Приложение 3. 

конспекты лекций

Содержательный модуль I. СОЗДАНИЕ ОБРАЗА ЛИЧНОСТИ
Лекция №1

СТИЛИСТИКА ЭПОХ

"Стиль эпохи". Понятие художественного стиля. Стилевая периодизация. Анализ стилевых базовых геометрических форм. Психологические аспекты их восприятия.

Каждой эпохе присущи свои представления об окружающем мире, свое видение красоты и гармонии. Исторически сложившаяся совокупность творческих принципов, характера и особенностей выражения наиболее существенных признаков материальной и духовной культуры, создаваемой обществом, определяется как стиль данной эпохи. Слово "стиль" (лат. stilus) происходит от названия древнего инструмента для письма: стиль, или стило, - заостренный стержень из кости, металла, дерева, которым писали (процарапывали) текст на восковой дощечке или на бересте. Стили - устойчивые формы архитектуры, изобразительного и прикладного искусства, а также литературы, существовавшие в течение длительного времени. Стиль обуславливается научными и техническими возможностями, изменением образа жизни, развитием общества; он порождается определенной эпохой и отмирает, сменяясь новой совокупностью устойчивых форм. Стиль редко существует в чистом виде: в нем всегда уживаются старое и новое. 

Можно определить стиль как единство содержания и формы. 

"Стиль эпохи" возникает преимущественно в те исторические периоды, когда восприятие произведений искусства отличается сравнительной негибкостью, когда оно еще легко приспосабливается к переменам стиля.

Великие стили - романский, готика, ренессанс, барокко, классицизм, ампир (вариация позднего классицизма) - обычно признаются равноправными и равнозначными. На самом же деле великие стили охватывают то большую, то меньшую область культуры, то ограничиваются отдельными искусствами, то подчиняют себе все искусства или даже все главные стороны культуры - сказываются в науке, богословии, быте. Они могут определяться то более широкой, то менее широкой социальной средой, то более значительной, то менее значительной идеологией. При этом ни один из великих стилей не определял полностью культурное лицо эпохи и страны. 

Развитие стилей асимметрично, что внешне выражается в том, что каждый стиль постепенно изменяется от простого к сложному, однако от сложного к простому он возвращается только в результате некоторого скачка. Поэтому смены стилей происходят различно: медленно - от простого к сложному и резко - от сложного к простому. Романский стиль сменяется готическим в течение более ста лет - от середины XII в. до середины XIII в. Простые формы романской архитектуры постепенно переходят в усложненный готический стиль. Романский и готический стили тесно связаны между собой в своем развитии, причем наиболее творческий период в развитии этих стилей - первый. Именно в романском периоде создаются технические изобретения и отчетлива связь с философией и богословием, т.е. идеологическая основа стиля. Готика значительно менее определенна в идеологическом отношении. Ее устремленность ввысь может выражать религиозность католицизма и ересей. 

В пределах готики затем зреет ренессанс. Элементы освобождения личности, пока в пределах религии уже налицо в готике, особенно поздней. И, тем не менее, готика и возрождение, резко различные стили. То, что зрело в готике, потребовало затем резкой смены всей системы стиля. Новое содержание взорвало старую форму и вызвало к жизни новый стиль – ренессанс (или возрождение). 

С возникновением ренессанса снова наступает период идеологических исканий, появления цельной системы мировоззрения. И вместе с тем опять начинается процесс постепенного усложнения и распада простого. Ренессанс усложняется, и за ним является барокко. Барокко, в свою очередь, усложняясь, переходит в некоторых видах искусства (архитектура, живопись, прикладное искусство, литература) в рококо. Затем снова происходит возвращение к простому и в результате скачка на смену барокко приходит классицизм, развитие которого в некоторых странах завершил ампир. 

Причины смены пар стилей в следующем. Действительность не выбирает стиль среди существующих, а создает стиль новый и преобразовывает старый. Стиль созданный - первичный стиль, а преобразованный - вторичный. Вторичный стиль рождается в результате усложнения первичного. Эта вторичность создает некоторый отрыв стиля от строгих идеологических систем, возможность для вторичных стилей обслуживать прямо противоположные идеологии - прогрессивные и реакционные. В первичных стилях связь с идеологией гораздо более глубока. В своем начале романский стиль отражает идеологию развивающегося феодализма, а классицизм обслуживал идеологию абсолютизма. Кроме того, вторичность связана с появлением иррационализма, ростом декоративных элементов.

Вот уже на протяжении столетия существует следующая общепринятая классификация стилей: 

∙ египетский стиль - 5000-1000 гг. до н.э. 

∙ античность - 3000 г. до н.э. - 400 г. н.э.; 

∙ романский стиль - X-XII вв.; 

∙ готика - XII-XVI вв.; 

∙ Ренессанс (Возрождение) - XV-XVI вв.; 

∙ барокко, рококо - XVII-XVIII вв.; 

∙ классицизм - XVIII-XIX вв.; 

∙ модерн - конец XIX в. - начало XX в.; 

∙ рационализм - XX в. 

Египетский стиль

 Египетский стиль в мировой истории искусств по праву считается первым великим стилем. Памятники художественной культуры Древнего Египта созданы еще в 5-4 тысячелетиях до н.э. 

К ним относятся живопись и скульптура, архитектура, декоративно-прикладное искусство, рисунки на папирусах (прообразы книжной графики). Искусство у древних египтян считалось носителем вечной жизни, а потому в своих произведениях они избегали всего мимолетного, изменчивого, преходящего. В результате выработался язык, отвечающий идее постоянства. Ведущую роль в нем играет архитектура, тесно связанная с поминальным культом. Основным видом культовой архитектуры является прямоугольная в основании наземная гробница-пирамида. В качестве примера приведем пирамиды в Гизе.

         В течение нескольких веков строились знаменитые храмы Амона-Ра в Карнаке, храм фараона Рамсеса в Фивах, почти двухкилометровая аллея сфинксов. Колонный зал Карнакского храма, самого крупного храмового сооружения в Египте, поражает многообразием своих колонн. Тут и папирусообразные, и лотосообразные, и пальмообразные, свыше 20 м высотой и около 5 м в диаметре колонны, общим числом 134. Архитектура египтян свидетельствует о тяге к гигантомании, культу грандиозного.


Характерные особенности искусства Древнего Египта.

Характерными особенностями искусства Древнего Египта являются фризообразное построение стен в рельефах и росписях, сочетание профильных и фасных элементов фигур на плоскости, принцип разномасштабности в изображении знатных людей и простых смертных. Главная же отличительная черта стиля - функциональность. Египтяне ценят красоту в быту, причем понимают под этим не роскошь как таковую, а эстетичную организованность каждодневного существования. Жилища их весьма комфортабельны; в них. как в зеркале, отразились все основополагающие качества египетского искусства: декоративность и графичность, геометрический лаконизм и ковровость (ковровый стиль - заполнение пространства рисунком), обобщенность и конкретность, символичность, вера в магию и простота. 

Искусство древних египтян принималось за образец в Древней Греции, а также оказало большое влияние и на древних римлян. Египетский скульптурный портрет, пейзажная живопись, обелиски и другие архитектурные формы, львы и сфинксы, дизайн сосудов и чаш, амулетов, светильников, туалетных коробочек, мебели - все эго лежит в основе античного, а опосредованно и европейского искусства. Древнеегипетская культура и цивилизация послужили фундаментом наследующего культурного развития многих стран. 

Античная стиль

Под античностью понимают архитектуру древней Греции и Рима.
Древнегреческая архитектура, возникшая, на островах Эгейского моря была настолько гармоничной и целостной, что впоследствии воспринималась более поздними стилями (Ренессанс, Классицизм, Неоклассицизм) как первоисточник, как некий эталон для подражания.

К искусству античности относятся искусство Древней Греции и Древнего Рима. Сами термины "античное искусство", "античная культура" возник ли в эпоху Возрождения, когда резко возрос интерес к греко-римским древностям. 

Античные памятники искусства до сих пор служат образцами красоты гармонии, высокого вкуса. Античное искусство не противостоит реальной жизни: оно пронизано ощущением соразмерности мира и человека, осознанно воплощает красоту естественного его бытия, в частности гармонию JI совершенство красивого человеческого тела. 

Искусство Древней Греции

Историки отмечают несколько этапов развития искусства Древней Греции (XI-I вв. до н.э.), в течение которых и сформировался эллинский стиль: 

∙ гомеровский (XI-VIII вв. до н.э): 

∙ греческой архаики (VII-VI вв. до н.э.); 

∙ греческой классики (V-IV вв. до н.э.); 

∙ эллинизма (IV-I вв. до н.э.).


В гомеровский период (назван в честь греческого поэта Гомера, автора выедающихся памятников эпической поэзии - "Илиады" и "Одиссеи") широкое развитие получила расписная керамика. (Для этого времени характерен геометрический стиль. Росписи на памятниках геометрического стиля впечатляют четкой ритмикой, выразительностью линий, образующих узоры и фигуры. 

Период греческой архаики отмечен формированием полисов (государств-общин) и образованием городов. Главными элементами градостроительной структуры стали святилище (акрополь) и общественно-торговый центр (агора), вокруг которых разрастались жилые кварталы. Ведущее место в застройке городов и святилищ занимали храмы ("жилища богов"). Преобладающий вид храма - периптер, прямоугольное в основании помещение с наружной колоннадой по периметру. 

На смену неподвижности приходят первые попытки обозначить движение. Вазописцы создают композиции коврового стиля, в котором жесткость линий и условность узоров геометрического стиля сменяется гибкостью силуэтов, обилием растительных мотивов, использованием сюжетных сцен. 
     

В эпоху греческой классики – высшей точке экономического и политического, культурного развития Древней Греции – небывалого расцвета достигли древнегреческие города. В скульптуре, рельефе, живописи греки теперь стремятся к передаче сложного движения человеческого тела. 

Эллинский период (эллинизм) – очередной этап в истории стран Восточного Средиземноморья со времени походов Александра Македонского (334 – 323 гг. до н. э.) до завоевания этих государств Римом. 

 К отличительным чертам эллинистического зодчества относятся стремление к освоению широких просторов, к величественности, желание поразить человека смелостью инженерной мысли, логикой конструкций, импозантностью форм, точностью и мастерством исполнения. Огромная роль в эллинизме отводится эффектным колоннадам, колонным портикам. 

В отличие от египтян греки не были религиозными догматиками. Это был талантливый, веселый и жизнерадостный народ. У них, конечно были боги, но они были настолько "очеловечены", что имели все, присущие человеку пороки - глупость, жадность, чревоугодие и проч. 

Основываясь на мифологии, наивно олицетворявшее силы природы, греческое искусство по сути являлось довольно реалистичным. 

Нельзя не упомянуть о возникновении геометрии, как науки, позволившую осознать пропорции как меру гармонии. Величайшим достижением греческих зодчих было "изобретение" ордера (художественной системы оформления стоечно-балочной конструкции) - дорического (Парфенон), ионического (хр. Ники Аптерос) и коринфского.

Римский стиль

Искусство Древнего Рима представляет собой последний, завершающий этап в развитии античной культуры. 

Римский стиль в отличие от греков, во всем ценивших логику и гармонию, этруски предпочитали грубоватую экспрессию и деформацию, кричащие цвета. Именно этрускам римляне обязаны планировкой жилища с расположением помещений по оси а не симметрично, как у греков.

Отличительные особенности построек того времени – монументальная пластичность огромных масс, доминирующая роль арки и ее производных (свод, купол), огромные, динамически соподчиненные пространства интерьеров или открытых помещений (Колизей, Капитолий, Триумфальная арка - памятник военной и императорской власти), облицовка бетонных стен камнем и кирпичом со всё более обильными вкраплениями мрамора, широкое применение живописи и скульптуры.


Древний Рим (1-5 в.в.н.э.)

В древнем Риме архитектура была ведущим искусством. В отличие от Греции, где главным был храм, в римской архитектуре основное место занимали сооружения, воплощавшие идеи могущества римского государства, а впоследствии и императора: форумы, триумфальные арки, амфитеатры. Римский театр, в отличие от греческого, это отдельное здание, впервые в нем строится сцена. Одной из вершин римской архитектуры является амфитеатр Колизей, вмещавший 50000 зрителей, предназначался он для гладиаторских боев.

Все же римляне строили храмы из уважения к богам. В целле римского храма, как в греческом храме, находилась статуя бога. Строгому дорическому стилю римляне предпочитали более изящный ионический и коринфский ордер, а также композитный ордер, в котором сочетаются элементы ионического и коринфского ордеров. Вдоль фасадов, кроме главного, не было отдельно стоящих колонн — стены были гладкими или украшены полуколоннами и пилястрами (пилястра — плоский вертикальный прямоугольный в плане выступ на стене или столбе, повторяющий все части и пропорции ордерной колонны, но, в отличие от нее обычно лишённый энтазиса). Некоторые небольшие римские храмы, например, Мэзон Карре в Ниме, превосходно сохранились благодаря своей прочной конструкции с цилиндрическим сводом. Интерьер таких небольших храмов был чрезвычайно простым: комната с гладкими стенами и кессонированным потолком, в центре возвышалась статуя бога, которому был посвящен храм.

Интерьеры больших храмов, ныне лежащих в руинах, значительно сложнее. Так, к примеру, в храме Венеры и Ромы в Риме (135 г. н.э.) было два зала; вдоль боковых стен шли ряды колонн, в промежутках между которыми располагались декоративные ниши; в каждом зале была перекрытая полукуполом апсида, по всей вероятности, в ней помещались статуи богов.
Самый известный римский храм — грандиозный и, к счастью, прекрасно сохранившийся храм всех богов Пантеон (ок. 118-128 гг. н.э.) Это ротонда диаметром 43,5 м, увенчанная куполом.

Древние Римляне, будучи хорошими учениками греков, не только полностью восприняли их наследие, но и развили его, дополнив ордерную систему тосканским и композитным ордерами. 

Настоящее же достижение римлян в том, что совместив греческий ордер, италийскую арку и цилиндрический свод (у греков не было ни того, ни другого) они "изобрели" арочно-ордерную ячейку (прим. - триумф. Арка). Римляне также экспериментировали с такой потрясающе красивой формой, как купол

Романский стиль

Романский стиль. Слово произошло от латинского romanus — римский. Англичане называют этот стиль "норманнским". 

Р.С. развивался в западноевропейском искусстве Х-Х11вв. Наиболее полно он выразился в архитектуре. 

Характерные черты: Романский стиль — первый из вышеперечисленных стилей, который появился в искусстве. Романский (лат. romanus — римский) — стиль западноевропейского искусства в эпоху раннего средневековья (X - XIII веков). Этот стиль начала возрождения архитектурных традиций Древнего Рима и в результате получил свое название от слова «Рома» лат. — Рим! Основными чертами романского стиля, кроме массивных каменных стен, стали полуциркульные арки, цилиндрические или крестовые своды, лаконичность и простота, ощущение стабильности и незыблемости. Мощные колонны иногда заменяли мощными крестообразными или восьмигранными столбами. Романские капители имели простые геометрические формы, часто их украшали рельефными резными изображениями.

Романское здание представляет собой систему простых стереометрических объемов - кубов, параллелепипедов, призм, цилиндров. Для него характерны полуциркульные арки над большими пролетами, цилиндрические, крестовые, крестово-реберные своды, пришедшие на смену плоским деревянным перекрытиям. В раннем романском стиле господствовала (настенная живопись). В зрелом романском стиле плоский рельеф сменился более выпуклым, насыщенным светотеневыми эффектами, но неизменно сохраняющим органичную связь со стеной. В скульптурном убранстве храмов присутствовали химеры - фантастические образы, заимствованные из языческих народных культов и переселившиеся затем в готику.

В противовес восточному центрическому типу, на Западе развился тип храма, называемый базиликой. Важнейшим отличием романской архитектуры является наличие каменного свода. Ее характерными признаками также являются толстые стены, прорезанные маленькими окнами, призванные воспринимать распор от купола, если таковой имеется, преобладание горизонтальных членений над вертикальными, в основном, циркульные и полуциркульные арки. Здесь, пожалуй, уместно познакомить Вас с понятием травеи. Травея - это проторяющаяся пространственная ячейка, образующая структуру средневековых церквей и соборов Западной Европы. Романская травея базируется только на квадратном основании, т.к. в те времена строители еще не могли выкладывать каменные своды на прямоугольном основании. Как только они этому научились, наступила эпоха готики. 

 Характерные особенности романского стиля 

∙ цвета: коричневый, красный, зеленый, белый; 

∙ линии: прямые, горизонтальные и вертикальные, полуциркульные. 

∙ формы: прямоугольная, цилиндрическая; 

∙ конструкции: каменные, массивные, толстостенные; деревянные отштукатуренные с видимым скелетом; 

∙ окна: прямоугольные, маленькие, в каменных домах - арочные. 

∙ двери: дощатые, прямоугольные с массивными петлями, замком и засовом; 

∙ элементы интерьера: полуциркульный фриз, повторяющийся геометрический или растительный орнамент; залы с открытыми потолочными балками и опорами в центре.


Готический стиль

Готический стиль (ФР. Gothique), от названия германского племени готов — художественный стиль, преимущественно архитектурный, зародившийся в XII веке во Франции и в позднем средневековье распространившийся по всей Западной Европе.

Характерные черты: городская изысканность, рыцарство. В готическом стиле важны сочетаемость материалов, цветов и стилевое единство в обстановке дома, гармония старинных предметов с современными, преодоление ощущения громоздкости камня. Преобладающие цвета: красный, желтый, синий, коричневый. Также очень распространены различные оттенки золотого, серебряного, пурпурного, иссиня-черного, зеленого и рубина.
Линии: ребристо-повторяющиеся, стрельчатые; образующие свод из двух пересекающихся дуг.
Форма: стрельчатые арки, переходящие в столбы; стройные колонны; сложные формы сводов; в плане здания преобладают прямоугольные формы

Готика, готический стиль - художественный стиль, явившийся заключительным этапом развития средневекового искусства Западной, Центральной и Восточной Европы (XII-XVI вв.). Нотр-Дам в Париже.Истоки готического стиля усматривали и в подражании деревянным постройкам, и в непрерывной игре светотени в лесной чаще, и в тесно поставленных колоннах, и даже в очертаниях многомачтового корабля. Связывали готику и с германским вкусом. В архитектуре в эпоху готики массивная кладка каменного свода романского периода сменилась ажурными каркасными конструкциями. Увеличились высота и размеры соборов, но) огромные окна, заняв все промежутки между опорами и фактически вытеснив стены, придали сооружению необыкновенную легкость, даже воздушность. А на окнах изумительные цветные витражи (живопись по стеклу). В них ярче  всего проявилось торжество цвета и света, впервые использовались цветовые эффекты: свет во внутреннем пространстве храма благодаря витражам окрашивался в разные цвета.

Готический стиль несправедливо богаче и сложнее, чем романский, а система готических сюжетов намного шире, стройнее и логичнее: в ней отразились все средневековые представления о мире. Впервые после античности статуи и скульптурные группы наполнились богатым художественным содержанием  и обрели развитые пластичные формы: статичность и замкнутость столпообразных романских статуй сменились подвижностью фигур, их обращению друг к другу и зрителю. В искусство вошли темы материнства, нравственного страдания, мученичества, душевной стойкости человека – жертвы насилия.


Готическая архитектура зародилась во Франции в XII в. Коротко обрисуем историческую ситуацию... Средние века. Дикие нравы. Жизнь ушла из городов в укрепленные замки и монастыри. По дорогам бродят разбойники. Церковь настолько ортодоксальна, что полностью отвергает человеческое начало. "В моде" все "бестелесное" - удлиненные пропорции, ни малейшего намека на плоть. Возникает потребность в новом типе храма - просторном, эфемерно высоком, где человек чувствовал бы себя песчинкой. 
Так в стремлении максимально разгрузить пространство интерьера готические строители придумали систему вынесенных наружу аркбутанов (наклонных опорных арок) и контрфорсов, т.е. готическую каркасную систему. 

Теперь пространство между травеями заполнялось тонкими стенами, покрытыми "каменным кружевом" или цветными витражами в виде стрельчатых арок. Данная конструктивная система позволила достигнуть небывалой высоты сводов и, благодаря большим окнам, отличной освещенности. 

Колонны, поддерживающие теперь своды, стали тонкими и собранными в пучки. Главный фасад (классический пример - Собор в Амьене) обрамлялся по бокам обычно 2-мя башнями, не симметричными, а слегка отличающихся друг от друга. Над входом, как правило, красуется огромное витражное окно-роза.

Необходимо отметить некоторые особенности итальянской готики. Можно даже считать, что в Италии готики, в ее каноническом виде, вообще не было! И это не наша идея, а официальная точка зрения современной истории архитектуры. 

Взять, к примеру, Дворец Дожей в Венеции. Конечно, глаз сразу замечает готические "трилистники" на окнах, небольшие окна-розы, пинакли, завитки-краббы. 

Однако приглядитесь: пропорции-то романские! Сильные горизонтальные членения в виде карнизов и тяг, гладкая облицовка стен (вместо "кружева"), полуциркульные арки! 
Видимо в Италии настолько были сильны античные традиции (память на генетическом уровне?), что готическое влияние здесь чувствуется лишь на декоративном уровне. Именно в Италии во 2-ой половине XIII в.

Начинается новая эпоха - Возрождение. 

Характерные особенности готического стиля

∙ цвета: желтый, красный, синий; 

∙ линии: стрельчатые образующие свод из двух пересекающихся дуг; 

∙ форма: прямоугольное в плане здание; стрельчатые арки, переходящие в столбы; 

∙конструкции: каркасные, ажурные, каменные; вытянутые стрельчатые арки; подчеркнутый скелет конструкций; 

∙ окна: вытянутые, часто с разноцветными витражами; круглые декоративные здания по верху здания; 

∙ двери: стрельчатые ребристые арки дверных проемов; двери дубовые филенчатые; 

∙ элементы интерьера: веерный свод с опорами либо кессонный потолок и деревянные панели на стенах; сложный лиственный орнамент; залы высокие, узкие и длинные либо широкие с опорами в центре. 

Стиль Ренессанс (Возрождение)

Ренессанс (фр. — возрождение) — художественный стиль эпохи Возрождения, сменивший готический и воспринявший элементы греко-римской культуры.

Характерные черты: большие помещения со скругленными арками, отделка резным деревом, цельность и относительная независимость каждой отдельной детали. Современники назвали этот стиль стилем Возрождения. Он привнес в искусство и культуру средневековой Европы новый дух свободы и веры в безграничные возможности человека.
Преобладающие цвета: пурпурный, желтый, коричневый и синий.
Линии: полуциркульные, геометрический рисунок квадрат, круг, крест, восьмиугольник. Распространено преимущественно горизонтальное членение интерьера.
Форма: круглые ребристые купола, эркеры, круглая или пологая крыша с башенными надстройками, арочные галереи, высокие и просторные залы.

Культура Возрождения была не просто возвратом к античности: мастера Ренессанса развивали и интерпретировали ее по-другому, исходя из новых исторических условий и современных технологий. 

В противовес средневековым догмам в философии возникло новое течение - гуманизм, утверждающее силу разума, ценность и значение человеческой жизни. 

В средние века господа феодалы предпочитали селиться вдали от городов в фортификационных сооружениях - замках, а в связи с оживлением жизни в городах они стали строить себе городские "резиденции" - палаццо. 

