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1 ВВЕДЕНИЕ.


Очень важную роль в достижении целей творчества играют средства, способы, методы решения технических задач. Рассмотрим основные этапы творческой деятельности по созданию нового технического устройства.


I
этап состоит в том, что школьники активно, критически стремятся осмыслить существующее, уже созданное ранее в избранной области техники.


II
этап наступает с зарождением в сознании учащихся технической идеи данного устройства. На этом этапе ими определяется принцип действия будущего технического устройства, который либо подбирается, трансформируется из уже известных, либо устанавливается заново. Идея составляет техническую сущность задачи (излагается устно, письменно или графически). На этапе технической идеи проявляется исключительно активно познавательная роль технического творчества.


III
этап состоит в разработке "воображаемой (идеальной)" модели будущего устройства. Она возникает в сознании учащихся как результат мысленного экспериментирования: техническая идея оформляется в схему, определяются функциональная и структурная схемы разрабатываемого устройства, возникающие в сознании как идеи-образы. Идеальная модель - важная предпосылка к сооружению в перспективе самого технического объекта, начало его воплощения, воображаемая реальность. В процессе поисково-конструкторской деятельности идеальные модели выполняют роль мысленных образов, "конструкций", которые человек создает в своем воображении и над которыми совершает мысленные операции и преобразования. Эти идеи и образы фиксируются с помощью определенных графических средств - схем, эскизов, чертежей, рисунков, становясь наглядными. В этом виде они обсуждаются, дорабатываются, совершенствуются.


IV этап - конструирование: юные техники стремятся привести в соответствие форму и содержание задуманного. На этапе конструирования выполняются эскизные или технические проекты, рабочие чертежи, модели или макеты. На этом этапе не исключе​на также опытная проверка отдельных деталей и частей устройства.

V
этап - постройка и испытание действующей модели (модельный эксперимент). На этом этапе проверяется на практике реальность замыслов, целесообразность технических решений происходит их материализация и проверка на осуществимость и рациональность.


VI
этап - создание опытного образца устройства реального применения, его натурные испытания. На основании разработок выполненных на
теоретической стадии технического творчества а также благодаря постройке экспериментальной модели и ее испытаний школьниками может
быть создано техническое устройство реального применения (для промышленного или сельскохозяйственного производства, транспортных це​лей и др.). Данный этап поисково-конструкторской деятельности учащихся одновременно является элементом их общественно полезного, производительного труда, может быть отнесен к области изобретательства и рационализаторства.


VII
этап - оформление технической документации. Это заключительная стадия процесса технического творчества учащихся. Данный этап применяется в настоящее время сравнительно редко в связи с тем, что в большинстве случаев руководитель коллектива юных техников не в состоянии обеспечить реальное внедрение творческих разработок учащихся в серийное производство, которое довело бы процесс поисково-конструкторской деятельности школьников до этапа оформления документации.
Основные этапы поисково-конструкторской деятельности школьников обозначены на рисунке I.


Практика показывает, что в зависимости от пер​воначальной целеустановки, ожидаемого конечного результата и развития творческого процесса, возможно деление отдельных его этапов (например, А-6) в направлении их большей детализации.

	Проблемная ситуация, формирование технической задачи

	
	↓
	

	
	Формирование технической идеи
	

	
	↓
	

	
	Идеальная модель (схема)
	

	
	↓
	

	
	Конструирование
	

	
	↓
	

	
	Моделирование и эксперимент
	

	
	↓
	

	Создание опытного образца, натурные испытания

	
	↓
	

	Оформление
	технической документации (описание,
	чертежи)


Рис. 1. Основные этапы поисково-конструированной деятельности


Научно-техническая революция требует перехода от случайных озарений отдельных гениев к постоянному творческому поиску, поставленному на научную основу. Однако темпы ее нельзя постоянно наращивать лишь путем простого увеличения числа вовлекаемых в нее людей. Необходимо целенаправленно формировать творческих работников, отыскивать средства, стимулирующие успех их деятельности, а это, в свою очередь, требует понимания, с одной стороны, природы творчества, а с другой - природы психического.


Долгое время мышление в процессе решения технических и иных задач делилось на обычное, предсказуемое, которое можно было бы упорядочить, алгоритмизировать, и необычное, непредсказуемое, интуитивное. В.А.Поликарпов и Н.А.Залыгина отмечают, что интуиция и осознанное мышление опираются на один и тот же процесс, а различие между ними кроется лишь в возможности и невозможности словесного описания хода мыслительного процесса, очевидно потому, что в одном случае способ решения зафиксирован в сознании как особое правило, т.е. основан на устоявшихся и неоднократно проверенных схемах - алгоритмах, а в другом представляет собой неосознанный поиск новых сочетаний особенностей явлений, в том числе и из самых неожиданных областей.


В то же время исследованиями, проведенными В. А. Моляко, установлено, что неосознанная мыслительная деятельность, которую он отождествляет с интуитивным мышлением, может протекать так же, как и рациональное, осознанное мышление. Важную роль в успешности решения творческих задач он отводит не только знаниям, опыту и умению решающего, но и правильности его стратегии, поскольку бессистемный перебор возможных вариантов на основе случайных подстановок является антистратегией.


Понятно, что наиболее трудно получить знание о сути еще не существующего объекта, а именно такие объекты и становятся предметом изобретательской деятельности. Не случайно на протяжении веков изобретения считались результатом озарения, а не осознанной мыслительной деятельности.


Таким образом, все сводится к алгоритмизации поиска, т. е. к созданию метода, позволяющего определить требования к изобретаемому объекту и найти явления или предметы, удовлетворяющие этим требованиям. Такой метод, как уже говорилось ранее, был создан Г.С. Альтшуллером и вполне правомерно назван им алгоритмом решения изобретательских задач (АРИЗ).

[image: image13.jpg]


Для того чтобы можно было оценить важность значения его создания, рассмотрим, какие усилия необходимы для изобретений разных уровней при использовании метода случайных подстановок.


1-й уровень: применены средства, которые прямо предназначены для данной цели, использовано готовое решение для готовой задачи. Задача и средства ее решения лежат в пределах одной профессии (одного раздела отрасли).


2-й уровень: выбран один из немногих альтернативных вариантов ре​шения задачи, которая сама также выбрана из нескольких возможных. За​дача и средства ее решения лежат в пределах одной отрасли (машино​строительная задача решается способом, известным в машиностроении, но в другой его области).


3-й уровень: изменены исходная задача, привычное решение. Задача и средства ее решения лежат в пределах одной науки.


4-й уровень: найдены новая задача и новое решение. Задача и ее реше​ние находятся за пределами науки-"задачедательницы" (например, задача по механике решается химическим путем).


5-й уровень: найдена новая проблема, открыт новый принцип, пригод​ный для решения не только этой, но и других задач и проблем. На высших пределах этого уровня задача и ее решение находятся вообще за пределами современной науки, поэтому сначала нужно сделать открытие, а потом, опираясь на новые научные данные, решать изобретательскую задач.


В задачах 1-го уровня объект не изменяется. Второй уровень связан с небольшими его изменениями, на 3-м объект изменяется сильно, на 4-м меняется полностью, а на 5-м - меняется вся техническая система, в кото​рую входит объект.


Разницу между уровнями изобретений можно охарактеризовать так: на 1-м уровне число проб и ошибок, необходимых среднему инженеру на отыскание решения, измеряется единицами, на 2-м - десятками, на 3-м -сотнями, на 4-м -тысячами и десятками тысяч, на 5-м - сотнями тысяч и миллионами


Понятно, что при поиске с использованием случайных подстановок на создание изобретений высокого уровня уйдут многие годы. Так, Эдисон, питавший, по словам работавшего у него Н.Теслы, неподдельное презре​ние к книжному образованию и математическим знаниям, работал над ка​ждым изобретением в среднем по 7 лет.

С начала XX в. начались интенсивные поиски оптимизации изобрета​тельской деятельности. В 1956 г. советские ученые Г.С. Альтшуллер и Р.Б.Шапиро опубликовали первую модификацию алгоритма решения изобретательских задач (АРИЗ-56). И до последнего времени не прекращается настойчивая работа по его совершенствованию, созданию математической модели описания изобретательской задачи и пути ее решения, что позво​лит после соответствующей обработки решать ее с помощью ЭВМ.

П. М. Якобсон (1934) выделял следующие стадии изобретательского процесса:

1. Период интеллектуальной готовности.

2. Усмотрение проблемы.

3. Зарождение идеи — формулировка задачи.

4. Поиск решения.

5. Получение принципа изобретения.

6. Превращение принципа в схему.

7. Техническое оформление и развёртывание изобретения.

Факторы, мешающие творческому мышлению:
· некритичное принятие чужого мнения (конформизм, соглашательство)

· внешняя и внутренняя цензура

· ригидность (в том числе передача шаблонов, алгоритмов в решении задач)

· желание найти ответ немедленно

Процесс решения задачи состоит из таких основных подпроцессов, как:

· Обнаружение проблемной ситуации;

· Постановка задачи: выявление и более или менее строгое определение исходного (данного) — его элементов и отношений между ними — и требуемого (цели);

· Нахождение решения задачи.
Решение задачи. Прежде чем начинать решать конкретную задачу, необходимо разделить ее на несколько более простых задач. Простая задача — это такая задача, в которой необходимо разрешить только одно техническое противоречие. Число технических противоречий и простых задач — это и есть число нежелательных эффектов в списке недостатков данного прототипа. Решение необходимо начинать, как правило, в порядке ранжирования недостатков.

