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ВСТУП 


З розвитком комп’ютерних технологій у людей творчих спеціальностей з’явилось багато можливостей у реалізації своїх ідей.  Виходячи з цього, певна категорія студентів творчих факультетів вважає програму класичної художньої освіти необов’язковою і навіть зайвою. У молодих людей виникає питання — навіщо   довго вивчати фахові дисципліни такі як рисунок і живопис, якщо графічні комп’ютерні програми можна опанувати за більш короткий термін. Ці твердження є хибними. Яким чином досягається високий професіоналізм художника- дизайнера?  Яка  необхідність мати класичну художню освіту сучасним людям, чий фах пов’язаний з дизайн-діяльністю? Чи прогресує мистецтво взагалі? Ці важливі питання повинна ставити перед собою молода людина, майбутня професія якої називається — ХУДОЖНИК.  Саме вища школа повинна дати незаперечні відповіді студентам, оскільки  викладачеві фахових дисциплін надається можливість, з перших днів навчання студентів, аргументовано пояснити їм ціль та практичну користь вивчення  композиції, рисунка та  живопису. Це дає фундаментальну базу для подальшого професіонального росту художника-дизайнера і є обов’язковим для засвоєння  фахових дисциплін. Тому майбутні художники-дизайнери повинні розуміти, що навчальний процес є важливим етапом у житті кожної людини. А потреба мати класичну художню освіту студентам, професія яких у майбутньому пов’язана із художнім дизайном, є  необхідністю. Талановитий, креативний дизайнер, який до того ж професійно володіє живописом та рисунком, як працівник цінується набагато вище. 




Один з відомих американських дизайнерів Чарльз Імз на питання «Чи є дизайн проявом мистецтва або однією із його форм?» відповів: «Дизайн — це прояв задуму. Згодом (при відповідному високому рівні) він може оцінюватися як мистецтво».


Отже, можемо впевнено стверджувати, що дизайн — це мистецтво, і досить 
прогресуюче, оскільки  рівень художника-дизайнера постійно  зростає  завдяки вимогам часу і кон'юнктури ринку. Людство прогресує прямо пропорційно технологічним новаторствам, а це в свою чергу дає поштовх до креативного мислення.


  Передумовами дизайнерського мистецтва можна  назвати:

· природнє  прагнення людини до прекрасного, бажання втілити нові  ідеї в реальному житті; 

· практичну та економічну користь, які виступають як сильний позитивний мотив для розвитку дизайну.


На сьогодні практично не залишилося жодної області в діяльності людини, яка не була б підвладна дизайну — від домашньо-побутових предметів першої необхідності до космічних кораблів, від концептуальних розробок до конвеєрного виробництва. Але в основі всіх різновидів дизайну лежать ті самі принципи: краса, функціональність та якість. Серед різновидів дизайну можна назвати такі, як:

1) дизайн інтер'єрів;

2) дизайн одягу;

3) дизайн книги;

4) дизайн корпоративного стилю;

5) ландшафтний дизайн;

6) промисловий дизайн;

7) виставковий дизайн;

8) Web дизайн

та  ін. 



 Специфіка навчального процесу в художніх ВНЗ має на меті  підготувати високопрофесійних художників-дизайнерів  з високим культурним рівнем та академічною підготовкою — школою. 


У даному практикумі викладено базові вимоги щодо виконання практичних робіт з дисципліни «Живопис» які базуються на основі академічної школи, враховуючи специфіку спеціальності «Дизайн». Охоплений обсяг навчального матеріалу в практикумі відповідає робочій та навчальній програмам і має професійне спрямування.

Рис. 1. «Натюрморт зі скрипкою» 

РОЗДІЛ 1

 СПЕЦИФІКА ЖИВОПИСУ, КОЛЬОРУ, КОЛОРИТУ

                                            1.1.  Живопис

 

Живопис — один з головних видів образотворчого мистецтва, це створення художнього образу за допомогою кольору. Крім естетичної насолоди від кольорового змішування фарб, глядач спроможний  бачити форму та образ, що створив художник, бо людина має здатність сприймати навколишнє середовище в кольорі. Живопис — це диво. Задоволення викликає саме пізнання того, що зображено. Мистецький образ —    будь то реалістичне зображення чи авангардне, перш за все, приваблює глядача кольором, якщо це живописний твір. Потім сприймається внутрішній образ, тобто іде момент конкретизації та осмислення суті самого твору. Перед живописною картиною ми знову переживаємо те, що нас примусило  запам'ятати: вигляд якоїсь людини, образ природи, життєву ситуацію або просто знов відчути певний настрій, який вже колись  відчували. У кожному зображенні кожен неодмінно знаходить  частку чогось свого. Те саме можна сказати і про певне дизайн-середовище. Художник бачить колір у навколишньому середовищі, аналізує його, і спроможний у своїх творах показати глядачеві   найточніші його властивості і характеристики. Саме це викликає захоплення у глядача, адже живописна краса і гармонія форм здатна заспокоїти, підняти настрій. Шедеври образотворчого мистецтва приваблюють також своєю технікою виконання. 


Живопис поділяють на монументальний та станковий.


Монументальний живопис — це  кольорове рішення великих, як правило, ідей, розрахованих на масове сприйняття, а також обов’язково поєднаних з архітектурою: фреска, мозаїка, вітраж тощо.


Станковий живопис — це  вид образотворчого мистецтва, живопису, що має самостійне значення — тобто живопис, який робили  на станках — мольбертах. 


За технічними ознаками живопис поділяють також за харектером речовин, що з’єднують пігменти: олійні фарби, акварельні фарби, різновиди темпери, фреска, енкаустика (холодна та гаряча), гуаш, акріл, кейм. Окремі види творів, виконаних у техніці пастелі, можуть належати як до живопису, так і до графіки. Також з живописом пов’язують мозаїку та вітраж.


Навчання живопису, зокрема акварельному, який є основним на практичних заняттях з дисципліни «Живопис»  , нерозривно пов’язане з практичними заняттями з рисунку і теоретичними заняттями з дисципліни «Кольорознавство». Студент повинен знати основну програму з академічного навчання. Академізм — оцінювальний термін, його відносять до напрямків у мистецтві, які орієнтуються на загальноприйняті художні авторитети. Історично академізм пов’язують з діяльністю Академій, що виховували майбутніх художників на основі засад мистецтва античності та італійської епохи Відродження. Перші основи академізму — це програми навчання у Болонській академії мистецтв ХVI ст., дана тенденція широко розвивалася і в Російській академії мистецтв ХІХ ст.

  
Важливу роль у живописі відіграють кольори та їх поєднання, що у свою чергу створює колорит. Колорит — це  характер взаємозв’язку всіх кольорових елементів зображення, його кольорова побудова. Головна перевага — багатство та узгодженість кольорів відповідно до натури. Аналіз колористичної побудови картин приводить до певних висновків. Перш за все, що колір є найголовнішим у живописі, саме він та гармонійне поєднання одного кольору з іншим спроможні створити  емоційні  образи, навіть у безпредметному мистецтві. В. Кандінський говорив, що його картини або імпровізації виражають настрої, у полоні яких перебуває художник. Але сам по собі колір у чистому вигляді, як правило,  нічого не вартий, окрім його  символічного значення. Отже не можна розглядати колір у живописі незалежно від живописного зображення в цілому. Тут буде не зайвим зробити порівняння з музикою — сам по собі один звук нічого не виражає, він поєднується з іншими компонентами: ритмом, темпом, гармонією тощо. 


Тональність колориту залежить від того, яких кольорів у картині більше — світлих чи темних. 


Колорит, як складова художньої форми, бере активну участь у розкритті суті самої картини — створення образу, має сильний емоційний, психологічний  вплив на глядача. Обов’язково  підкреслюємо, що колорит створюється  художником, який ставить перед собою конкретні задачі щодо майбутнього твору. На одну й ту саму тематику різні художники можуть зробити твори в зовсім різному колориті, залежно від суб’єктивного розуміння  задач. 


Одним з головних засобів гармонії та загального колориту — є рефлекс. Рефлекс — це кольорове відображення предметів один в одному, чи яскравих частин навколишнього середовища в предметі. Найкраще це явище можемо спостерігати у відображенні предмета на глянцевих площинах. Але на матових —  колір сусіднього предмета відображається у більш локальному, чистому вигляді.


Кольори поділяють  на ахроматичні та хроматичні.


Ахроматичні — білий, сірий, чорний; вони різняться  за світлотінню та не мають кольорових ознак.


Хроматичні — мають кольорові ознаки, відтінки, різняться  за світлотінню та насиченістю.


 Існує  таке поняття, як  локальний колір. Це колір,  характерний для конкретного предмета (його забарвленість), тобто : трава — зелена; небо — голубе і т. ін.


Крім того, кольори поділяють на теплі (червоні, жовтогарячі, жовті...) та холодні (сині, блакитні, блакитно-зелені, бузкові...). Помічено, що теплі тони збуджують, а холодні заспокоюють. Емоційний вплив кольору залежить від його насиченості та світлості. Анрі Матісс стверджував, що яскравість не має важливого значення. На його думку, інтенсивність кольору (а інтенсивність залежить від яскравості та насиченості) — це «ніщо, одне підвищення голосу».  Він надавав великого значення цільності кольору, його фактурній характеристиці. Категоричність такого твердження пов’язана з живописною концепцією самого Матісса — він писав олійними фарбами, які дають змогу художнику використовувати технічні особливості даних фарб, зокрема — пастозність (олійна фарба накладається у великій кількості, іноді навіть не пензлем, а мастихіном).