Это, по сути, те же замки (прямоугольник с внутренним двором), но т.к. нравы смягчились, стало возможным отказаться от башен, где в случае осады отсиживались хозяева и заняться декорированием фасадов. 

Появляется этаж - горизонтальный пространственный слой, масштабно соотнесенный с ростом человека, выраженный в архитектурных формах на фасаде (Все, что было до Ренессанса принято называть ярусами.) 

Палаццо бывают рустиковые и ордерные. На них можно отметить отличительные ренессансные черты. 

Прежде всего, горизонтальные членения фасада на этажи. Ослабевание руста по направлению снизу вверх. Ордер (пилястры, полуколонны, сандрики над окнами) применяется не в масштабе всего здания, а в масштабе этажа, а вот карниз - наоборот, чрезвычайно массивен и соотносится со всем зданием.

Для архитектуры эпохи Возрождения характерно сопоставление романского декора с античными формами порталов и окон. В противовес готическому усложненному, подчеркнуто вертикальному скелету конструкции Ренессанс вновь обратился к массивным и визуально устойчивым архитектурным объектам. В конструктивном же смысле происходит замена каменного "готического" каркаса стеной. 

Преобладает забота о красоте фасада и независимо от реальной тектоники. Чисто живописными средствами создавалось иллюзорное пространство и интерьер: на стенах появлялись полукруглые апсиды, на плоском потолке - купол. Роспись покрывала гладкую поверхность, но благодаря перспективе и ракурсу создавалась иллюзия объема.

В скульптуре получи  развитие статуя, рельеф, бюст, конный монумент, алтарная композиция, стенное надгробие. 

Реальная пластика фигуры в покое или движении, сложные сцены в перспективных многоплановых рельефах, жизненность и характерность портретных бюстов прокладывали новые пути к реализму в скульптуре. На основе обновленных античных идеалов эпохи Возрождению суждено было создать удивительно прекрасное и пластически совершенное искусство, базирующееся на гармонии и реальной простоте.

Эпоха Возрождения в архитектуре начинается с творчества Филиппе Брунеллески. Брунеллески родился и вырос во Флоренции в семье нотариуса. Не обремененный "опытом предшествующих поколений", воспринявший эстетику гуманизма и изучивший архитектуру Античности Брунеллески смог совершить перелом в развитии архитектуры, который мы называем Ренессансом. 

Его Воспитательный дом сегодня не выглядит чем-то необычным, а тогда он просто произвел фурор. Интересны интерьеры позднего ренессанса. Его величайшим мастером был Микелянжело Буонаротти. Микелянжело был в большей степени скульптором, нежели архитектором. С этой точки зрения он создавал архитектуру как некий выигрышный фон для своих скульптур. 

Сравните интерьеры раннего (Ф. Брунеллески - старая сакристия в церкви Сан Лоренцо) и позднего ( Микелянжело - капелла Медичи в той же церкви) Возрождения. 

Брунеллески еще очень уважительно обращается с Ордером, а Микелянжело с ним, можно сказать, просто играет - пилястра попала в угол - не беда, он "ломает" ее под прямым углом. 
Колонны и пилястры он сдваивает, меняет их ритм, ставит на них "разорванные" сандрики, раскреповывает стены и карнизы, придавая им дополнительную пластичность - это уже в чистом виде барочные приемы!


Характерные особенности стиля Ренессанс

∙ цвета:  пурпурный, синий, желтый, коричневый: 

∙ линии: полуциркульные; 

∙ геометрические рисунки - круг, квадрат, крест, восьмиугольник;; 

∙ форма: круглая или пологая крыша с башенными надстройками; 

арочные галереи, колоннады; круглые, ребристые купола; высокие и просторные залы, эркеры; 

∙ конструкции: массивные и визуально устойчивые; 

∙ окна: прямоугольные с тяжелым карнизом и фризом, круглые, полуциркульные арочные, часто спаренные и даже строенные; 

∙ двери: устройство порталов с тяжелым карнизом, фризом и колоннами; прямоугольный и полуциркульный арочный вход; 

∙ элементы интерьера: кессонный потолок; античные скульптуры; лиственный орнамент; роспись стен и потолка. 

Стиль Барокко

Барокко (итал. Вагоссо — букв. вычурный) — художественный стиль, отличием которого были декоративная пышность, динамические, сложные формы и живописность. Симметрия в стиле, простор. В дизайне интерьера барокко стремится к пышности, величию и пространственному размаху. На смену спокойным классическим формам кругов и овалов приходят извилистые спирали и сложные поверхности плоскостей. Этот стиль впервые в истории соединил в себе два понятия — стиля и образа жизни. Он отразил веяния своей эпохи.

Микелянжело считают одновременно и последним мастером Возрождения и создателем стиля Барокко, ибо именно он осознал его основной стилеобразующий элемент - пластику стены. Венец его творчества - Собор Святого Петра в Риме причисляют уже к стилю Барокко.

Архитекторы, двигаясь по пути усложнения, вообще отказываются от симметрии в композиции, открывая совершенно новые возможности стены. Она как бы лишается самой главной своей черты - надежности и монументальности, зато приобретает небывалую прежде пластику и динамику. 

Возникают здания с выпуклым, вогнутым или даже криволинейным фасадом. Посмотрите на барочный фасад церкви Сан Карло у четырех фонтанов Франческо Барромини.
В интерьере (Шенбрун) тоже появляется капризная усложненность - скругленные углы, обилие зеркал, позолоченная лепнина, росписи потолков с использованием эффекта "перетекания" пространства в "заоблачную высь" - все это придает интерьеру подчеркнутую театральность. 

На фасаде, в прочем как и в интерьере можно видеть очень много таких декоративных элементов, как барельефы, скульптурные группы, вазы, картуши и т.п. 

Преобладающие цвета: приглушенные пастельные. Самыми популярными цветами в интерьере становятся белый и золотой и разнообразные их сочетания.

Барокко (barocco) в переводе с итальянского - "странный", "вычурный", "причудливый", а в переводе с португальского - "жемчужина неправильной формы". Это динамичный, аффектированный стиль, которому двойственны театральность, фееричность, стремление к роскоши. Барокко усваивает и перерабатывает различные художественные традиции, включая их в развитие национальных стилей. О единстве стиля архитектурной и предметной среды в барокко свидетельствуют произведения искусства того времени 

Для искусства барокко характерны грандиозность, пышность, патетическая приподнятость, некоторая степень экзальтации, эффектность, сочетание иллюзорного и реального, сильный контраст масштабов и ритмов, материалов и фактур, света и тени. 

Рококо
Рококо (от фр. rocaile — осколки камней, раковины) — стилевое направление, для которого характерны уход от жизни в мир фантазии.

Для стиля характерно тяготение к вычурности, богатому декору, обилию зеркал. Интерьеры в этом стиле перегружены декоративными элементами. В рококо используются пастельные цвета, излюбленное сочетание - золото с белым. Рококо - это извилистые линии, отсутствие геометрии и жестких линий. Мебель отличается комфортностью. У стульев и кресел низкие сидения и низкие спинки. S-образные ножки перетекают в подлокотники. Для мебели характерен растительный (флоральный) декор. Для обивки используются бархат, гобелен. Яркими представителями корпусной мебели в рококо являются комоды и бюро обтекаемой формы с использованием китайских мотивов, лаковой техники. 

Характерные черты: Господство грациозного, прихотливого орнаментального ритма, асимметрия композиции. Для стиля рококо характерно тяготение к вычурности, богатому декору и обилию зеркал; к интерьерам изящным, декоративным и легким; к отсутствию прямых линий и углов. Искусство рококо принадлежит к лучшим достижениям XVIII века по красоте асимметричных композиций, изысканности, духу интимности, комфорту и личному удобству.
Преобладающие цвета: приглушенные пастельные тона: розовый белый, голубой. Излюбленные сочетания - белый с золотым, белый с голубым, белый со светло-зеленым или розовым цветом.
Линии: причудливый выпукло-вогнутый асимметрический рисунок; вертикальные линии колонн; ярко выраженное горизонтальное членение.

Для рококо  характерны сложнейшие резные и лепные украшения, завитки, маски-головки амуров и т.д.; в убранстве помещений большую роль играют рельефы и живописные панно в вычурных рамах, а также многочисленные зеркала, усиливающие эффект легкого движения, как бы пронизывающего поверхности стен. Преимущественно орнаментальная направленность стиля рококо не позволила ему оказать значительное влияние на фасады сооружений.

Характерные особенности стилей барокко, рококо

∙ цвета: приглушенные пастельные тона; красный, розовый, белый, голубой; 

∙ линии: причудливый выпукло-вогнутый асимметричный рисунок; 

в формах полуокружность, прямоугольник, овал; вертикальная направленность колонн; выраженное горизонтальное членение; 

∙ форма: сводчатая, куполообразная и прямоугольная: башни, балконы, эркеры; 

∙ конструкции: контрастные, напряженные, динамичные; с вычурным фасадом - и вместе с тем массивные, устойчивые: 

∙ окна: полуциркульные и прямоугольные: с растительным декором по периметру; 

∙ двери: арочные проемы с колонами; растительный декор; 

∙ элементы интерьера: стремление к величию и пышности; массивные парадные лестницы; колонны, пилястры, скульптуры, резной орнамент, взаимосвязь элементов оформления.

Классицизм

Классицизм - Характерные черты: стиль, который обратился к античному наследию как к норме и идеальному образцу. Классицизму свойственны ясные геометрические формы, строгая соразмерность, монументальность и величественность, гармоничность всех составляющих, дорогие качественные материалы (камень, натуральное дерево, шелк и др.) и сдержанный декор. Архитекторы той эпохи гармонично связывали античные формы с мягкостью природы и одновременно с достижениями мировой культуры.

Стиль сформировался в конце 18 века и до нашего времени остается актуальным. Для стиля характерна строгая соразмерность и гармоничность всех его составляющих. Мебели также присущи геометричность, четкий стык элементов, прямые или чуть изогнутые формы. Эти качества относятся и к корпусной мебели, и стульям. Декор используется в минимальных количествах. В современном интерьере классический стиль прекрасно комбинируется с другими стилями и образует эклектическое смешение. 

Преобладающие цвета: насыщенные: зеленый, пурпурный с золотым акцентом, розовый, небесно-голубой. Линии: строгие, повторяющиеся горизонтальные и вертикальные; плавный обобщенный рисунок; симметрия.Формы: четкие геометрические; статуи на крыше; ротонда [круглое или полукруглое небольшое здание с куполом); для мебели характерны прямые или чуть изогнутые формы.

Классицизм формируется при недостаточном воздействии других соприкасающихся с ним европейских стилей. Ему присущи геометризм и логичность планировки, постоянное обращение к античной архитектуре, постижение ее закономерностей. 

Характерные особенности классицизма

∙ цвета: насыщенные; зеленый, розовый, пурпурный с золотом, небесно-голубой; 

∙ линии: строгие повторяющиеся вертикальные и горизонтальные; барельеф в круглом медальоне; плавный обобщенный рисунок; симметрия; 

∙ форма: четкость и геометриям; статуи на крыше, ротонда; 

∙ конструкции: массивные, устойчивые, монументальные, прямоугольные, арочные: 

∙ окна: прямоугольные, вытянутые по вертикали, бея каких-либо излишеств; 

∙ двери: прямоугольные, филенчатые; с массивным двускатным порталом на  круглых и ребристых колоннах; со львами, сфинксами и статуями; 

∙ элементы интерьера: сдержанный декор; круглые и ребристые колонны, пилястры, статуи; античный орнамент, кессонный свод.

Ампир (1-я треть 19 века)

Ампир (фр. empire — букв, империя) — стиль в искусстве, завершивший развитие классицизма. Этот стиль обратился к античному наследию как к норме и идеальному образцу. Парадный, торжественный, монументальный, военно-триумфальный стиль, подражающий шику и роскоши Римской империи. Прежде всего, это подражание отразилось в меблировке комнат на античный лад. Ампиру свойственен богатый декор. Преобладающие цвета: насыщенные: пурпурный с золотым оттенком, небесно-голубой, зеленый и розовый.

Линии: строгие, повторяющиеся горизонтальные и вертикальные; обобщенность рисунка; симметрия; барельеф в круге.

Цитирование римской классики, использование египетских мотивов. Стиль аристократии, не выходящий из моды и по сей день. В жилом варианте (упрощенный ампир) - стиль бидермеер. Мебель в императорском стиле можно охарактеризовать как рационалистический классицизм, идеально подходящий для создания интеллектуальной атмосферы. В мебели стиля ампир используется красное дерево, орех, а в России также и карельская береза. Резьба практически не применяется. В качестве декоративных элементов используются бронзовые или позолоченные накладки, излюбленные мотивы - скрещенные мечи и копья, щиты и шлемы, лавровые венки. Орнамент никогда не искажает контуры мебели. Форма мебели метрическая. В стульях и креслах читается древнеримское заимствование - характерный плавный выгиб ножки и спинки, перетекающих друг в друга. Передние ножки представляют собой гнутые формы или лапы львов, грифонов. 

Стиль модерн

Модерн (Арт Нуво) (фр. art nouveau — новое искусство) — стиль, противопоставляющий себя воспроизведению стилей прошлого.

Эстетическое осмысление материалов: стекла, металла, дерева. Максимальное выявление фактуры и пластических возможностей материала, его психологическое воздействие на человека. Сознательное формирование формы, стремление к органичности, цельности. Ассиметрия, витиеватость линий. Источником вдохновения являются растения, птицы, насекомые, гибкие женщины со струящимися волосами. Обращение к растительным, природным формам.  

Характерные черты: отдается предпочтение декоративным элементам перед конструктивными. Материалы используются или новые, или по-новому (железобетон, стекло, неоштукатуренный кирпич, керамика, мозаика, металлические конструкции, позволявшие перекрывать витражным стеклом потолки любой кривизны]. Принцип стиля — динамическое равновесие с обтекаемыми гибкими формами. Источник вдохновения — образы живой природы (птицы, насекомые, цветы, листья, женщины в длинных платьях с длинными струящимися волосами]. Модерн — это универсальный синтетический стиль, который наиболее популярен в современном дизайне.

Преобладающие цвета: Излюбленные сочетания: пепельно-розовый и табачный, серо-голубой и приглушенный сиреневый.

Характерные особенности стиля модерн

∙ цвета: неяркие светлые; лиловый, светло-зеленый, коричневый: 

∙ линии: сочетание тонких и толстых линий; плавно текущие, изменяющиеся по толщине; 

∙ формы: шарообразные, цилиндрические; изобилие эркеров, веранд. лоджии, балконов: 

∙ конструкции: стальные и железобетонные, балочные пространственные и решетчатые: 

∙ окна: широкие прямоугольные и овальные; 

∙ двери: филенчатые, деревянные, стеклянные, металлические: 

∙ элементы интерьера: образно-символический, динамичный, извивающийся рисунок.
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Лекция №2-2
ОСНОВЫ КОМПОЗИЦИИ

Основы композиции. Виды композиции. Характеристики композиции. Форматы плоской композиции. Основные принципы построения композиции. Целостность, взаимозависимость элементов, композиционная  равновесие, симметрия, асимметрия.

Виды композиции
В соответствии поставленной задачей можно создавать различные виды композиций. К ним относятся: 

∙ плоскостная - композиция, состоящая из элементов, не выступающих над плоскостью (композиция рисунка, аппликация, инкрустация, рисунок ткани и т.д.). Элементы располагаются в одной плоскости в двух направлениях: вертикальном и горизонтальном;
 ∙ объемно-фронтальная - композиция, предусматривающая компоновку рельефных деталей на одной плоскости (оформление фасадов зданий, резьба на поверхности мебели, декоративные изделия из пластичных материалов). Композиция развивается в трех направлениях. Эффект усиления глубины достигается барельефной перспективой;
∙ объемно-пространственная - композиция из взаимосвязанных объектов, размещенных на разных уровнях и плоскостях (старинные бюро, оформление прилавков и стеллажей с полками разной глубины, выставочные стенды). Рассчитана на восприятие с одной, двух или трех сторон. Выразительность объемной композиции зависит от угла зрения: при низко расположенной линии горизонта возникает ощущение монументальности;
 ∙ глубинно-пространственная - композиция, создающая связь предметов с пространством, в котором они размещены (интерьеры, парковые площади, глубокие витрины). Может рассматриваться со всех сторон, элементы располагаются в разных плоскостях. Большую роль в композиции этого вида играет пространство, интервалы между элементами. Если компоновкой предусмотрено членение пространства на ряд последовательных планов, ощущений глубины усилится.

Характеристики композиции
Вы можете грамотно построить тени и перспективу, подобрать цветовые сочетания, шрифтовое оформление, но работа не станет своеобразной и выразительной. Для того чтобы сформировать художественный образ, придать ему эмоциональность и создать настроение, необходимо чувство формы, ритма, контраста, цвета. О цвете мы говорили выше, в третьей главе. Рассмотрим теперь другие характеристики композиции, ведь изобразительные средства - это блестящие, но "безработные" специалисты, а композиция - сплоченная команда единомышленников, способная творить чудеса. 

Формы элементов композиции и форма композиции в целом могут оказывать огромное эмоциональное воздействие. Мягкие размытые пятна, четкие жесткие границы прямоугольников, острые углы, круги могут создавать ощущение покоя и агрессии, строгости и хаотичности. В следующей главе мы подробно остановимся на вопросах формы промышленного изделия, здесь же под формой подразумевается более общее понятие. Например, форма рекламного плаката - это не только размер и ориентация листа, но и форма текстовых блоков, и контуры иллюстрации, и расположение текстовых строк, и размещение на листе всего материала. Следует стремиться к такой структуре произведения, чтобы его части выглядели гармонично -не казались стишком мелкими или крупными, чтобы количество деталей и частей было оптимальным. Композицию следует ограничить общей формой, но при этом должна ясно просматриваться система внутренних связей. 
Одно из наиболее важных средств организации формы - симметрия. Симметрия с древних времен считалась условием красоты. Нарушение этого условия влечет за собой ощущение беспокойства, динамики, сложности. Поэтому для усиления выразительности формы зачастую используется такое сильное средство, как асимметрия.   

Условие зрительной устойчивости композиции - уравновешенность. Композиционное равновесие обеспечивается сочетанием форм деталей, цветом и пластикой. 
        Равновесие формы - состояние, при котором все элементы сбалансированы между собой, - вызывает ощущение покоя и уверенности. Равновесие является безусловным в композициях с вертикальной осью симметрии. Более сложным и интересным способом оно достигается при асимметричной компоновке элементов. Композиционное равновесие может быть устойчивым, статичным (рис. 5.1, а) или отличается внутренней динамикой (рис. 5.1, б). 
Яркое цветовое пятно способно нарушить равновесие любой композиции. О восприятии цвета говорилось выше, но здесь стоит напомнить, что яркие насыщенные тона кажутся тяжелее светлых и прозрачных.

Контраст - резкое различие элементов композиции - мощное средство усиления выразительности. Это сочетание противоположных характеристик, противопоставление высокого и низкого, линий и пятен, темного и светлого. Контраст выделяет часть изображения, расставляет акценты, выражает энергию и силу произведения. Умение использовать контрасты -показатель художественного чутья дизайнера. Построенная на контрасте реклама сразу же обращает на себя внимание и лучше запоминается; использование контрастных решений в интерьере способствует переключению внимания при рутинной работе; на контрастном фоне текст заметнее. Контраст - проявление всеобщего диалектического закона единства и борьбы противоположностей; он подчеркивается не только формой, цветом, текстурой, но и общей идеей, отраженной в композиции. Мужчина и женщина в скульптуре В. Мухиной ╚Рабочий и колхозница╩ смотрятся особенно устойчиво и убедительно потому, что преодолевают напор ветра.

Можно создать единый образ, используя объекты контрастных форм; главное, чтобы зрительно не     разрушалась общая композиция (рис. 5.8). 
       Важную роль в композиции играет нюанс, сущность которого составляет плавный переход характеристики элементов композиции. При нюансе нет четко выраженных противоречий: он призван выявить оттенки, помогая избежать монотонности.

Форма, текстура, цвет отдельных объектов, взаимодействуя, дополняют и в то же время подчеркивают индивидуальность друг друга. Это взаимодействие создает определенный ритм - темп, напряжение дизайнерской работы. Он связывает отдельные линии, плоскости, формы, настраивает "движение глаз зрителя по объекту или изображению. Ритм - элемент самой жизни; дыхание, пластика тела, чередование дня и ночи - все в природе ритмизованно. 
         Ритму подчинен порядок, связь, строй всех элементов художественного произведения, он побуждает к преодолению неподвижности изображения, заставляет его дышать и двигаться. Ритм может быть явным, динамичным (строение ветвей дерева, стоящие вдоль улицы дома, геометрический орнамент) или приглушенным, сдержанным (горная цепь, складки одежды, повороты голов людей, стоящих группой). Ритмическое развитие композиции может идти по горизонтали или вертикали, по квадрату, кругу, реже - по овалу. Интересные результаты дает ритмическое движение по радиусам, по спирали, по сетке - решений множество (рис. 5.9).

Все средства выразительности при объединении следует подчинять гармонии. Гармония - соразмерность всех частей целого. Гармония фона и переднего плана, цвета и графических элементов, освещения и ракурса составляют основу композиции. Цельность произведения определяется возможностью сразу охватить его взглядом и одновременно определить основную часть, вокруг которой располагаются не столь значимые, но тем не менее необходимые элементы композиции. Главный смысловой элемент является центром композиции. Заметим, что центр в данном случае - понятие условное. Форма и место размещения центра могут быть любыми, но главная часть композиции всегда содержит внутри себя точку или линию, относительно которой устанавливается равновесие боковых частей или верха и низа. 

Форматы плоской композиции
Огромное значение для плоской композиции имеет рама, граница поля изображения. Элементы композиции, расположенные у центра, воспринимаются лежащими в глубине, в этом случае ровное плоское поле становится пространством. Элементы, расположенные на однородном поле близко к краю, как бы лежат на поверхности, в плоскости "рамы". 
Наиболее распространенные форматы изображения - прямоугольные, круглые, овальные. Прямоугольный, вытянутый вертикально формат придает ощущение возвышенности, стремления вверх. Горизонтальный формат выглядит "распахнутым": ослабляется чувство замкнутости, уменьшается значение композиционного центра. Он удобен для сложных многоплановых композиций. Чаще всего используется прямоугольный формат золотого сечения. Он наиболее уравновешен и замкнут. Круглый и квадратные форматы слишком статичны, в них трудно компоновать изображение. Очень выразительна овальная "рама", но она требует тщательно продуманной компоновки. 

Основные принципы построения композиции

1. Существуют два типа композиции - замкнутая и открытая. Для передачи идеи неподвижности, устойчивости больше всего подходит замкнутая (закрытая, статичная) композиция. Для нее характерны устремленные к центру основные направления линий, построение по форме круга, квадрата, прямоугольника с учетом симметрии. Признак замкнутой композиции - четкий внешний контур, нарастание сложности к центру. Ощущение простора передается открытой композицией. Основные направления линий - от центра. Как правило, строится несколько композиционных узлов, используется ритм. Ниже приведены примеры замкнутой и открытой композиций.

2. Для передачи движения (динамики) используются: 
- диагональные линии; 
- свободное пространство перед движущимся объектом; 
- момент кульминации движения. 