Решения задачи состоит из нескольких этапов:

· 1 этап. Для каждой простой задачи формулируется техническое противоречие, а затем подбирается несколько эвристических приемов. Эвристические приёмы подбираются интуитивно, причем каждый это делает по-своему. Приемы обязательно должны устранить техническое противоречие.

· 2 этап. С помощью эвристических приемов прототип преобразуется так, что каждый полученный вариант подсистемы обеспечивает устранение нежелательных эффектов; улучшение способностей технической системы; выполнение ограничений и критериев и повышение идеальности ТС.

· На третьем этапе проводится анализ последствий от новых технических решений с целью установления их совместимости с другими подсистемами и стоящей выше надсистемой. Анализ проводится в виде таблицы (рис.3) для всех наиболее подходящих вариантов, выбранных на втором этапе.
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· 4 этап. Выявление из нескольких вариантов решения задачи наиболее перспективного.


Во время оценки вариантов решения задачи производится их анализ и сравнение с критериями качества. После чего некоторые вариантов отпадают, а остальные оставляют для выбора наиболее перспективного. Если один из вариантов явно перспективнее других, то выбор производится довольно просто. В противном случае пользуются специальными методиками.


Алгоритм решения задачи.
Если необходимо улучшить прототип, то проводится постановка задачи. Если задача поставлена правильно, то до ее решения очень часто бывает всего один шаг. Из этого следует, что не нужно экономить время на процессе постановки задачи. Условно постановку задачи можно разделить на 5 этапов. это описание проблемной ситуации, описание функции системы, выбор нужного прототипа, описание его требований и недостатков и сама формулировка задачи. Ниже приведено описание каждого этапа.

1. Описание проблемной ситуации: формулировка задачи, в которой содержатся ответы на вопросы: 

1. что из себя представляет проблемная ситуация?;

2. что необходимо предпринять для устранения проблемы?;

3. что препятствует устранению это проблемы?;

4. какие результаты принесет решение этой проблемной ситуации?.

2. Описание функции системы: изначально приводится качественное описание, а затем — количественное.

3. Описание требований прототипа: Из уже существующих прототипов выбирается наиболее подходящий для достижения поставленных целей.

Требований к прототипу должны быть достаточными для достижения работоспособности, производительности, надежности, ремонтопригодности и т. п. Эти требования фиксируются в списке требований, в который также заносят ограничения и критерии данного прототипа.

· 4. Описание недостатков прототипа. Для каждого прототипа нужно указать следующее:

· наиболее важные критерии развития;

· факторы, которые снижают эффективность выбранного прототипа;

· показатели, которые необходимо улучшить.

Составленный таким образом документ является списком недостатков прототипа.

· 5. Формулировка задачи. Обобщение результатов, полученных выше. Задача формулируется по форме «Дано-требуется».

Дано:

· качественное и количественное описания функции;

· прототипа и список требований прототипа;

· список недостатков прототипа.

Требуется: найти решение задачи, при котором прототип соответствовал своему назначению и не имел недостатков


Эти этапы можно обнаружить во многих теориях решения задач. Так, стадии постановки задачи и нахождения решения задачи отчётливо видны в теориях последователя Вюрцбургской школы Отто Зельца, гештальтпсихолога К. Дункера и когнитивиста Грино, несмотря на все их различия. При этом под постановкой задачи может пониматься как сознательная работа, так и некие постулируемые неосознаваемые процессы переработки информации.


Методы технического творчества — это совокупность последовательности операций прогнозирования оптимальных параметров, в наибольшей степени отвечающих общественным или техническим потребностям.

Со времен изобретения первых простейших орудий труда изобретательская мысль не стоит на месте. Еще в античном мире изобретатели имели представление о творческой мысли и обучали ей своих учеников. Первым, кто попытался систематизировать накопленные знания об изобретательских методах, стал древнегреческий ученый Архимед. Многие другие ученые древности задумывались об искусстве решения изобретательских задач. Среди них выдающийся ученый Папп Александрийский, который в своем трактате «Искусство решать задачи» предлагал различные способы решения задач, в том числе и нелогические. В средние века поиском решения технических задач занимались алхимики, астрологи, черные и белые маги и пр. Такие науки имели свои «секреты» и держали все свои методы в строжайшей тайне. Важный вклад в изобретательское творчество внес Леонардо да Винчи, который полностью отрицал приемы алхимиков. Он успешно применял метод моделирования для решения конкретных изобретательских задач, анализируя живую природу, строил летательные аппараты по подобию птиц и летучих мышей. Не менее важный вклад в развитие изобретательства внес Френсис Бэкон, который в качестве метода решения творческих задач предложил индукцию.


В настоящее время основы методологии изобретательства пытаются осмыслить многие зарубежные патентоведы. Д.Туска выдвигает следующие методы решения изобретательских задач: метод сознательного использования случайностей, метод использования побочных результатов поиска и метод выявления общественной потребности. Другой американский патентовед Г. А. Тулмин считает главными методами изобретательства традиционные логические методы: изменение размеров, трансформацию, изменение пропорций, изменение степени воздействия, транспозицию частей объекта, дублирование, интеграцию, изолирование, изменение способа осуществления операций и автоматизацию действий объекта. Оригинальные взгляды на методику технического творчества высказывает Д. С. Пирсон, который обращает особое внимание на преодоление барьеров, тормозящих творческое мышление. Д.Пирсон вывел так называемое уравнение творчества и привел конкретные примеры того, как с помощью этого уравнения решаются различные творческие инженерные задачи.

Известные методы изобретательного творчества можно объединить в несколько групп.

Первая группа основана на принципе мозговой атаки. В эту группу можно включить: метод мозгового штурма, метод конференции идей и синектики.

    Вторая группа методов основана на морфологическом анализе. Сюда относятся:

Метод морфологического ящика,

Метод семикратного поиска,

Метод десятичных матриц поиска,

Метод организующих понятий,

Метод «матриц открытия» и др.

    Третья группа объединяет методы контрольных вопросов.
    Четвертая группа объединяет методы эвристических приемов.

    В пятую группу входят алгоритмы решения изобретательских задач, разработанные Г. С. Альтшуллером: АРИЗ-61, АРИЗ-71, АРИЗ-77, АРИЗ-82, АРИЗ-85-В.


Методы изобретательного творчества являются эвристическими и активно используются в процессе проектирования.


Все методы изобретательского творчества можно разделить на два вида: 1) эвристические методы изобретательского творчества 2) формальные методы изобретательского творчества. Примером эвристических методов изобретательского творчества являются методы изобретательского творчества созданные Альтшуллером Генрихом Сауловичем. Примером формальных методов изобретательского творчества являются методы изобретательского творчества созданные Шмоновым Александром Анатольевичем. С помощью формельных методов изобретательского творчества программисты легко могут составить такие программы для компьютера, посредством которых компьютер может изобрести изобретения без помощи человека (такие программы созданы). А с помощью эвристических методов изобретательского творчества не удалось составить такую программу для компьютера, посредством которой компьютер может изобрести изобретения без помощи человека.

Творчество — это определенная деятельность человека, которая направлена на постановку конкретной задачи и получение новых результатов при её решении.
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Различают два типа изобретателей: логического типа и интуитивного. Изобретатель интуитивного типа на основе интуиции быстро решает конкретную задачу и пробует ее на практике. Изобретатель логического типа анализирует накопленный за определенный отрезок времени накопленный опыт и только после этого решает поставленную задачу. На практике чаще всего встречаются изобретатели, которые совмещают оба типа.

Творческий процесс изобретателя условно делится на четыре стадии: подготовка, замысел, поиск и реализация. Каждая из стадий имеет непрерывную обратную связь с информацией изобретения, опорными знаниями и освоенным фондом методики изобретательства и подразделяется на шаги.
Защита интеллектуальной собственности. Термин «интеллектуальная собственность» эпизодически употреблялся теоретиками — юристами и экономистами в XVIII и XIX веках, однако в широкое употребление вошел лишь во второй половине XX века, в связи с учреждением в 1967 году в Стокгольме Всемирной организации интеллектуальной собственности (ВОИС). Согласно учредительным документам ВОИС, «интеллектуальная собственность» включает права, относящиеся к:

    литературным, художественным и научным произведениям;

    исполнительской деятельности артистов, звукозаписи, радио и телевизионным передачам;

    изобретениям во всех областях человеческой деятельности;

    полезным моделям;

    промышленным образцам;

 товарным знакам, знакам обслуживания, фирменным наименованиям и коммерческим обозначениям;

другие права, относящиеся к интеллектуальной деятельности в производственной, научной, литературной и художественной областях.

Позднее в сферу деятельности ВОИС были включены исключительные права, относящиеся к географическим указаниям, новым сортам растений и породам животных, интегральным микросхемам, радиосигналам, базам данных, доменным именам.

К «интеллектуальной собственности» часто причисляют законы о недобросовестной конкуренции и о коммерческой тайне, хотя они и не представляют по своей конструкции исключительных прав.