У мистецтвознавчій літературі об’єктивного  розподілу кольорів на теплі та холодні поки ще не існує.  Тобто, будь-який колір може бути і теплим, і холодним, все залежить від конкретного середовища, оточення. Ці терміни підходять лише тоді, коли колір має сильне відхилення від основного в напрямку до іншого. Тоді з’являються відтінки, наприклад: голубувато-жовтий — здається холодним; червоно-жовтий — здається теплим і т. ін. (за теорією Р. Арнхейма). 

Відтінок (нюанс) — майже непомітна різниця у певному кольорі або в поєднанні декількох.


Потреба розуміння кольору для фахівців напрямку «Дизайн» надзвичайно важлива складова професійної діяльності. Характеристики кольору відносять  до  фізики, вони мають цілком визначені світлові ознаки. Кольори можуть впливати на організм людини, викликаючи  фізіологічні процеси — психічні та емоційні реакції, конкретні зорові відчуття відповідно до спектрального складу.

 
Найпростішою систематикою було розташування кольорів у тому порядку, в якому вони знаходяться у веселці.                    І. Ньютон отримав спектр, розклавши білий колір. Кольори спектру   він розділяв на однорідні, первинні, або прості, які означені променями однакової заломлюваності, а також неоднорідні, або похідні, викликані променями різної заломлюваності. Спектр послужив основою для систематики кольорів у вигляді кола і трикутника. 


До системи кольорів у вигляді кола прийшов і Гете. Розглядаючи світло через призму, він помітив кольорові смуги на кордоні чорного і білого.  «Все живе прагне до кольору», — писав  Гете у своєму «Вченні про кольори». 

У 1772 р. німецьким вченим Ламбертом була запропонована систематизація кольорів у вигляді піраміди.

У тому ж 1810 р., що і Гете, опублікував свою теорію кольорів, німецький живописець Філіп Отто Рунге, який на відміну від Гете та інших своїх попередників, сформулював власні висновки на дослідах з пігментами, що наблизило його теорію  до живописної практики. 

Пізніше, на початку ХХ ст. німецький хімік Вільгельм Оствальд у своїй науковій діяльності багато часу присвятив вивченню теорії кольору. Він задумав  розглянути вчення про колір у 5 томах: 

1) математичне вчення про колір;

2) фізичне вчення про колір;

3) хімічне вчення про колір;

4) фізіологічне вчення про колір;

5) психологічне вчення про колір.

Однак  встиг написати і видати лише перших три тома. Найціннішим у його теорії, саме для живопису, було те, що Оствальд перший в основу своєї систематики хроматичних кольорів поклав шкалу сірих кольорів, тобто  систему відтінків, які утворювалися шляхом з’єднання  з білим або чорним. Крім того, він  уперше науково довів можливість створення вальорності кольору. Свою систематику кольорів Оствальд адресував художникам. Він створив атлас, що складався з 2500 кольорів, із вказівками про спосіб утворення кожного — які пігменти треба змішувати. Він також наочно показав модифікації кольору і взаємозв’язок в одному тоні між хроматичним і ахроматичним початками.          



Таким чином, упродовж багатьох років формувалась  наукова колористика, яку художники взяли на озброєння. Були сформовані колористичні школи. У декоративно-прикладному мистецтві, а також у народному малярстві, колір передавався не в усьому  розмаїтті, а локально: червоний — червоним, зелений — зеленим, синій — синім,  жовтий — жовтим і т. ін. 


Контрастність — тенденція сприймати предмет або окремо колір у порівнянні з навколишнім середовищем, тобто — помітна різниця за світлістю, насиченістю, розміром, формою тощо. 


Контрастність  розділяють на два види: ахроматичну (світлу) та хроматичну (кольорову), а ті, у свою чергу — на підвиди. Наведемо  приклади контрастів, які найчастіше застосовують в академічних постановках.

У практиці образотворчого мистецтва найбільш поширеним є ахроматичний або світловий контраст, суть якого добре відома кожному — світла пляма на темному тлі здається ще  світлішою, і навпаки — темна пляма на світлому тлі буде здаватися значно темнішою, ніж є насправді. Явище світлового контрасту найточніше передається у приказці: «Чим темніша ніч, тим яскравіші зірки».

Контраст за насиченістю. Щоб мати змогу спостерігати його, треба взяти дві кольорові плями, однакові за світлістю та  кольоровим тоном, та різні за насиченістю. Контраст за насиченістю також  помітний  при співвідношенні ахроматичних кольорів з хроматичними кольорами. Причому на чорному  або темно-сірому тлі будь-який колір знижує свою насиченість, і навпаки — на білому або світлосірому тлі насиченість цього ж кольору зростає.

Цей вид контрасту дуже широко використовується  на практиці, він дає змогу художнику досягти ефектного інтенсивного звучання того чи іншого кольору, або зробити сильний кольоровий акцент. Простим прикладом контрасту за насиченістю є підбір рами для оформлення художнього твору (картини). Біла рама — зробить тони живописного твору більш густими та насиченими, тоді як темний багет — навпаки, зробить їх вибіленими, малонасиченими.

Контраст прикордонний. Цей вид контрасту виникає на кордоні двох суміжних смуг, різних за світлістю — прикордонний світловий контраст, або різних за кольором — прикордонний кольоровий контраст. 


Іноді зустрічаємо декілька прикордонних контрастів або закономірне повторення упорядкованих  одиниць — це  називається  ритмом. Ритмічними можуть бути і звуки, і рухи, і нерухомі предмети та форми. До речі, абсолютно всі фізіологічні процеси в організмі людини відбуваються ритмічно. Порушення чи зміна ритму роботи того чи іншого органа позначається на емоціях людини, загострює чи приглушує почуття, викликає позитивну чи негативну реакцію. Так само і в мистецтві. Ритмічність може бути в кожній постановці — як в натюрмортах, так і при постановці живої натури.


Ритм, як засіб емоційного впливу, використовують в усіх видах мистецтва. Ритм, звичайно, не художній образ, а лише один з компонентів, що утворюють його. І чим більшу вагу має в художньому творі  ритм, тим  цікавішим є твір.

        Дуже важливою для живописного твору є вальорність. Вальор — термін художньої практики, що означає багатогранну кольоровість предмета при конкретному освітленні, в конкретному середовищі, а також тонку грань переходу одного кольору в інший. Чим більше градацій кольорових або світлотіньових, тим живопис стає багатшим. У відомих майстрів XVII — XIX ст., таких як Д. Веласкес, Ф. Хальс, Рембрандт, 

І. Рєпін, В. Суріков, І. Левітан — живопис завжди був збагачений вальорами. Взагалі слово вальор перекладається з французької мови як — ціна або цінність, отже, головним у вальорному живописі є цінність самої суті кольору. Не зайвим буде нагадати і про кольоровий тон, саме слово тон (з грецької —  напруга)  означає кількість світла у даному конкретному кольорі. Кольоровий тон є однією з основних складових кольору поряд із яскравістю та насиченістю. Дуже часто студенти плутають значення термінів тон і колір. Наприклад, у реченні «Картина була написана в теплому зеленому тоні», слово тон використано помилково, в даному випадку доречним було б слово колір або гама.  Вірніше було б сказати «Картина була написана в теплій зеленій гамі». Тон не буває ні теплим, ні холодним.  Він може бути світлим або темним. У живописі, як і в рисунку поєднання світлих та темних тонів називають світлотінню. У творах мистецтва світлотінь грає важливу роль. У них є і яскраве світло і глибокі тіні, і напівтони — де світло поступово переходить у тінь.  Найсвітлішою точкою є  блік. Світлотінь передає об'єм і простір. Наприклад, у художника А. Брюллова в акварелі «Рим» майстерно відображено повітряну перспективу архітектурних будівель з різною градацією світлотіньових контрастів. А український художник А. Куїнджі майстерно відтворював будь-які ефекти світла у своїх творах. Коли художник розмістив на виставці свою картину «Місячна ніч на Дніпрі», деякі глядачі звинуватили його в тому, що він заховав за полотном  ліхтар. Ефекти світла Куїнджі створював звичайними фарбами, майстерно володіючи технікою передачі світлотіні. Заради того, щоб «місячна доріжка» сяяла на картині, як у природі, художник свідомо розтягнув шкалу світлових і кольорових відтінків.

1.2. Матеріали та інструменти для акварельного живопису


Акварельний живопис  (натюрмортний, пейзажний, портретний) виник порівняно не  давно, наприкінці ХVІІІ — на початку ХІХ століття. До цього часу акварельними фарбами, вірніше їх прототипом користувалися ще у Стародавньому Єгипті, Греції, Римі, Європі та Азії. Цими фарбами з додаванням білил малювали на пергаменті, слоновій кістці, шовку, а пізніше— на пепері. Першими творами  мініатюри були —  ілюстрації до старовинних текстів. До нашого часу дійшли прекрасні кольорові мініатюри ІІІ ст. до н. е. персидських майстрів (нині Іран), які черпали свої сюжети з прекрасної персидської поезії того часу. Особливе місце в мистецтві займає вірменський книжковий живопис, що зберігся до сьогодні. Неперевершеним є індійський мініатюрний живопис. У ХV — ХVІІ ст. акварель використовували як допоміжний засіб — нею розфарбовували гравюри, креслення, ескізи. У другій половині ХVІІ ст. найвідоміші майстри акварелі працювали в Англії: У. Тернер, 

Р. Бонінгтон, Дж. Констебл та інші. У Франції аквареллю писали О. Фрагонар, Ю. Робер, О. Домьє, Т. Жеріко та Е. Делакруа. 