3.  Условия для выражения покоя (статики): 
- нет диагоналей; 
- нет свободного пространства; 
- статичные позы; 
- симметрия, уравновешенность; 
- вся композиция вписана в простую геометрическую форму (треугольник, квадрат, овал). 

4. Характерные элементы композиции объединяются по однородным признака, форме, цвету, текстуре, фактуре. 

5. Построение всей композиции на контрастах создает напряжение: так, изделиям из керамики противопоставляются хрустальные сосуды; бабочки выглядят особенно яркими и живыми на фоне белых рулонов и листов бумаги. 

6. Необходимо соблюдать ограничения (не больше трех-четырех) в материале, деталях, цвете, форме. Избегайте пестроты и дробности, так как это создает нежелательное ощущение беспокойства и тревоги. Пестрые, перенасыщенные изображением композиции утомляют, вызывают отрицательные эмоции. 

7. Если в композиции много элементов, их располагают группами по два-три. Для изображения событий, равных по своей значимости, используют несколько композиционных центров. 

8. Следует обеспечить свободное пространство между группами, чтобы не "потерялись" отдельные части композиции. 

9. Особо подчеркивается субординация (соподчинение) между группами. Наиболее значимые элементы выделяют размещением, размером, цветом так, чтобы направить взгляд человека сначала на них, а затем - на менее важные детали. 

10. В соответствии с правилом золотого сечения наиболее значимый элемент или группу элементов располагают примерно на расстоянии 1/3 от края экспозиции. 

11. Объемность, глубина изображения достигаются с помощью цвета, размеров, динамики формы, перспективы, теней. 

12. Необходимо соблюдать оптическое равновесие за счет правильно размещения крупных, тяжелых, темных форм относительно малых легких, светлых.

Основы композиции

Лекция 2-2. Часть 2. Введение в композицию

Каждый стиль имеет в основе формообразующие элементы, которые определяют индивидуальные, присущие лишь этому стилю признаки и свойства.

Простые геометрические формы обнаруживают не только господствующую форму всего стиля, но и определяют его характер, отображают идеалы и стремления времени.

Можно определить стиль как единство содержания и формы. Значит, стиль и форма – это основной материал в работе дизайнера. Для того, чтобы лучше понять, почему дизайнеру необходима научная теоретическая база, нужно узнать, что же такое «дизайн».

Дизайн (англ.design) – это творческий замысел, проект, чертеж, расчет, конструкция. Эскиз, рисунок, узор, композиция, искусство композиции, произведение искусства. В основе английского слова «design», лежит итальянское слово «disegno».

В эпоху Ренессанса, ним обозначали проект или рисунок, положенный в основу какой-либо творческой разработке.

Дизайн - это творческий метод, процесс и результат художественно-технического проектирования промышленных, графических и архитектурно-ландшафтных изделий, их комплексов и систем, ориентированного на достижение наиболее полного соответствия создаваемых объектов и среды в целом возможностям и потребности человека, как утилитарным, так и эстетическим.

Предметом дизайнерской деятельности (тем, на что она направлена) является создание гармоничной, содержательной и выразительной формы объекта, в котором отражается целостное значение его потребительной ценности. Объектом для дизайна может стать новое техническое промышленное изделие (комплект, ансамбль, комплекс, системы) в любой сфере жизнедеятельности людей, где социально-культурно обусловлено человеческое общение. Но в первую очередь для графического дизайна объектом служит идея, концепция функция творческой работы.

Дизайн — это целая четко спланированная структура, дизайн — основа всех видов искусства.

Дизайн — это конструктивное мышление, это материализация идеи, выражение ее.

Дизайнер в любой области деятельности не является в первую очередь художником. Он в первую очередь — творческая личность, которая по совпадению может оказаться и художником. Он просто выполняет на более интересном и сложном уровне то, что мы делаем ежедневно. Мы занимаемся дизайном, когда планируем что-то в определенном порядке, когда накрываем обеденный стол и т. д. Работа же дизайнера значительно сложнее, менее обыденна, в ней больше поиска, больше неизведанных путей.

Порядок, который дизайнер создает из хаоса рисунков, кусков текста, заголовков и белого пространства, поможет зрителю прочитать и понять идею, заключенную в работу. Красота же дает приносит радость и удовлетворение. Красота заключается в простоте, но одновременно и в разнообразии. А главное, что формирует красоту и комфортность восприятия, - это логика построения графической работы.

Творческое общение дизайнеров между собой и другими специалистами (проектировщиками и производственниками), информационное наполнение процесса проектирования, квалиметрия дизайнерского продукта (экспертная критика и оценка), юридическая фиксация творческого приоритета, социально-культурное представление результатов дизайна общественности через разнообразные коммуникации осуществляются посредством профессионального языка дизайна.

Только наличие собственного языка дизайна, разработанность его лексики, тезауруса, семантики, грамматики обеспечат действительную полноту, глубину и качество разработки, выражения и воплощения дизайнерских замыслов. При этом будут достиrнyты необходимая процессуально-технологическая связь с профессиональным языком инженеров, архитекторов и адекватность взаимного «перевода» профессиональных понятий в ходе проектирования, подготовки и осуществления производства; обеспечены однозначность смысла и смысловая выразительность дизайнерских «вербально-изобразительно-символических текстов» при профессиональном общении со специалистами другого профиля. Станет возможным создание банка опорных лонятий при выработке кибернетических программ, что необходимо для предотвращения отрыва дизайна от инженерного, строительнго и компыотерного дела.

Дизайн, как и всякая деятельность, формирует свой профессиональный язык. Создание проекта, а затем оценка его качества возможны в том случае, когда процесс творческого мышления дизайнера, отраженный и зафиксированный в реальной модели будущего изделия, станет доступным всестороннему, полному и глубокому анализу и может быть описан другим человеком на столь же точном, ясном (и даже образном) языке, который присущ ученым и художникам.

Специфика терминологии дизайна

Под языком понимается упорядоченная совокупность знаков любой физической природы, подчиненная определенным законам их соединения, производимая организованными системами с целью познания и общения в процессе деятельности человека.

При возникновении нового вида деятельности большая часть терминов поначалу, как правило, заимствуется из предметных близлежащих творческих областей (изобразительное и декоративно-прикладное искусство, архитектура), причем общие понятия, необходимые для выражения принципиальных позиций деятельности, заимствуются у общественных наук, но употребляются в таких контекстах, которые придают им иную смысловую интонацию.

Процесс становления терминов дизайна проходит особенно сложно, прежде всего, потому, что  эта деятельность стоит на рубеже и в объединенном пространстве не смежных, а полярных областей знания - гуманитарных (эстетика, социология, психология) и технических (организация и планирование производства, инженерное конструирование и технологическое проектированив, менеджмент и маркетинг). .

Основной банк (запас понятий) вербального языка современного дизайна сложился очень быстро. Произошли заимствование и ассимиляция известных иноязычных понятий - основные термины «дизайн», «стайлинг», «арт-дизайн», «модель» и т.п. В настоящем издании тезаурус вербального уровня вкnючает новые классы понятий: формообразование, структурообразование, смыслообразование, процессообразование, средообразование и т.п.; для вербального rpафопластического уровня: графика, пластика, колористика, фотоника (цвето-световые средства), мелодика (звуковые средства), кинематика (динамические средства).

Предмет искусства (жизнь во всем ее многообразии) осваивается, перерабатывается и отражается художником в специфической форме - в художественных образах. Специфика способов воспроизведения действительности и художественных задач, а также материальных средств создания художественного образа определяет особенности видов искусства. Так, в литературе эстетическое воспроизведение мира осуществляется через слово; в живописи - цветовое богатство мира, в скупьптуре - пластические образы объемно-пространственных форм, в графике - через линию рисунка, штрих и цветность, светотень; в музыке - через звукоинтонации; в театре и кино через воплощение живыми людьми -  актерами действий героев и, лежащих в их основе, драматических конфликтов; главной особенностыо архитектуры и декоративно-прикладного искусства является единство в их произведениях утилитарных и эстетических принципов.

Композиция

Считается, что первым употребил слово «композиция» по отношению к произведению искусства итальянский ученый, теоретик искусства эпохи Возрождения, живописец и архитектор Леон Батиста Альберти, считавший, что композиция – это такое разумное основание живописания, благодаря которому части видимых вещей складываются в картину.

Можно дать следующее определение понятия композиции (лат. Compositio – составление, связывание):

Композиция – это строение формы произведения искусства, направленное на раскрытие замысла автора. 

Композиция – это построение произведения искусства, обусловленное его содержанием, характером и назначением и во многом определяющее его восприятие. 

Композиция – это строение, взаимосвязь частей, обеспечивающая целостность изображения, направленная на раскрытие содержания, идеи произведения.

Когда достигается гармония содержания и формы, работа начинает восприниматься как единое целое. Работать над формой – значит работать над содержанием, и наоборот.

Построение формы происходит в соответствии с четкими законами композиции, при работе над ней используются основные правила композиции. Найти же законы композиции можно только тогда когда они будут конструироваться не на основе умозаключений, а исходя из реально существующих объективных законов формообразования в природе и искусстве.

Первобытный художник не думал о законах композиции, когда рисовал зверя на скале или песке. Когда современный дизайнер заключает свою работу в рамку, отдает в типографию или размещает в Интернете, это уже композиция. Он мыслит свое творение, как нечто обособленное, целостное в самом себе. Потому наличие целого, целостность композиции самый важный показатель дизайнерской работы. Как расположены части целого? Это связано с понятием симметрии. Части целого повторяются или определенным образом чередуются. Это ритм. И, наконец, части объединяются вокруг чего-то главного. В дереве – это ствол, у животного – позвоночник, в картине – главное действующее лицо или группа.

Исходя из этого, можно выявить пять законов композиции:

1.   Закон целого выражает неделимость целого.

2.   Закон пропорций определяет отношение частей к целому и по величине друг к другу.

3.   Закон симметрии обуславливает расположение частей и целого.

4.   Закон ритма выражает характер повторения или чередования частей целого.

5.   Закон главного в целом показывает, вокруг чего объединены части целого.

Эти пять законов композиции с неизменным постоянством проявляются во всем, что создает человек. В силу того, что человек творит не для потребностей своего вида, а для удовлетворения духовных запросов, возникают отличия в действиях природы и человека. Возникают правила. Их два:

1.   Первое правило требует при создании произведения искусства выполнять законы композиции.

2.   Второе правило организует изображение в соответствии со смыслом и законами зрительного восприятия, то есть гармонизирует форму произведения, придает ему эстетическую значимость.

2. Средства композиции (формообразования)

Сформулированная основная морфологическая мысль, идея художественного произведения, особенно при своем проявлении, непрочна, трудно удержима. Ее необходимо закрепить для построения знаковой модели художественной формы, чтобы потом начать моделировать, уточнять, усложнять, конкретизировать. Перевод вербальной (словесной) формы идеи в зрительную обеспечивают относительно пpocтые средства композиции, которые одновременно служат и материалом работы по закреплению кoмпoзиционного замысла.

На основе художественно-композиционного слияния, воплощаемого при помощи специфических для каждого вида искусства материальных средств композиции (слово, ритм, звукоинтонация, рисунок, цвет, светотень, линейные соотношения, пластика, пропорции, масштаб, мизансцена, мимика, киномонтаж, крупный план, фрагмент, ракурс и т.д.), создаются образы-характеры, образы-события, образы-обстоятельства, образы-конфликты, образы-детали, выражающие определенные эстетические идеи и чувства.

Средства композиции сложились в результате длительной практической деятельности человека и одновременно абстрагирующей работы его сознания. Исторический характер использования средств композиции заключается в том, что они уточняются и корректируются в ходе творческой художественной к инженерной практики. Приемы использования закономерностей композиции изменяются вместе с развитием науки и техники, изменением социальной направленности творчества, спецификой отражаемых художником идей и т.п.

В дизайне метод и процесс утилитарного формообразования и композиционной организации неразделимы. Исходный структурный элемент композиции - идея, замысел - присущи автору-дизайнеру, который оперирует композиционными средствами-материалами - абстрагированными понятиями линии, пятна, пластики и фактуры, плоскости, объема и пространства, цвета и света, композиционными средствами - инструментами видоизменения формы и композиционными средствами - способами формообразования в соответствии с композиционными законами и правилами. Композиционные закономерности обнаруживают себя в системе, определяемой как художественная форма, а композиционная деятельность — в процессе создания произведения.

2.1. Виды композиции

Из всего множества архитектурных, живописных, графических, скульптурных композиций можно выделить три основных вида: фронтальную композицию, объемную и пространственную. 

2.1.1. Фронтальная композиция 

Если художественное произведение создается в одной плоскости, речь идет о фронтальной (плоскостной) композиции. К этому виду относятся живописные полотна, витражи, гобелены, графические изображения, фотографии, плакаты, Web-страницы, рекламные листовки. 

В самой фронтальной композиции глубина пространства может быть передана перспективными сокращениями, светотеневыми решениями, цветовыми пятнами, но все произведение рассматривается с одной точки, фронтально. 

Совокупность всех элементов плоскостной композиции может образовывать гладкую поверхность или создавать рельеф (выпуклое изображение на плоскости). В случае переходного состояния между плоскостью и объемом, говорят об объемно-фронтальной композиции. 
Различают несколько видов рельефа: 

□ скульптурное изображение или орнамент, немного выступающие над плоскостью, низкий рельеф (барельеф); 

□ скульптурное изображение, выступающее над плоскостью фона на три четверти (горельеф); 

□ "обратный" рельеф, слегка углубленный по отношению к фону; 

□ рельеф, при котором изображение находится на одном уровне с фоном, но его контуры глубоко врезаны (глиптика). 

При постоянном или незначительно изменяющемся уровне рельефа с помощью рельефной перспективы можно создавать иллюзию разной глубины объемно-фронтальной композиции. 

Увеличение выступающих элементов и глубины рельефа приближает композицию к объемной. 

2.1.2. Объемная композиция

Если при развитии композиции, наравне с двумя направлениями на плоскости, присутствует третье направление — глубина, — создается объемная форма. Этот принцип построения композиции применяется в скульптуре, малых архитектурных формах, объектах декоративно-прикладного искусства, при разработке дизайна бытовых или промышленных изделий, автомобилей, упаковок, трехмерных рекламных объектов и т. д. 

Объемная композиция трехмерна. Ее можно рассматривать со всех сторон, и чем больше пространства ее окружает, тем отчетливее проявляется ее общий вид, пластическая конфигурация. Общая форма композиции взаимодействует с внутренним пространством. 

Форма выглядит монументальной, плотной, если она монолитна или внутреннее пространство между ее элементами минимально. При увеличении проемов или расстояний между элементами, составляющими форму, она становится более открытой, динамичной.

Масса элементов объемной композиции и окружающее пространство сочетаются так, что преобладает объем самой формы и при всей сложности, она выглядит единым объектом. Внешнее пространство окружает форму, не проникая в нее. 

2.1.3. Пространственная композиция

В пространственной композиции преобладают размеры пространства, в котором размещены объекты. Тем не менее, значение каждого, даже самого маленького элемента такой композиции, очень важно. Работа над пространственной композицией — это проектирование ландшафтов, интерьеров, театральных действий, выставочных павильонов и стендов.

Пространство может организовываться двумя способами. 

□ Внутри объектов (закрытое пространство). Примеры такой пространственной композиции — архитектура окруженных домами городских площадей, оформление музейных залов, интерьеров. 

□ Вокруг объектов (открытое пространство). Например — пирамиды Египта, которые "держат" вокруг себя неограниченное пространство. 

Основные компоненты, с помощью которых создается пространственная композиция — объемы, формирующие пространство, и материалы, формирующие объемы. 

2.2. Принципы построения композиции

Законы и принципы построения, рассмотренные ниже, справедливы для любого вида композиции. Композиционное построение — это приведение к целостности и гармонии всех частей произведения. 

Нет четких правил гармоничного соединения отдельных элементов в единое целое, но эмоциональный художественный образ создается только тогда, когда соблюдаются определенные условия: в едином композиционном пространстве должны выделяться изобразительный центр, читаться общая форма, чувствоваться ритм. Замечательный художник Владимир Фаворский говорил, что в композиции нет правил, но есть законы. 

"Всякое художественное произведение цельно и сложно. Цельность дает ему единство, а сложность — многообразное содержание. Сложность кучи камней не будет художественной сложностью. В ней нет главного и второстепенного, основного и подчиненного, элементов разного качества — все составляющие ее части имеют равную цену. Только логически члененное и при этом объединенное цельным художественным строем произведение становится действительно художественным". (В. А. Фаворский). 

Основными законами композиции можно считать: 

- равновесие;  

- единство и соподчинение всех частей. 

Для создания выразительной композиции нужно, чтобы как она сама, так и ее элементы обладали достаточной степенью структурной сложности. Это не значит, что композиция должна содержать много элементов, или что отдельные ее части должны иметь сложную форму или цвет. Структурная сложность зависит от разнообразия средств, принципов, методов организации. Нельзя понимать композицию как набор объектов, расположенных в определенной последовательности в определенном месте. Хорошая композиция отличается от плохой так же, как поэзия — от набора зарифмованных слов 

Равновесие
Условие зрительной устойчивости композиции — уравновешенность. Композиционное равновесие обеспечивается сочетанием деталей, цветом и пластикой.

Равновесие – это размещение композиции, при котором предмет находится в устойчивом положении. Его местоположение не вызывает сомнений и желания передвинуть его по изобразительной плоскости. При этом не требуется точного зеркального соответствия правой и левой сторон. 

Равновесие формы — состояние, при котором все элементы сбалансированы между собой.

Исходной точкой, определяющей равновесие композиции, является оптический центр. Оптический центр находится примерно на одну восьмую выше физического центра, или на расстоянии пяти восьмых от нижней границы листа. 

Равновесие - это расположение элементов на странице: левая часть относительно правой и верхняя часть относительно нижней, разделенные оптическим центром. 

Существует два вида равновесия: формальное и неформальное.

 Формальное равновесие. Ключ к формальному равновесию - абсолютная симметрия, при которой парные элементы по обеим сторонам линии, рассекающей объявление, имеют одинаковый оптический вес. Такое равновесие используется, когда нужно подчеркнуть достоинство, стабильность и консерватизм образа.

 Неформальное равновесие. Размещая элементы разных размеров, форм, световой интенсивности или затененности на разных расстояниях от оптического центра, можно достичь визуального равновесия. Точно так же, как на качающейся доске, объект с большим оптическим весом вблизи центра может быть уравновешен объектом с малым оптическим весом, расположенным дальше от центра. В большинстве рекламных объявлений используется неформальное равновесие, так как оно делает рекламу более интересной, образной и эмоционально насыщенной.

Виды равновесия – статическое и динамическое.

Статическое равновесие возникает при симметричном расположении фигур на плоскости.

Динамическое равновесие возникает при асимметричном расположении фигур на плоскости, т.е. при их сдвиге вправо, влево, вверх или вниз. 

Наиболее очевидный прием — равновесие на основе симметрии. 

Средства-способы пространственности

Симметрия-асимметрия являются наиболее простым и ясным средством композиции, которое определяет основу построения как всей структуры композиции, так и ее отдельных частей.

В процессе длительной творческой практики и одновременно абстрагирующей работы чeловеческого сознания были выработаны группы закономерностей, связанные с симметричным и асимметричным строением объектов природы, мира предметной среды, произведений искусства и архитектуры. Симметрия с давних времен считалась одним из условий красоты, поскольку она обеспечивает равновесие композиции. Наибольшее применение симметрия находит в орнаменте, присутствует обычно в любой композиции или ее элементах.

В дизайне и архитектуре симметрия, сочетаясь с асимметрией, помогает достиraть художественного равновесия статичных и динамичных композиций. Закономерности симметрии и асимметрии предметов формируются в неразрывном единстве с приемами целесообразной организации процессов человеческой жизни. Если единство формы и содержания произведения нарушается, симметрия и асимметрия нередко превращаются в формалистическое средство композиции.

СИММЕТРИЯ (греч. symmetria) - соразмерность частей художественного целого как в отношении друг с другом, так и а соответствии с целым. Законы симметрии проявляются как в структуре явлений природы, так и в построении произведений искусства. Симметрия предполагает не только правильность и повторение одних и тех же элементов художественного целого, но и различие, и разнообразие частей. Симметрия природных форм имеет свои законы развития, но мы принимаем, что в рамках теории общей композиции и методики формообразования симметрия достигается за счет математических правил и приемов.

Симметрия по-разному проявляет себя в плоскостной (фронтальной), объемной и пространственной композициях. В объемной и пространственной композициях виды симметрии могут иметь свои собственные названия (например, винтовая - вращательное движение точки (линии, фигуры) вокруг неподвижной оси с постоянной угловой скоростью и одновременным пocтyпатeльным перемещением вдоль этой оси таюже с постоянной скоростью; более детально. такие виды симметрии рассматриваются в кристаллографии).

Основным правилом симметрии называют свойство фигуры накладываться на себя так, чтобы все ее точки при этом занимали первоначальное положение. Такое свойство геометрической совместимости называется конгруэнтность.

Симметрию подразделяют на виды:

- зеркальную или мироидальная (от фр. miroir - зеркало, отражательная);

- переносную или трансляционная;

- поворотную или угловая.

Правило зеркальной симметрии. Две точки, лежащие на одном перпендикуляре к данной

плоскости (или прямой) по разные стороны и на одинаковом расстоянии от нее, называются симметричными относительно этой плоскости (или прямой). Фигура (плоская или пространственная) симметрична относительно прямой (оси симметрии) или плоскости симметрии, если ее точки попарно обладают указанными свойствами. Такая воображаемая зеркальная плоскость (прямая), которая делит фигуру или композицию пополам, обозначается m. Разделяют плоскости симметрии на горизонтальную, вертикальную и наклонную. В одной фигуре может быть одна или несколько плоскостей симметрии, например, квадрат - имеет четыре оси симметрии, линия прямая или часть окружности -одну перпендикулярную ей, круг - бесчисленное множество. Прямоугольник имеет две плоскости симметрии - вертикальную и горизонтальную оси зеркальной симметрии.

Правило поворотной симметрии. Фигура симметрична относительно точки (центра симметрии, для объема или пpocтpaнствa - оси симметрии, если ее точки попарно лежат на прямых, проходящих через центр симметрии, по разные стороны и на равных расстояниях от него. Конгруэнтность достигается путем вращения точки (линии, фигуры) относительно оси симметрии n, т.е. линии (в плоскостной композиции - точки, проекции оси симметрии перпендикулярной плоскости изображения), при повороте вокруг которой фигура может неоднократно совмещаться сама с собой. Число совпадений фигуры при полном обороте (3600) называется порядком оси, а угол поворота каждого совмещения фигуры — элементарным углом поворота. Таким образом, наклонные оси-диаroнали прямоугольника являются осями поворотной симметрии.

Существуют оси симметрии, порядки которых составляют целые числа, начиная от единицы и кончая бесконечностью,. Элементарный угол поворота меньший величины фигуры приведет к наложению одного фигуры на другую. К орнаментальным мотивам это положение относится полностью.

Правило переносной симметрии. Фигуры считаются симметричными, если при пocтyпательном переносе параллельно самой себе, одна фигура занимает место другой, равной ей, фигуры. Ось, вдоль которой выполняется перенос фигуры, называют осью трансляции (переносов). Наименьший перенос  вдоль такой оси, приводящий фигуру к самосовмещению, именуют периодом трансляции или раппортом. Трансляции характерны для бесконечных систем.