В юриспруденции, словосочетание «интеллектуальная собственность» является единым термином, входящие в него слова не подлежат толкованию по отдельности. В частности, «интеллектуальная собственность» является самостоятельным правовым режимом (точнее даже — группой режимов), а не представляет собой, вопреки распространенному заблуждению, частный случай права собственности.
Виды интеллектуальных прав:

Авторское право - Авторским правом регулируются отношения, возникающие в связи с созданием и использованием произведений науки, литературы и искусства. В основе авторского права лежит понятие «произведения», означающее оригинальный результат творческой деятельности, существующий в какой-либо объективной форме. Именно эта объективная форма выражения является предметом охраны в авторском праве. Авторское право не распространяется на идеи, методы, процессы, системы, способы, концепции, принципы, открытия, факты.
Смежные права - Группа исключительных прав, созданная во второй половине XX- начале XXI веков, по образцу авторского права, для видов деятельности, которые являются недостаточно творческими для того, чтобы на их результаты можно было распространить авторское право. Содержание смежных прав существенно отличается в разных странах. Наиболее распространенными примерами являются исключительное право музыкантов-исполнителей, изготовителей фонограмм, организаций эфирного вещания.
Патентное право - система правовых норм, которыми определяется порядок охраны изобретений, полезных моделей, промышленных образцов (часто эти три объекта объединяют под единым названием — «промышленная собственность») и селекционных достижений путем выдачи патентов.
Промышленная собственность (англ. Industrial property) — разновидность интеллектуальной собственности. Объектами охраны промышленной собственности являются: патенты на изобретения, полезные модели, промышленные образцы, товарные знаки и знаки обслуживания, наименования места происхождения товаров, фирменные наименования, коммерческие обозначения, а также пресечение недобросовестной конкуренции. С 1970-х годов к понятию «Промышленная собственность» относят также «ноу-хау» (секреты производства, производственный опыт).

Понятие промышленной собственности было введено Парижской конвенцией по охране промышленной собственности, принятой в 1883 году. Позднее это понятие было закреплено в ряде других международных соглашений.

В Российской Федерации с 2007 года правоотношения в сфере промышленной собственности регулируются Гражданским кодексом Российской Федерации.

Российская Федерация осуществляет международное сотрудничество в области охраны объектов промышленной собственности в рамках:

    Парижской конвенции по охране промышленной собственности 1883 года, к которой СССР присоединился в 1965 году.

    Вашингтонского договора о патентной кооперации (РСТ) 1970 года, который был ратифицирован СССР в 1977 году.

    Мадридской конвенции о международной регистрации фабричных и товарных знаков 1891 года, участником которой СССР является с 1976 года.

Право на изобретение может быть защищено только после регистрации патента в Государственном реестре.

К патентным правам применяется частно-правовая модель защиты прав: бремя выявления, расследования, доказывания и пресечения нарушений, связанных с возникновением, действием и прекращением прав на изобретение, а также бремя негативных последствий, вытекающих из действий по защите своих прав, несет та сторона, которая обращается за защитой.

Средства защиты патентных прав предусмотрены гражданским, административным (п. 2 ст. 7.12 КоАП) и уголовным законодательством (ст. 146 и 147 ГК РФ), а также законодательством о защите конкуренции.

Результатом защиты патентных прав может быть применение к нарушителю мер защиты и мер ответственности для восстановления положения, существовавшего до момента нарушения.

По общему правилу применение мер ответственности, в том числе истребование компенсации убытков и упущенной выгоды возможно при наличии вины нарушителя. Возможность применения мер защиты (например, запрещения использования изобретения или предотвращение угрозы использования) не зависит от вины нарушителя.
Цели патентования. К основным целям патентования технических решений можно отнести:

    защиту от конкуренции;

    профилактику споров между лицами, имеющими допуск к коммерческой тайне;

    защиту от патентных исков, патентных троллей (оборонительное патентование);

    трансфер технологий;

    увеличение капитализации предприятия;

    защиту от рейдерских атак;

    налоговую оптимизацию;

    защиту экспорта, получение контроля над каналами дистрибуции.

Без получения патентной охраны трудно обойтись в тех случаях, когда при использовании технического решения невозможно обеспечить его сохранение в режиме коммерческой тайны, либо существует недопустимый риск патентования сходных или идентичных решений конкурентами.
В норме патентование технического решения состоит из нескольких этапов:

· оценка правовой ситуации (кто является автором технического решения и кому принадлежат права на подачу заявки);

· проверка возможности отнесения результата интеллектуальной деятельностик техническим решениям, охраняемым в качестве изобретения;

· оценка целесообразности получения патентной охраны (или сохранения технического решения в режиме коммерческой тайны), выбор способа правовой охраны (изобретение, полезная модель);

· проведение патентного поиска для выявления препятствий к получению правовой охраны и/или к использованию технического решения в России;

· формирование совокупности признаков технического решения, не являющейся частью уровня техники и в то же самое время обеспечивающей достижение технического результата неочевидным для среднего специалиста образом;

· составление формулы изобретения, определяющей объём его правовой охраны;

· составление описания изобретения, дающего ясное и точное представления о том как его реализовать на практике без лишнего экспериментирования и домысливания;

· иллюстрирование изобретения наглядными материалами, если это необходимо, чтобы снять неоднозначности в толковании его описания или формулы третьими лицами;

· дополнение материалов примерами осуществления, если у специалистов могут возникнуть сомнения в возможности его осуществления на практике;

· подача заявки;

· ведение делопроизводства с российским патентным ведомством — преодоление возражений экспертизы, внесение исправлений и уточнений в материалы заявки;

· подача дополнительных материалов, выделенных заявок, дополнительных заявок, конвенционных заявок, международных заявок, преобразование заявок, управление сроками публикации заявок;

· получение патента и поддержание его в силе.
Затраты на патентование складываются в основном из следующих составляющих:
· оплата услуг квалифицированных профессионалов (патентных поверенных, патентоведов);
· оплата вспомогательных услуг (эскизирование, перевод);
· оплата патентных пошлин;
· непредвиденные расходы (оплата профессиональных услуг в связи с ведением делопроизводства по заявке).

Общие принципы ценообразования на рынке патентных услуг не выработаны, однако признанным мировым стандартом является почасовая оплата. Предоставление профессиональными участниками рынка патентных услуг каких-либо гарантий получения охраны должны вызывать настороженность, ибо оптимизация рисков неполучения патента обычно достигается за счет снижения качества охраны (её объёма).
Права на средства индивидуализации - группа объектов интеллектуальной собственности, права на которые можно объединить в один правовой институт охраны маркетинговых обозначений. Включает в себя такие понятия, как: товарный знак, фирменное наименование, наименование места происхождения товара. Впервые правовые нормы об охране средств индивидуализации на международном уровне закреплены в Парижской конвенции по охране промышленной собственности, где товарным знакам посвящена большая часть конвенции, чем изобретениям и промышленным образцам.
Право на секреты производства (Ноу-хау) - Секреты производства (Ноу-хау) — это сведения любого характера (оригинальные технологии, знания, умения и т. п.), которые охраняются режимом коммерческой тайны и могут быть предметом купли-продажи или использоваться для достижения конкурентного преимущества над другими субъектами предпринимательской деятельности.
К нарушению различных видов прав интеллектуальной собственности относятся: нарушение авторского права; распространение объектов, использующих методы, описанные в патентах (часто даже в случае независимого изобретения); другие.

2 ОБЩИЕ СВЕДЕНИЯ О ХУДОЖЕСТВЕННОМ КОНСТРУИРОВАНИИ  И  МОДЕЛИРОВАНИИ.

Стремление к удовлетворению эстетических запросов всегда было свойственно людям, так как потребность человека в прекрасном родственна его потребности в жизненно необходимом.

Археологические раскопки показывают, что человек с древних времен выражал стремление к прекрасному, совершенствуя формы орудий труда, предметов быта, украшая жилище и т.д.

В настоящее время техническое и художественное конструирование – это единый процесс рационального проектирования изделий. Техническое конструирование создает предмет в его материальной и функциональной основе – художественное – наполняет предмет общественным содержанием, удобством, гармонией, красотой. Художественное конструирование осуществляет художник-конструктор (дизайнер), владеющий законами эстетического воздействия и умеющий их применять в области технического конструирования. Поле его деятельности огромно: от разработки замыла и композиции изделия до изучения эстетических вкусов потребителя. Он должен суметь вообразить форму будущей машины или изделия, быть мечтателем и практиком, обладать даром научного предвидения.
Художественное конструирование - эстетизация техники. Творческая деятельность по созданию технических систем индустриальным способом в соответствии с художественными и утилитарными закономерностями.
Дизайн в переводе с английского означает "остроумный, красивый проект, оригинальное, необычное предложение". Дизайнер – остроумный художник-конструктор. Согласно определению принятому на  международном семинаре в Бельгии в 1964 г. Дизайн – этот творческая деятельность, целью которой является определение формальных качеств промышленных изделий. Эти качества включают и внешние черты изделия, но главным образом структурные и функциональные взаимосвязи, которые превращают изделия в единое целое, как сточки зрения потребителя, так и сточки зрения изготовителя.

Теория дизайна получила  наименование технической эстетики – она охватывает широкий круг потребителей, связанных с социальными   экономическими, эргономическими проблемами развития производства и потребления. Осуществляя свой замысел  конструктор достигает целесообразности предметной формы, упорядоченности, пропорциональности, гармоничности линий, объемных и цветных элементов. Изделие должно быть не только физически, но и зрительно устойчивым, т.е. уравновешенным. Зрительное равновесие зависит от распределения масс композиций относительно ее центра. Равновесие зрительно вызывает чувство покоя, уверенности и устойчивости. Зрительное восприятие формы может вызвать чувство динамичности или статичности изделия. Так куб, например, создает впечатление устойчивости пространства, а пирамида побуждает движение взгляда по грани или плоскости снизу вверх. Динамичность делает форму броской, активной, заметной, выделяя ее  среди других.