В Росії — Ф. Алексєєв, М. Іванов, К. Брюллов. На Україні —  

К. Трохименко, Л. Жемчужніков, С. Васильківський, 

Т. Шевченко та ін. І тільки в ХІХ ст. в Англії живописці (А. Іст та ін.) почали відокремлювати акварель у самостійну техніку. Далі акварельна техніка починає свій розвиток у мистецтві.


Акварельні фарби. Назва акварельних фарб прийшла від латинського слова «aqva» — вода. Їх іноді так і називають — водні фарби. Практично вода є тільки розчинником. Самі ж фарби готують із світлостійких пігментів (фарбників) і сполучника (рослинні клеї, цукор, мед, гліцерин тощо). Усі фарби більш-менш прозорі, коли їх накладати тоненьким шаром. Виникає можливість використовувати ефект просвічування крізь них світлої основи паперу. Техніка акварелі цілком грунтується на цьому ефекті. Розчинну у воді фарбу накладають безпосередньо на папір шаром, товщину якого неможливо сприйняти оком. Це дає можливість висвітлювати та затемнювати фарбу без додавання білої, яка знижує інтенсивність, яскравість кольору, робить його непрозорим. Білила ж у класичному акварельному живописі не використовують взагалі. Складність акварелі полягає в тому, що фарби швидко висихають. Отже, коли потрібна м'якість, розпливчастість обрисів, плавні переходи від світлого до темного, їх доводиться відтворювати  досить швидко. 


Пігменти — фарбники, з яких готують акварельні фарби, їх поділяють на органічні та неорганічні. Пігменти органічного походження мають здатність розчинятися у воді, винному спирті та інших розчинниках. Вони прозорі, мають добру покривну властивість, і використовуються в основному для фарбування тканин, а більш світлостійкі — для виготовлення акварельних та гуашевих фарб.  А неорганічні — мають необхідні якості для живопису. Це група пігментів, що не розчиняються у воді, спирті, олії, скипидарі. Вони світлостійкі та добре поводять себе у сумішах. Ці пігменти використовують для виготовлення олійних та темперних фарб. Найвідомішою фабрикою з виготовлення акварельних фарб прийнято вважати фірму Лефранк, а також фарби Вінздора і Ньютона (В. А. Фельдман «Мистецтво акварельного живопису»). Фарби, що вироблялися за часів Радянського Союзу в м. Ленінграді (нині м. Санкт-Петербург) на заводі художніх фарб, були двох видів: «Ленинград» в кюветах з пластмаси і  «Нева» в тубах. Саме ці фарби отримали визнаня не тільки в нашій країні, а також і в інших. Сьогодні у художніх салонах найчастіше можемо зустріти фарби російського виробництва, які по праву завоювали прихільність у художників.  Фарби «Белые ночи», «Ленинград» та «Сонет» — (виробництва Росії, м. Санкт-Петербург) продаються в наборах по 12, 24, 36, 48 кольорів, можна також придбати кожну фарбу окремо, у пластикових формочках. Фарби «Гамма» (виробницта Росії, м. Москва) у наборах по 12, 18, 24 кольорів.


Високоякісні фарби виготовляють за сучасною технологією з урахуванням класичних традицій  старих майстрів. Художня акварель виготовляється з тонко-тертих пігментів і спеціальної рідини, з додаванням гуміарабіку,  визнаного найкращим рослинним клеєм для виготовлення художніх водних фарб.


Фарби обов'язково маркують відповідно до їх властивостей: покривні (корпусні), півпрозорі  чи прозорі. 

Крім того, зазначають за світлостійкість — світлостійка, середньосвітлостійка, малосвітлостійка.


Акварельні фарби виготовляють трьох видів:

1) тверді в пластинах, виготовлені на гуміарабіку, їх для роботи       натирають на площину або палітру;

2) м'які медові— у вигляді гумки, розфасовані в чотирикутні пластикові формочки;

3) рідкі, що зберігаються у металевих тубах, які за  потреби видавлюють на палітру.



Назви акварельних фарб називаємо у такому порядку, як вони розфасовані у наборах з 24 кольорів, що продаються в художніх салонах та найчастіше використовуються у роботі художників:

1) кадмій лимонний;

13) краплак фіолетовий;

2) кадмій жовтий;

14) ультрамарин;

3) охра світла;


15) кобальт синій;

4) сієна натуральна;

16) голуба ФЦ;

5) золотисто-жовта; 

17) ізумрудна зелена;

6) кадмій оранжевий;

18) трав'яна зелена;

7) охра червона;

19) веридонова зелена;

8) сієна палена;

20) умбра натуральна;

9) англійська червона;

21) марс коричневий;

10) кадмій червоний;

22) умбра палена;

11) краплак червоний;

23) сепія;

12) кармін;


24) сажа газова.


Крім цього, фарби прийнято поділяти на корпусні та лесирувальні. Корпусні фарби дають найчастіше густоту кольору і не сприймають накладання декількох шарів. Лесирувальні — навпаки, мають здатність накладатися декілька разів, не утворюючи при цьому бруду у відтінку, при цьому «читається» фактура паперу. 


Рекомендовані пензлі. Найбільш придатними є пензлі з ворсу хвоста білки (білячі). Вони м’які, добре вбирають воду, дозволяють наносити  мазки, а за потреби — проробляти найменші деталі. Використовують також колонкові пензлі та пензлі з штучного матеріалу. Пензлі також поділяють за формою і розміром. Для деталізації беруть круглі пензлі найменшого розміру. Якщо потрібно рівномірно і швидко покрити велику поверхню, то в цьому разі підійдуть широкі плоскі пензлі. Пензлі обов'язково миють у чистій воді. Не можна залишати пензлі у банці з водою ворсом донизу — це їх деформує.


Рекомендований папір. Однією з найважливіших вимог в роботі аквареллю є вибір паперу. Папір є певною основою для фарб. Цей білий «грунт» у свою чергу виконує і роль білил, коли є необхідність в деяких місцях зберегти білизну паперу, наприклад, для передачі світлих частин та бліків. Маючи досвід у роботі з аквареллю, художник може використувати принципи контрастів: просвічування білого паперу   в цьому разі виступає кольором, а в контрасті з навколишнім середовищем, відповідно, має теплий чи холодний відтінок (нюанс).


 Класичним у роботі з акварельними фарбами завжди був ватман. Він має приємну зернистість, фарби накладаються рівномірно та добре тримаються, він  ідеально білий і з часом не жовтіє, а також витримує багаторазове змивання губкою, що, правда, небажано для акварелі. Ватман виготовляється декількох сортів:

1) гладкий, який використовують тільки для креслення,  для живопису він  непридатний;

2) demi-torchon, з легкою шорсткуватістю;  

3) торшон, з грубою поверхнею, більш придатний до  роботи 

a la prima; 

4) whatman Imperial, більш плотний папір з чудовою тонко-зернистою поверхнею.


Є інші види паперу, наприклад — harding (названий на честь англійського аквареліста), та багато іншіх. Кращим для акварелі завжди вважався цупкий папір із зернистою поверхнею. 
Сьогодні в художніх салонах можна придбати такі види паперу:

1) акварельний, виробник — Росія, 72х102, 200г;

2) «watercolor», виробник — Італія, 75х105, 200г;

3) «Rustikus», виробник — Італія, 75х105, 280г;

4) «Rustikus», виробник — Італія, 75х105, 240г;

5) «Fabriana», виробник — Італія, 70х100, 210г.

Всі вони придатні для навчальних та творчих робіт. 


Єдине, що треба зробити перед початком творчого процесу, це обов'язково підготувати папір. Щоб папір не деформувався під час роботи, його наклеюють на планшет (тверду основу). Перед наклеюванням паперу треба з кожного  боку загнути краї (приблизно по 2 см від краю) наверх, таким чином утворюючи «коробку», і внутрішнє дно цієї «коробки» сильно змочити водою так, щоб підняті вгору краї залишилися сухими. Залишки води обов'язково злити. Далі підняти вгору краї із задньої сторони змазуються клеєм (ПВА, ПВХ) і приклеюють на планшет. У горизонтальному положенні папір сохне і натягується. Починати працювати можна тільки після повного висихання паперу.


Робоче місце. Для акварельного живопису, крім планшета з натягнутим папером, фарб, пензлів та палітри, потрібен мольберт (станок — звідси термін — станковий живопис). За його допомогою  художник  встановлює потрібний нахил планшета або картини під час роботи. Він обов'язково повинен мати  і зручну для художника висоту, яка корегується.  Головною вимогою для мольберта є  його стійкість. Для етюдів, на пленері, зручним буде етюдник.