Трансляция может осуществляться в горизонтальном, вертикальном и диагональных направлениях, а также сложных криволинейных. Если ось трансляции в композиции одна в одном направлении, то такая композиция (чаще всего орнаментальная) называется линейно-раппортной или бордюром. Разновидностъю линейно-раппортной композиции является кольцевая или бесконечник, например, орнамент по краю тарелки. Если композиция имеет две взаимно пересекающиеся оси (перпендикулярные или наклонные), то композиция называется сетчато-раппортной.

Плоскость скользящего отражения представляет собой совокупность плоскостей симметрии и параллелыюго переноса. Наличие в этом сложном элементе симметрии переноса свидетельствует о том, что этот элемент возможен лишь в бесконечных системах. В комбинаторике эта ситуация возникает в зеркальной симметрии и переносе одной из частей симметрии с шаговым периодом трансляции (шаг пропуска равен фигуре-модулю, двум или более).

ВЫВОДЫ:

1. Симметричными могут быть сама фигура-«модуль», блок-композиция (раппорт или «мотив» из двух и более фигур-модулей и композиции из симметричных и асимметричных фигур.

2. Виды симметрии, представляющие собой симметрические преобраэования фигур в процессе формообразования, зависят от использования таких основных элементов симметрии, как плоскость симметрии, ось симметрии, утол поворота, ось трансляции (переносов), плоскость скользящего отражения. Комбинации видов симметрии рассматриваются в разделе «Комбинаторика».

Таким образом, симметрия зто строго закономерное расположение одинаковых элементов относительно оси (нескольких осей) или плоскости (плоскостей), проходящей через геометрический центр плоскости или объема (пpocтpaнcтвa). В сложных композициях может быть несколько таких осей (плocкocтeй), которые подразделяются а главные и второстепенные.

В произведениях дизайна и архитектуры абсолютно строгая симметрия встречается редко, что объясняется сложным функциональным содержанием объекта. В большинстве случаев применяют так называемую частично нарушенную симметрию - дисимметрию.

ДИСИММЕТРИЯ. Частичное нарушение симметрии делает объект более сложным, динамичным, интересным. В живой природе нет абсолютной симметрии, формальной точности. Лицо человека, лист дерева, головка цветка, речная ракушка симметричны в целом, в своей основе, но различны в деталях. Это придает им особую выразительность. Такой вид симметрии называется дисимметрией. Она разрушает точное сходство, оставляя симметричность общей формы. Этот принцип лежит в основе многих произведений искусства. Дисимметрия используется в композициях различного вида. 

АСИММЕТРИЯ - принцип организации композиции, которая базируется на динамичной уравновешенности элементов, на создании впечатления движения их в пределах целoгo.

Асимметричными называются такие композиции (фигуры), композиционное построение злементов формы которых не связано с осью симметрии. Закономерности построения асимметричных предметов и их комплексов связаны прежде всего с физическим равновесием масс частей, обеспечивающих их правильные функциональность и художественный образ.

Направленность симметричной композиции обеспечивается довольно просто. При зеркальной симметрии она основывается на одинаковом для обеих половин композиции движении к плоскости симметрии. При осевой симметрии это движение направлено главным образом к геометрическому центру композиции. В асимметричных композициях движение к главному в функциональном и композиционном отношении элементу формы определяется более сложными закономерностями.

В композиции изделия (ансамбля) часто сочетаются закономерности симметрии и асимметрии.

Таким образом, симметричные и асимметричные композиции имеют по существу безграничное число вариантов построения.

АНТИСИММЕТРИЯ - противоположное равенство элементов композиции. Например, фиryра окрашенная в один цвет, может быть равна фиryре, окрашенной в другой цвет, либо положительная рельефная форма (выпуклость) может быть равна отрицательной (углублению). Антисимметрия — симметрия с полярно противоположными, контрастными свойствами, противопоставлением. Ее зачастую используют как сильное средство для усиления выразительности. Яркий пример — "Автопортрет в костюмах Пьеро и Арлекина" В. Шухаева и А. Яковлева. Антисимметричные композиции часто используются для того, чтобы подчеркнуть символическое звучание образа. Например, маска со смеющейся и плачущей половинами лица, соединенные половинки Луны и Солнца и т. д. 

Если при симметричном преобразовании не требовать выполнения условия изометричности сохранения длин, углов, площадей, объемов, то получим расширение понятия равенства.

СИММЕТРИЯ ПОДОБИЯ основана на том, что две фигуры принимаются симметричными, если при переносе происходит одновременное уменьшение (увеличение) размеров самой фигуры и промежутков между фигурами. Другая возможность неизометрической симметрии - это косая симметрия, описываемая т. наз. группами гомологии, в которой, например, плоскость m отражает точки не обязательно по перпендикулярной ей прямой. Далее по этому пути можно идти к криволинейной симметрии, например, в изогнутом листке акации и т.п.

Частичная и статистическая (приблизительная) симметрии находят применение в описании бионических структур - растений, животных. Вершиной закономерностей симметрии следует считать симметричный изоморфизм. (Изоморфизм - структурное и функциональное подобие).

Композиционное (художественное) равновесие

Важным свойством композиции является равенство формы - такое ее состояние, при котором все элементы сбалансированы между собой. Композиционное равенство неадекватно простому равенству величин. Оно зависит от распределения основных масс композиции относительно смысловаго центра композиции и, таким образом, связано с характером организации пространства, с пропорциями, с расположением главной и второстепенной осей, с пластикой формы, с цветовыми и светлотными отношениями отдельных частей целого. Композиционное равновесие по-разному проявляется в симметричных и асимметричных формах. Симметрию нередко трактуют как синоним равновесия, считая, что симметричная форма всегда композиционно уравновешена. Такие случаи единственные: фронтальные зеркально-симметричная и поворотно-симметричные композиции; объемно-пространственные шаровидные и кубические комбинаторные структуры и их разновидности. В общем, симметрия еще не гарантирует композиционной уравновешенности. В резупыате диспропорции частей и целого, их явной несомасштабности даже симметричная форма становится зрительно неуравновешенной.

Один из часто встречаемых неприятных композиционных недостатков произведения - это именно нарушение предела допустимых отклонений от симметричной основы, когда форма уже не симметрична, но еще не достаточно асимметрична.

Равновесие несимметричной композиции

Достигнуть равновесия в асимметричной композиции сложнее, чем при симметрии. В асимметричной композиции более активную роль играет плоскость, в которой расположены элементы. Возрастает значение формы отдельных объектов. Если главный элемент композиции — фигура с мягкими округлыми формами, чаще всего она располагается на плоскости немного выше центра листа и сдвинута влево (рис. CD-3.21). 

Если композиция состоит из объектов сложной выразительной формы, она имеет, как правило, ярко выраженный динамический характер. В этом случае элементы располагают так, чтобы в поле листа оставалось свободное пространство, определяющее направление движения.

Сложная геометрическая форма одного элемента, как правило, главного в композиции, может быть уравновешена несколькими другими объектами более простой формы. 

Часто равновесия добиваются с помощью цветовых акцентов. Как и форма, цвет дает неисчерпаемые возможности для создания образа. Мы уже говорили о том, что цвет может придать легкость или увеличить зрительную массу композиции, уменьшить объем, разложить плоскую композицию на выступающие и удаленные планы. В живописи форма "лепится", в первую очередь, цветом, а не геометрией. Яркое цветовое пятно способно нарушить равновесие любой композиции. 

Вспомним, что интенсивные насыщенные тона кажутся "тяжелее" светлых и прозрачных, объекты различных цветов зрительно приближаются или удаляются. Кроме того, цвет в композиции производит различное впечатление в зависимости от того, в какой части он расположен. Процитируем Иттена: "В нижней части композиции синий цвет тяжел, в верхней же кажется легким. Темно-красный цвет в верхней части картины производит впечатление чего-то тяжелого, неминуемого и грозного, а в нижней он кажется спокойным и само собой разумеющимся. Желтый цвет в верхней части производит впечатление легкости и невесомости, в нижней же — он бунтует, словно в заточении. Одной из самых существенных задач композиции является обеспечение равновесия цветовых масс. Подобно тому, как коромыслу весов для равновесия нужна точка опоры. Так и в картине необходима вертикальная ось равновесия, по обе стороны от которой распределяется "вес" цветовых масс". 

Особую роль играет цвет в формальной композиции. Лучше всего иллюстрируют эти принципы работы художников-супрематистов, которые выражали эстетическую ценность беспредметной картины в полноте ее живописного содержания.

Равновесие в композиции напрямую связано с понятием центра.

Греки изображали своих атлетов сперва симметрично стоящими на обеих ногах. Но вот однажды скульптор передал молодое тело юноши в плавном движении, когда он опирался на одну ногу, а другую освободил. От этого бедра наклонились, плечевой пояс наклонился в противоположную сторону, голова тоже наклонилась. Получилось движение, характерное для юноши, стоящего свободно; и это движение передавало красоту юношеского тела и, следовательно, прямо служило целям изображения. А, в сущности, совершилось громадное открытие. Художник тем самым открыл ось контрастного равновесия. И это открытие стало существенной чертой всякого искусства", — писал В. А. Фаворский.

Вернемся к вопросу равновесия формы. Симметрия является условием равновесия. Как правило, композиции с вертикальной осью симметрии статичны. 

Равновесие более сложно и интересно, если при компоновке элементов применены дисимметрия и (или) антисимметрия. Композиционное равновесие в этом случае отличается внутренней динамикой.

Симметрия предполагает: строгость, отдых, спокойствие, классицизм, силу; асимметрия означает: слабость, движение, динамизм, "жизнь", свободу, как в совокупности, так и в деталях.

 Симметричные формы соответствуют формам "важным", "представительным". Асимметричные представляют известный уровень "приятности".

Центр композиции

Гармония фона и переднего плана, цвета и графических элементов, освещения и ракурса составляют основу композиции. Цельность произведения определяется возможностью сразу охватить его взглядом и одновременно определить основную часть, вокруг которой располагаются не столь значимые, но, тем не менее, необходимые элементы композиции. Всегда можно выделить главное и второстепенное. Даже в орнаментах, где нет геометрического центра, можно определить главный мотив и подчиняющиеся ему части. 

В общем случае, центром композиции является главный смысловой элемент. Слово "центр" не следует понимать буквально, это понятие достаточно условное. Им может быть самый большой элемент, самый маленький или даже пустое пространство на листе. Центр можно выделить контрастным цветом или сложной формой. Место его размещения может быть любым, но главная часть композиции всегда содержит внутри себя точку или линию, относительно которой устанавливается равновесие боковых частей или верха и низа.

Чем больше элементов используется в композиции, тем сложнее работа по ее созданию. Для многоэлементной композиции любого типа очень важно структурное построение, соотношение составляющих ее частей. Отдельные элементы объединяют в группы по два-три для сохранения целостности восприятия. Отдельные группы предметов объединяются осью или плоскостью симметрии; при этом внутри самих групп симметрии быть не должно. Она выделяет группу в самостоятельную композицию, нарушая, таким образом, соподчиненность. 

Для изображения сложных событий, нескольких идей, равных по своей значимости, используют несколько композиционных центров. Следует обеспечить свободное пространство между группами, чтобы не "потерялись" отдельные части композиции. 

Особо подчеркивается "субординация" между группами. Наиболее значимые элементы выделяют размещением, размером и цветом так, чтобы направить взгляд зрителя сначала на них, а затем — на менее значимые. 

Необходимо соблюдать оптическое равновесие за счет правильного размещения крупных, тяжелых, темных форм относительно малых, легких, светлых. 

Многоэлементные фронтальные композиции могут содержать различные формы: линейные, плоские, шрифтовые. Типичный пример — оформление печатного текста с иллюстрациями. На одной странице часто необходимо разместить текст, фотографии, графический рисунок, элементы оформления: рамки, подложки, декоративные знаки.

Положение центра определяется ритмическими отношениями всех элементов и общей формы. В многоэлементной композиции старайтесь соблюдать ограничения (не более трех-четырех) в материале, деталях, цвете, форме. 

Избегайте пестроты и дробности. Пестрые, перенасыщенные изображением композиции утомляют, вызывают отрицательные эмоции. Лаконичные композиции могут быть очень выразительными.

Не ленитесь перебирать множество вариантов, даже если Вам кажется, что композиция готова, пробуйте что-либо изменить. Ставьте задачу нахождения взаимосвязи частей композиции. Убедитесь, что ни одна часть композиции не может быть изъята или заменена без ущерба для целого, части композиции нельзя поменять местами, нельзя добавить какой-либо новый элемент. 

Формат фронтальной композиции 

Фронтальная композиция, как правило, является самостоятельным произведением и не зависит от объектов, которые находятся вокруг. Вместе с тем, она сама может стать центром другой композиции любого вида. Самодостаточность художественного произведения подчеркивается ограничивающей линией или рамой. Геометрические границы не только отделяют внутренний мир художественного произведения от внешней среды, они влияют на организацию элементов внутри композиции. 

Наиболее распространенные форматы изображения — прямоугольные, круглые, овальные. Прямоугольный, вытянутый вертикально, формат передает ощущение устремленности вверх. 

Горизонтальный формат выглядит "распахнутым": ослабляется чувство замкнутости, уменьшается значение композиционного центра. Он часто используется для сложных многоплановых композиций. Чаще всего используется прямоугольный формат золотого сечения. Он наиболее уравновешен и замкнут. 

Квадратный и круглый форматы сложны для компоновки. Квадратный формат слишком статичен. В нем часто размещают композиции с осевой или зеркальной симметрией. 

В круглом формате логичнее всего разместить элементы с осевой симметрией. Мы уже говорили о том, что этот вид симметрии очень динамичен, поэтому композиция в круге выглядит зрительно подвижной. Несимметричное изображение трудно компоновать в круглой раме, но композиция с явно выраженным верхом и низом "останавливает вращение" и получается весьма выразительной.

Очень декоративно выглядит овальная "рама", но она требует тщательно продуманной компоновки. Овал — зрительно законченная замкнутая форма. Традиционно в овальном формате размещают декоративные орнаментальные композиции, но могут быть и более сложные динамичные решения. Интересно выглядит сочетание прямоугольного горизонтального и овального форматов. В этом случае композиция статична.

Композиция может быть замкнутой, ограничиваться определенной формой и подчиняться ей, а может быть открытой, когда предполагается мысленное продолжение ее в пространстве. В любом случае, между отдельными элементами и частями композиции существуют внутренние связи. 

Замкнутая композиция используется для передачи идеи неподвижности, устойчивости. Для нее характерны построение по форме круга, квадрата, прямоугольника, а также симметрия, четкий внешний контур. Основные направления линий устремлены к центру.

Ощущения движения, простора передаются открытой композицией. Основные направления силовых линий — от центра. Как правило, строятся несколько композиционных узлов, используется ритм. Передать движение можно, например, изображая крайние элементы как бы выходящими за пределы листа, обрезанными форматом.

Незаполненное белое поле листа может быть очень активным, эту активность придают ему элементы композиции, размещенной на этом белом поле. Композиция из абстрактных черных пятен на белом поле выглядит рельефной, в ней есть некая трехмерность. Это происходит потому, что черный цвет придает плоскому изображению вес, глубину, а белый фон трактуется как пространство.

Фрагментарная и замкнутая композиции

Фрагментарная и замкнутая композиции - это крайние состояния. Из замкнутой композиции (изолированной от внешнего мира) начинают тянуться связи во внешний мир и обратно, пока композиция не срастится с внешним миром полностью и не станет фрагментарной. Между этими крайними точками находится вся шкала - от обособленной до неразрывно связанной со средой. 

Необходимое пояснение: внешний мир, внешняя среда в этом контексте - та ВООБРАЖАЕМАЯ среда, которая остается за пределами композиции.

Фрагментарная композиция.

Фрагмент- это кусочек внешней среды, более или менее случайный, "схваченный" и перенесенный в композицию. Фрагментарная композиция подразумевает целый мир, спрятанный за обрезом листа (если это плоскостная композиция). Существует продолжение, угадываемое, но невидимое нами. 

Если композиция отделяется от внешнего мира, начинает терять связи с ним - она приближается к замкнутости. Композиция, которая заявляет о своей "самостоятельности", отдельности от внешнего мира, но в то же время не теряет связь с ним, находится в состоянии сопряженности с внешней средой.


     Замкнутая композиция

Замкнутая композиция отгорожена от внешнего мира многочисленными рамочками, центростремительностью. Она сворачивается, как улитка, и не выпускает наружу ничего. Полная изоляция. Она сама по себе, она самодостаточна, и ничто вокруг ее не интересует. У такой композиции может быть только внутренняя динамика. Никаких развивающихся силовых линий, вся динамика замкнута на себя. Символ инь и янь - идеальная замкнутая композиция.

Так же для создания произведения дизайна, как и художественного произведения, существуют определенные приемы: использование динамики и статики, контраста и нюанса, выбор формата и типа композиции, масштабных отношений, колорита и т.д.

Рассмотрим более подробно композиционную «кухню»:

Любая дизайнерская работа начинается с постановки задачи, разработки концепции выражения идеи, определения функции которую должна выполнять данная работа. Именно эти факторы в дальнейшем помогут выстроить композицию, так как зная конечную цель работы, можно логично выстроить и подобрать формы.

Первое, что определяет дальнейшее развитие композиции – это формат. Выбор формата является основой создания композиции. Формат задает основу для ее развития. Выбор формата зависит от типа композиции.

Четкий контур, симметрия, прирост сложности к центру, заполненность пространства, многоэлементность - все это признаки закрытого типа композиции. Такой тип композиции логично использовать для передачи недвижимости, монументальности, угнетенности, устойчивости, стабильности и так далее. Часто именно в закрытых композициях используется статика с внутренней динамикой.

Литература:

1. Яцюк О. Основы графического дизайна на базе компьютерных технологий : Учеб. пособие / О. Яцюк. — СПб. : БХВ-Петербург, 2002. — 240 с. : ил.

2. СРЕДСТВА-СПОСОБЫ АССОЦИАТИВНОГО ДВИЖЕНИЯ

СТАТИКА - визуально-ассоциативная (т.е. не в прямом физическом, а в переносном смысле) передача состояния покоя, неподвижности или равномерного движения.

ДИНАМИКА - визуально-ассоциативная передача состояния движения, перемены направления движения, нарастания развития формы и cкopости.

Различают статику и динамику фигуры и композиции, Т.е. композиция из динамичных фигур может быть составлена статичной, самоостанавливающейся и, наоборот, из статичных фигур может быть составлена динамичная композиция. Если динамичность ярко выражена, она может стать главным, определяющим композицию качеством.

Динамичность формы связана с пропорциями. «Равенство или нюанс отношений величин по трем координатам пространства характеризует относительную статичность формы. Контраст в отношениях создает динамику как «зрительное движение» в направлении преобладающей величины-[49, с. 23). Любая фигура, имеющая центр или ось симметрии, всегда статична относительно их. По количеству и длине осей симметрии в пределах своих размеров можно определить статичность или динамичность фигуры. Реакция на форму определяется движением глаза вдоль длинной оси (стороны) фигуры, причем имеет значение и то, как происходит это движение - по простой или сложной траектории.

Так, самая статичные фигуры: точка, затем фронтальная - круг, объемная - шар снаружи, пространственная - шар изнутри; производные от круга ломанные фигуры - многогранники, здесь чем меньше граней - тем больше признаков динамичности; т.е. пятигранник более динамичен, чем шестигранник и т.д.

Линия прямая или часть окружности имеет одну ось симметрии - следовательно, это самая динамичная фигура с направлением движения в одну и друryю стороны, но в композиции, за счет симметричности, горизонтальная - стaтична, вертикальная и наклонные - динамичные. Короткая линия - более статичная, чем длинная; криволинейная - более динамичная, чем прямолинейная.

Квадрат и куб статичны во всех направлениях, однако при сравнении длин диагональных осей симметрии с горизонтальной и вертикальной, имеет признак динамичности в углах. Прямоугольник динамичнее в сторону длинной оси симметрии, чем больше прonорциональная разность между длинами осей симметрии, тем больше динамичность формы. Ромб и параллелограмм динамичнее квадрата и прямоугольника.

Равносторонний треугольник динамичнее квадрата, т.к. имеет три оси симметрии, равнобедренный треугольник имеет одну ось симметрии, следовательно, он динамичнее равностороннего. Самым динамичным треугольником считают тупоугольный треугольник.

Пересечение фигур может самоуравновешивать друг друга.

В ряде литературы искусствоведами вводится термин динамика (история) развития формы (композиции). Например, конус статичен относительно оси симметрии, а вдоль нее он динамичен, т.к. по оси происходит изменение формы. При выявлении динамичности треугольников следует принимать во внимание их углы. Так, при равной одной длинной стороны треугольников, динамичность возрастает от равнобедренного через прямоугольный к тупоугольному.

Здесь вступает правило динамичности - для проявления динамичности необходимо как-то обозначить начало, середину и конец, придав форме направленность. Однако существует ассоциативная особенность, которую следует запомнить. Форма треугольника движется в сторону острого угла (рубящее, колющее движение), а форма капли движется (развивается) в обратном направлении - от острого конца к закругленному.
.

Понятие «динамичная форма» объединяет качественно различные явления. Так, динамичность может быть свойственна как неподвижным объектам (архитектурным сооружениям, станкам и пр.), так и быстродвижущимся (различным транспортным средствам и т.п.). Железнодорожный вагон нединамичен, скорее нейтрален по форме, но он элемент действительно динамичной формы поезда как некоего композиционного целого.

Статика – средство передачи в композиции ощущения покоя. Создается с помощью отсутствия диагональных линий, свободного пространства, использует симметрию, статические позы, вписанность в простые геометрические формы: круг, квадрат, треугольник, овал.

Внутренняя динамика возникает в статической композиции при использовании элементов с наклонными   фрагментами,   искривленных,   сдавленных   линий,   катящихся   предметов,

упирающихся в массу, и создает в композиции эффект внутреннего напряжения. Для усиления эффекта покоя, уравновешенности и симметричности в закрытых композициях приветствуется использование метрического ряда. Форма, текстура, цвет отдельных объектов при взаимодействии и дополнении друг друга создают определенный ритм - темп, напряжение дизайнерской работы. Метрический ряд создается при   размещении одинаковых

фрагментов через одинаковые промежутки. Основой метрического ряда есть принцип явной и относительной симметрии.

Симметрия в дизайне может быть полной и неполной. При полной симметрии правая часть поля композиции отражается в левой, и наоборот. Неполная симметрия создает соотносительность масс правой и левой частей, но не идентичность. Полная симметрия всегда создает устойчивость, равновесие, недвижимость в композиции, потому и чаще употребляется в закрытых композициях. Квадратные форматы являются базой для статических, закрытых композиций.

Открытая композиция – преимущественно строится от центра, устанавливается несколько композиционных узлов, вокруг которых происходит развитие элементов, используется ритмический ряд. Применяется для создания ощущения пространства. Ритмический ряд создает закономерное изменение (прирост или спад) каких-то определенных визуальных признаков объекта. Так же для создания открытой композиции нужно использовать динамику, которая в композиции достигается с помощью диагонально направленных линий, наличия свободного пространства перед объектом, который движется, акцента на кульминации движения. Динамика всегда передает движение, стремление, действие. Ассиметрия способствует акцентированию и развитию динамики, потому часто является катализатором в создании открытых композиций или внутренней динамики в закрытых композициях. Создает ощущение беспокойства, напряженности, неуверенности.