Художественная выразительность композиции во многом зависит от симметрии и асимметрии. Если симметричная форма воспринимается легко и сразу, то асимметричная – читается постепенно.

Одним из важных условий красоты изделия является пропорциональность всех его частей. При определении пропорциональности часто используют правило золотого сечения,  которое выражается числом 1,62. Оно используется на протяжении многих веков в архитектуре, скульптуре, строительстве и при изготовлении различных изделий. Золотое сечение вызывает впечатление  красоты, приятности, согласованности, гармоничности.

Важным средством композиции является контраст (длинный - короткий, крупный - мелкий). Используя контраст усиливают выразительность изделия. Контраст достигается соблюдением масштабности, использованием различных материалов и способов их обработки. Для создания контраста часто используется цвет; цветовой контраст позволяет выделить наиболее ответственные зоны станка, пульта управления, сосредоточить внимание работающего на важнейших системах.

Основные требования эргономики в художественном конструировании. Гармония технических и эстетических качеств изделия невозможна без учета научных данных эргономики.

Эргономика изучает функциональные возможности человека в трудовом процессе с целью создания совершенных орудий и оптимальных условий труда. Термин эргономика (от греческого эргон – работа, номос – закон) был принят в 1949 году специалистами, собравшимися в Англии для разработки новой научной дисциплины. Этот термин получил широкое распространение, хотя наряду с ним употребляются и другие: инженерная психология, человеческая инженерия и др.

Эргономика изучает функциональные возможности человека в трудовом процессе, с целью создания совершенных орудий и оптимальных условий труда, интеллектуального и физического развития человека. Создавая вещь, надо стремиться к тому чтобы она была удобна. Эргономика исследует влияние на человека окружающей среды, устанавливает общие принципы рациональной компоновки постов и пультов управления, разрабатывает требования к проектированию рабочих мест, изучает и оценивает компанирование средств индикации, устанавливает оптимальные варианты органов управления.

Трудно переоценить рекомендации и требования, выработанные эргономикой для создания в производственных помещениях рационального освещения, микроклимата, противошумной и вибрационной защиты и т.п. Все они исходят из научных исследований анатомо-физиологических особенностей организма.  Эти требования должен учитывать в своей работе и учитель трудового обучения. Так, например, освещение в учебных мастерских должно быть достаточным, равномерным. При необходимости рабочие места оборудуются местным освещением. Местное освещение запрещается оборудовать люминесцентными лампами. Свет должен быть направлен слева направо . Не допускать чрезмерного освещения. Аварийные органы управления должны быть доступны при любом рабочем положении оператора.

Эргономика занимается разработкой требований к рабочему месту.

Важную роль в моделировании и конструировании играет цвет. Он несет  психологическую, эстетическую и функциональную нагрузку. С психофизиологической точки зрения можно отметить температурные и весовые характеристики цвета. Красные, оранжевые и желтые оттенки называют теплыми, они как бы приближают предмет к наблюдателю, действуя на человека возбуждающе, красный цвет быстро утомляет. Фиолетовые, синие и зеленые оттенки, называемые холодными наоборот удаляют предмет, успокаивают. Оптимальными для зрения считаются зеленые оттенки – снимают внутриглазное давление, имеются данные о лечебных свойствах цвета, его влиянии на производительность труда и т.п. Поэтому выбор цвета должен быть обоснован. Не следует создавать цветовой климат, используя только зеленый цвет. Существуют приятные для человека цветовые и тональные гармонии, которые рекомендуются при оформлении интерьера, окраски машин, оборудования, составления ансамблей одежды и т.п.  Окрашивая модель или изделие собственной конструкции следует помнить весовую характеристику цветов. Изделия черных или темных цветов кажутся более тяжелыми чем светлые. Для поверхностей корпусов машинного оборудования рекомендуется выбирать нейтральные, успокаивающие глаз цвета, например светло-серый, серый, светло-зеленый. Нижнюю часть модели окрашивают в более темные тона чем верхнюю. При этом центр тяжести как бы перемещается вниз, зрительно создается впечатление устойчивости.

Функциональная нагрузка – выделение с помощью цвета сборочных единиц и деталей, выполняющих различную работу, обозначение опасных и безопасных зон и участков, узлов и т.д. Так, горячие трубы паропроводов окрашивают в цвета красных оттенков, трубопроводы для холодной воды – в зеленый цвет. Воздухопроводы – в белый цвет, кислотопроводы – в желтый цвет, трубопроводы для огнегасящих жидкостей – в красный цвет и т.д. При наличии в жидких средах ядовитых веществ на трубы наносят пояски желтого цвета. модели погрузчиков, кранов, транспортеров предпочтительно окрашивают в цвета желтых оттенков, а модели крупных транспортных средств, кроме того, должны иметь полосатые черно-желтые бамперы. Во многих случаях функциональная окраска преследует цель скрыть объект на общем фоне. Такую окраску имеют, как правило, модели объектов военной техники.
Важнейшая предпосылка высокого художественного качества изделий - единство всех элементов их формы, т.е. их соразмерность и соподчиненность. Средствами приведения первичных свойств формы к композиционному единству являются пропорции, масштабность, ритм, контраст и нюанс. Применение этих средств композиции должно подчиняться функциональным и конструктивным требованиям, предъявляемым к изделиям, а также требованию оптимальной взаимосвязи изделия со средой и человеком. Нужно помнить, что любые композиционные приемы не самоцель, а только средство для выражения в форме существенных, содержательных свойств изделия - его назначения, особенностей устройства, конструкции и др.
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Задача художественного конструирования заключается в создании рационального изделия, максимально соответствующего условиям эксплуатации и требованиям технологии. Форма изделия должна быть функционально оправданной. Художественное конструирование — особый вид художественного творчества в области техники, задача которого сделать новые станки, приборы, автомобили, телевизоры и другие изделия не только технически совершенными, но и удобными для человека, красивыми по своим формам, отделке, цвету. Художники-конструкторы заботятся также о том, чтобы помещения цехов, лабораторий, учреждений, вокзалов, аэропортов, больниц, институтов были хорошо оборудованы, приспособлены к деятельности людей, которые там трудятся.


Художник-конструктор — это специалист, который является одновременно и художником, и конструктором. Он должен хорошо рисовать, лепить и в то же время разбираться в тонкостях сложных конструкций, знать технологию современного производства. Вся работа художника-конструктора, поиск наилучшего решения, сопровождается макетированием и моделированием. Бумага, картон, пластилин, пенопласт, оргстекло и другие материалы в руках художника-конструктора приобретают формы сложнейших машин и приборов. Множество вариантов автомобиля выполнит художник-конструктор, пока не остановится на лучшей модели. При этом он обращает внимание на каждую деталь будущей машины, на гармоничность ее линий и силуэта, даже на то, как будут выглядеть световые блики на кузове.


Работает художник-конструктор в контакте с инженером-конструктором. Вместе с ним он решает, как лучше организовать рабочее место оператора за будущим пультом управления, рабочего на экскаваторе или шофера на мощном самосвале. Нужно продумать детально, удобно ли будет человеку пользоваться новым телевизором, стиральной машиной, мотоциклом или даже простой настольной лампой.  В результате рождается всесторонне разработанный проект, включающий основные чертежи изделия в цвете во всех его проекциях и перспективе, а также макеты, точно   имитирующие   внешний   вид   изделия.

3 ОСОБЕННОСТИ ТЕХНИЧЕСКОГО МОДЕЛИРОВАНИЯ И КОНСТРУИРОВАНИЯ.

Предметное или техническое моделирование широко применяется при научных исследованиях и для решения практических задач в различных областях техники, например:

    в строительном    деле    для    определения    усталостных напряжений, эксплуатационных разрушений, виброзащите, сейсмостойкости различных конструкций;

    в гидравлике      и     гидротехнике      для      определения конструктивных     и     эксплуатационных     характеристик различных      гидротехнических      сооружений,      условий фильтрации    в    грунтах,    моделирования    течений    рек, приливов;

    в    авиации,    ракетной    и    космической    технике    для определения     характеристик     летательных      аппаратов, силового и теплового воздействия среды;

    в судостроении    для  определения гидродинамических характеристик и ходовых качеств судов;

    в приборостроении и различных отраслях машиностроения.

 В основе предметного моделирования лежат теория подобия и анализ размерностей. Необходимым условием такого моделирования должна быть пропорциональность физических величин, характеризующих реальную систему, тем же величинам для модели. Наличие такой пропорциональности позволяет производить перерасчет экспериментальных результатов, получаемых для модели, на реальную систему путем умножения каждой из определяемых величин на постоянный для всех величин данной размерности множитель - коэффициент подобия.

Выразив коэффициенты подобия некоторых физических величин через коэффициенты подобия других, принятых за основные, для исследуемой модели выделяют безразмерные комбинации величин, которые и для модели, и для реальной системы имеют одно и тоже значение. Эти безразмерные комбинации называют критериями подобия.
Необходимым условием предметного моделирования является равенство всех критериев подобия для модели и натуры. Добиться такого равенства удается далеко не всегда. Поэтому на практике нередко прибегают к приближенному предметному моделированию, при котором равенство некоторых из критериев не обеспечивают. Кроме того, следует отметить, что установить все критерии подобия для реальных объектов и процессов чрезвычайно сложно, а подчас и невозможно.