1.3.  Методи роботи акварельними фарбами


Аквареллю можна писати по сухому або вологому паперу зразу, в повну силу кольору; а можна працювати поступово — поетапно накладаючи шар за шаром (лесируванням). Отже, існують певні методи роботи акварельними фарбами:

	
	1. Метод «а ля прима» — 

технічний прийом акварельного живопису, суть якого полягає в 

написанні постановки за один сеанс, іноді без підмальовка (легкий малюнок олівцем), а також допускається використання вологого паперу.

	
	2. Метод  «лесирувань» — 

поетапне, пошарове накладання фарб — починаючи від найсвітлішого тону та закінчуючи темними тонами. Цей спосіб розрахований на багатогодинне виконання завдання. 

	
	3. Метод «пуантелізму» — 

(від франц. pointiller — писати крапками), у живописі — манера написання окремими мазками — крапками або квадратиками. Така методика дає можливість використовувати чисті кольори без змішування між собою.


РОЗДІЛ 2

АКВАРЕЛЬНИЙ ЖИВОПИС НАТЮРМОРТУ 

          2.1. Особливості предметно-фігуративних постановок

 
 Натюрморт у перекладі з французької  означає «мертва натура». Таку назву він отримав завдяки тому, що зображуються речі — предмети побуту, їжа, квіти  і т. ін. Натюрморт як жанр виникає у ХVІІІ  ст. в Голандії та Іспанії. До цього часу він розвивався як  частина або елемент картини (наприклад, у творах венеціанських художників ХV — ХVІ  ст.).      
 


Натюрморт як окремий жанр в живописі посідає важливе місце в  поетапному навчанні в художніх  ВНЗ,  він є першою сходинкою для ознайомлення з  натурою.  Працювати з натурою  обов'язково та корисно. 


Саме на прикладі натюрморту найлегше ознайомитися з чарівною силою живопису. Так, неживі предмети, іноді малоцікаві в реальному житті, стають цікавими в мистецтві. Натюрморт дає змогу переконатися, що в живописі не тільки важливим предмет зображення, а й те, як він виконаний на папері, тобто, яким чином художник досяг подібного ефекту досконалості, що примушує нас захоплюватися саме цим твором мистецтва. Академічне завдання — «Натюрморт» виконують безпосередньо з натури. Речі для натюрморту приваблюють красою форм і кольорів. Їх можна розмістити на столі саме так, як буває у житті — це тематичний натюрморт. Але можна і навпаки — поєднати речі, які ніколи в житті не стоять поруч. Це натюрморт на контрастність форм. Має бути  певний задум, ідея, заради чого поставлено даний натюрморт. Відповідно до цього, він може бути поставлений на конкретну задачу — літературно-тематичний, орнаментальний, на різницю фактур, декоративний, на великі та малі плями, наприклад, світлі  і темні. Крім того, натюрморт може бути побудований на принципах контрасту або вальорному живописі. Він може бути динамічний, побудований на ритмах, а може, навпаки, бути— спокійним, на близьких відтінках. В аудиторіях, як правило, ставиться викладачем щонайменше два абсолютно різних натюрморти.  У студента є право вибору.


Композиція натюрморту. Слово композиція походить від лат. compositio — складання, зв'язування, єднання. Ідея композиції постановки натюрморту може бути  різною. Можливі такі варіанти.

1. Фризовий — предмети поставлені в певний ряд, що утворює розтягнуту горизонтальну композицію (рис. 2). 

     Рис. 2. Ж.— Б.— С. Шарден. Натюрморт. «Атрибути мистецтва»

2. Класичний — предмети компонуються у трикутник або прямокутник  (рис. 3).                                                            

                                                                   Рис. 3. В. Ф. Стожаров. 

                                                                   «Натюрморт з горобиною»

3. Ускладнений — натюрморт із великою кількістю предметів, які  поставлені вище або нижче горизонту, в контражурі або з урахуванням середовища (рис. 4). 

                                                             Рис. 4. Карло Маджині. 

                                                                «Натюрморт із шматком

                                                                   сирого м’яса»


На першому курсі починають з  предметно-фігуративної постановки   «гризайль» (франц. grisaille, gris — сірий). 

Це вид живопису, що виконується тільки в одному кольорі, точніше, у  різних тонових відтінках одного кольору, найчастіше у чорному, сірому, коричневому (рис. 5).

                      а




          б

в

Рис. 5. Варіанти написання натюрморту в техніці «гризайль» (а, б, в)

2.2. Стадії виконання академічного  завдання «Натюрморт»

Стадія перша

	Гармонійно  закомпонувати предмети в конкретному форматі, враховуючи знання перспективи, побудувати предмети на площині. 

Легко, твердим олівцем нанести конструктивний малюнок натюрморту.


Стадія друга

	Поступово прописати всю поверхню роботи, враховуючи головні принципи акварельного живопису, а саме — чистоту кольору та прозорість. А також визначити всі тепло-холодні відносини у загальному  колориті.


Стадія третя

	Звертається увага на  відтінки, рефлекси. Іде пошук гармонійної гами теплих чи холодних кольорів.  Вибирається   манера виконання: пошарове прописування, написання по сухому або вологому паперу, «а ля прима». 


Стадія четверта

	На завершальному етапі написання натюрморту уточнюються тонові відносини, іде пророблення форми окремих деталей (акцентування лінією, тоном або кольором) зважаючи на плановість композиції — перший план; другий план. Звертається увага на вальорність живопису. 


                          2.3. Варіанти предметних постановок


Завдання, які ставить викладач студентам, можуть бути досить різними, враховуючи навчальну та робочу програми. Наведемо приклади:

1. Завдання на визначення теплого колориту (рис. 6).

  Рис. 6.  Натюрморт  у теплій гамі

2. Завдання  на визначення холодного колориту (рис. 7).

Рис. 7. Натюрморт  у холодній гамі

3. Завдання на фактури, де потрібно ілюзорно передати матеріальність предметів натюрморту. Наприклад: матеріальність скла, глянцевої кераміки, дерева, металу, гіпсу, різнофактурність драпіровок тощо (рис. 8). 

Рис. 8.  Натюрморт із плетеною сулією

4. Завдання на декоративність. Тобто натюрморт ставиться у специфічно-яскравій гамі, за основу беруться протилежні кольори. Вимагається розкладання кольору на окремі площини. Вирішення задач  цієї постановки буде корисним майбутнім художникам-дизайнерам, яким треба вміти знаходити певну гармонію в навколишньому середовищі. Це сприяє   розвитку саме образного мислення, яке є дуже важливим для цієї спеціальності (рис. 9).

Рис. 9.  Декоративний натюрморт 

5. Натюрморт ставиться з гармонійно підібраних світлих  предметів, але на різному тлі. Інший варіант —  усі предмети темні на чорному тлі. Задача — якомога точніше підібрати тонкі градації  світлих або  темних кольорів. Чим більше відтінків та нюансів, тим цікавішою є робота.

         Однакові білі предмети ставляться на теплому тлі (рис. 10, а), а потім на холодному тлі (рис.10,б). Звертається увага на відображення кольорів у білому. Важливими стають рефлекси.  

                            а                                                                б

Рис. 10. Натюрморт на червоному тлі (а) і на синьому тлі (б)

6. Натюрморт поставлено у монохромній гамі, наприклад — рожевий натюрморт, синій натюрморт. Гармонійне підби-рання предметів для натюрморту в певній кольоровій гамі — у рожевій (предмети червоні, яскраво-червоні, червоногарячі, рожеві світлого відтінку, рожеві темного відтінку, пурпурові), або в синій  (предмети сині, ультрамаринові, блакитні, фіолетові, кольору індиго, синьо-зелені, кобальтові). В даному випадку доречно використання і білого кольору, який дає змогу точніше встановити всі відтінки (рис. 11).

              Рис. 11. Рожевий натюрморт

7. Натюрморт поставлено за принципом контрасту — світлі предмети на темному тлі або темні предмети на світлому тлі. В даному випадку використовується прикордонний контраст (рис. 12).

          Рис. 12. Натюрморт на темному тлі

2.5. Приклади методик  майстрів  натюрморту


У картинах фламандського живописця першої половини XVII ст. Франса Снейдерса зображено предмети, здатні викликати апетит, знаряддя праці – бажання працювати. На натюрморті «Рибна лавка» (рис.13) забита дичина, виловлена риба, тобто об’єкти, у буквальному значенні слова, мертві, але вони не тільки не викликають думок про смерть, а навпаки, сприймаються як втілення достатку, як дари природи людині.

Розмаїття риби, що ми бачимо  вражає. Риба виблискує, рухається на очах, їй не вистачає місця на прилавку — так ілюзорно пророблені деталі натюрморту. Звертаємо також увагу на матеріальність фактур. Все це приголомшує. Натюрморти Снейдерса повні життєрадісного настрою. Вони ритмічні і динамічні. Саме в цьому Снейдерс був новатором для своєї епохи. Для XVII ст., в якому жив та творив художник, характерною особливістю була предметна статичність і кімнатний спокій.