Прямоугольные форматы преимущественно применяются для динамических сложных, открытых композиций. Тщательно найденный размер и форма, рамка, подпись и размещения формата закладывают основу удачной композиции, и представляют основу для развития композиционного порядка.

Равновесие, баланс внутри композиции - наиболее важный показатель правильности ее построения. Оно усиливает визуальную стойкость композиции. В такой композиции все элементы сбалансированы между собой. Равновесие дает композиции ощущения покоя и уверенности.

При построении композиции вокруг оси симметрии, создается равновесие.

В асимметрических композициях достичь равновесия тяжелее. Достигается за счет уравновешения масс по цвету и форме, расположению в пространстве.

Соотношение размеров масс в пространстве композиции находится методом пропорционирования, иными словами методом количественного согласования частей и целого. Обычно выбирается количественный модуль, некая условная мера, определяющая соотношение размеров и тональных масс в композиции.

Есть три вида пропорций, арифметическая, геометрическая и гармоническая, иначе пропорция золотого сечения. Золотое сечение - геометрическое, математическое отношение пропорций, при котором целое так относится к своей большей части, как большая к меньшей. Предметы, соотношение частей которых соответствуют этой формуле, производят наиболее приятное зрительное впечатление. Более подробно о пропорциях и золотом сечении можно прочесть в статье, находящейся в папке design этого урока.

При формировании композиции применяйте следующие рекомендации:

-    избегайте дробления, перенасыщенности композиции элементами.

-  Используйте не больше 3-4 элементов, которые различаются по цвету, форме и текстуре.

-   Если в композиции больше чем 3-4 элемента, то нужно располагать их группами, между которыми обеспечить свободное пространство.

-    Для равноценных по важности композиционных элементов, используйте развитие с несколькими композиционными центрами.

-     Стройте композиции на контрастах, она прибавляет выразительности и напряжение.

-     Характерные элементы объединяйте по сходным признакам (текстура, фактура, цвет или форма)

-     Используйте статику и динамику.

-   Взаимосвязь между элементами выстраивайте, учитывая субординацию. Наиболее важные значимые элементы отличайте размещением, размером, цветом, так что бы направить взгляд человека сначала на них, а потом на второстепенные элементы композиции.

-   Учитывая правило „золотого сечения”, наиболее весомый элемент располагают на расстоянии 1/3 от края экспозиции.

-   Объемность, глубина создаются благодаря цвету, размерам, динамике, перспективы, теней.

-   Необходимо сохранять оптическое равновесие за счет верного размещения больших, трудных, темных форм относительно маленьких, легких и светлых.

Для проверки грамотности вашей композиции убедитесь:

1.   ни одна часть композиции не может быть заменена или удалена из композиции без вреда для целого.

2.   части композиции нельзя поменять местами без вреда для целого.

3.   Никакой новый элемент нельзя присоединить без повреждения целого.

Композиция произведения - показатель художественной культуры дизайнера, ощущение меры и стиля. Учитывая все законы построения композиции, нужно стараться не потерять непосредственность восприятия и творческое вдохновение.
Содержательный модуль I. СОЗДАНИЕ ОБРАЗА ЛИЧНОСТИ

Тема II. Персонифицированный индивидуальный образ

Лекция №1

СИЛУЭТ КАК ИСКУССТВО
Понятие «Силуэт». Выразительные свойства силуэта. История искусства силуэта. Выдающиеся мастера искусства силуэта. Силуэт как вид станковой и книжной иллюстрации."
СИЛУЭ́Т (франц. Silhouette) — форма, воспринимаемая плоскостно по причине тонального контраста фигуры и фона либо преобладания "далевой зрительной установки".

Силуэт — это плоскостное изображение, прием работы, средство художественной выразительности, а также вид графики. Явление силуэта может возникать и в процессе восприятия объемных форм в зависимости от освещения. Силуэт подобен тени объекта. Качество силуэтности используется художниками во всех видах искусства. В силуэте фигуры или предметы рисуются обычно сплошным черным пятном на светлом фоне или белым на темном фоне. В таком рисунке внешние очертания объекта должны быть очень выразительны, без лишних деталей. Портреты в технике силуэта делаются, как правило, в профиль. Силуэты можно не только рисовать, но и вырезать ножницами. Силуэтным, называют изображение предмета, подражающее тени, производимой им на плоской поверхности при солнечном или огненном освещении, т. е. такое, в котором обозначается только очертание предмета, а он сам представляется однообразным черным пятном. Силуэт обыкновенно рисуют черной краской на белой бумаге или вырезают из тонкой черной бумаги, которая потом наклеивается на светлую.

Силуэт - форма фигуры или предмета, видимая как плоское пятно, заполненное черным или каким-либо другим однотонным цветом, а также разновидность графической техники, когда изображение дается на фоне плоским пятном с характерным, выразительным контуром. В этой технике исполнялись обычно профильные портреты и несложные композиции. Силуэтные портреты были распространенными и модными во Франции, Англии и Германии в 18 и 19 вв. Обычным способом изготовления силуэтов было вырезание их ножницами из черной бумаги, но уже в 1786 году появилось промышленное производство. Силуэты помещали на гипсовых плитках, на слоновой кости, шелке, пергаменте, игральных картах и фарфоре. Различные изделия из стекла иногда украшались силуэтами при помощи обратной техники, когда фон изображения покрывался воском, красками или листками золота и серебра. В конце 18 века некоторые английские мастера, в частности Фелпс, стали делать силуэтные изображения цветными. Силуэты из фольги и цветной бумаги использовал в декоративном искусстве Ж.-Б. Гломи. Наиболее известным мастером в этом виде искусства был француз Огюст Эдуар, артистически владевший ножницами и замечательно вырезавший силуэты из сложенных вдвое листов бумаги.

Выразительные свойства силуэта и его границ — контура используют в разных видах искусства: архитектуре, скульптуре, живописи, графике. Качества силуэтности или,в более широком значении, графичности противопоставляются объемности и живописности.

История искусства силуэта


История искусства силуэта восходит к петроглифам - наскальным рисункам, куклам восточного теневого театра, архитектурной резьбе по дереву. Силуэт доминирует в первобытном искусстве, в произведениях Месопотамии и Древнего Египта, древнеамериканском искусстве. Силуэтными являются чернофигурный и краснофигурный стили древнегреческой вазописи.

Существует античная легенда, связанная с выразительными качествами силуэта и контурной линии. Около первого века нашей эры Плиний Старший написал историю о  молодой коринфянке, которая обрисовала тень своего возлюбленного тающими свечами, чтобы во время его путешествий, этот образ был всегда с ней.

Эта история интересна не только техникой создания силуэтов с помощью воска, которая позже была очень распространена в девятнадцатом веке, но и тем, что обстоятельства у женщин-художниц были те же — сувенир от любимого. Это занятие даже стало чем-то вроде настольных игр у женщин в 19 столетии: не надо было никакого особенного умения, только  направить тень на стену. Эта забава часто описывалась в книгах Джейн Остин.

Уплощенность и, следовательно, качества силуэтности преобладают во всех формах архаического и примитивного искусства. В Древнем Китае и Японии культивировали искусство вырезания силуэтов из черной бумаги и театр теней. Однако по мере развития и усложнения пространственных представлений, осязательного чувства изобразительная форма становится все более пространственной. В живописи, графике и скульптуре Классицизма художники стремятся сохранять фронтальность переднего плана и фронтальную перспективу, следя за цельностью силуэта и выразительными качествами контура. В искусстве стиля Барокко, напротив, преобладают угловая перспектива, ракурсы, динамическое понимание изобразительного пространства. Поэтому закономерно, что именно в XVII—XVIII вв. формируется потребность в создании особой разновидности графического искусства, в границах которой возможно было бы сохранять и развивать приемы силуэтных изображений.

Силуэты известные в Древнем Китае, Японии и других странах Азии с давних пор (так называемые китайские тени), вероятно с Китая проникли в Европу,прежде всего во Францию, где в половине XVIII столетия сильно распространилась мода на силуэтные портреты, в которых, кроме профильного контура физиономии, на черном грунте головы лишь иногда намечались белыми чертами глаза, ноздри, уши и волосы.

В семнадцатом, восемнадцатом и девятнадцатом веках в качестве дешевого и быстрого изображения портрета стали популярны силуэты. Зачастую создаваемые любителями, в основном женщинами, они являются сентиментальной реликвией викторианской эпохи, милыми сувенирами с нарисованными неизвестными людьми из прошлого, застывшими в чернилах, красках, вырезанными из бумаги или отображенными на фарфоре.

В Европе как самостоятельный вид графики искусство силуэта сформировалось впервой половине XVIII в. во Франции. В это время были и профессиональные рисовальщики силуэтов. В основном мужчины, которые рекламировали свою скорость и аккуратность исполнения работы. А в середине девятнадцатого века несколько художников создали машины и устройства, которые помогали аккуратно дублировать силуэты.

Услугами профессиональных портретистов пользовались путешественники и иммигранты, которые хотели отправить домой для родных напоминание о себе или сувенир о путешествии. Конечно, в ту эру, когда перевозки были не легким делом, а путешествия не так просты, как сейчас, силуэты были ценной реликвией для семьи или друзей, разделенных большими расстояниями.

Самым известным силуэтчиком был француз Огюст Эдуар, который делал портреты во весь рост, вырезая их из черной бумаги. Он переехал в Англию в 1815 году, где и работал, а затем в 1830-х годах привез и распространил это искусство в Америке. Он изобразил тысячи своих известных и анонимных современников.

Привлекательность создания профессионального силуэта оказалась не только в неоклассической эстетике или даже аккуратного изображения, а в основном из-за дешевизны и быстроты. Силуэт сделать гораздо дешевле и быстрее, чем портрет, и если для портрета надо было надеть лучшее платье, привести в порядок лицо и волосы, то для силуэта позировали в естественном ежедневном виде.

Изначально это искусство в Великобритании называли “тени” или “профили”, позже “искусство теней” во Франции, но очень быстро с 1770-ых во Франции и Германии и с 1790-ых в Англии стали применять название “силуэты”. Также название связывают с именем французского экономиста Этьенна де Силуэтта (E.de Silhouette, 1709—1767),  дружба которого с мадам Помпадур в 1759 году принесла ему должность Генерального контроллера французского короля Людовика XV. Контролер финансов вызывал негодование скаредностью, ив отместку в 1759 г. на него сделали карикатуру — ненавистную тень всемогущего министра, вырезав ее из черной бумаги. Стараясь поправить расстроенные финансы страны реформами и бережливостью, Этьен де Силуэт своими мерами относительно последней возбудил насмешки элегантного парижского общества: именем его стали называть все мишурно-ничтожное и дешевое, между прочим и нового рода портреты (portraits à laSilhouette), как мизерные в сравнении с настоящими, живописными. Также одни утверждают, что он сам был большим любителем рисовать силуэты с хорошими навыками, а другие, что был коллекционером “искусства теней”.

Мода на античные камеи также способствовала культу силуэтных изображений. Живописец и гравер Жан Юбер (1721—1786) создавал серии графических силуэтов, среди которых особенно известны силуэтные портреты философа Вольтера, отчего художник даже получил прозвание "Юбер-Вольтер" ("Huber-Voltaire").

Легкость и простота техники сделали вырезание "теней" модой французского двора, она быстро распространилась по Европе, в первую очередь среди дилетантов. Силуэтные портреты проще и дешевле живописных,поэтому получили быстрое и повсеместное распространение, в особенности в начале XIX в., в период Бидермайера. Силуэтами занимались многие художники стиля Рококо, особенно в ювелирном искусстве,миниатюре. Силуэты в рамках украшали стены кабинетов и гостиных. Силуэты рисовали в альбомы знатных дам. Силуэты носили в медальонах на груди. В порядке историческом можно напомнить, что силуэтным искусством увлекались Свифт, Гете, Лафантер, Наполеон, Андерсен.

Любители силуэта и искусники их делать расплодились не только во Франции, но и в других странах. В России один из первых силуэтов выполнил черной тушью по золотой фольге скульптор Ф. И. Шубин (1740—1805).

В Петербурге в девятидесятых годах XVIII столетия славился приезжий из Парижа силуэтист Сидо (Sideau), портретировавший императрицу Екатерину II,членов ее фамилии и многих из представителей и представительниц тогдашней русской знати. Он создал двести двадцать семь силуэтных портретов,вырезанных из черной бумаги, с награвированным обрамлением.

Ф. Сидо. Портрет князя Г. А. Потемкина и портрет самой Императрицы
Вторая половина XVIII в. Из книги "Двор императрицы Екатерины II и ее приближенные".СПб., 1899

В 1799 г. в Петербурге выпущен альбом "Двор императрицы Екатерины II, ее сотрудники и приближенные" — более ста восьмидесяти портретов, вырезанных силуэтом из черной бумаги и вклеенных в гравированные орнаментальные обрамления.

Силуэты его работы, то рисованные пером и китайскою тушью, то гравированные на меди, по большей же части вырезанные из черной бумаги и вклеенные в гравированные орнаментированные рамки, сохранились доныне во многих домах. Целая их коллекция, состоящая из 180 листов и принадлежащая его выс. герцогу Г. Г. Мекленбург-Стрелицкому, недавно издана в фототипических. снимках.

Соперником Сидо явился некий полковник Иоган Антинг, а подражателями — очень многие,так что силуэтное портретирование сделалось одним из любимых развлечений петербургской аристократии. Немецкий рисовальщик-портретист Йоханн Фридрих Антинг (1753—1805), сочетал мастерство превосходного силуэтиста с карьерой адъютанта и биографа фельдмаршала А. В. Суворова. С 1784 г. Антинг работал в Петербурге, много путешествовал по России. Созданные им силуэты — портреты известных людей, в том числе членов петербургской Академии наук, — Антинг собрал в альбом и издал его в 1791 г. в Германии, в своем родном г. Гота.

Силуэт сразу стал фактом дворянской культуры. Искусству силуэта обучали в пансионах. Одиночные и групповые силуэтные портреты украшали стены покоев в богатых дворцах и жилищах средней руки, ими были заполнены дамские альбомы.

Но через несколько лет интерес к силуэту исчез как у нас, таки повсюду: вырезывание силуэтов обратилось в профессию странствующих артистов, добывающих себе этим искусством скудный кусок хлеба на публичных гуляньях и ярмарках, из людей же хорошего круга лишь изредка кое-кто находил для себя забаву в этом деле.

Заброшенное таким образом рисование силуэтов было в недавнее время введено снова в почет талантливым немецким художником А. Коневкою, изменившим и расширившим круг задач этого мастерства; он рисовал в виде силуэта не профильные портреты, а целые фигуры в разных позах и сложные сцены, то комичные, то идиллически-милые, и его силуэты этого рода, появляясь в иллюстрированных изданиях и отдельными сборниками, приводили в восторг и взрослых, и детей. Успех Коневки увлек многих других художников на путь подражания ему, в том числе даровитую русскую рисовальщицу сцен детской и народной жизни Е. М. Бем

Мастером миниатюрного силуэтного портрета был Дмитрий Иванович Евреинов (1742—1814). Лучшим мастером силуэта начала XIX века был русский художник-дилетант граф Федор Толстой. Его пейзажи с батальными или сельскими сценами в силуэтах, искусно вырезанные из бумаги, хорошо передают увлечения общества пушкинского времени.

Вторая половина XIX века не оставила сколько-нибудь заметного следа в истории русского силуэта. Счастливое исключение - это иллюстрации Е. Бем, оставившей силуэтные иллюстрации к произведениям И. Тургенева и многочисленным книгам для детей. Она создала особенный стиль графического силуэта, сентиментальный и "бидермайеровский". ХудожницаЕлизавета Меркурьевна Эндадурова — псевдоним Бём (1843—1914). Выпускница Рисовальной школы Общества Поощрения художеств, Е. Бём издавала книги для детей, произведения писателей русской натуральной школы, иллюстрированные собственными силуэтами с мельчайшей проработкой деталей пером и тушью.

В России искусством силуэта особенно увлекались известные художники М. В. Добужинский, Е. С. Кругликова, Н.В.Ильин. В XX веке наиболее частой сферой бытования силуэта была книжная графика, иллюстрации. Сообщники "Мира искусства", возвращаясь к традициям русской культуры прошлых веков, оценили прелесть силуэтных изображений: появились изумительные силуэтные иллюстрации Г. Нарбута к сказкам Г. Андерсена и басням А. Крылова. Силуэт предстает в работах Сомова, Добужинского, Александра Бенуа, Остроумовой-Лебедевой, Кустодиева, Д. И. Митрохина, С. В. Чехонина, В. Н. Левитского.

Елизавета Кругликова, взяв однажды ножницы в руки, нашла в искусстве силуэта столько удовлетворения, что уже не расставалась с ними до конца своей жизни. Она оформила силуэтами книгу "Париж накануне войны" (1914). Ее вдохновением создана несравненная галерея силуэтных портретов известнейших писателей и художников "серебряного века" (Ахматова, Гумилев, Блок, Мандельштам, Пастернак, Эренбург и др.) К этому же времени относятся удивительные в своем совершенстве "белые силуэты" К. Воробьева, сохранившиеся в архивах художника Н. Харламова.

Силуэтное изображение органично входит в книгу, хорошо сочетается с форматом книжной полосы, шрифтом, заставками и виньетками, к тому же обладает декоративностью. Это обстоятельство объясняет использование силуэтов "мир-искусниками" в книжной графике. В технике ксилографии (гравюры на дереве) выразительные возможности силуэта использовала А. П. Остроумова-Лебедева.

Приемы силуэта использовал в ксилографиях и гравюрах на линолеуме В. А. Фаворский, другие мастера книжной графики: А. Д. Гончаров, В. В. Лебедев, Н. В. Ильин, Н. В. Кузьмин.

В Париже в 1920—1926 гг. создавала графические силуэты русская самодеятельная художница Е. Ю. Кузьмина-Караваева.

Начиная с 30-х годов силуэт был практически лишен права на существование в качестве художественного направления. Силуэт редко появлялся на выставках и почти не издавался. Казалось, что силуэт умер. Однако более близкое знакомство с работами современных художников обнадеживает. Магия силуэта по прежнему притягивает и профессионалов и любителей, т.к. силуэт всегда будит воображение и мысль.

Литература:

1. Силуэт как искусство  http://anirish.livejournal.com/337914.html
Контрольные вопросы.

Перечислите характерные черты стилистики разных эпох?

Какие бывают виды композиции?

Что такое оптический и геометрический центр композиции?

Что такое взаемозалеж¬нисть элементов композиции?

Что такое композиционная равновесие?

Что такое симметрия и асимметрия в композиции?

Принципы организации асимметричной композиции.

Композиционные средства: тождество, равенство, сходство, нюанс, контраст.

Определить понятие динамика и динамичность, статика и статичность.

Рекомендуемая литература: (1), (4), (5), (8), (9), (12), (13), (15)
Тема 1.2. Персонифицированный индивидуальный образ
(продолжительность 2 часа)
Учебные цели: сформировать практические навыки построения комбинирования разновидностей изобразительных элементов; типов проектно-графических изображений; разновидностей знаков: изобразительных (абстрактных и изобразительных), словесных, комбинированных, объемных; фактур и текстур; формально-композиционных отображения состояния; понимать и уметь использовать на практике понятие взаимосвязи и взаимозависимости функции и формы, художественного образа и формы;
Учебные вопросы.

1. Основные правила построения разновидностей изобразительных элементов.

2. Приемы комбинирования разновидностей изобразительных элементов.

1. Создание персонифицированного индивидуального образа в заданной стилистике.

Терминология и основные понятия: художественный образ, форма, мода, костюм, персонифицированный образ, изобразительный элемент, комбинирование, разновидность, точка, линия, пятно, плоскость, целостность, равновесие, масштаб, пропорция, мерность, метр, ритм, модуль, открытая композиция , закрытая композиция, выразительность в композиции.
Структура темы.

1. Точка. Линия. Плоскость. Взаимосвязь графических элементов с пространством на котором они расположены.

2. Целостность композиции. Соподчинение и уравновешенность.

3. пропорциональность и масштабность. Адекватное расположения элементов формы по отношению к прямой линии или плоскости. Мерность графической формы.

4. Основные правила, приемы комбинирования разновидностей изобразительных элементов.

5. Костюмы эпох. Создание персонифицированного индивидуального образа в заданной стилистике.

Основные компоненты графического языка изобразительного искусства — точка и линия. Точка — самый простейший элемент изображения на плоскости. В изобразительном искусстве под точкой обычно подразуме​вается небольшой участок плоской формы. Причем «небольшой» понимается относительно: это и маленькая точка, поставленная в конце фразы на странице данной книги, и солидная (полуметрового диаметра) точ​ка в монументальной росписи на глухой стене фасада.

Точками можно изобразить линию и плоскость (рис. 1). Как элемент языка изобразительного искусства точка отнюдь не тождественна геометрической точке. Во-первых, она материальна и ограничивает или зани​мает часть поверхности, во-вторых, она может иметь разную форму. Рассмотрим возможные формы точек. Точка может быть равномерно строго ограниченной, приблизительно ограниченной, регулярно и нерегулярно ограниченной и расплывчатой (рис. 1). Каждая из этих точек-форм обла​дает специфическими характеристиками и возможностями. Равномерная строго ограниченная точка (фиг. а) создает впечатление лаконичности, сжатости, законченности, напоминает чертежи, инженерные формы. Изображается она при помощи циркуля или от руки, требуя точности исполнения.

Нерегулярно ограниченная точка (рис.1) создает впечатление приблизительности, выполняется от руки, напоминает органические формы (срез ствола дерева, стебля цветка и т. п.), а не так, как фиг. б.

Регулярно ограниченная точка (в) строится при помощи циркуля, имеет сложную структуру, создает впечатление равновесности, ритмичности, упорядоченности, напоминает схему цветка или схему связки стеблей в плане или разрезе. Нерегулярно ограниченная (г) создает впечатление неуравновешенности, незаконченности, динамичности; выполняется от руки и напоминает осколок или обломок любого предмета (посуды, металла).

Расплывчатая точка (д) создает впечатление неопределенности, неясности, скольжения, затухания или вспышки, перехода от одного состоя​ния к другому; выполняется от руки по мокрой поверхности, напоминает фонарь, светящийся во мгле, или догорающий уголь.

Эти основные характеристики точки на поверхности следует знать и учитывать при введении в композицию элемента, играющего роль точ​ки, привлекающего внимание зрителя при составлении разных узоров.

В языке изобразительного искусства линия рассматривается как основной элемент рисунка. Линиями обозначают границы поверхностей, опре​деляющих предметы.

Образные возможности линии неисчерпаемы. Мастера рисунка обыч​но вырабатывают свою индивидуальную характерную линию, по которой. можно сразу узнать художника (линия Леонардо да Винчи, линия Рембрандта). Однако как бы   индивидуальны ни были линии, у каждого художника их следует изучать по общим признакам.                                                                                                                                                                                       

Различают две большие группы линий — прямые и кривые.