В настоящее время известно множество методов, как универсальных, так и предназначенных для решения узкого круга задач. Ниже приведена классификация методов, используемых в проектировании, и даны ссылки на источники, содержащих сведения о наиболее распространённых из них.

В процессе проектирования вид разрабатываемой системы (устройства, процесса, явления и т. д.) проходит развитие от первоначально нечётких словесных описаний, приведённых в техническом задании, до детальных чертежей и опытных образцов. Этот процесс сопровождается решением отдельных взаимосвязанных задач, применением тех или иных моделей.

В зависимости от объёма и вида сведений о решаемой задаче методы можно подразделить на эвристические, экспериментальные и формализованные.

Эвристические методы оперируют понятиями и категориями (абстрактными, отвлеченными, конкретными). Формализованные — конкретными параметрами или их группами. Экспериментальные — физическими объектами и их характеристиками.

Обычно задачи с полностью формализованным решением перестают интересовать человека, их относят к разряду рутинных.

Поскольку экспериментальные и формализованные методы используются человеком, то в них в той или иной степени присутствует элемент эвристики. Человек может как усиливать эффективность решения благодаря творческому началу, так и вносить ошибки и искажать результаты (осознанно или неосознанно) в силу субъективности. Совместное использование в процессе проектирования формализованных и эвристических методов называют эвроритмом.

Эвристические методы основаны на подсознательном мышлении, не допускают алгоритмизации и характеризуются неосознанным (интуитивным) способом действий для достижения осознанных целей. Эвристические методы ещё называют методами инженерного (изобретательного) творчества.

Сейчас практически во всех преуспевающих фирмах, занятых созданием материальной и нематериальной (программы, методики) продукции, поиск новых идей и решений ведется с помощью тех или иных эвристических методов. А для современного инженера знание этих методов становится столь же необходимым, как и умение писать и читать. Даже журналисты, художники, бизнесмены и представители других профессий, кто остро нуждается в оригинальных идеях, активно используют такие методы.

Эвристические методы медленно, но постоянно совершенствуются и развиваются: от общих рекомендаций — к последовательности действий, далее — к алгоритмизованным методам и, наконец, к созданию искусственного интеллекта.
Метод итераций (последовательного приближения). Процесс проектирования ведется в условиях информационного дефицита, который проявляется в следующем:

    невозможность заранее точно указать условия работы проектируемого объекта, не зная его конкретного вида и устройства (исходные данные зависят от вида конечного решения);

    выявление в процессе проектирования противоречивых исходных данных, то есть невозможность достижения технического решения при первоначально предложенных данных, оказавшихся взаимоисключающими;

    появление в процессе проектирования необходимости учета дополнительных условий и ограничений, которые ранее считались несущественными;

    перераспределение по степени важности показателей качества, так как может выясниться, что показатель, ранее считавшийся второстепенным, очень важен (и наоборот).

Такая неопределенность устраняется посредством выполнения итерационных процедур:

    первоначально задача решается при предположительных значениях исходных данных и ограниченном числе учитываемых факторов (первый цикл итераций, так называемое «первое приближение»);

    далее возвращаемся в начало задачи и повторяем её решение, но уже с уточненными значениями исходных данных и перечнем факторов, найденными на предыдущем этапе (второй цикл итераций, «второе приближение»).

    и т. д.

Число циклов итераций зависит от степени неопределенности начальной постановки задачи, её сложности, опыта и квалификации проектировщика, требуемой точности решения. В процессе приближений возможно не только уточнение, но и отказ от первоначальных предположений.

Если хотят подчеркнуть, что первоначальное решение задачи выполнялось в условиях полной или большой неопределенности, первый цикл итераций называют «нулевым приближением».

Хотя итерационный метод решения задачи часто связан с большими затратами времени и средств (и чем больше циклов итераций, тем больше затраты), ещё ни одна техническая система (а также законопроект, книга и т. д.) не была создана с первого раза. С другой стороны, желательно не увлекаться итерациями при выполнении дорогих или продолжительных проектных работ.

Итерационный подход широко применяется в конструировании. Например, при разработке эскиза узла сначала детали и их расположение показывают предположительно, а затем анализируют получившееся изображение и вносят в него необходимые изменения (согласовываются формы и расположение поверхностей деталей, проверяется нормальное функционирование, увязывается с требованиями стандартов).

В частном случае, когда нет никаких предположений по решению задачи, метод последовательных приближений можно сформулировать в виде совета:

    Если не известно, что и как делать (нет идей, данных, определенности и т. п.), возьмите в качестве исходного решения любое известное (идею, схему, данные,…) или предположите какое-нибудь (но желательно разумное) решение задачи. Проанализировав выбранное решение на соответствие условиям задачи, станет видно, что вас в нём не устраивает и в каком направлении его надо улучшать.
Метод декомпозиции. Пример иерархической структуры (блок-схема).

Любую исследуемую систему можно рассматривать как сложную, состоящую из отдельных взаимосвязанных подсистем, которые, в свою очередь, также могут быть [image: image14.png]


расчленены на части. Такой процесс расчленения системы называется декомпозицией. В качестве систем могут выступать не только материальные объекты, но и процессы, явления и понятия.
Метод декомпозиции позволяет разложить сложную задачу на ряд простых, но взаимосвязанных задач, представить её в виде иерархической структуры.

Упрощенное графическое представление иерархической структуры может быть изображено в виде ветвящейся блок-схемы, на подобие представленной на рисунке.

Здесь на нулевом уровне располагается исходная система С1 , на следующих уровнях — её подсистемы (число уровней и количество подсистем, показанных на рисунке, выбрано произвольно). С целью получения более полного представления о системе и её связях в структуру включают надсистему и составляющие её части (системы нулевого уровня, например, вторая система С2).

В процессе проектирования декомпозиция неразрывно связана с последующей композицией, то есть сборкой и увязкой отдельных частей (подсистем) в единую систему с проверкой на реализуемость в целом, совместимость (особенно подсистем, принадлежащих разным ветвям) и согласованность параметров (восходящее проектирование). В процессе согласования может возникать потребность в новой, корректирующей декомпозиции.

Методы декомпозиции и последовательных приближений очень распространены, причем часто те, кто применяет их, даже не воспринимают их как методы. Очень эффективным является совместное использование этих методов.
Метод контрольных вопросов. Суть метода контрольных вопросов заключается в ответе на специально подобранные по содержанию и определенным образом расставленные наводящие вопросы.

Вдумчиво и, по возможности, полно отвечая на них, фиксируя основные положения ответов, например, на бумаге в виде ключевых слов, схем и эскизов, удается всесторонне представить решаемую задачу, отыскать новые пути её решения.

Контрольные вопросы, с одной стороны, подобны консультанту, в ненавязчивой форме предлагающему попробовать те или иные подходы и пути решения проблемы, а с другой стороны, позволяют спокойно и не спеша поразмышлять в одиночестве. В составлении и группировании вопросов участвуют и психологи.

Метод контрольных вопросов широко применяется в процессе обучения как способ развития мышления. Этот метод служит основой для ведения диалога с компьютером при работе с интеллектуальными программными комплексами: здесь сочетается использование обширной информационной базы и иерархического представления множества вопросов.

Например, при анализе известного решения с целью его улучшения рекомендуют задавать себе следующие вопросы:

    Почему так или такое? А как ещё иначе? (применительно к назначению узлов и деталей, их частей и форм, к последовательности выполнения действий и т. д.).

    Зачем это нужно? Что произойдет, если этого не будет?  И другие.

Применительно к проектированию варианты метода были предложены А.Осборном (1964 г., США) и Т.Эйлоартом (1969 г., США).
Методы конструирования. Приведенные выше эвристические методы позволяют найти оригинальные или неожиданные идею, техническое решение, образ объекта. Однако на практике такое требуется примерно в 10 % решаемых задач, когда важны существенные прорыв в новое или отрыв от конкурентов. Чаще необходимо усовершенствовать уже известное решение. Это объясняется тем, что инженерное решение всегда должно увязываться с его практической реализуемостью, с возможностью «воплощения в металле», то есть быть, прежде всего, технологичным, экономичным и не требовать длительных по времени работ. А потому новое решение обычно получают путем постепенного внесения малых изменений в прежнюю, уже существующую конструкцию, используя разные методы и подходы, условно называемые методами конструирования.

К методам конструирования относятся методы на основе преемственности, унификации, агрегатирования, модификации, стандартизации, инверсии и другие. По своему характеру эти методы являются эвристическими.

4 РЕЛЬЕФ НА ПЛОСКОСТИ. ОБЪЕМНАЯ КОМПОЗИЦИЯ. ПРОСТРАНСТВЕННАЯ КОМПОЗИЦИЯ.

Создание любого объекта предметно-пространственной среды, будь то спичечная этикетка, костюм, прибор, машина, интерьер или городская среда с ее дизайнерскими элементами, − это обязательно работа с формой.

В своей основе она направлена на поиск того важного и существенного, что в полной мере отвечает строгим функциональным (утилитарным, конструктивным, экономическим и др.) требованиям. Конечная же ее цель − достижение художественной выразительности формы. В целом ход такой работы представляет собой сложный и неразрывный процесс формообразования, из которого можно лишь условно, в чисто учебных (или познавательных) целях выделить стадию исключительно художественного формообразования или построения формальной композиции. Эффективность прохождения этого процесса определяется как достижение сдержанности в построении композиции или логически обоснованный выбор композиционных средств.