Рис. 13. Франс Снейдерс.  «Рибна лавка» 


Зовсім інший настрій, інший зміст, і відповідно інші художні засоби в «Натюрморті» іспанського художника, Снейдерсового сучасника, Франсіско Сурбарана (рис. 14). Твір Снейдерса вражає нас перш за все величезним розміром, великою кількістю зображених деталей, яскравим колоритом, ритмічністю та декоративністю. У Сурбарана все навпаки: і розмір малий, і стриманість кольору, і предметів небагато. Все просто, навіть буденно. Зображені речі — прості. Композиція — фризова. Але картина настільки притягує глядача, що не можна відірвати очей. Гармонія, спокій, тиша...


Якщо композиція натюрморту Снейдерса побудована за орнаментальним принципом,  якому підпорядкований розподіл світла і тіней, то Сурбаран поєднує свої об’єкти насамперед світлом. Освітлені частини предметів загадково випливають з густої темряви і нібито сяють. Все абсолютно випукле, матеріальне. Предмети настільки реальні, що хочеться доторкнутися рукою, і навіть спробувати на смак фрукти. Ця незвичайна майстерність автора викликає інтерес до нібито буденних речей. Розглядаючи ці предмети, помічаємо, що підібрані і розставлені  вони зовсім не випадково — їх об’єднує певний ритм. Предмети здебільшого круглі, мають гладеньку поверхню.

Рис. 14.  Франсіско Сурбаран. «Натюрморт»


Висновки. В результаті виконання  аудиторного завдання «Натюрморт»  студенти повинні 

Знати:

1. Принципи композиційного розміщення предметів на аркуші.  

2. Основи кольорознавства — закономірності світлотіні та

кольору. 

Вміти: 

1. Натягувати акварельнй папір на планшет. 

2. Конструктивно побудувати предмети на площині.

3. Виявити колористичні відносини.

4. Враховувати закономірності взаємозв'язку кольору та світла.

5. Виявити об'єм за рахунок проліплення форми кольором.

6. Використовувати різні методи акварельного живопису. 

7. Виконувати короткочасні начерки та етюди кольором,  як допоміжний спосіб для реалізації творчого задуму. 


Дуже корисним для студентів є завдання «копіювання», коли робиться копія з роботи відомого художника з обов'язковим попереднім вивченням методики роботи та стилістичних особливостей  майстра. Важливо, щоб копія  була або більшою або меншою від оригінала, це,  звісно, ускладнює процес роботи, але є прекрасним завданням на відчуття пропорцій. 


Завдання «під майстра» — студент пише  свій власний натюрморт, але техніка виконання береться саме того майстра, на якого орієнтуємось —  перед ним репродукції конкретного художника, тому робота іде через осмислення стилю майстра, його почерку в живописі — починаючи від специфіки композиції, колориту, до техніки мазка. Це завдання так  само корисне, як і копіювання.  


Ці рекомендації, як і контрольні домашні завдання, виконуються студентами в позааудиторний час або за рахунок обов'язкових  самостійних годин, які надаються навчальною і робочою програмами.

РОЗДІЛ 3

 ПОРТРЕТНИЙ ЖИВОПИС

3.1. Натурні постановки


 Порівняно з натюрмортом, жива натура вимагає від художника ще більшого професійного рівня і є наступною сходинкою у вивченні програми класичної (академічної) школи. Живопис складної пластичної форми  (голови людини) базується на знаннях пластичної анатомії, м'язової системи, законів перспективи, які студенти мали засвоїти при рисуванні гіпсової голови, частин обличчя. Студентам на початку роботи над академічним завданням пропонується не тільки зробити підготовчі начерки людини, до речі, обов'язково з різних точок зору — для кращого вивчення натури, а й зробити декілька етюдів з натури відразу в кольорі. Ця обов'язкова початкова робота дає змогу студентам визначитися з композицією, колористичним  підбором кольорів, а також із конкретним настроєм у портретному образі.

           Настрій, породжуваний портретним образом, залежить  від настрою зображеної людини і від засобів виконання. Живописець-портретист відтворює неповторні форми натури, прикмети, що відрізняють дану людину від усіх інших.


Портрет не є портретом, коли не матиме схожості з певною людиною. Отже, у портретному жанрі на першому місці стоїть проблема форми та рисунок.

 
«Живопис, який не базується на основах рисунка, буде не мистецтвом, а хаотичним набором кольорових плям», — вислів художника В. Маковського підтверджує наші висновки.


Може бути більше чи менше відтінків кольорів і світла,  але характер форми, пропорції, риси обличчя в академічному портреті людини змінювати не дозволяється.

3.2. Стадії виконання академічного завдання 

«Портрет людини»

	1.  Перший етап — 

гармонійно закомпонувати голову в конкретному

форматі — легко нанести конструктивний малюнок майже твердим олівцем,          враховуючи знання основ              пластичної анатомії.

Акварельний папір, так 

само як і для     натюрморту, повинен бути натягнений 

на планшет.


	2. Другий етап — 

іде перше прописування з     урахуванням загального колориту всієї постановки.                  А також з урахуванням    основних законів акварельного живопису — чистоти кольору, прозорістю Звертається увага на  особливості даної натури.


	3. Третій етап — 

друге прописування, 

визначають тепло-холодні та тонові відносини. Звертається увага на рефлекси та складні колористичні нюанси. Прописується навколишнє середовище — тло. Це дає змогу розібратися з об'ємом та простором.



4. Четвертий етап — 


іде проліплення форми 


за рахунок кольору, 
робляться нюанси (акценти) 
в обличчі людини, що 
формують характерні 
особливості в обличчі 
конкретної людини. Тобто 
звертається увага на 
портретність (схожість).

3.3. Варіанти портретних постановок

   Рис. 15. На холодному тлі      
            Рис. 16. На темному  тлі                     

Рис. 17. Портрет з декоратив-                 Рис. 18. Портрет  в контражурі

ними елементами

Рис. 19. Портрет на світлому тлі

3.4. Приклади методик майстрів портретного живопису


Порівняно з майстрами інших жанрів живописець-портретист найбільше зв'язаний з об'єктом зображення. Він не може нехтувати індивідуальними рисами обличчя, помітно відходити від них. Досить трохи змінити пропорції форми обличчя, і портрет стане несхожим, тобто перестане бути портретом. Відколи існують портрети, їх створюють для того, щоб дати уявлення про дану конкретну людину, образ якої є не тільки сюжетом, а й темою твору. Це стосується як акварельного живопису так і живопису в цілому. У майстра світового мистецтва  Леонардо да Вінчі загадковість образів притягує глядача досконалістю композиції, пропорцій. Прикладом неперевершеної майстерності в передачі об'єму за рахунок світлотіньових відносин (рис. 20).  


Живописний портрет не можна замінити навіть найкращим словесним описом. 


Фотограф-портретист не може подолати статичність  образу, адже фіксує лише мить, навіть найкращу. 


На противагу цьому Рембрандт умів створити портрети, які справедливо назива-ють «портретами-біогра-фіями». Він охоче малював людей похилого віку, таких, яким було про що згадати, і часто вибирав момент, коли людина заглиблена в спогади.                                                                           

Рис. 20.  Леонардо да Вінчі. «Пані з горностаєм»

Так, зокрема, намалював   він дружину свого брата (рис.21). Вираз її обличчя нібито змінюється на наших очах. Цьому сприяє відтворення світла в картині. Воно ніби рухається, вихоплюючи з темряви обличчя, спалахуючи на червоному капелюсі, гублячись у глибині. Складки капелюха рухаються, змішуються, бо голова трохи похилена наперед і набік. Таке враження створюється завдяки енергійно, уривчасто покладеним гострим блікам на капелюсі, поверхні обличчя, форма якого виразно змодельована пензлем у різних напрямках, то скрадаючи, вуалюючи форму в тінях невизначеними, плавними доторками. Кількість відтінків світлого і темного тут вимірюється не одиницями, а десятками, від чого світло здається реальним, а форма — особливо об'ємною, ніби оточеною мерехтливим повітрям. 


У Рембрандтівському портреті дружини брата все примушує замислитися, все складне, багатозначне. І вираз обличчя, і золотаве світло, мерехтінням якого оповиті форми та кольори, і нібито вібруюча живописна поверхня, і обриси, що «тануть» у глибині. Глядач стежить за переливами світла, відтінків якого не перелічити. І починає від-чувати себе причетним до таємниці, що створив майстер. Всі предмети ріалістичні настільки, що виникає таке бажання — доторкнутися до тканин, або до хутра в портреті «Саскія». 

Рис. 21.  Рембрандт. «Саскія»

Профіль молодої жінки зображується на темному тлі, одяг яс-краво-червоний — виникає прикордонний кольоровий контраст, але присутня чарівна м'якість. У різні часи різною технікою, з різною метою малювали портрети, але хоч як відмінні вони за стилем, настроєм, глибиною розкриття внутрішнього світу людини, — всі досконалі твори цього жанру позначені чіткістю і точністю рисунка. Нерідко художники-портретисти безпосередньо з натури робили лише контурний рисунок, з якого потім виконували портрет у фарбах. Так створювали свої уславлені портрети великі німецькі майстри ХVІ ст. Альбрехт Дюрер (рис. 22) і Ганс Гольбейн Молодший (рис. 23). До речі,  Дюрер зробив велику кількість прекрасних акварелей. Портретні образи Дюрера здебільшого сповнені бадьорого настрою. Він уникає невизначеності, розпливчастості, у нього все ясно і недвозначно, починаючи з конкретної декоративності і чітко побудованої кольорової системи. В усіх творах майстра відчувається енергійний рисунок, виконаний міцною рукою, чітке співвідношення світлого і темного. Ясна побудова кожної форми. Що і якого кольору — можна визначити, не вагаючись. Фарб не багато, складних відтінків немає. Чітка декоративність усіх плям у форматі, при цьому задіяно і тло, на якому зображена людина. Цікаві і нестандартні композиційні зрізи, які не ушкоджують форми.