Группа прямых в свою очередь делится на вертикальные, горизонталь​ные и наклонные. Все прямые можно изображать от руки или при помощи линейки. Вертикальные линии дают направление движению вверх или вниз, создают впечатление подъема или падения, опоры или подвешенности (см. рис.1).

Вертикальная прямая может ассоциироваться со стволом, колонной, свисающими ветвями ивы.

Горизонтальные линии создают впечатление протяженности вправо и влево, способствуют созданию впечатления покоя, широты, ассоцииру​ются с линией горизонта, поверхностью спокойной воды, пластами почвы.

Между вертикальными и горизонтальными линиями располагается группа наклонных под разным углом. Наклонные линии несут в себе тен​денцию движения (вверх — вправо, вниз — вправо и т. д.), показывают степень отклонения от горизонтали или вертикали, указывают перемену положения, тенденцию движения к другим формам. Они могут ассоцииро​ваться с подъемом или спадом, возрастанием или убыванием.

Группа кривых линий также имеет свои образные возможности и характеристики. Обычно кривые выражают тенденцию движения и являются динамичными. Могут они также передавать состояние равновесия; выполняются от руки, при помощи циркуля и лекал.

Вогнутая кривая создает впечатление парения, провисания, ассоции​руется с гирляндой, набухающей каплей (рис. 1а).

Выпуклая кривая создает впечатление подъема, эластичности, напряженной силы, ассоциируется с аркой моста, радугой (рис. 1б).

Сочетание прямых и наклонных под определенным углом (прямым, острым или тупым) может создавать разные узоры и вызывать самые разнообразные ассоциации.

Так, сочетание прямых горизонтальных и вертикальных под прямым углом создает впечатление зубцов, негибкого угловатого движения; ассоциируются с силуэтами зданий, башнями, кирпичными стенами (рис. 2 а).

Наклонные линии, соединенные под прямым, острым или тупым углом, создают впечатление толчкообразного движения, зигзага; ассоциируются с пилой, молнией.

Повторение выпуклых или вогнутых кривых дает ритмическое напряжение, ассоциируется с кружевом, арочными перекрытиями, акведуком (рис. 2 б).

Сочетание выпуклых и провисающих кривых дает волнообразную кривую, способствует созданию впечатления спокойного равномерного движения; ассоциируется со спокойной морской волной.

Крутые выпуклые и вогнутые кривые создают впечатление сильного движения, ассоциируются с волнением на море 

Учитывая эти элементарные характеристики изобразительных возможностей линий, можно создать достаточно интересные узоры при помощи самых простейших средств (рис. 2). Причем необходимо иметь в виду, что в узоре играет роль не только положение и характер линий, но и рас​положение их, интервалы между ними, которые создают впечатление сгу​щения, разряжения или остановки (рис. 3).

Следует также отметить, что каждая линия обладает определенными образными графическими возможностями. Она может иметь разную тол​щину: равномерную или неравномерную, с сужениями, или утолщениями, может быть легкой, ажурной, жесткой, плавной. Все это обогащает её выразительные и композиционные возможности.

Клее и Кандинский полагают, что линия происходит из точки. Клее: «Я начинаю там, где начинается изобразительная форма: из точки, приходящей в движение». Все состоит в движении: точка движется, образуя линию, смещение линии строит плос​кость, встреча плоскостей образует тело.

Форма и толщина линии несет дополнительную информационную и эмоциональную нагрузку. Аморфные неровные линии передают порывистость и непредсказуемость, четкие линии одинаковой толщины подчеркивают строгость и деловитость изображения. 

Графическая форма линии, а следовательно, и ее выразительность, зависят от инструмента и техники создания. 

Четкие строгие прямые создаются тушью и чертежными рейсфедерами, та же тушь, но нанесенная кистью, дает сложную выразительную форму. Карандаш, пастель, перо, уголь, аэрозольный распылитель — инструменты, создающие различные по характеру линии. 

Современные компьютерные программы, в частности, CorelDRAW, позволяют имитировать разнообразные художественные техники: акварель, масло, мозаика и т. д. Выбор инструмента и правильное его использование зависит от задачи, поставленной перед дизайнером. 

Линию, создаваемую с помощью рисующих инструментов векторной компьютерной программы, называют контуром. как правило, линии, нарисованные вручную, выглядят более "живыми", чем созданные с помощью компьютера. При всей сложности техники и ее огромных возможностях, "ручное" изображение более интересно и эмоционально. 

Графика пятна также имеет определенный характер и вызывает эмоциональные ассоциации. 

□ Квадрат — устойчивая, тяжелая, "надежная" фигура. 

□ Прямоугольник воспринимается по-разному в зависимости от его расположения относительно горизонта. Если вытянутый прямоугольник ориентирован по горизонтали, он будет ассоциироваться с повышенной устойчивостью, если вертикально — станет более легким, устремленным вверх. 

□ Треугольник более активен. При определенном соотношении сторон и повороте на плоскости он может быть устойчивым и статичным, или же ассоциироваться с движением, выражать динамику. В этой фигуре явно чувствуется борьба противоположностей. 

□ Круг — воспринимается как устойчивый или неустойчивый, в зависимости от его расположения на листе и от окружающих объектов, но, как правило, он символизирует образ Солнца, с ним ассоциируются такие понятия, как мироздание, единство. 

Контрольные вопросы.

1. Принципы построения динамической композиции.

2. Принципы построения статической композиции.

3. Способы достижения выразительности в композиции.

4. Основные виды изображений на плоскости, их типичные признаки.

5. Определить понятие «Ритм».

6. Определить понятие «Модуль».

7. Принципы построения открытой композиции.

8. Принципы построения закрытой композиции.

9. Чем достигается единство структуры в композиции?

10. Принципы построения закрытой композиции.

11. Что такое соподчинение и уравновешенность?

12. Что такое пропорциональность и масштабность?

13. Что такое мерность графической формы?

14. Перечислите характерные черты стилистики костюма разных эпох?
Рекомендуемая литература: (1), (2), (4), (5), (7), (8), (10), (12), (16).
Тема 1.3. Виды проектно-графических изображений.

((продолжительность 2 часа)
Учебные цели: формировать навыки вербально-образного и предметно-образного мышления, представления и фантазии, способности анализировать и синтезировать художественный образ на базе сопоставления и поисков аналогий.
Учебные вопросы.

1. Виды проектно-графических изображений.

2. Разновидности знаков: изобразительные (абстрактные и изобразительные), словесные, комбинированные, объемные.

3. Фактура и текстура.

4. Монограмма. Инициал. Вензель. Буквица. Экслибрис.

Терминология и основные понятия: эскиз, набросок, оригинал-макет, знак, значок идеограмма, фактура, текстура, инициал, вензель, буквицы, экслибрис.

Структура темы.

1. Типы проектно-графических изображений: эскиз и набросок.

2. Понятие "эскиз", "препресс", "оригинал-макет".

3. Значок и идеограмма.

4. Экслибрис-книжный знак. История экслибриса. Виды экслибриса. Современный экслибрис как произведение искусства.

5. Понятие фактуры и текстуры.


      Итак, вы решили, создать нечто красивое и оригинальное, но даже самая лучшая идея будет безнадежно загублена, если ее плохо представить. Оценку дизайнерской деятельности даст потребитель, в первую очередь заказчик. Успех во многом зависит от того, как будет воспринята ваша работа, поэтому необходимо знать и учитывать особенности восприятия человека. А ведь человек - существо сложное, его физический и психологический комфорт определяется самыми разными факторами. Мы не будем погружаться в глубины психологии, но дизайнер, зная объективные закономерности, должен уметь использовать их в своей работе. 

      В словарях дается следующее определение: восприятием называют процесс отражения человеком предметов и явлений объективной действительности в ходе их непосредственного воздействия на органы чувств, а также создание чувственного образа предмета или явления, возникающего в процессе такого отражения. Зрительное восприятие на девяносто процентов обеспечивает человека всей получаемой информацией. Визуальные образы <интернациональны>, они позволяют легко преодолевать языковой барьер. Запоминаемость зрительной информации выше, чем любой другой; нередко даже словесная информация откладывается в памяти в виде образов. Может быть, поэтому в наше время, когда на человека обрушилась лавина информации, так возросла потребность в художниках и дизайнерах? 
       Органы чувств у всех людей устроены примерно одинаково, - следовательно, существуют объективные закономерности зрительного восприятия. Рассмотрим некоторые из них. 

     Любое изображение или объект - в общем, то, что находится у вас перед глазами, - состоит из деталей. По данным физиологов, при рассматривании объектов зрачок все время хаотически движется, но хаотичность эта кажущаяся. 

        Глаз устроен так, что за один раз позволяет обозначить только один образ, затем переходит к следующему и т.д., то есть человек смотрит последовательно. При знакомстве с объектом он как бы <ощупывает> его взглядом. В зрительной памяти остаются характерные признаки, движение глаз отражает работу мысли: Глаз не обводит контуры предметов, а перескакивает от одной части изображения к другой, несколько раз повторяя один и тот же путь. Элементы изображения, по которым человек чаще всего скользит взглядом, являются смысловыми центрами. Выше приведен пример траектории движения зрачка при рассматривании профиля Нефертити (рис. 2.1). 

      Максимум внимания среди множества предметов приковывает изображение человека или животного. Лица людей на картине значат больше, чем фигуры, а главные элементы, фиксируемые на лице, - глаза, нос, губы (рис. 2.1). Точки, в которых при рассматривании изображения зрачок останавливается и меняет направление, называются точками максимальной кривизны данного участка контура. Они наиболее важны для опознания фигуры. Резкие изломы линий часто используются художниками, для достижения большей выразительности, для стилизации изображений. Этот прием использовался в народном творчестве при вышивке крестом и в ковровых рисунках, на нем строили свои работы кубисты, по тому же принципу рисуются пиктограммы (рис. 2.2) 

        Зрительный аппарат устроен так, что, при появлении в поле зрения движущегося объекта взгляд почти мгновенно, через 150-170 миллисекунд, переводится на него и затем безошибочно отслеживает движение. Это свойство глаза широко используется профессиональными дизайнерами: неизменно привлекают внимание анимационная презентация, рекламные ролики, бегущая текстовая строка, движущаяся инсталляция. 
        Человек способен воспринимать как части, так и все изображение в целом одновременно. Информация о форме объекта, цвете, яркости и т.д. сливается воедино в некий определенный образ. Несколько произвольных кривых линий, воспринимаемых как единое целое, могут создать новое неожиданное изображение, причем человек подсознательно пытается объединить его элементы, увидеть <смысл>. Собственно, это свойство лежит в основе построения любой композиции, о чем мы будем говорить подробнее в следующих разделах книги. 
        Из множества элементов рассматриваемого изображения или объекта человек может за короткое время одновременно воспринять и запомнить не более 7-9 . Посмотрите в течение нескольких секунд на иллюстрацию (рис. 2.3) или в окно, закройте глаза и попробуйте воспроизвести увиденные элементы. Наверняка, их будет не больше девяти. При создании сложных композиционных произведений, плакатов и экспозиций не забывайте об этом свойстве восприятия, не перегружайте свою работу. 

    Константность (предметность), или постоянство восприятия величины и формы, - это механизм корректирования, обеспечивающий адекватность зрительного образа объекта самому объекту. Собака, рассматриваемая с разных точек зрения, в разных проекциях, выглядит по-разному, но человек безошибочно узнает именно собаку. Некоторые типы константности врожденные, например инвариантность к размеру: большой и маленький чайник однозначно воспринимаются как чайник. Приобретенная константность формируется в мозгу человека на основе накопленного опыта. 
     В сознании человека накапливается множество обобщенных образов, необходимых для опознания предмета. Увиденный предмет по ряду признаков мгновенно сопоставляется с имеющейся в памяти абстракцией и приобщается к нужному классу: раскрытая ладонь и кулак объединяются понятием <рука>, все мыслимые изображения деревьев - в понятие <дерево> (рис. 2.4.). Константность восприятия позволяет человеку правильно оценить размер и реальную форму объекта, разглядеть его на фоне других объектов 

     Соотносительность - особенность восприятия, выражающаяся в том, что все свойства одних предметов воспринимаются в сравнении с теми же ,- свойствами других предметов. Если на картинке изображен только один объект, вы, скорее всего, не сможете сказать, большой он или маленький. Следует поместить его в какую-то среду, окружить другими предметами, сопоставить размеры с известными размерами прочих объектов. Эмоциональное восприятие одного и того же объекта зависит от его окружения (рис. 2.5). 

Соотносительность позволяет усилить впечатление многоцветности изображения при использовании ограниченного числа красок- темное на светлом фоне кажется более темным и наоборот контраст цветов усиливает их звучание Подсознательное стремление человека сравнивать объекты иногда приводит к ошибкам глазомера и возникновению разного рода иллюзий. 

        Иллюзорность - обманчивость зрительного восприятия Причина оптической иллюзии лежит как в физических свойствах предмета, так и в особенностях строения глаза, и является следствием несовершенства органов чувств <Мысль изреченная есть ложь> (Тютчев), но лжет иногда и изображение, вернее, наше восприятие этого изображения 
       Рассмотрим в качестве примеров графические иллюзии на изображениях Зрительное восприятие обязательно включает в себя глазомернуюоценку. Человек подсознательно отмечает равенство отрезков, их параллельность, пропорции, одинаковость фигур, даже если они повернуты относительно друг друга, и т.д Глазомерные оценки порой бывают ошибочны, и эта ошибочность достаточно устойчива Например, светлые предметы на темном фоне кажутся больше, это явление называется иррадацией (от лат. <сиять>). 
       Ниже приведены примеры наиболее распространенных графических иллюзий: 

      Наблюдаемые объекты проецируются на сферические сетчатые оболочки глаз, которые у Всех людей устроены примерно одинаково, поэтому оптические иллюзии закономерны и объективны. 

      Ассоциативность устанавливает связи между отдельными представлениями, вследствие чего одно из них вызывает другое, третье и т.д. Приведем в качестве простейшего примера эмоциональное зрительное восприятие линии. При разглядывании с различных линий возникают различные, вполне определенные чувства и ассоциации. Разные формы линий, их направление - это элементы выразительности (рис. 2.12) 

горизонтальные линии символизируют основательность, спокойствие, тишину; вертикальные - передают стремление вверх, рост, торжественность; спиральные - характеризуют вращательное движение, развитие; ломаные - ассоциируются с агрессивностью, неуравновешенностью; волнообразные - выражают движение на различных скоростях; наклонные: восходящие, или активные, - ассоциируются с надеждой, взлетом, подъемом; нисходящие, или пассивные, - вызывают чувство нестабильности, грусть, тоску, бессилие

Образность - основанная на ассоциативности способность возбуждать в сознании художественные образы. Например, вид морской раковины вызывает в воображении океан, пучину моря. Порой объект, не виденный заранее, способствует возникновению какого-либо близкого, давно знакомого образа. Ассоциативность и образность зависят от развития человека: они тем богаче, чем выше его интеллект. В психодиагностике используется тест Роршаха. Глядя на бесформенные пятна, человек пытается определить, напоминают ли они растения или животных, явления природы или достижения цивилизации. Появляющиеся образы зависят от формы пятна, цвета, фона. Отношение к цвету - показатель эмоционального состояния, а степень оригинальности ответов характеризует интеллект; правда, излишняя оригинальность скорее свидетельствует о вычурности мышления. О возможности определения характера человека по восприятию им бесформенных пятен упоминал еще Леонардо да Винчи. Способность к образному мышлению очень важна.
 Художественная выразительность достигается разными путями. Яркий тому пример - постимпрессионисты: Ван Гог, Гоген, Тулуз Лотрек. Для выражения своих мыслей и чувств они шли на сознательное искажение натуры, и от этого выразительность их произведений только усиливалась. Учитывая особенности восприятия и соблюдая определенные правила, дизайнер все же в первую очередь должен руководствоваться творческими критериями. Так, на все замечания по поводу неточностей в своей картине <Боярыня Морозова> В. Суриков ответил: <Суть исторической картины - угадывание. Если сам дух времени соблюден - в деталях можно какие угодно ошибки делать. А когда все точка в точку - противно даже>. 

Изменение формы объемного объекта в пространстве - одна из наиболее ярких зрительных иллюзий. К примеру, одинаковые фигуры по мере удаления от зрителя воспринимаются неодинаковыми, параллачьные прямые -непараллельными, сходящимися в одной точке (точке схода), а непараллельные кажутся параллельными; окружности выглядят эллипсами и т.д. Такие свойства зрительного восприятия называют перспективными сокращениями. Существует объективная закономерность перспективного видения, поэтому, рассуждая об увиденном, люди понимают друг друга. При изображении на плоскости или кривой поверхности видимые формы реальных объектов моделируются с учетом особенностей зрительного восприятия. Передача глубины пространства на плоскости -наиболее часто встречающаяся в работе дизайнера задача.
Изображение на плоскости трехмерного пространства в соответствии с кажущимся изменением величины, очертаний, четкости предметов, которое обусловлено степенью отдаленности их от точки наблюдения, называется перспективой. 
       Рисунок предмета в перспективе с сокращением удаленных от переднего плана его частей называется ракурсом (от франц. <укорачивание>). 
      До эпохи Возрождения художники почти не уделяли внимания перспективе и только в XV в., стремясь к познанию, пытаясь понять природу вещей, стали изображать предметы в единстве со средой, в которой они находятся Предметы рисовали так, как они видны в зеркале, пространство передавалось изображением перспективных сокращений, движение тела -сложными ракурсами. Перспектива стала основной наукой художника, ее развивали Леонардо да Винчи, Дюрер, Микеланджело и другие великие мастера. , 
Контрольные вопросы.

1. Понятие значок и идеограмма, буква, графема.

2. Какие разновидности знаков вам известны?

3. В чем заключается разница между словесным знаком и комбинированным?

4. Что такое «Экслибрис»?

5. Какие виды экслибриса вам известны?

6. Определите понятие «эскиз», «препресс», «оригинал-макет».

7. Что такое фактура и текстура?

Рекомендуемая литература: (3), (4), (5), (12), (17)
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Содержание тематического плана
Раздел 2. Создание социального образа.

Тема 2.1. Стилистические направления в современном изобразительном искусстве

(продолжительность 3 часа)
Учебные цели: ознакомить с вопросами стилистики в современном изобразительном искусстве: стилистические направления и течения ХХ-ХХI вв., С понятиями формальной ком-позиции; типами проектирования: вербальным, графическим, объемным, объемно-пространственным, пространственно временным; с понятиями «знака-морфемы» (логотипа) и «знака-символа» (эмблема)

Учебные вопросы.

1. Стилистические направления в современном изобразительном искусстве.

2. Создание изобразительного знака (идеограммы).

3. Разработка словесного знака (логограммы).

4. Личный знак, калиграма.

Терминология и основные понятия: модернизм, постмодернизм, художественный стиль, художественный метод, стилистическое направление, художественное направление, стиль школы, индивидуальный стиль, стиль произведения, течение, типа проектирования, канонизация, типизация, стилизация, интерпретация, импровизация, идеограмма, логограма, знак -морфем, знак-символ, логотип, эмблема, личный знак, калиграма.

Структура темы.

1. Стилистические направления в современном изобразительном искусстве.

2. Перечислите характерные черты стилистики модернизма и постмодернизма?

3. Понятие «художественный стиль» и его функции: интегрирующая и диференцююча.

4. Законы формирования стиля: закон антитезы и закон подражания.

5. Раскройте понятие «канонизация», «типизация», «стилизация», «интерпретация», «импровизация».

6. Художественный метод: формообразование и значеннеутворення.

Модернизм (от франц. moderne — «новейший», «современный») — общее название течений в искус​стве конца XIX—XX вв., порвавших с традициями реализма.

Авангардизм (франц. avant-gar-disme, от авангард), условное наименование художественного движения 20 в., для которого характерны разрыв с предшествующей традицией реалистического художественного образа, поиски новых средств выражения и формальной структуры произведений.

ХАРАКТЕРНЫЕ ОСОБЕННОСТИ ФОВИЗМА: 

• предельно интенсивное звучание открытых цветов;
• сопоставление контрастных хроматических плоскостей, заключенных в обобщенный контур; 
• сведение формы к простым очертаниям при отказе от светотеневой моделировки и линейной перспективы. 

Плоскостная трактовка форм, насыщенность чистых цветов, энергично подчеркнутый контур обусловливают декоративность фовистской живописи. 

Примитивизм (Наивное искусство) - направление, возникшее в европейском и русском искусстве в начале ХХ века. Его главным признаком было программное опрощение художественных средств, обращение к различным формам примитивного искусства - народного и детского творчества, первобытного и средневекового искусства и т.д.

Кyбизм - (фpaнц. cubisme, oт cube - кyб) нaпpaвлeниe в иcкyccтвe пepвoй чeтвepти XX вeкa. Плacтичecкий язык кyбизмa ocнoвывaлcя нa дeфopмaции и paзлoжeнии пpeдмeтoв нa гeoмeтpичecкиe плocкocти, плacтичecкoм cдвигe фopмы. Кубизм пытается найти чистые формы. Сложность и многообразие жизни сводилась к элементарным геометрическим и тригонометрическим формам. Конструкция из кубиков, цилиндров, пирамид, шаров создает "иную реальность".

Симультанную (от франц. simultane — «одновремен​ный»), синхромную (от греч. «син» — «вместе» и «хрома» — «цвет») живопись Гийом Аполлинер назвал термином орфизм

Лучизм, как художественное течение, изобретенное Михаилом Ларионовым в 1911—1912 гг. в России. Беспредметная живопись в идею которой положено освобождение живописи ради решения чисто живописных задач.

Пуризм (франц. purisme, от лат. purus — чистый) Течение во французской живописи конца 1910 — 20-х гг. Живопись пуристов превращает предмет в повод для утончённой игры линий, изысканных обобщённых силуэтов и цветовых пятен. Пуризм провозглашал идею «очищения» изображаемого, замены его «пластическим символом», знаком, способном выявить внутреннюю конструкцию предмета.

Фyтypизм - название (от латинского “футурум”—“будущее”) особого модернистского течения в европейском искусстве 1910-1920-х годов. В своем стремлении создать “искусство будущего”, футуристы встали в позу отрицания традиционной культуры с ее нравственными и художественными ценностями. Ими был провозглашен культ машинной урбанизированной цивилизации – больших мегаполисов, высоких скоростей, движения, силы и энергии. Футуризм имеет некоторые родственные черты с кубизмом и экспрессионизмом.

Кубофутуризм — локальное направление в русском авангарде (в живописи и в поэзии) начала XX в. В изобразительном искусстве К. возник на основе переосмысления живописных находок сезаннизма, кубизма, футуризма, русского неопримитивизма. Основные работы были созданы в период 1911-1915гг. 

Супрематизм (от лат. supremus — высший, высочайший; первейший; последний, крайний, видимо, через польское supremacja — превосходство, главенство) Направление авангардного искусства первой трети XX в., создателем, главным представителем и теоретиком которого был русский художник Казимир Малевич. Абсолютно абстрактное, искусство супрематизма отстаивало превосходство геометрических форм.