Рельеф как разновидность скульптуры всегда был связан с архитектурой. Рельефные изображения украшали храмы Древнего Египта и Древней Греции, триумфальные арки Древнего Рима, средневековые соборы и дворцовые здания нового времени. В зависимости от того, насколько объёмно изображены фигуры, насколько они связаны с фоном, выделяют два вида рельефа: низкий (барельеф) и высокий (горельеф). Рельеф, в котором объединяются оба этих вида и который по своим особенностям напоминает картину, называется живописным. В Древнем Египте применяли т. н. врезанный рельеф, изображение в котором не выступает над фоном, а, наоборот, уходит вглубь.

Релье́ф — вид изобразительного искусства, один из основных видов скульптуры, в котором всё изображаемое создаётся с помощью объёмов, выступающих над плоскостью фона. Выполняется с применением сокращений в перспективе, обыкновенно рассматривается фронтально. Рельеф таким образом противоположен круглой скульптуре. Фигурное или орнаментальное изображение выполняется на плоскости из камня, глины, металла, дерева с помощью лепки, резьбы и чеканки.


В зависимости от назначения различаются архитектурные рельефы (на фронтонах, фризах, плитах).

      Этимологически рельеф означает  (франц. relief, от лат. relevo - поднимаю), скульптурное изображение на плоскости. Неразрывная связь с плоскостью, являющейся физической основой и фоном изображения, составляет специфическую особенность рельефа как вида скульптуры. Важнейшие выразительные средства, присущие рельефу, - развёртывание композиции на плоскости, возможность перспективного построения пространственных планов и создания пространственных иллюзий - позволяют воспроизводить в рельефе сложные многофигурные сцены, а также архитектурные и пейзажные мотивы (составляющие характерную особенность многопланового, так называемого живописного, рельефа). Рельеф может включаться в композицию стены, свода, других частей архитектурного или скульптурного произведения, но может выступать и как самостоятельное станковое произведение.

По отношению изображения к плоскости фона различают углублённый и выпуклый рельеф. Углубленный рельеф (иначе койланоглиф, или рельеф "en creux" - анкрё, то есть вырезанный на плоскости контур) получил распространение главным образом в архитектуре Древнего Египта, а также в древневосточной и античной глиптике (см. Инталия). Разновидностью углубленного рельефа является так называемый контррельеф, также использовавшийся при изготовлении инталий; строго негативный по отношению к выпуклому рельефу, он рассчитан на пластический отпечаток в виде миниатюрного барельефа.

Выпуклый рельеф, подразделяющийся, в свою очередь, на низкий - барельеф и высокий - горельеф, значительно более распространён: он известен уже в эпоху палеолита, позднее в Древнем Египте, Ассирии, Индии, Китае и получил особенное развитие в античном искусстве (рельеф на фронтонах, метопах и фризах древнегреческих храмов, на древнеримских триумфальных арках и колоннах и т. д.), в эпоху Возрождения и в скульптуре последующего времени. 
Виды рельефа:

· Барелье́ф (фр. bas-relief — низкий рельеф) — вид скульптуры, в котором выпуклое изображение выступает над плоскостью фона, как правило, не более чем на половину объёма.

· Горелье́ф (фр. haut-relief — высокий рельеф) — вид скульптуры, в котором выпуклое изображение выступает над плоскостью фона более чем на половину объема. Некоторые элементы могут быть совсем отделены от плоскости. Наиболее известный пример горельефа — Пергамский алтарь. Горельефы часто используют для украшения архитектурных сооружений и декоративных изделий. Они позволяют отобразить многофигурные сцены, пейзажи.

· Контррельеф (от лат. contra — против и «рельеф») — вид углублённого рельефа, представляющий собой «негатив» барельефа. Применяется в печатях и в формах (матрицах) для создания барельефных изображений и инталий.

· Койланаглиф (или en ccreux (анкрё)) — вид углублённого рельефа, т.е. вырезанный на плоскости контур. В основном, применялся в архитектуре Древнего Египта, а также в древневосточной и античной глиптике

[image: image4.jpg]



Древний мраморный саркофаг с барельефом. Музей Лувр.

Маскарон — декоративный рельеф в виде маски, изображающий часто в гротескном или фантастическом облике человеческое лицо или голову животного.

В отличие от круглой скульптуры, которая существует в свободном пространстве, рельеф подобен объёмному рисунку. На ровной поверхности камня, дерева или др. материала скульптор вылепливает, вырезает или высекает изображения фигур и предметов, нередко создавая сложные сюжетные композиции. При этом изображение остаётся связанным с фоном, из которого выступает – выпукло или едва заметно. Изобразительные возможности рельефа более широкие, чем у круглой скульптуры: в рельефе можно изобразить почти всё, что доступно живописи и графике: горы, реки, деревья, облака на небе, дома, многофигурные сюжетные композиции.
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«Поклонение Атону». Врезанный рельеф. 14 в. до н. э. Египетский музей. Каир
«Битва римлян с варварами». Горельеф саркофага Людовизи. Мрамор. 3 в. Национальный музей Терм. Рим.
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,
 Объемно-фронтальная композиция (макет).
Понятие о формообразовании. Объем — первичная форма, с которой начал свою строительную деятельность человек. Поставив вертикально красивый камень, он отметил место, чтобы лучше ориентироваться в пространстве. Во все времена значительные события отмечались возведением монументов, которые представляют собой, как правило, объемы, обтекаемые пространством. Это сразу выделило их из окружения. Объем — одна из самых активных форм. Недаром великий французский художник П.Сезанн (1839 — 1906) говорил, что "все в природе предстает нам как цилиндр, конус или сфера".
Объем в архитектуре, как правило, "скорлупа" вокруг пространства, имеющего определенное назначение. Внутреннее пространство влияет на формообразование объема, но необязательно вполне соответствует ему. Внешний объем выполняет не только роль ограждения, но и служит носителем определенной художественной концепции.

Взаимодействие массы объемов и пространства, как внешнего, так и внутреннего, присуще любому произведению архитектуры и определяется главным образом концепцией зодчего — автора конкретного сооружения. Масса объемов и пространство всегда взаимодействуют в неразрывном единстве.

По общему виду объем отличается от плоскостной формы относительно равным развитием в трех координатных направлениях: по горизонтали, вертикали и в глубину. Такое развитие предопределяет его скульптурный характер. При этом объемная форма как бы замыкается вокруг своего композиционного центра (или оси), отличаясь компактностью. В таком виде она лучше всего воспринимается с разных точек пространства. Поэтому использование объемной формы наиболее рационально в открытой пространственной среде, а не в условиях замкнутого пространства, например рядом с ограничивающей его плоскостью.

Важный композиционный признак объемной формы − ее геометрический вид. По этому признаку можно выделить (аналогично простым плоским геометрическим фигурам − квадрату, прямоугольнику, треугольнику, окружности и т. д.) основные виды объемных форм. Это − куб, параллелепипед, конус, пирамида, шар и т. д. Каждый из этих видов имеет свой пластический характер, обусловленный пространственным соотношением образующих объемную форму плоскостей.

Сохраняя один геометрический вид, объемная форма может менять свой пластический характер в зависимости от степени открытости. Эта степень зависит от заполнения объемной формы пространством. В зависимости от нее объем разделяется на три основных вида: закрытый, полуоткрытый и открытый.

При рассмотрении конструктивной структуры сооружения под массой понимают физическую массу конструкций (стен, перекрытий и т.п.). При решении объемно-пространственной композиции сооружения за массу принимается объем не только самих конструктивных элементов, но и пространство, заключенное внутри воспринимаемых извне границ сооружения, а за пространство — внешнее пространство, непосредственно взаимодействующее с объемом, которое для краткости изложения можно назвать межобъемным..

Объемная композиция определяется не столько развитием формы по координатным направлениям, сколько таким соотношением массы и пространства, при котором преобладает именно объем, его масса, а пространство композиционно подчинено ему. Определение соотношения массы объемов и пространства основано на визуальном сравнении этих компонентов. Этот факт вносит определенную степень субъективности в рассмотрение композиции. Особенно в тех сооружениях, в которых соотношение массы и пространства находится в относительно равных пропорциях.

Существуют три наиболее характерных типа объемной композиции.

1.Объемная композиция представляет собой относительно замкнутый объем, подчиненный форме одного простого или сложного геометрического тела. Внешнее пространство омывает форму, не проникая в его массу. Этот тип объемной композиции включает множество вариантов, сходных по принципу подчинения композиции одному простому или сложному геометрическому телу при условии, что внешнее пространство омывает объем со всех сторон. Например, объемная композиция здания муниципалитета в Курасике является композицией первого типа, форма его подчинена параллелепипеду. Проникновение пространства в объем между мощными опорами в первом этаже не нарушает цельности параллелепипеда.

Объемно-пространственная структура. Форма любого изделия так или иначе взаимодействует с пространством, поэтому в отношении любой формы можно говорить о двух компонентах структуры — объеме и пространстве.