        Рис. 22.  Альбрехт Дюрер.                    Рис. 23.  Ганс Гольбейн.

       «Портрет молодого чоловіка»              «Портрет венеціанки»                                                    

 
   Іншим у своїй творчості був великий живописець-портретист     Ж. О. Д. Енгр. Його портрети відрізняються чарівністю передачі реалістичних форм і деталізацією навколишнього середовища. В матеріалізації різних за фактурою тканин Енгр був, безумовно, маестро (рис. 24). 




     

Рис. 24.  Ж.О.Д. Енгр.  «Портрет  

принцеси де Бриольї »

Акварельні портрети  шведського художника кінця 

ХІХ ст. Андерса Цорна вражають віртуозним володінням техніки. Його високопрофесійні  роботи збагачені кольоровими відтінками, нюансами (рис. 25, 26).

Рис. 25.             


       Рис. 26. 

Андерс Цорн.  «Емма  Ламм»             Андерс Цорн.  «Нільс Гебер» 


Російський та український акварельний живопис. Прекрасні зразки акварелі жанрового живопису та  портрета залишили російські художники: К. Брюллов, А. Іванов,                                 П. Федотов,  І. Крамський,  Н. Ярошенко,  В. Полєнов,  І. Репін,  

В. Сєров, М. Врубель, В. Суріков та ін. Кожен з них вніс значний вклад у російську акварельну школу. Цікавими, з точки зору техніки виконання, є портретні мініатюри В. Боровиковського. Вони виконані на площинах зі слонової кістки акварельними фарбами з додаванням білил. Живописна поверхня буквально викладена мініатюрними кольоровими мазками. Радянські живописці, продовжуючи традиції цієї школи, дали акварелі новий розвиток. Це А. Остроумова-Лебедєва, З. Серебрякова (рис. 27), К. Сомов, В. Борисов-Мусатов (рис. 28), В. Фельдман, П. Кончаловський, С. Герасімов, А. Дейнека, М. Жуков (рис. 29, 30), В. Клімашин (рис. 31, 32) та багато інших. На Україні помітною є   творчість   таких   художників-акварелістів   як 

Т. Шевченко, О. Павленко, А. Петрицький, С. Григор'єв,                                                            О. Шовкуненко,  Ю. Хіміч та ін.

Рис. 27. З. Серебрякова.                          Рис. 28.  В. Борисов-Мусатов.

«Автопортрет у шарфі»                       «Дама в  блакитному»


                   Рис. 29.  Н. Жуков.

                             «Франзіні Джуєрінно»

     Рис. 30. М. Жуков. «Бедджі Луіджі»

Рис. 31. В. Клімашин.  


   Рис. 32. В. Клімашин. 

«Артист  Прітхві Радж»                                   Із серії «По Індії» 


Висновки. В результаті виконання  аудиторного завдання   студенти повинні знати загальні методики ведення академічних завдань з дисципліни «Живопис».


Цей аспект враховано у навчальних програмах —  кількість годин, що дається студенту на виконання академічного завдання, розрахована на певні етапи.

1. Перед початком роботи обов'язковим є натягнення акварельного паперу на планшет. Це дисциплінує і виховує культуру ведення академічного завдання. Студент має змогу ознайомитись із постановкою з різних точок зору, це важливо для обрання найзручнішого і найвигіднішого місця.

2.  Викладач роз’яснює  головні задачі та цілі постановки.

3. Етап ескізування на форматі А-4, А-5 —  студенти  роблять ескізи  обов’язково з різних точок,  вирішуються поставлені програмою і викладачем конкретні задачі саме для цієї постановки. Бажано, щоб робилися не тільки ескізи олівцем, а й етюди  в кольорі.

4.  Композиційне рішення — гармонійне розташування предметів або живої натури у форматі паперу А-2.

5.  Якщо це натюрморт, то обов’язковим є побудова предметів на площині. Якщо це жива натура,  то з урахуванням знань    анатомії.

6. Перше прописування. Накладання чистих, світлих, майже прозорих кольорів на папір.

7. Друге прописування. Поетапне тонально-живописне вирішення загальної композиції, з урахуванням знань теорії живопису та кольорознавства, тобто — що таке гармонія, колорит, гама, вальор, тон, відтінок (нюанс), рефлекс, блік тощо. 

8. Продовження роботи. Пророблення деталей постановки за рахунок ліплення форми кольором.

9. На останньому етапі роботи робляться акценти  деталей зображення, на які необхідно спрямувати увагу глядача, підкреслення лінією, тоном або кольором.

Рис. 33. Портрет жінки

РОЗДІЛ 4

 ФІГУРА ЛЮДИНИ

4.1. Живопис фігури людини. Торс



          Відповідно до навчальних планів і робочих програм з дисципліни «Живопис» навчання здійснюється за системою — від простого до складного. Отже, на четвертому курсі  студенти працюють над постановками :

1. «Зображення торса з руками». Формат А-2.

2. «Фігура в інтер'єрі».  Формат А-2.


Ці завдання є продовженням  вивчення живої натури та навколишнього середовища. Вони остаточно завершують формування естетичного смаку в студентів, які мали змогу  розвиватись та рости професійно. Для полегшення цього процесу студенти використовували додаткову інформацію стосовно фахових дисциплін: їм надавався візуальний матеріал у вигляді репродукцій та монографій відомих художників; надавалася рекомендована література; демонструвалися академічні та творчі роботи студентів з методичного фонду кафедри. Крім цього, вони мали змогу брати участь у постановці як натюрмортів, так і живої натури. Така ініціатива з боку студентів не тільки має підтримуватися викладачем, вона є корисною для самого судента, оскільки активізує творчий задум, який у мабутній роботі може реалізуватися з успіхом. 


        
Студенти вже пройшли теоретичні основи  кольорознавства, пластичної анатомії, живопису та рисунка, тому викладач розраховує на розуміння ситуації та повну віддачу студентів  у навчальній роботі. Активізується  робочий процес  складними задачами, які вирішують студенти під час роботи над академічною постановкою «Зображення торса з руками» або «Фігура в інтер'єрі».  Головною проблемою стає образність у вирішенні загальної композиції  роботи студента. Саме цей момент дає підставу оцінювати творчу особистість кожного, побачити тенденції, рівень подальшого росту майбутнього художника.  




Студенти повинні навчитися майстерно, з першого погляду вирішувати задачі на колорит. Також потрібно навчитися моде- лювати форму за допомогою тонових розтяжок локального (чистого, без суміші) кольору, вміти досягти ефекту прозорості тіней — ці прийоми, які виявляють професіональну технічність в академічній роботі, свідчать про руку майстра.  Ця професійна звичка допомагає на практиці майбутнім художникам-дизайнерам робити, наприклад,  візуалізацію інтер'єрів.




Відомий художник-живописець П. Кончаловський так говорив про колір: «Точного кольору з натури взяти неможливо, тому що кожну хвилину він змінюється від освітлення. Тому треба будувати все на кольорових відношеннях. І якщо вони логічні та не заперечують натурі — є змога досягти гармонії  та правдиво передати саме  свої особисті враження від натури. Таким чином, колір не списується, а створюється на основі натури». 




Дуже корисним є написання швидких етюдів з натури, з різних точок зору. Виконуючи серію живописних вправ із зображення натури, студенти вивчають на практиці різноманітність трактовки пластичної форми, а також складні колористичні нюанси. Коли є можливість тренуватися в цьому, то в подальшій роботі над аудиторною постановкою вирішуються ще складніші задачі. Мистецтво передачі майже непомітних колористично-тонових нюансів у проліпленні форми дає свої результати. Далі в роботі з натурою постають проблеми реалістичного зображення. Тобто студенти мають передати портретність конкретної натури за рахунок вивчення характерних особливостей. Підкреслення цих нюансів іде за допомогою колористичних акцентів. Реалізм в академічній постановці не виключає цікавого копозиційного рішення, яке студенти на старших курсах можуть собі дозволити. Творче, образне мислення, яке треба розвивати, допомагає в роботі. 

 
Працювати в цьому напрямку студенти повинні не тільки за розкладом. Програми  передбачають години для самостійної роботи над аудиторною постановкою. Головним — є бажання самого студента стати професіоналом у своїй майбутній професії і досягти певних успіхів.

4.2. Стадії виконання академічного завдання «Фігура людини»

	1.  Перший етап —

акварельний папір, так само як і для натюрморту та портрета повинен бути натягнений на планшет.          Нанести легкий малюнок майже твердим олівцем.    Гармонійно закомпонувати фігуру в форматі, а також  елементи навколишнього середовища. 


	2.  Другий   етап — 

студенти роблять кольорові етюди формату А-4.  Це дає змогу зрозуміти загальний колорит та світлотіньові градації. Перша прописка роботи, враховуючи загальний колорит (теплий чи холодний), закладаються співвідношення великих кольорових площин. 