Конструктивизм - направление в советском искусстве 1920-х гг. (в архитектуре, оформительском и театрально-декорационном искусстве, плакате, искусстве книги, художественном конструировании). Сторонники конструктивизма, выдвинув задачу "конструирования" окружающей среды, активно направляющей жизненные процессы, стремились осмыслить формообразующие возможности новой техники, ее логичных, целесообразных конструкций, а также эстетические возможности таких материалов, как металл, стекло, дерево. Показной роскоши быта конструктивисты стремились противопоставить простоту и подчеркнутый утилитаризм новых предметных форм. Конструктивизм (от лат. constructio - построение), художественное направление в искусстве ряда европейских стран начала XX в., провозгласившее основой художественного образа не композицию, а конструкцию.

Функционализм был заложен в 20-30г. немецкой школой дизайна Баухаус. Полное отрицание излишней декоративности. Философия стиля - "форма определяется функцией"

Дадаизм (франц. dadaisme, от dada - «конёк», деревянная лошадка; в переносном смысле - бессвязный детский лепет), модернистское литературно-художественное течение, существовавшее между 1916 и 1922. Глав​ной идеей направления было последовательное разрушение какой бы то ни бы​ло эстетики. Программный иррационализм и крайне нигилистический, демонстративно циничный антиэстетизм —своего рода художественное хулиганство.

Экспрессионизм (от фр. expression - выразительность) - модернистское течение в западноевропейском искусстве, главным образом в Германии, первой трети 20 века. Экспрессионистам свойственны тяготение к мистике и пессимизм. Художественные приемы, характерные для экспрессионизма: отказ от иллюзорного пространства, стремление к плоскостной трактовке предметов, деформация предметов, любовь к резким красочным диссонансам, особый колорит, заключающий в себе апокалиптический драматизм. Художники воспринимали творчество как способ выражения эмоций. Экспрессионизм — это попытка показать внутренний мир человека, его переживания, как правило, в мо​мент предельного духовного напря​жения. 

Вортицизм - направление английского авангарда, основанное Уиндемом Льюисом в 1914 году. Название вортицизм обязано своим происхождением замечанию итальянского футуриста Умберто Боччони о том, что любое творчество рождается из вихря чувств (по-итальянски <вихрь> - vortizto). Подобно футуризму, вортицизм - резкий, угловатый и очень динамичный стиль, распространившийся как в живописи, так и в скульптуре, - стремился передать процесс движения.

МЕТАФИЗИЧЕСКАЯ ЖИВОПИСЬ возникла в Италии в годы Первой мировой войны. Основатель и наи​более яркая фигура этого тече​ния — Джорджо Де Кирико (1888— 1978). Метафизическая (от древнегреч. «мета та физика» — буквально «после физики»; в данном случае — «по ту сторону физической реаль​ности»).

Сюрреализм возник в 1920-е годы во Франции. направление должно разрешить противоречие между мечтой и действительностью и создать некую абсолютную реальность, сверхреальность. Фигуративные произведения сюрреалистов представляют чуждый мир, населенный то образами мирных грез, то порождениями ночных кошмаров.

Неопластицизм - одна из ранних разновидностей абстрактного искусства. Создан к 1917 году нидерландским живописцем П. Мондрианом и др. художниками входившими в объединение "Стиль". Для неопластицизма характерно, по словам его создателей, стремление к "универсальной гармонии", выразившееся в строго уравновешенных комбинациях крупных прямоугольных фигур, четко разделенных перпендикулярными линиями черного цвета и окрашенных в локальные цвета основного спектра (с добавлением белого и серого тонов).

«Ар деко (фр. art deco) - стилевое течение в искусстве второй четверти 20 века, для которого характерно: сочетание монументальных утяжеленных форм с изощренным украшательством; сочетание элементов стиля модерн, кубизма и экспрессионизма; использование выразительных форм технического дизайна».

Главным постулатом соцреализма стала партийность, социалистическая идейность. Эстетическое понятие «реализм» было волюнтаристски соединено с политическим определением «социалистический», что на практике вело к подчинению литературы и искусства принципам идеологии и политики, к выхолащиванию самого содержания искусства.

Абстрактный экспрессионизм Направление американской живописи, возникшее в Нью-Йорке в 1940-х годах. Художники этого направления использовали большие холсты, накладывая краску быстро и энергично с помощью широкой кисти, а иногда расплескивая ее или бросая прямо на холст.

Ар информель Французское слово informel обозначает «бесформенный», а вовсе не «неформальный». В 1950-е годы художники Ар информель были заняты поиском новых способов создания образа, не прибегая к узнаваемым формам, которыми пользовались их предшественники (см. кубизм, экспрессионизм). Отказавшись от геометрических и фигуративных форм, они поставили своей целью открытие нового художественного языка. Формы и методы возникали в процессе импровизации.

Ташизм Одно из направлений в европейской живописи 1950-1960-х годов, представляющее собой разновидность движения Ар информель. Термин ташизм, впервые употребленный французским критиком Шарлем Эстьеном в начале 1950-х годов, происходит от французского слова tache (пятно). Ташизм близок абстрактному экспрессионизму и характеризуется прихотливой игрой абстрактных пятен цвета на плоскости.

Постживописная абстракция Термин изобретен в 1964 году американским критиком Клементом Гринбургом. Он применил его по отношению к группе художников, отказавшихся от спонтанного и эмоционального стиля абстрактных экспрессионистов. Чтобы избежать экспрессивных красочных мазков и авторского жеста, представители постживописной абстракции часто заливали свои холсты краской.

Спациализм Авангардное направление, основанное в 1946 году итальянским художником Лучио Фонтана. Стремясь выйти за пределы двухмерной поверхности живописи и включить в нее реальное пространство, Фонтана делал в своих холстах дыры и порезы - отсюда и название движения, которое происходит от итальянского слова spazio (пространство).

Поп-арт Движение в искусстве США и Великобритании, которое возникло в 1950-е годы и вдохновлялось образами массовой потребительской культуры. Популярные комиксы, реклама и продукты промышленного производства послужили источником его образного мира. Один из творцов поп-арта Ричард Хамильтон определил его содержание следующими словами: «популярный, недолговечный, преходящий, дешевый, массовый, молодой, остроумный, сексуальный, шуточный, шикарный и - Большой Бизнес». Сиюминутность сюжета в живописи часто подчеркивается техникой, напоминающей эффект фотографии, а в скульптуре - тщательным воспроизведением мелких деталей. Поп-арт часто использует также фотомонтаж, коллаж и ассамбляж.

Оп-арт Направление абстрактного искусства, получившее развитие в 1960-е годы. Оп-арт (сокращение от английского optical art - оптическое искусство) построен на эффектах обмана зрения. Художник как бы играет со зрителем, заставляя свои образы мерцать и пульсировать. Хотя само произведение остается статичным, формы и цвета подобраны так, чтобы создать оптическую иллюзию движения.

ГИПЕРРЕАЛИЗМ (hyperrealism - англ.), или фотореализм (photorealism — англ.) — худож. течение в живописи и скульптуре, основанное на фотографии. воспроизведении действительности. И в своей практике, и в эстетич. ориентациях на натурализм и прагматизм Г. близок поп-арту. их прежде всего объединяет возврат к фигуративности. Выступает антитезой концептуализму, не только порвавшему с репрезентацией, но и поставившему под сомнение сам принцип материальной реализации худож. концепта.

Ассамбляж (фр. assemblage — соединение, сборка, монтаж) Вид произведения современного искусства, или артефакт, представляющий собой трехмерную композицию, составленную из каких-либо предметов утилитарного назначения или их деталей и обломков или (и) специально созданных объектов и заключенную в пространство какого-либо ящика или коробки.

Аккумуляция (фр. accumulation — накопление, аккумуляция; нагромождение) Одна из разновидностей ассамбляжа, когда из множества одинаковых или однотипных предметов обиходного или специального утилитарного назначения (например, чайников, кофейников, противогазов и т. п.) составляются хаотические композиции и помещаются в закрытые со всех сторон ящики из органического стекла.

Новый реализм Европейское движение, возникшее в конце 1950-х годов, которое использовало предметы повседневной жизни и найденные объекты для создания новой эстетики.

Арте повера Термин Arte povera - в переводе «бедное искусство» - впервые употребил в 1967 году итальянский критик Джермано Челант, ставший главным пропагандистом этого направления. По преимуществу итальянское, это явление сохраняло важную роль до конца 1970-х годов. Произведения, в основном трехмерная скульптура, создавались из самых простых материалов. В попытке представить образ современной культуры в единстве с природой художники Арте повера использовали грязь, ветки, одежду, тряпки, бумагу, войлок и цемент. Подобно алхимикам, они извлекали метафизическую истину из основных природных элементов.

Кинетическое искусство Этот термин используется для обозначения произведений, заключающих в себе реальное или видимое движение. Впервые идея подобного творчества была сформулирована в 1920-х годах, но своего последовательного развития она достигла лишь в 1950-1960-е годы. Кинетическое искусство может быть простым (как, например, движимые воздушными потоками мобили Александра Колдера) или более сложным (приводимые в движение мотором скульптуры Жана Тингели). Термин применяется также по отношению к произведениям, в которых иллюзия движения создается с помощью световых эффектов
КИНЕТИЧЕСКОЕ ИСКУССТВО — художественное направление, ориентированное на создание динамических моделей, призванных передать сущность движения (конкретного движущегося предмета ) и созданных из различных (как правило, программно случайных) технических элементов.

Нео- (дадаизм, экспрессионизм) Приставка нео (новый) означает возрождение направлений или идеалов искусства предшествующих эпох. Например, термин неодадаизм применялся в конце 1950-х годов по отношению к творчеству художников, взявших за основу искусство дадаизма начала XX века. Неодадаисты использовали в своих картинах найденные объекты. Неоэкспрессионизм - тенденция, возникшая в живописи США и Европы, особенно Германии, в конце 1970-х годов, когда художники вновь обратились к выразительным возможностям экспрессионизма. Они создали глубоко индивидуальный стиль, часто исполненный агрессии и нервного напряжения. Неоромантизм обозначает сильно театрализованное направление в живописи XX века, соединяющее в себе черты романтизма и сюрреализма. см. (Неоклассицизм)

Концептуализм (от лат. соnсер-tus — «мысль», «представление») воз​ник в середине 60-х гг. XX в. одно​временно в Англии и США и очень скоро сделался ведущим направле​нием современного искусства. В по​лемике с торжествовавшим в то вре​мя поп-артом, сосредоточенным на предметном мире, концептуалисты утверждали, что единственно до​стойной задачей художника являет​ся создание идей, концепций.

Перформанс 

Слово перформанс (англ. performance) - буквально представление. Это вид художественного творчества, объединяющий возможности изобразительного искусства и театра. В перформансе доминирует сам художник или специальные статисты, представляющие публике живые композиции с символическими атрибутами, жестами и позами.

Хэппенинг Хэппенинг (англ. happening, to happen - случаться, происходить) - направление в постмодернизме, перешедшее от создания эстетических объектов к произведениям-процессам, то есть к "художественным событиям", осуществляемым либо самим художником, либо помощниками и зрителями, действующими по его плану. 

Инсталляция Инсталляция - (от англ. installation, буквально установка) - прием художественной экспозиции, благодаря которому произведение или их совокупность активно распространяется в пространстве, уподобляясь развитой сценической конструкции, занимающей нередко целые залы; современное творение, преимущественно не являющееся живописью, графикой или скульптурой, а составным объектом из конкретных элементов пространства, вещей. Термин стал широко использоваться в 1970-е и 1980-е гг

Флуксус Движение Флуксус было не столько стилем, сколько умонастроением, распространившимся с начала 1960-х до середины 1970-х годов. Термин был впервые употреблен в 1961 году Жоржем Мансьюнасом и был призван обозначить состояние непрестанной деятельности и изменчивости. Флуксус опирался на идеологию, аналогичную той, что вдохновляла дадаизм, и объединял не связанную формальными обязательствами группу художников в Европе и США, которые отказались от традиционных форм искусства. Творчество Флуксуса проявлялось в форме хепенингов, перформансов, включающих участие зрителей, видеоискусства, поэзии, найденных объектов. Флюксус - (от английского Flux - течение, поток, постоянная смена, постоянное движение) арт-движение, появившееся в 1950-е, оформившееся в начале 60-х и пришедшее в упадок к 1969 году. Целью проектов движения изначально было представление бытовых, каждодневных поступков и обыденных объектов в артистической и эстетической среде с целью изменить и расширить их восприятие (простота и причудливое, вредное, эксцентричное чувство юмора).

Флэшмоб Флэшмоб - это неожиданное появление людей в заранее установленном месте в заданное время. При этом, как правило, участники совершают некоторые заранее определенные действия. А потом быстро расходятся. Обычно флэшмобы проводятся без особой цели, а просто для получения "удовольствия". 

Э Н В А Й Р О Н М Е Н Т Энвайронмент (англ. environment — окружение, среда) Один из видов наиболее «продвинутых» арт-практик последней трети XX в., представляющий собой полностью организованное художником (или коллективом кураторов, художников, инженеров, техников) целостное неутилитарное арт-пространство.

Боди-арт {англ. body art — «искусство тела») — художест​венная практика, в которой материалом служит тело че​ловека.

ВИДЕОАРТ (англ. video art), направление в изоискусстве последней трети 20 в., использующее возможности видеотехники. В отличие от собственно телевидения, рассчитанного на трансляцию для массового зрителя, видео-арт применяет телеприемники, видеокамеры и мониторы в уникальных хэппенингах, а также производит экспериментальные фильмы в духе концептуального искусства, которые демонстрируются в специальных выставочных пространствах.

Net арт (Нет арт, нет.арт) - сетевое искусство; произведения, созданные в Интернете, для Интернета: выставляющиеся, существующие, функционирующие в Сети.

Лэнд-арт (от англ. land art - земляное искусство), направление в изоискусстве последней трети XX в., основанное на использовании реального пейзажа в качестве главного художественного материала и объекта.

Минимализм Направление в живописи и скульптуре, распространившееся в 1960-1970-е годы главным образом в США. МИНИМАЛИЗМ (minimal art — англ.: минимальное искусство) — худож. течение, исходящее из минимальной трансформации используемых в процессе творчества материалов, простоты и единообразия форм, монохромности, творч. самоограничения художника.Минимализм основан на принципе построения идеальных форм и пропорций, конструирования пространства игрой контрастных цветовых соотношений и освещения при полном отсутствии декора. Ничего лишнего.

Кантри – ( от англ. country – деревня, сельская местность) вначале под этим стилем понимали оформление интерьера в духе английских сельских домиков конца XIX века. Затем благодаря своей простоте, тёплому «семейному» настроению, уюту, приверженности традициям (всего того, что так не хватает современному человеку) стал популярен во многих странах.

Хай-тек (от high technology - высокие технологии), который также называли рационализмом, появился в начале 1930-х. Хай-Тек приносит в интерьер ощущение света и пространства, акцентирует внимание не на цветовой гамме или рисунке, а на форме и фактуре архитектурных деталей и предметов интерьера. Хай-тек по-прежнему остается одним из актуальных стилей в дизайне жилых и общественных интерьеров. Этот стиль, оформившийся в последней трети XX в., возник из дизайна промышленных помещений, где все элементы обстановки подчиняются функциональному назначению. Конструкционная открытость, включение в визуальный ряд труб, арматуры, воздуховодов, сложное структурирование пространства, излюбленные материалы: металл, стекло, бетон – все это характерные черты стиля хай-тек. Элементы индустриальной эстетики перешли в жилое помещение, где получили дальнейшее развитие.

Техно — стиль, которому свойственна особая психология жизни. Техно сочетает в себе все возможности современных технологий и особую атмосферу светопредставления, иногда даже в ущерб функциональности. В отделке обязательно присутствует металл, стекло. Стиль, впитавший в себя всю яркость и экстремальный блеск шоу 80-х. 

Работающий в сфере «футуристического дизайна», Карим Рашид пошёл на смелый шаг — он призвал владельцев отелей отказаться от классической восточной роскоши, мрамора, золота и глубоких ковров, и сделать шаг в сторону современных технологий и новых форм.
Невероятные, как будто пришедшие из космических голливудских боевиков, дизайнерские решения помещений, объединённые с самыми современными компьютерными разработками и достижениями отельной логистики, поражают все пять чувств человеческого восприятия.

ДЕКОНСТРУКТИВИЗМ - стиль, ломающий представления о физике земных процессов. . Специальные эффекты, всевозможные проекции изображений, раздвигающие границы времени и пространства, также прекрасно дополняют идею деконструктивизма. Девиз стиля: реальности не существует.

Контрольные вопросы.

1. Раскройте особенности стилеобразования эпохи модернизма и постмодернизма.

2. Перечислите известные вам стиле эпохи модернизма.

3. Перечислите известные вам стиле эпохи постмодернизма.

4. Раскройте основные характерные особенности одного из современных стилей в изобразительном искусстве.

5. Какие бывают разновидности стиля?

6. Что такое национальный стиль, жанровый стиль?

7. Понятие «художественное направление», «стиль школы», «индивидуальный стиль», «стиль произведения».

8. Что такое «художественный метод»?

9. Какие типы художественного проектирования вам известны?

10. Раскройте понятие «канонизация», «типизация», «стилизация», «интерпретация», «импровизация».

Рекомендуемая литература: (1), (2), (3), (6), (15), (17), (18)
Тема 2.2. Формально-композиционные средства

(продолжительность 2 часа)
Учебные цели: ознакомление с различными методами комплексного подхода к решению конкретных задач макетирование объектов графического дизайна, как одиночных, так и комплексных (серии и т.п.), развитие объемно-пространственных представлений, необходимых для решения задач макетирование объектов дизайна современными средствами художественно-компьютерной графики.

Учебные вопросы.

1. Понятие формальной композиции.

2. Типы проектирования: вербальное, графическое, объемное, объемно-пространственное, пространственно-временное.

3. Понятие «знак-морфем» (логотип) и «знак-символ» (эмблема). Этапы подготовки эмблемы.

4. Формально-композиционные средства.

5. Пиктограммы.

Терминология и основные понятия: формальная композиция, формально-композиционные средства, знак-морфем, знак-символ, значок, комбинированный знак.

Структура темы.

1. Понятие формальной композиции.

2. Типы проектирования: вербальное, графическое, объемное, объемно-пространственное, пространственно-.

3. Понятие «знак-морфем» (логотип) и «знак-символ» (эмблема). Этапы подготовки эмблемы.

4. Векторное моделирования собственного образа.

5. Формально-композиционные средства. Пиктограммы.

6. Понятие формальной рисунок, поисково-аналитический рисунок, эскиз.

7. Понятие «знак-морфем» и «знак-символ».

8. изобразительных знаков.

9. Комбинированный знак.

10. Модульная или геометрическое построение знака.

11. Цветографические решения знака.

Одним из элементов дизайна является логотип - графическое представление сущности компании. Слово «лoготип» означает: имя, символ или торговая марка, разработанная для легкой узнаваемости. Он состоит из символа, иллюстрации и/или графического печатного оформления. У профессионально разработанного логoтипа существует множество преимуществ. Логотип должен привлекать внимание, поэтому имеет решающее значение. Именно он производит первое и последнее впечатление на посетителей сайта. Это является важной вещью для компании. Профессиональный логотип поможет привлечь новых покупателей и усилить их приверженность к торговой марке, а также повысить доверие. В заключение к этому можно сказать, что логотип занимает центральное место в индивидуальности компании. 

Выделяют 3 основных типа логотипов, которые могут быть использованы как самостоятельно, так и в сочетании: 

Иллюстративные, т.е. иллюстрирующие деятельность компании; 

Графические, включающие в себя элементы графики, часто абстрактно или обобщенно показывающие деятельность компании; 

Текстовые, т.е. текст представляющий деятельность компании. 

Главная цель — привлечь, удержать и продлить внимание. Логотип должен нести заряд эмоций, так как зачастую он складывает общее впечатление о компании со стороны потенциальных клиентов. Если необходимо выразить в логотипе стабильность компании, то необходимо создать логотип, который бы вызывал такие эмоции у людей. 

Создание логотипа — это всегда процесс, хотя разные дизайнеры используют различные методы. Многие дизайнеры начинают с набросков, игры форм на мониторе, пока что-то не «щелкнет», и они начинают разрабатывать одну из понравившихся идей до конца. Одним из подходов к началу работы является выбор формы, представляющей концепцию компании, и дальнейшая ее модернизация. Идея идет бок о бок с интересом и умом, будь это необычная точка зрения или комбинация форм. Может, набросок будет требовать каких-то догадок от людей, которые его увидят, может, наоборот, он будет абсолютно понятен. Многие дизайнеры предпочитают начинать с разработки дизайна логотипа, составления его в текстовой форме. Экспериментируя со шрифтом, размером, формами, они пытаются найти интересный путь представления компании, используя формы букв. Простота опять очень актуальна, сейчас не время причудливых шрифтов. Просто логотип или в сочетании с графическими элементами, его текст должен легко читаться при небольших размерах. 

Когда форма логотипа будет определена, переходят к продумыванию цвета. И снова, цвет должен быть простым. Можно применить фантазию, но логотип должен быть выполнен в одном цвете и оттенками одного цвета. Цвет должен усиливать и поддерживать форму логотипа. Контраст — это еще одна сильная концепция в создании дизайна логотипа. Можно контрастировать размер, цвет, шрифты, текстуру, чтобы создать визуальный интерес. Дизайн логотипа должен быть простым и обобщенным, но не сложным и запутанным. 

Некоторые выделяют золотое правило: если логотип, размещенный на визитной карточке, приносит пользу, то он будет приносить пользу, если его использовать и в других размерах. Если подвести итог всему вышесказанному, то можно выделить три этапа создания логотипа: 

создание концепции логотипа, идеи написания, выбор шрифта будущего логотипа. 

разработка изобразительного знака. 

компоновка надписи (логотипа) и изобразительного знака в торговую марку (бренд) и разработка цветовой гаммы логотипа. 

И в заключение хотелось бы предложить несколько рекомендаций, которые помогут эффективно построить отношения при создании логотипа и грамотно оценить результат разработки: 

логотип должен быть прост для восприятия, оригинален по дизайну и соответствовать общим задачам позиционирования фирмы в ее маркетинговой стратегии 
должен нравиться; все элемементы логотипа должны сочетаться между собой по форме, цвету, размеру; к тому же, он должен одинаково хорошо смотреться как на огромном штендере, так и на брелоке 

должен быть ярким, четким; ведь это фактически единственный символ, который остается с фирмой неизменно, на все время ее существования.

Возможно применение дополнительного символа (рекламного персонажа), не входящего в логотип фирмы.

Носители фирменного стиля: 

бланк, конверт, визитка, папка, прайс - лист, роспект, буклет, плакат, сувениры, упаковка, пакеты, вывески, щиты, сайты, календари и прочие предметы. 

Основные стили для логотипа... 

Капли и расходящиеся точки

Обыгрывается форма капли, где объектов может быть несколько. Капли могут располагаться как отдельно , так и в символическом слиянии друг с другом. Эффект может также использоваться, чтобы выразить техническую или научную ассоциацию. Формы могут быть показаны как плоскими, так и с претензией на трехмерность за счет теней или введения дополнительных тоновых штрихов.

За очень небольшим исключением, логотипы "расходящиеся точки" состоят из серии точек, увеличивающихся или уменьшающихся в четкой математической последовательности. Большинство из этих знаков стремятся отразить движение, чтобы лучше донести свой смысл. Можно назвать это застывшей анимацией. Каждая картинка - остановленное движение, с элементами разного калибра или цветовой интенсивности в зависимости от времени их выхода к зрителю. 