По признаку объемно-пространственного строения промышленные изделия условно разделяются на три большие группы: с открытыми техническими структурами действующих механизмов или несущих конструкций; относительно просто организованные моноблочные структуры со скрытым механизмом, размещенным в корпусе; сложные объемно-пространственные структуры, сочетающие элементы первых групп. Примеры постепенного нарастания плотности объемно-пространственных структур показаны на рис. Здесь ряды основаны на принципе нарастания плотности материала и в них можно найти место для любого изделия.
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Для создания эстетически полноценного изделия необходимо учитывать характер взаимодействия пространства с объемом, так как конструктор организует в форму не только материал, но и пространство, которое входит с ним в контакт. Это условие особенно важно соблюдать при проектировании мебели, которая представляет собой сложные отношения объема и пространства. Форма изделия должна являться не случайным сочетанием объемов или щитов, а развиваться по определенным закономерностям. Чем сложнее изделие, тем большее значение для достижения гармонии приобретает последовательное развитие принципа, который положен в основу его строения.
В отличие от фронтальной, объемная композиция рассчитана на обозрение со всех сторон, ее визуальное потребление учитывает ракурсы осмотра, их динамичную смену. Объекты объемной композиции могут быть представлены одним объемом, агрегатом слитных форм, группой отдельных, но композиционно связанных масс. Трехмерность формы значительно усложняет и обогащает средства построения и информацию об объемной композиции. Этот вид композиции, как правило многокомпонентной, имеет более выразительные формы, высокий потенциал образности, структуру, основанную на контрастных сопоставлениях. К существенным характеристикам относится преимущественно вертикальный вектор формообразования, привлекательный как организующий центр прилегающего пространства.

В этой роли объект, представляющий объемную композицию, выступает как доминанта или подчиненный общему стилистическому решению ключевой элемент среды. Средовое положение объекта объемной композиции заставляет пространственно выявить эти связи, материально закрепить ориентиры наблюдения, предпочтительные с точки зрения создателей. Если речь идет о памятнике, то изучается фон его постановки, прокладывается аллея, обозначенная деревьями, цветниками, малыми формами. Существенен и выбор необходимой, достойной дистанции обозрения, и драматургический замысел его бытия в целом.
Практика выполнения макетов из бумаги подсказывает выразительные возможности технологии работы с ней, логику привлечения цвета, других материалов со свойственными им качествами.

Но все-таки наиболее продуктивными в творческом смысле являются основные правила формирования композиции: целостность и лаконичность композиционного кода, минимум изобразительных средств, максимум внимания гармонизации форм членениями, пропорционированием, выявлением соподчиненности.
Закономерности соотношения формы и пространства. Объемная композиция представляет собой форму, имеющую относительно замкнутую поверхность и воспринимаемую со всех сторон. Объемная композиция всегда взаимодействует с  окружающей средой. Среда может увеличивать или уменьшать выразительность одной и той же композиции. Характеризуется развитием пространственных элементов в трех координатных направлениях при соблюдении их компактности.

В архитектурных композициях развитие в глубину часто превалирует. Характер дизайнерских объемно-пространственных композиций чаше всего подчеркивается глубинным расположением разных по своим пластическим свойствам элементов − линейных, плоскостных и объемных (в подобных архитектурных композициях преобладают объемы).

Объемно-пространственная композиция воспринимается, как правило, с разных сторон, хотя часты случаи ее преимущественного восприятия с одной или двух сторон, например в условиях однонаправленного движения. Зритель находится, как правило, снаружи объемно- пространственной формы. В объемно-пространственной композиции имеет место более сложное, чем в объемной композиции, планировочное решение. Оно основывается на разном пространственном расположении элементов.

Выбор вида часто обуславливается конкретной архитектурно-планировочной ситуацией, в которую включается объемно-пространственная композиция. Характер композиции рассматриваемого вида также раскрывается в пластической моделировке включаемых в нее элементов. Приемы такой моделировки во многом схожи с теми, которые имеют место при разработке объемной формы. Но есть и своя специфика. В частности, в ней четко раскрываются доминирующие свойства разных пространственных элементов − их конфигурация, расположение, силуэт и членение. При этом решаются следующие композиционные задачи: 

- выявляется общий вид геометрических пространственных форм (кубических, цилиндрических, пирамидальных и пр.),

- расположением подчеркивается статичный или динамичный характер композиции,

- остро сочетаются в пространстве разные пластические формы (объемные, плоскостные и линейные).

При успешном решении этих и подобных им задач достигается предельная выразительность построения объемно-пространственной композиции. Большое значение в этом построении имеет широкое использование разных графическо-пластических средств, в частности цвета, фактуры и рельефа. В связи с таким использованием, однако, возникает трудность упорядочения в объемно-пространственной композиции значительного количества разных по свойствам элементов. Ее преодолению способствуют четкая планировочная организация пространства, а также единый характер включаемых в него пластических элементов.

Глубинно-пространственная композиция складывается из материальных элементов, объемов, поверхностей и пространства, а так же интервалов между ними. Данный вид композиции в архитектуре используется повсеместно: от решения интерьеров помещений до разработки улиц, площадей, микрорайонов и т. п. Характеризуется преимущественным развитием в глубину и восприятием изнутри. Последний признак предопределяет ее важное художественное значение в дизайнерском творчестве. Выражается оно в широком включении разных пластических форм в глубинное пространство. Его протяженность определяется отношением глубины пространства к ширине. При отношении менее чем 1:1 пространство характеризуется как относительно неглубокое (поперечное), при отношении более чем 1:1 − как глубокое (продольное). При отношении, равном 1:1, − средней глубины.

Важный композиционный признак или художественное свойство глубинного пространства − открытость. Степень открытости выражается отношением глубины пространства к высоте ограничивающих его плоскостей. Если отношение больше чем 2:1, то пространство считается открытым, если меньше − замкнутым. Вполне оправдано уточнение этих данных в связи с обращением к масштабной характеристике пространства и его подразделением на неограниченное (открытое) и ограниченное (замкнутое).

Большая протяженность и полная открытость присуща внешнему пространству. Ограниченное по протяженности и открытости, в том числе и по вертикали, пространство выступает как внутреннее. При доминировании высоты над шириной и глубиной пространственная композиция носит вертикальный характер. При относительно небольшой высоте она приобретает черты горизонтального пространства. При равных значениях основных координатных параметров ограничивающих плоскостей − кубического. Частичное повышение или понижение высоты ведет к обогащению пространственной композиции.

В построении глубинно-пространственной, как и объемно-пространственной композиции, большую роль играет планировка. Это построение основывается на разном расположении элементов в горизонтальной плоскости. Глубинно-пространственная композиция отличается развернутостью. Можно выделить три основных ее вида: осевая, лучевая и центрическая. Виды планировок могут быть совмещены, образуя сложную планировочную систему расположения пространственных элементов.

Важной стороной планировочной организации глубинного пространства является формирование его композиционного центра. Этот центр выявляется своим главенствующим положением относительно второстепенных элементов пространственной композиции. Такое положение может выражаться в трех основных видах:

- центр выделяется как вертикальная ось, вокруг которой располагаются второстепенные элементы,

- центр замыкает горизонтальную ось, по сторонам которой располагаются второстепенные элементы,

- формирование центра происходит на основе асимметричного расположения вокруг него подчиненных элементов.

Планировочный характер глубинного пространства выявляется также за счет его разного членения по горизонтальной плоскости. Выделяются три основных вида такого членения: по глубине, ширине и свободное членение − в разных координатных направлениях. Каждый такой вид определяет свой характер построения глубинно-пространственной композиции. Первый − раскрытие в ней перспективных планов (кулис), их различное расположение по глубине (приближение или удаление). Второй − образование продольных осей − «нефов». Третий − формирование так называемого перетекающего пространства, в котором отдельные зоны располагаются свободно, проникая друг в друга. Часто планировка основывается на совмещении разных видов.

Если учесть возможность изменения геометрии планировочных форм, то можно говорить о крайнем разнообразии и множественности вариантов планировочных построений глубинно-пространственных композиций. Главная композиционная задача здесь заключается в том, чтобы эти построения приобрели свой четкий, ярко выраженный пластический характер.

Для выявления глубины пространства часто недостаточно подчеркивания начальной и конечной его границ. Требуются промежуточные членения пространственно ограничивающих плоскостей в виде вертикальных выступов − «пилястр» или «кулис» с интервалами между ними, причем в таком количестве и размере, при которых обеспечивается их четкий отсчет в пространстве. Преувеличение или преуменьшение количества и размеров этих членений ведет к нарушению композиции, целостности глубинного пространства или, наоборот, к проявлению его монотонности. Наиболее успешно проблема решается при выявлении передних, средних и задних планов композиции.

Глубина, выраженная перспективой, может быть зрительно изменена за счет искусственного понижения и повышения, а также наклона и поворота плоскостей в сторону линии горизонта или перспективной точки схода. В той же степени она зрительно увеличивается или уменьшается с помощью искусственного сокращения или расширения интервалов между уходящими в перспективу элементами.

С учетом решения тех или иных художественных задач внутреннее пространство, подобно внешнему объему, может быть подвергнуто необходимой графическо-пластической моделировке. Проводится эта моделировка за счет использования разных композиционных средств − членения и фактурно-рельефной обработки плоскостей, использования на них тона, надписей и знаков. Изменения могут касаться разных координатных параметров пространства − его «верха» и «низа», боковых плоскостей. Использование средств построения композиции подчинено решению часто противоположных по значению задач, например, понижения и повышения пространства, его расширения и сужения и др. Сложные задачи, естественно, требуют совмещения средств, построения более сложной пространственной композиции.