	3.   Третій   етап — 

друге прописування роботи.

Звертається увага на кольорові акценти та прикордонний контраст. Вирішуються такі тонові відношення, як  плановість (перший план; другий план; третій план). Прописуються обличчя та кисті рук. Звертається увага на рефлекси, кольорові нюанси (вальори).


	4. Четвертий етап —завершальний етап роботи. Моделюються головні деталі — обличчя, кисті за рахунок проліплення форми кольором. Крім цього в конкретній постановці враховується навколишнє середовище — інтер'єр. Елементи навколишнього середовища не повинні заважати сприйняттю фігури. Акцентуються деталі першого плану. 


4.3. Варіанти постановок живої натури

Рис. 34. Торс на світлому тлі
         Рис. 35. Торс на темному тлі

            Рис. 36. Торс на декоративному тлі



Висновки. При всіх  варіантах постановок живої натури загальна методика ведення академічного завдання не змінюється.




 Отже, у результаті виконання  даних завдань студенти  повинні  

Знати: 

1.Основи професійного володіння технікою акварельного живопису та методами виконання.

2. Основи перспективи, рисунка та пластичної анатомії.

3. Принципи композиційного розміщення на аркуші.

4. Основи  колористичних принципів.

Вміти: 

1. Гармонійно закомпонувати фігуру в конкретному форматі.

2. Знайти особливий композиційній задум, що дає змогу розкрити творчу індивідуальність. 

3. Конструктивно побудувати фігуру, враховуючи пропорції та знання пластичної анатомії. 

4. Побудувати  елементи інтер’єра, враховуючи лінію горизонту та основи перспективи.

5. Виявити колористичні  відносини та закономірності взаємозв'язку кольору та світла.

6. Проліплювати головні деталі — обличчя, кисті рук. 

7. Знайти тонкі градації вальорності в живописі.

8. Використовуючи закони повітряної перспективи, досягти об’ємності.

9. Дотримуватися плановості загальної композиції (перший план, другий, третій…).

10. Використовувати закони контрасту, що допомагає в роботі над декоративними елементами.


Протягом  всієї роботи над академічною постановкою (натюрморт або жива натура) рекомендується відставляти планшет на певну відстань або відходити від мольберта. Це дає змогу  побачити роботу  в цілому, а також визначити момент узагальнення.

РОЗДІЛ 5

 ПІВФІГУРА НАТУРНИКА НАПІВОГОЛЕНА

5.1. Живопис оголеної  натури

 
Студенти системно та послідовно вивчають натуру. Ця практична робота є головним завданням протягом усього  навчального процесу. Рисування людського тіла, враховуючи знання пластичної анатомії, перспективи та рисунка, є обов'язковою складовою художньої класичної освіти для художників, скульпторів, архітекторів і дизайнерів в учбовій програмі підготовки фахівців з образотворчого мистецтва.


Рисування та написання оголеної натури розвиває у художника почуття краси, поняття гармонійності та композиційної цілістності, осягаються закони пропорцій, а також ряд інших уявлень і закономірностей. Вивчення саме  людського тіла вдосконалює також майстерність. Все це дає можливість студентам старших курсів перейти від поверхневого зображення зовнішніх форм до усвідомленого зображення оголеної фігури людини.


Поставлена модель з дисципліни «Живопис» розрахована на природне освітлення (денне), що дає можливість передати певні колористичні нюанси, визначити кольорову гаму. Тому не рекомендується починати академічну роботу відразу, на великому розмірі (формат А-2). Перед початком роботи фігуру   слід вивчити з різних боків, щоб одержати найбільш повну інформацію про дану конкретну постановку: зокрема про будову форми за рахунок кольору, положення; рух, характер. Необхідно зробити ряд короткострокових начерків підготовчого характеру (графітним олівцем), написати декілька невеликих етюдів у кольорі. І тільки після цього починаємо компонувати півфігуру моделі на натягненому папері заданого розміру.


Перш за все, треба звернути увагу на загальну пластику всієї композиції, знаходження просторового рішення в цілому, тобто елементів навколишнього середовища. Визначивши це, переходимо до конструктивної побудови вже намічених пропорцій  півфігури. При цьому важливо пам'ятати про взаємозв'язок двох частин тулуба — грудної клітки з плечовим поясом. Звертаємо увагу на нахил голови, з урахуванням законів перспективи. Важливо, як саме поставлена модель — наприклад, якщо модель на подіумі, то треба враховувати ракурсне положення. При такому варіанті   бажано вести академічну роботу стоячи. 


 Далі опрацьовуємо  характерні особливості  деталей обличчя та  передаємо портретність за рахунок реалістичного зображення та проліплення форми кольором. 


Крім цього, особливість роботи над живою натурою полягає у створенні образності конкретної людини. «Образи виникають у свідомості людини під впливом реальної дійсності, сприйнятої за допомогою органів чуття. Вони є копіями, відбитками дійсності, її відповідниками. Образи зберігаються в пам'яті людини і можуть бути відтворені уявою,» — писав відомий мистецтвознавець П.О. Білецький.   Модель, поставлена на темному тлі, сприймається зовсім по-іншому, ніж на світлому. Проробка деталей  навіть трактується по-різному. На темному тлі — оголений торс узагальнено світлий. Іде підбір загально світлої гами тепло-холодних відтінків для проліплення форми та об'єму. Градації між цими відтінками ледве помітні. А прикордонний контраст між темним і світлим списується дуже м'яко. 


Зовсім по-іншому сприймається півфігура моделі на світлому тлі або в контражурі. Завдання ускладнюється написанням прозорих тіней на моделі — всередині силуету. Головне — зберегти принципи акварельного живопису і не допустити тьмяності кольору та бруду. 


Ще одним з важливих моментів є робота над суглобами. Кисті проліплюють дуже уважно, конструктивно — так само, як деталі обличчя. Принцип уважного написання саме суглобних вузлів — це основа художньої школи. Особливі труднощі в зображенні кистей виникають у ракурсному положенні. Тому наголошуємо черговий раз, що це завдання найтіснішим чином пов'язане з рисунком та пластичною анатомією, тому бажано окремо зробити декілька начерків та написати етюд невеликого розміру саме кистей. Приділяємо увагу пропорційному відношенню кисті до обличчя.

5.2. Стадії виконання акдемічного завдання «Півфігура натурника напівоголена»

Перший етап — акварельний папір, натягнений на планшет. Нанести легкий конструктивний малюнок з урахуванням основ перспективи (рівня горизонту) та пластичної анатомії. Окремо студенти роблять портретні начерки та замальовки кистей. 

Другий етап — 

перше прописування академічної роботи із  врахуванням загального колориту. Звертається увага на навколишнє середовище, тобто на якому тлі поставлена модель — на світлому чи  темному.

Третій етап — поетапне написання. Друге прописування. Вирішуються тонові відношення. Іде робота над тінями. Звертається увага на чистоту кольору, вальорність, тепло-холодні відношення.

           Четвертий етап — 
       проліплення форми  

            голови 
за рахунок  

            деталізації, 
  

            уточнення портретних 


            особливостей даної 


             конкретної моделі. 


             Проробка кистей. На 
        завершальному етапі — 
        акцентування деталей    

             за рахунок 

             підкреслення 


             кольором. 

                    5.3. Варіанти постановок оголеної натури

Рис. 37. Оголена модель у теплому колориті

Рис. 38. Оголена модель у холодному колориті


Висновки. Для виконання даного завдання студенти четвертого  курсу повинні чітко розуміти міждисциплінарні зв'язки. Для покращення творчого процесу та стимулювання студентів до роботи демонструються кращі зразки акварельного живопису (надається візуальний матеріал).


 У результаті виконання даного аудиторного завдання студенти четвертого курсу з дисципліни «Живопис» мають 

Знати: 

1. Принципи техніки акварельного живопису. 

2.  Закони кольорознавства.

3. Закони перспективи.

4. Закони композиції.

5. Основи рисунка.

6. Основи пластичної анатомії.

7. Курс історії мистецтва. 

Вміти: 

1. Гармонійно закомпонувати півфігуру натурника у заданому  форматі (А-2).

2. Зробити підготовчі начерки для досконалого вивчення моделі з різних точок зору (А-4).

3. Конструктивно побудувати натуру у форматі, враховуючи пропорції та портретні особливості. Нанести легкий малюнок твердим олівцем з урахуванням фактури акварельного паперу. 

4. Зробити декілька етюдів невеликого розміру. Бажано окремо написати  етюди голови та кистей.  

5. Виявити колористичні відносини — загальну колористичну гаму.

6. Визначити тонові відносини за рахунок світла та тіні.

7. При деталізації обличчя досягти портретності даної конкретної моделі за рахунок проліплення форми кольором.

8. На завершальному етапі розібрати  плановість загальної композиції (перший план, другий план...).

