

Портрет Коровина Серов писал в общей мастерской, которую несколько художников  устроили в снятой ими на маленькой улице Ленивке. Это позволило Серову написать портрет своего друга «по-домашнему» - в жилетке, сидящем на мягком диванчике. 
Широкая, свободная живопись портрета явно навеяна аналогичными портретами самого Коровина. Серову хотелось запечатлеть момент, хорошо ему знакомый: внутренней работы художника, претворяющего в голове недавние впечатления от встреч с людьми или природой. Именно этот момент размышления, самоуглубления, когда перед внутренним взором проносятся образы фантазии, делает портрет не просто непринужденной картинкой быта, но содержательным и правдивым документом, отражающим особенный характер творческой личности.
Игорь Эммануилович Грабарь
Обучены рябины и березки
Кольцом из тусклой меди ноября, -

Но их цвета лирически неброски,

Интимны, словно краски Грабаря.

…Расцвечена летучей, быстрой кистью,

Колышет осень серебро и медь,

Вздыхают элегические листья, 

И весь пейзаж вот-вот готов запеть.

Еще в венчальном золоте березки,

Но вьется снег, им косы серебря…

Они стоят, - мечтательны, неброски,

Как краски на полотнах Грабаря.

(Пейзаж России. Эдуардас Межелайтис)
О влюбленности И.Э. Грабаря в родную природу свидетельствуют его картины. 

Грабарь был поэтом русской природы. Назовем лишь некоторые его работы:

«Хризантемы», «Февральская лазурь», «Луч солнца»,  «Сентябрьский снег», «Белая зима», «Под березами», «Ясный осенний вечер», «Вешний поток», «Снежные сугробы»,
 «Сказка инея и восходящего солнца», «Иней», «Иней при заходе солнца», «Зимний пейзаж», «Разъяснивает»,  «Рябинка», «Дельфиниум в саду», «Сирень и незабудки», «Мартовский снег».

Художник обогатил свою палитру цветовыми и световоздушными достижениями искусства французских импрессионистов.

Любимый мотив Игоря Грабаря – береза. Мастер пейзажа не переставал восторгаться этим дивом: «Что может быть прекраснее березы, единственного в природе дерева, ствол которого ослепительно бел, тогда как все остальные деревья на свете имеют темные стволы. Фантастическое, сверхъестественное дерево, дерево-сказка. Я страстно полюбил русскую березу и долго почти одну только ее и писал».

"Мартовский снег" - "ярко импрессионистическую вещь по замыслу и фактуре" - художник писал на пленэре "с таким увлечением и азартом, что швырял краски на холст, как в исступлении, не слишком раздумывая и взвешивая, стараясь только передать ослепительное впечатление этой жизнерадостной мажорной фанфары".
Если вы посмотрите на картины художника, где изображены березы, то сразу поймете, что он хотел сказать. А сказать он хотел то же, что и поэт Александр Прокофьев в одном из стихотворений:

Люблю березу русскую,

То светлую, то грустную,

В беленом сарафанчике

С платочками в карманчиках,

С красивыми застежками,

С зелеными сережками…

БОРИСОВ-МУСАТОВ Виктор Эльпидифорович (1870-1905) — один из крупнейших русских художников, живописец и график. 

Находясь в Париже, художник знакомится с творчеством импрессионистов, сыгравших решающую роль в формировании его живописной манеры. 

В начале 1890-х гг. В. Э. Борисов-Мусатов создает свои первые серьезные работы — пленэрные этюды в духе Серова и Коровина, отличающиеся простотой, свежестью и тонким поэтическим чувством. Эти работы явились первым шагом на пути к импрессионистическому восприятию природы. Его палитра постепенно высветляется, краски становятся ярче и приобретают особое чистое звучание. 
этюд «Маки в саду» (1894); «Майские цветы» (1894). 

Сохраняя богатство красок, он стремится к уравновешенным и монументальным формам, создающим атмосферу гармонии, спокойствия и безмятежности.

Чистая и прозрачная грустная мелодия этой картины и следующего за ней «Осеннего мотива» (1899) станет лейтмотивом всего творчества В. Э. Борисова-Мусатова.

…И не выдав тревожной печали,

Тихо падают листья с перил…

Кто-то дверь незакрытой оставил,

Кто-то сердце здесь с осенью слил.

(Памяти Борисова-Мусатова. Вера Звягинцева)

На его, полотнах запечатлены элегические воспоминания об ушедшем, но не о какой-либо конкретной эпохе, а о выдуманном прекрасном прошлом, дающем простор творческой фантазии (этюд «Две дамы», 1899-1900); «Гобелен» (1901); «Изумрудное ожерелье» (1903-1904); «Реквием» (1905). 

… С каждым днём всё гармоничней

Выступает тон за тоном.

В мягком сумраке купаясь,

В воздух глубже погружаясь,

Голубых небес отсвет

Шлёт земле в лучах привет…

(к картине «Гобелен». Борисов-Мусатов)
В 1902 г. Борисов-Мусатов создает главную свою картину «Водоем» (1902), наполненную щемяще звучащим лирическим чувством, монументально-декоративную и поэтически-реальную одновременно.

… И осень, от речей усталая фонтанных,

Уходит в сумерках последнего луча,

И статуя главой, склоненной у плеча, - 

Когда пойдёшь вдоль вод бездонных и обманных – 

Не шевельнёт на звук шагов твоих нежданных,

Лишь звуков прошлого, далёкого ища…

(Анри де Ренье. Листья)

Желание вырваться из затхлого мира пошлости приводит Борисова-Мусатова к созданию совершенно особого живописного мира, сочетающего в себе реальные и вымышленные образы.