Простые геометрические примитивы

За последние несколько лет, наблюдается возврат к простоте в корпоративных эмблемах. С другой стороны этот стиль применяется ими довольно часто. Есть еще много знаков, представляющих собой примитивы, сочетающиеся с простыми слоганами. Действительно ли это - уважение к 1970-ым и классике проекта эмблемы? Или так проще сделать на компьютере, где преолбладает изначально простая графика? А может быть уже не остается дизайнеров, умеющих рисовать?

Поп-стиль "Привет Китти" 60-х годов

Это возврат к прошлому, который повторяется каждые 30 лет. Компании, которые работают на молодежь, придерживаются языка поп-культуры конца 1960 - начала 1970. Этот стиль возник на всплеска популярности, возможно как результат готовности компаний идти на поводу у современного им модного стиля молодежной культуры
Мотивы спиралей

Это ассоциации к расплывающимся кругам на воде или спиралевидным формам в перемешиваемой краске. Или это - картина круга света, созданная ребенком. Это бионические природные подобия спирали, а не сухие математические компьютерные модели. В частности это сочетание хаоса и геометрии с претензией на свободу.

Голливуд активно эксплуатирует ДНК как символ загадочных корпораций в научно-фантастических декорациях. Дизайн-сообщество так часто использует двойную спираль, что однозначного смысла этот символ уже не имеет: это и зародыш жизни, и здоровье и долголетие, семейное древо, код, загадка, или неразбиваемая последовательность - все возможные варианты задействованы. 

Образы животных. Флора и фауна

Используются для быстрого создания иммиджа компании путем создания образа, отражающего свои специфические признаки животного на компанию и ассоциирующегося с ней. Хотя эта тактика, используется я больше маленьким и средними компаниям, есть несколько крупных корпораций компаний, которые применяют этот метод. Хотя стили иллюстрации изменяются широко, все эти эмблемы стилизуются в соответствии с правилами проектирования знака. 

Флора - это может быть эволюцией прошлогодней Завитушечной тендеции, или частью более глобального тренда, объединяющего их. Того самого тренда, который заимствует остатки узорчатой Викторианской эпохи, чтобы придать чуть больше тонкой теплой человечности твердой скорлупе более мудрых стерильных логотипов. Это привлекает потребителя к визуальному участию в неконфронтационном модном течении. 

Принцип деформации, оси

Вы можете взять простое геометрическое решение и сделать это замечательным. Наклоните это или оберните это на сферу, задача, легко выполненная. Благодаря этотой тактике, даже очень простые двумерные решения эмблемы могут преобразиться в 3D. 

акие знакие могут служить моделью структуры коммуникаций любого онлайн-сообщества. Есть центральная ось, которая служит источником информации. Без этой оси спутники теряют возможность контактировать друг с другом. Так что вне зависимости от того, являются эти логотипы инструментом коммуникации или нет, расхождение из центральной точки - основная их концепция. И еще один смысл, который можно вложить в такое графическое решение, - взаимодействие отдельных элементов единой структуры для достижения общего блага. 

"Очеловечивание" знака

Чтобы сделать образ компании, более дружественным и симпатичным к человеку, много торговых марок были превращены в лицо или маленького человека. Части таких знако впревращены в глаза, носы, уши и рты. Хотя эти идеи используются в течение нескольких поколений, проектировщики продолжают находить новые и новые решения. 

Использование теней

Жесткие или мягкие, тени продолжают давать ощущение пространства где находится знак. Иногда тени используются ниже знака, чтобы придать ему большую выразительность: эмблема, которая бросает вызов серьезности, должна иметь необычные качества. Другие эмблемы использовали тень, потому что, они не имели никакого основания, а тень привязывает их к определенному месту. 

Иллюминация. Наложение и прозрачность. Градиенты и подсветка

Дизайнеры продолжают безжалостно рушить правила, согласно которым уже целую эпоху создаются логотипы. Больше нет печатных ограничений, границы цветности преодолены. К тому же, многие дизайнеры и их клиенты сошлись на том, что они совершенно точно никогда в жизни не станут печатать свои логотипы в Желтых Страницах, так что отпадает и необходимость в разработке хотя бы одной версии плоского и одноцветного логотипа. 

Факт: старое правило, которое диктует, что любая действительно хорошо разработанная эмблема:

1. применяется только в одном цвете

2. форма закрашивается силуетно

Но в интернете (когда изображение смотриться в проходящем свете) теперь существуют свои правила. Есть много эмблем сегодня таких, как бабочка MSN, которые используют прозрачность, которые показывают себя через многократные слои.

Сияющие знаки несут в себе определенное тепло и комфорт, психологически эффект сияния сравним с эффектом света в конце тоннеля. Такой свет начинает превалировать, когда мы стараемся передать оптимизм, чистоту, тепло или избавление от чего-то негативного. 

       Экология и живая зелень

Это буквальная и метафорическая тенденция. Это тенденция, которая является дыханием свежего воздуха в промышленности, наводненной красным, белым. Это экологический хит компаний. Это упор на природные чистые элементы.

Главной вещью, за которой приходится поспевать всему корпоративному миру, остается соответствие нормативам, связанным с поддержанием окружающей среды. 

Знаки пунктуации

Своеобразный интернетовский хит, связанный с символикой компьютерной клавиатуры и продвинутый и развитый молодым поколением интернетчиков.

Принцип ярлыка

Это простые , даже примитивные по форме знаки, которые являются простыми силуэтами определенных объектов. На таком силуете четко пишется идентифицирующее его слово (название). Изображение говорит, что они делают и слово говорит, кто они. Все предельно просто и честно.

   Фотографически точные изображения и 3D

Очень натуральные или даже преувеличенные изображения. Изображения помещаются на локальном (например белом) фоне, а название компании помещается ниже. Стиль намного более выигрышен, когда визуал поддержан соответствующим текстом, или когда текст неожиданно оригинален для визуала. 

Проблема с использованием 3D-логотипов состоит в том, что компания должна обладать достаточными медиа-ресурсами, чтобы передавать свою айдентику в полном объеме. Именно поэтому многие 3D-логотипы только имитируют объем, но не обладают им в полной мере. 

Эффект спирографа, кольца 

Это - эффект, художественных спиралей. Такой знак обычно помещается выше названия компании. Криволинейная форма очень напоминает о забаве Spirograph, и возможно эти точные, но плавные формы передают чувство удовлетворения от того, что два пластмассовых механизма (шестеренки с зубчиками внутрь и наружу, кто знает), четыре булавки и шариковая ручка могут изобразить эти чудные по красоте (правда совершенно бессмысленные) паутинные спирали. 

Кольцеобразные структуры призваны отразить концепцию общего продукта или подразделений, работающих вместе, как целое. А плотность расположения колец и разница в их форме может отражать соответствующие параметры связи частей одного целого в компании. Цвет отражает индивидуальность отдельных компонентов и помогает понять общую идею того, что создаваемое целое больше, чем просто сумма частей. 

Линия и лента 

Знак представляет собой объект, формирующийся одной сплошной точно спроектированной линией. Picasso и Calder открыли этот путь прежде, чем другие осознали форму как средство проекта эмблемы. 

Многие из лучших ленточных логотипов были созданы в самом начале тренда. И сейчас все еще есть пространство для других идей с лентами, просто их меньше и они дальше друг от друга. Будет интересно посмотреть на то, как экологический тренд схлестнется с этим, ленточным. Тогда придется разрабатывать глобальный план по утилизации всех этих магнитных ленточных значков, которыми мы уже завалены. 

Псевдогербы 

На первый взгляд логотипы этой категории выглядят как нечто из книги 101 геральдический знак, что-то в этом роде. Но только до тех пор, пока вы не начнете вглядываться в композиционные элементы: там вы найдете скрещенные гитары, пингвинов, ботинки, сотовые телефоны и все эти невероятные вещи, которые уж точно не из эпохи Камелота. Это удел молодежи; дизайнеры выбрали этот стиль для сферы моды и музыкальной индустрии. На самом деле это та модная тендеция, которую можно увидеть сейчас практически везде, несмотря на такие запутанные геральдические и викторианские корни. 

Игрушки-талисманы

Виниловые дизайнерские игрушки стали впервые популярными в Гонгконге в 90-х благодаря Майклу Лау. Теперь же они стали предметом коллекционирования, и у них есть собственные магазины, такие как KidRobot, и журналы вроде Super 7, полностью посвященные виниловым фигуркам. Это может быть что угодно - от огнедышащих драконов до циклопов инопланетного вида. Разумеется, среди логотипов компаний, входящих в Fortune 500, вряд ли найдутся подобные, но эти забавные виниловые штуки уже прочно освоились в поп культуре и все чаще появляются в двухмерном логотипном виде. 

Половинки

Где вторая половина и почему? Была ли она отрезана, вылезает за пределы чего-то, погружается она или наоборот всплывает? Простая игра слов, или в некоторых случаях изображений, позволяет покупателю ассоциировать продукт с действием. В некоторых случаях отрезанная часть картинки - что-то вроде вызова зрителю: прекрасная цифра или буква разрезана пополам - это уже сродни ереси! Буквы для покупателей святы: можно их как угодно менять, но совсем убирать часть - это то, что заставляет людей смотреть. 

Расположение внахлест

Элементы, собранные вместе, которым при этом нечего прятать - символ четко выстроенной, диверсифицированной и при этом прозрачной структуры. Перекрывающиеся элементы могут рассказать историю о компании или объяснить ее архитектуру. С развитием дизайнерского программного обеспечения создание картинок с прозрачностями стало простым и удобным - можно сразу увидеть результат тех или иных цветовых наложений и легко их регулировать. 

Оптические иллюзии, оп-арт

Идея возможности невозможного - так характеризуют дизайнеры привлекательность подобных логотипов для своих заказчиков. Визуальная суть иллюзии в этом случае - что-то вроде утверждения "Мы делаем то, что не могут другие, мы знаем особые обходные пути". Часто в этой категории логотипов рисуют инициалы, заглавные буквы названия компании. За счет эффекта объемности такие знаки нередки среди архитектурных компаний или тех, кто предлагает взгляд на что-то с новой точки зрения. 

Другие тенденции, которые уже возникли и развиваются: 

1. Анимированное движение: уже отмеченные в начале статьи, эти логотипы сделаны уже находящимися в движении, в отличие от тех, что изначально нарисованы плоскими и заанимированы впоследствии. 

2. Венки: множество элементов, иногда настолько тонких, что раньше они не считались бы частью дизайна логотипа, собранные в узорчатое целое. 

3. Радуги: тренд, возможно рожденный из популярной концепции "все в одном", поддерживаемый лояльностью клиентов к ярким цветам, но вскормленный определенно вседозволенностью RGB. 

4. Цифры: замена букв на похожие по виду или фонетически заменяющие часть слова цифры - да здравствует компьютерное общение. 

5. Дырки: дизайнеры играют с поверхностью бумаги, загоняя логотипы под разрезы или давая им выглядывать из всевозможных отверстий. 

6. Драконы: множество, множество драконов. 

7. Большие тангирные точки: очень крупные планы на тангирной сетке, точки размываются и перекрывают друг друга. 

8. Картуши: все больше и больше логотипов поддерживаются орнаментальными рамками. 

Контрольные вопросы.

1. Перечислите характерные черты стилистики направлений и течений в изобразительном искусстве ХХ-ХХI вв.

2. Раскройте понятие формальной композиции.

3. Что такое формально-композиционные средства?

4. Перечислите типы проектно-графических изображений.

5. Раскройте понятие «знака-морфемы» и «знака-символа».

6. Взаимосвязь и взаимозависимость функции и формы, художественного образа и тектоники, структуры и формы, формы и тектоники.

7. Что такое аналитическая и поисковая графика?

8. Внутренняя структура графических элементов, их значение и влияние на композиционный и пространственный строй листа в целом.
Рекомендуемая литература: (4), (5), (8), (12), (16), (17), (18).

Тема 2.3. Формально-композиционное отображение состояний.

(продолжительность 2часа)

Учебные цели: ознакомление с вопросами вербально-образного и предметно-образного мышления, представления и фантазии, способности анализировать и синтезировать художественный образ на базе сопоставления и поисков аналогий.

Учебные вопросы.

1. Формально-композиционное отображение состояний.

2. Про¬ектування пиктографических, вер¬бально-графических и идеогра¬фичних средств коммуникации, языка.

3. Формально-композиционные средства.

4. Моделирование собственного образа в заданной стилистике.

5. Этапы подготовки серийных объектов.
Терминология и основные понятия: формально-композиционные средства, пиктографические средства коммуникации, вербально-графические средства коммуникации, идеографичних средства коммуникации, серийные объекты, проектное задание, источник, аналог, дизайн-концепция, фор-проект, дизайн-сценарий, дизайн-аналитика, вариативный поиск, моделирование.

Структура темы.

1. Этапы подготовки проектного задания.

2. Подготовительный этап: изучение литературных источников и работа с аналогами.

3. Этап дизайнерской предложения: (дизайн-концепция, фор-проект, дизайн-сценарий).

4. Процесс проектного поиска художественного образа: внешний и внутренний.

5. Дизайн-аналитика. Этап вариативного поиска и моделирования образа и формы.

Контрольные вопросы.

1. Какие существуют этапы подготовки проектного задания?

2. Из чего состоит подготовительный этап?

3. Из чего состоит этап дизайнерской предложения?

4. Что такое внешний и внутренний процесс проектного поиска художественного

5. образа?

6. Что такое дизайн-аналитика?

Рекомендуемая литература: (4), (5), (8), (12), (16), (17), (18).

Тема 2.4. Серийные объекты.

(продолжительность 2часа)

Учебные цели: ознакомление с различными методами комплексного подхода к решению конкретных задач макетирование объектов графического дизайна, как одиночных, так и комплексных (серии и т.п.).

Учебные вопросы.

1. Взаимосвязь и взаимозависимость функции и формы,

2. Взаимосвязь и взаимозависимость художественного образа и формы.

3. Серийные объекты.

4. Тематическая карта или флаер.

5. Объемно-графическая модель на заданную тему.

Терминология и основные понятия: серийные объекты, объемно-графическая модель, макетирование, соотношение, нюанс, контраст, цвета, ассоциативные качества цвета, календарь, обложка, типичный лист, тематическая карта.

Структура темы.

1. Согласование шрифта и изображения в композиции на основе нюансных и контрастных соотношений.

2. Методы усиления качества изображения с помощью цвета.

3. Соотношение контраста в каждом элементе композиции: изображении, цвете и шрифта.

4. Серийные объекты в графическом дизайне. Особенности композиционного построения серии.

5. Средства достижения единства всех элементов серии.

Люди привыкли видеть качественные тексты по телевидению, в печатной рекламе и кино. Они могут отличить профессиональный текст. Нельзя, чтобы у ваших потенциальных клиентов складывалось ощущение дешевости вашего товара.


В настоящее время, все компании можно разделить на те, у которых уже есть свой логотип, и те, которые хотят иметь логотип. Раньше только корпорации могли позволить себе лого, а теперь он есть даже у моей собаки. У многих людей на компьютерах есть различные графические программы, поэтому каждый из них способен создать логотип. Проблема в том, что у них нет знаний и навыков в дизайне. Если вы хотите иметь логотип, можно купить программу, например The Logo Creator, которая поможет вам его создать, или действовать самостоятельно. Так как я профессиональный художник, я решил, что могу дать несколько советов, касающихся дизайна логотипов.

Первым шагом к созданию логотипа является выбор подходящего шрифта. Выбирайте шрифт, который выражает, что представляет ваша компания. Большинство существующих шрифтов уже где-нибудь использованы. Если вы серьезно относитесь к делу, то придется заплатить пару долларов, чтобы иметь свой собственный. Это можно сделать на Fonts.com и ITCFonts.com.

Когда вы остановите свой выбор на некоторых из них, нужно провести проверку. Убедитесь, что шрифт хорошо печатается. Распечатайте его на своем принтере, чтобы проверить, нет ли неровностей. Если он не очень хорошо напечатался, то вам не нужен такой шрифт. Убедитесь, что он удачно смотрится в веб-версии. Проведите сжатие шрифта и посмотрите, хорошо ли он читается. Если нет, то не стоит его использовать. Убедитесь, что шрифт обладает всеми характеристиками, которые вы хотели бы использовать в дальнейшем. Не используйте шрифты, в которых отсутствуют цифры и некоторые буквы. Позже они вдруг могут вам понадобиться в создании брошюр и других материалов.

Удивительно, но очень многие люди ассоциируют продукцию с каким-либо типом шрифта. Просмотрите сайты, где представлены разновидности шрифтов, и вы сможете связать продукцию с определенным шрифтом. Попытайтесь найти шрифт, на котором не базируется ни один вид товара.

Люди привыкли видеть качественные тексты по телевидению, в печатной рекламе и кино. Они могут отличить профессиональный текст. Нельзя, чтобы у ваших потенциальных клиентов складывалось ощущение дешевости вашего товара. Даже если он и дешев, то не допускайте, чтобы он так выглядел. Когда найдете шрифт, который вам понравится, ваш корпоративный логотип почти полностью сам создаст себя. Потратьте некоторое время на поиск подходящего шрифта, и эти затраты в конечном итоге окупятся сполна.

Когда вы нашли подходящий шрифт, следующим шагом будет выбор цвета. Цвет также важен для логотипа, как и шрифт.

Цвета—важнейший аспект повседневной жизни. Мы постоянно используем их для общения. Мы все воспринимаем тот или иной цвет как сигнал к ощущениям. Мы относимся к этому как к концептуальному языку, в котором существует очень много значений. Как и в английском, в нем много слов (в этом случае оттенков).


Большинство людей не осознает важность цвета. Они просто знают, что им нравится, а что нет. Я с уверенностью могу сказать, что это еще не все.

Цвета-важнейший аспект повседневной жизни. Мы постоянно используем их для общения. Мы все воспринимаем тот или иной цвет как сигнал к ощущениям. Мы относимся к этому как к концептуальному языку, в котором существует очень много значений. Как и в английском, в нем много слов (в этом случае оттенков).

Обратим внимание на красный.

Сколько слов можно с ним ассоциировать! Стоп, предупреждение, ярость. Красный, как основной цвет, имеет множество значений.

Если добавить в него немного белого цвета, то получится розовый. Он уже не олицетворяет предупреждение и ярость, ассоциируется с маленькими девочками, цветами или Pepto-Bismol. Оттенок красного имеет свое значение, отличное от основного цвета.

Pepto-Bismol может послужить хорошим примером распознавания посредством цвета. Эта компания запечатлела оттенок красного в сознании покупателей в качестве фирменного цвета. Если бы они выбрали красный, то не получили бы такого же эффекта.

Каждый дизайнер должен понимать, что существует огромное количество цветов. Не ограничивайте себя шестью основными цветами. Обращайтесь с ними так же, как художники, не бойтесь их смешивать. Постарайтесь найти цвет, который бы выражал сущность вашей деятельности. Как ранее было замечено, вы знаете, что вам нравится. Существует одно правило, которое важно при выборе цвета: он должен хорошо печататься. Существует 2 типа цветов: контрастирующие и неяркие.

1.Контрастирующий цвет — это когда примешивается светлый оттенок, чтобы получить другой цвет. Телевизионный и компьютерный экраны являются примером тому. Они используют свет для получения цвета. Такие цвета очень насыщенны и ярки.

2. Неяркие цвета получают просто смешением красок или чернил. Они тусклые и не имеют тонального ряда, в отличие от контрастирующих.

Вы можете спросить, почему знать это так важно. Ваш логотип должен изображаться одинаково, как в веб-версии, так и в печати. Множество контрастирующих цветов невозможно отобразить в печатной версии. Вы должны выбрать цвет, который печатаем. Вы также можете использовать Pantone colors, которые слишком дороги для принтера или использовать палитру CMYK. Pantone провел много времени, работая над своими цветами, и их можно считать самыми лучшими в данной индустрии. Если вы можете позволить себе это, то я советую воспользоваться палитрой Pantone. Для остальных, приемлемо использовать цвета CMYK. Лучшим способом проверки выбранного цвета является сравнение его веб-версии с печатной. Если отличие незначительно, то вы выбрали правильный цвет и в создании логотипа сделано пол-дела. Теперь нужно выбрать вспомогательный цвет. Если нет необходимости использовать его сейчас, то пусть он останется в вашем арсенале. Не выбирайте цвет, который не сочетается с основным. Он нужен для того, чтобы подчеркнуть главный цвет и, конечно, тоже должен хорошо печататься. Вы можете выбрать и третий цвет, который тоже может вам пригодиться.

1. Оранжевый цвет – цвет тепла, олицетворение тропиков, роскоши, страсти и экзотики. Выражает энтузиазм, энергичность и необузданность. Логотип в данном цвете легко привлечет внимание пользователей, если этот цвет логотипа, конечно, подходит к деятельности вашей компании.

2. Желтый – цвет интеллекта, доверия, дружбы и доброты. Желтый цвет вселяет оптимизм, олицетворяет идеализм, счастье и богатое воображение. Для компаний, логотип которых содержит в себе яркие, веселые нотки, желтый цвет идеально подойдет в качестве фона. 

3. Синий – самый популярный цвет логотипа. Олицетворяет мир и спокойствие, преданность и верность, гармонию, доверие и уверенность. Для тех, кто использует 216-цветовую палитру, синий цвет представлен очень разнообразно с множеством оттенков. Этот цвет идеально подходит в качестве основного цвета логотипа, который несет в себе чистоту и позитивное настроение.

4. Фиолетовый – богатый цвет, олицетворяющий тайну, благородство и одухотворенность. Для приданию логотипу более креативного, чуждого условностям и уникального вида, можно использовать бледно-лиловый цвет. Он также олицетворяет справедливость и правду.

5. Серый – нейтральный цвет, выражающий стабильность и мудрость. 

6. Белый – цвет чистоты, молодости, простоты, невинности, дружбы и мира. Этот цвет стал весьма популярным при использовании его в качестве фона веб-сайта, так как он обеспечивает лучшую читаемость.

7. Зеленый – цвет роста, денег, скромности и мудрости. Это добрый и благородный цвет, который удачно подходит для логотипов финансовых компаний и тех, кто занимается лечением, производством и экологией. 

8. Черный – мрачный, тяжелый, депрессивный цвет. Хотя, часто его ассоциируют с элегантностью, утонченностью и тайной. 

9. Красный – самый теплый из всех цветов, олицетворяет собой все страстное и настойчивое. А также: опасность, тепло, огонь, скорость, пикантность, кровь, возбуждение, соревнование и агрессию. Нельзя забывать и о том, что красный цвет может быть очень раздражительным, вызывать тревогу или возбуждение, в зависимости от насыщенности оттенка, используемого в логотипе. 

Таким образом, все, что вам осталось сделать – это подобрать цвет логотипа, максимально удачно передающий характер деятельности вашей компании. Вы уже сделали свой выбор?

Контрольные вопросы.

1. Как согласовать шрифт и изображение в композиции на основе нюансных и контрастных соотношений?

2. Как усилить качества изображения с помощью цвета?

3. Ассоциативные качества цвета.

4. Фактурные особенности изображения, повязани с колористическим решением композиции в целом.

5. композиционного построения серии.

6. Средства достижения единства всех элементов серии.

Рекомендуемая литература: (4), (5), (8), (12), (16), (17), (18). 
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