РОЗДІЛ 6

 ЖИВОПИС  ІНТЕР'ЄРА

                                 6.1.  Зображення інтер'єра




Художники-дизайнери часто на практиці  використовують своє вміння швидко і професійно малювати. Стосовно макетів  інтер'єра, то на сьогодні маємо констатувати — це найпоширеніший  вид роботи.  Іде модернізація старих комплексів, постає питання про візуальну довершеність зовнішнього вигляду будівлі (екстер'єра).  Це саме стосується і внутрішнього вигляду (інтер'єра). Існують як держзамовлення (наприклад — модернізація державних аеропортів, залізничних вокзалів та інших структур, що представляють нашу державу), так і  замовлення камерного характеру, з якими дизайнери працюють частіше, це — житлові, бізнесові, готельні, оздоровчі, розважальні комплекси (ресторани, клуби, студії) тощо. Робоча та навчальна програми включають завдання «Живопис інтер'єра» (рис. 35 а, б ).




            а                                                                 б

Рис. 39  (а, б). Акварельний живопис інтер'єра




При створенні дизайну інтер’єра сучасному художнику-дизайнеру  так само потрібні закони композиції, співвідношення пропорцій і ритмів, гармонізація кольорів, знання стильових особливостей різних епох, тобто  глибокі знання з історії мистецтва.  Все це досягається практичними заняттями з  рисунка, живопису та композиції за допомогою професійних викладачів. Не виключаємо, звичайно, природної схильності людини до художнього смаку, відчуття стилю та великої любові до професії.




Зображення інтер'єра отримало широкий розвиток у ХVI — XVII ст. у Голандії в творчості Е. Вітте, Я. Вермеєра Дельфтського, П. Хоха та ін. Торкалися цього жанру і російські художники —   О. Іванов,   К. Брюллов,   І. Репін,  В. Суріков,  

А. Архіпов, Б. Кустодієв, П. Федотов.  Художники віддають важливе місце інтер'єру в картинах історичного жанру.




Цікаво, що зображення інтер'єра дуже часто використовувалося в живописі як складова загальної композиції картини. Наприклад — натюрморт в інтер'єрі — мається на увазі  предметна постановка у конкретному навколишньому середовищі. 



Так само і в картинах, що зображають портрет фігури в інтер'єрі. У російського художника М. Добужинського в картині «Людина в окулярах. Портрет поета К. А. Сюннерберга»  дуже професійно передано складний ракурс — контражур — чоловік на фоні вікна. А за вікном  яскравий міський пейзаж. Художник дуже чітко сформував плановість і підкреслив значимість саме інтер'єра. 



У картинах українського художника-аквареліста А. Петрицького елементи середовища підкреслюють психологічну суть —зображаються  відомі люди в оточенні особистих речей. («Портрет композитора П. Козицького» або  

«Портрет поета П. Усенка») .




Психологія кольору. Гете був першим, хто зробив спробу проаналізувати емоційний вплив ізольованого кольору. Отже, колір має властивості, які спроможні передавати зорові відчуття. 


Не знайдеться двох людей, які сприймають   світ однаково. Так само відрізняються і пристрасті кожного до певного кольору або певної кольорової гармонії в інтер’єрі.  Це свідчить про  суб'єктивність нашого сприйняття кольорового світу. Дійсно, існує певна об'єктивна закономірність. Ці закономірності, починаючи з ХІХ ст., методом опитування визначають психологи. Отже, знаючи особливості кожного кольору, можна сформувати певний образ, викликати певні емоції, асоціації. Наприклад, червоний колір (компенсуючий зелений) — найбільш активний. Це насичений, важкий, гарячий, яскравий колір. Світлі відтінки червоного діють збуджувально, а темні його відтінки додають солідності та урочистості. Цей колір символізує пристрастне кохання, вогонь, війну, владу. У Китаї червоний колір — символ удачі, щастя,благородства, а індіанці асоціюють його з життям та рухом. В інтер’єрі стіна, пофарбована в червоний колір, оптично буде ближчою до глядача, ніж стіна, пофарбована в синій колір, який робить її  більш віддаленою, тим самим  розширюючи простір. На цьому прикладі бачимо, як  конкретні знання з кольорознавства можуть допомогти в оформленні дизайну  інтер'єра. Єдине, що можна порадити при виборі кольорового оздоблення приміщення, — це  уважно прислухатися до смаків інших людей, якщо це замовник, а також  мати певні знання  із смислової функції кольору (символіки), враховуючи певні символічні розходження  в різні епохи і в різних країнах. Дуже сильним психологічним впливом є момент контрастності у живописі.




Безперечним є той факт, що акварельний живопис використовувався для ескізування інтер'єрів та екстер'єрів, проектів архітектурних споруд, проектів забудов вулиць, парків ще з ХV — ХVІІ ст. Тоді акварель взагалі використовували не як самостійний вид у мистецтві, а як допоміжний —  для розфарбовування гравюр, креслень, ескізів  картин, а також в архітектурних малюнках.



        На сьогодні прикладом рукотворного ескізування у вигляді акварельних робіт є проекти інтер'єрів відомого на весь світ готелю «Парус», який почали будувати в кінці ХХ століття в 

м. Дубаї (Об'єднані Арабські Емірати). Естетика сприйняття навколишнього середовища стає важливим моментом сучасних людей.




 Висновки. Написання інтер'єра —  це завдання досить складне.  Існують інтер'єри прості та складні. Для виконання даного завдання в кольорі треба обов'язково враховувати знання перспективи, закономірності освітлення, а також закони композиції. Треба визначити колорит. Прикладом досконалого зображення  інтер'єрів та екстер'єрів можуть бути  роботи відомого українського художника Ю. Хіміча (рис. 40, 41).

Рис. 40. Ю. Хіміч. «Інтер'єр»                  Рис. 41.  Ю. Хіміч. «Екстер'єр» 

  РОЗДІЛ 7

  КОНТРОЛЬНІ РОБОТИ СТУДЕНТІВ

                     7.1. Завдання для самостійної роботи




Враховуючи  Болонський процес у системі освіти як на Україні, так і в усьому світі, час, що надається студентам на самостійне опрацювання матеріалу, займає майже половину загального навчання у ВНЗ. Це є дуже зручним моментом саме для студентів, бо вони мають змогу обирати години для самовдосконалення самостійно. Отже, це дає змогу викладачам  контролювати  професійний ріст молодих художників-дизайнерів від  початку навчання фаховим дисциплінам (1 — 2 курси) до завершального етапу (3 — 4 курси).   




Завдання для самостійної роботи допомагають студентам засвоїти  інформацію, отриману на практичних заняттях. Викладач, відповідно програми, задає конкретні домашні завдання. Наприклад, студенти пишуть натюрморт зі скляними предметами на темному тлі —  вдома вони можуть написати нескладні етюди скляних предметів на різному тлі — холодному, теплому тощо.  Ця самостійна робота є контрольною для закріплення знань, отриманих на базі аудиторної натюрмортної постановки.  Такі завдання можна вважати допоміжними. Так, з рисунка існує завдання — «Папка начерків», що розвиває у студентів технічну швидкість, відчуття пропорцій,  незаперечним є вислів  «щоб гарно навчитися рисувати, треба робити багато начерків». Так і в живописі — можна розвинути відчуття кольору саме за рахунок написання короткочасних етюдів. Завдання можна ставити абсолютно різні. Наприклад, є завдання — 10 портретних етюдів (А-4). Це означає, що треба спромогтися написати 10 різнопланових етюдів. Тобто звертається увага на трактовку форми обличчя людини, враховуючи різне освітлення, різну колористичну гаму (тепла чи холодна); передається  образність та портретність. Цікавим завданням на уважність є написання етюдів «з вікна». Головною задачею тут є —  передати мінливий стан природи — захід сонця, перший сніг, перше ранкове сонечко. Але найкраще писати етюди такого плану  на пленері, з натури, наприклад під час літньої практики.

               7.2. Варіанти контрольних (домашніх) робіт 

   Рис. 42. Етюд із двох предметів   

Рис. 43. Етюд старовинної праски

Рис. 44. Етюд квітів

Рис. 45. Етюд. Сіль та перець

Рис. 46. Натюрморт із пензлями

Рис. 47. Натюрморт із хлібом

Рис. 48. Етюд  овочів

Рис. 49. Етюд із філками

Рис. 50. Синій натюрморт 

Рис. 51. Фризовий натюрморт

Рис. 52. Етюд хлопця

Рис. 53. Портрет студента

Рис. 54. Етюд  дитини

Рис. 55. Портрет студента на світлому тлі

 Рис. 56. Етюд жінки

 Рис. 57. Етюд дівчини

Рис. 58. Жінка на темному тлі

Рис. 59. Портрет за столом

Рис. 60. Портрет актриси

Рис. 61. Портрет студентки


Висновки. Виходячи з робочої програми з дисципліни «Живопис», домашні (контрольні) завдання ДЗ, та МКР є  обов'язковими для виконання.  Викладач ставить конкретні задачі щодо постановки  натюрморту чи живої натури. Всі питання обговорюються. Надається візуальний матеріал. Рекомендується конкретна методична література, де студенти мають змогу прочитати потрібний матеріал.

              Методичні поради будуть у нагоді всім студентам творчих ВНЗ. Вони спираються на об'єктивний досвід сучасності  з урахуванням основ світових досягнень у дизайні та на  академічну школу. 


 Для майбутніх художників, які вирішили отримати освіту напрямку «Образотворче мистецтво», спеціалізація «Дизайн»,  дуже важливим є засвоєння фахових дисциплін. Це джерело професійного удосконалення сучасного дизайнера. Отримані знання та професійні навички — запорука успіху в майбутньому.
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