Не существует каких бы то ни было готовых рецептов и обязательных правил в использовании закономерностей и средств композиции. Изучение законов композиции само по себе, бесспорно, не может заменить живого творчества, творческой интуиции. Вместе с тем знание этих законов дает ту профессиональную подготовку, без которой невозможна профессиональная работа.
5 ВИДЫ, ПРИЕМЫ И ОСОБЕННОСТИ МАКЕТИРОВАНИЯ.
Существуют различные типы и виды макетирования. По типам - макетирование или архитектурная визуализация подразделяется на концептуальную и детальную, интерьерную и экстерьерную. Также к виду макетирования относится прототипирование и реставрация поврежденных миниатюр различной сложности. Можно изготовить образцы макетов неразборные и разборные, что актуально при больших площадях, объемах и в случае производства предметов для демонстрации технологического процесса. Образцы макетов также могут быть статичными и динамическими, монолитными и состоящими из различных элементов и материалов.

Макет — временное обобщенное представление в крупных массах и относительно отвлеченных формах, несущие в себе (предполагающее) обобщенное функциональное и конструктивное содержание, одно из средств достижения оптимального ответа на поставленную задачу. Макет выполняется в однородном материале (как правило, в бумаге).
Макетирование — творческий процесс поиска объемно - пространственной композиции. В работе над проектом (реальным или учебным) макет, преобразуясь в определенной последовательности, является звеном процесса проектирования.
Модель — натуралистическое законченное изображение в уменьшенном размере объкта со всеми деталями, с имитацией цвета, материала (иногда выполненное в материале проектируемого сооружения). Модель является приложением к готовому проекту. Сюда же относится и модель — макет. Выполняется со всеми деталями, но в однородном материале, внимание фиксируется только на композиции сооружения.

Основные виды макетов: 

Архитектурный макет. К данному виду макетов относится архитектурная визуализация зданий, сооружений, архитектурных ансамблей, выполняемая в объеме и нередко на специальных подмакетниках.

Архитектурным макетом называют пространственно-объемную модель здания в масштабе. Принципы архитектурного макетирования в отдельных случаях допускают некоторые искажения пропорций в установленных пределах. Главное при изготовлении архитектурного макета здания – внешнее соответствие и подобие прототипу. Особое внимание к точности размеров и пропорций необходимо соблюдать при макетном проектировании, когда только на основании эскиза или эскизного проекта делается архитектурный макет здания, группы строений или только одного фрагмента здания (например, квартиры). 

В других случаях архитектурное макетирование требуется для рекламных или демонстрационных целей. Подобные миниатюры имеют важнейшее значение в сфере инвестиций, маркетинга в строительстве. Также как и другие виды макетов, архитектурные могут быть неразборными (монолитными) или разборными для показа внутренней структуры и планировки здания. В целях макетного проектирования делают съемной крышу или несколько этажей. 

Планировочный макет. Типичные образцы макетов этого вида – градостроительные макеты, панорамные копии местности, группы строений, комплексные планы коттеджных поселков. Планировочным макетом называют копию некоего участка с расположенными на них группами зданий. К данному виду макетов местности относятся ландшафтные панорамы, градостроительные макеты и планы коттеджных поселков. Особенности макетов городов и микрорайонов – возможность рассмотреть не только объекты как бы с большой высоты, но и детально представить нюансы ландшафта, высоты, деревья и водоемы. При изготовлении планировочных макетов специально делаются подробные подмакетники. 

Данные виды макетов городов и районов необходимы при работе с градостроительными планами, при подготовке к новой застройке, а также для решения других хозяйственных задач (прокладка коммуникаций, оптимизация дорожного строительства и т.д.). В рекламных целях часто делают панорамные планировочные макеты без точного соблюдения пропорций. В этом случае макет сада или поселка должен решать задачи дизайнера и архитектора по ландшафту. Крупногабаритные макеты городов и районов нередко состоят из нескольких частей для удобства перевозки. 

Технический макет. Динамические макеты различных машин, механизмов. Элементы в таких образцах макетов функциональны: действующие макеты автомобилей, самолетов и другой техники. Техническими макетами принято называть различные модели транспортной техники (автомобили, воздушные суда, корабли и яхты) с функционирующими узлами. Нередко требуется сделать прототип новой модели автомобиля с полностью функционирующими электрическими элементами и механикой. Данная область называется техническим макетным моделированием. В быту мы часто встречаем игрушечные железнодорожные макеты, движущиеся по рельсам, с рабочим освещением. Также всем известны игрушечные макеты техники – автомобили с открывающимися дверями, суда с разборными мачтами и подъемными трапами, вертолеты с вращающимися лопастями. Безусловно, профессиональное макетное моделирование предполагает изготовление макетов техники и транспортных средств для особых нужд, более точно и качественно по сравнению с игрушечными моделями. Нередко сделать прототипы домов с действующими лифтами необходимо при изготовлении масштабных градостроительных панорам и планировочных макетов в целях проектирования или демонстрации.

Механический макет. В некоторых случаях для наглядного представления процессов недостаточно прототиприрования деталей – необходим динамический вид макетирования действующих узлов.

 Механическими макетами принято называть объекты в миниатюре, с помощью которых наглядно отображаются различные технологические процессы. Массогабаритные макеты используются для демонстрации двигательных и функциональных возможностей механизмов. Нередко для целей обучения используют механические учебные макеты разборного типа, которые позволяют в деталях показать действие или взаимодействие механических узлов. Прежде чем начать работу над изготовлением промышленного макета изделия, используют современные технологии прототипирования. 

Черновой вариант позволяет еще на стадии разработки механического макета внести изменения в физическую архитектуру системы, решить задачи внешнего дизайна. После анализа статического прототипа приступают к динамическому макетированию – готовятся чертежи массогабаритного макета, производится деталировка и подгонка узлов. Технический макет нередко электрифицируют, а при необходимости обеспечивают водоснабжение и заданные параметры движения изделия в целом.

Художественный макет. Основное требование – внешнее сходство с оригиналом. Художественный вид макетов необходим для решения рекламных, презентационных и демонстрационных задач.

Художественный макет применяется для визуальной демонстрации самых различных объектов в рекламных и презентационных целях. Объемные макеты художественного типа могут иметь масштаб, больший чем оригинальное изделие, поэтому называть их миниатюрами будет не совсем правильно. Для украшения и привлечения внимания часто заказывают псевдоархитектурные макеты церквей, макеты замков и даже макеты домиков – они популярны у риэлторов и застройщиков загородных коттеджей. 

При разработке моделей и копий различных объектов по требованиям художественного макета не всегда требуется точное соблюдение пропорций – достаточно визуального сходства с оригиналом. Нередко объемные макеты используют в корпоративных целях – например, изготовление логотипов и эмблем компании в объеме для размещения в качестве наружной рекламы предприятия. Художественные макеты редко делают динамическими, но зато много вниманию уделяют вопросам внешнего оформления, окраски, визуального соответствия материалов объемного макета прототипу. 

Выставочный макет. В ряде случаев копия может быть использована в качестве элемента экспозиции, рекламы объекта и выполняться в большем масштабе, чем оригинал. К этому виду макетов также относятся подарочные и концептуальные.

К выставочным макетам можно отнести как отдельные предметы, композиции, механизмы и здания, так и комплекс объектов. Основная цель данного вида макетов – выигрышное представление в глазах зрителей и потенциальных клиентов, то есть экспозиция. Купить макет для выставки – значит заказать на основе трехмерной модели или фотографий копию объекта в любом масштабе. Новые методы прототипирования изделий используются в основном для оперативного моделирования в черновом варианте функциональности различных систем и объектов промышленного назначения. Возможность визуального воплощения изделий позволяет проанализировать форму и функции объекта. Сегодня технология прототипирования получила свое применение в макетном деле, серьезно сократив как время, так и стоимость макетирования различных элементов макетов. 

При быстром прототипировании 3D модели физически создаются на 3D принтере, суть работы которого заключается в преобразовании трехмерных параметров по принципам объемной геометрии в реальную трехмерную модель. Существуют различные технологии прототипирования: MJM, SLA, LOM, SLS, так называемые способы трехмерной печати прототипа. Физическая модель создается послойным методом, в трехмерном принтере ее практически выращивают на глазах у заказчика. Прототипирование изделий имеет важнейшее значение на этапе эскизного проектирования, позволяя создавать детали из полимеров с целью их тестирования, осмотра и усовершенствования. 

С помощью 3D прототипирования можно создавать различные макеты, включая архитектурные и выставочные. Однако, у технологии быстрого прототипирования есть серьезный недостаток – качество поверхностей, неточность фактур и цветопередачи. Поэтому в случае разработки сложных многосоставных макетов, разборных и функциональных даны метод применяется только как предварительное прототипирование изделий для дальнейшей доработки. В основном материал объемной выращенной модели силикон или однокомпонентные полимеры. Поверхность изделия требует механической доводки, придания веса и свойств прозрачности в некоторых случаях, обработки и окраски. Технология прототипирования 3D чаще требуется в промышленном проектировании, чем при создании планировочных и панорамных макетов.
Изготовление качественного выставочного или подарочного макета в специализированной макетной мастерской потребует некоторого времени – в зависимости от сложности и количества элементов работа по изготовлению макета для стенда на выставке займет от трех до 5 недель. 

Современная полиграфия не обладает такими убеждающими наглядными качествами, как выставочный макет. Выполнить макет можно не только в презентационных целях – сегодня нередко такие виды макетов используются в качестве частных презентов. В целом выставочные макеты можно отнести к концептуальным, рассчитанным на первое устойчивое впечатление. Соблюдение пропорций в данном случае – не главное.
Роль макетирования в изучении объемно-пространственньгх форм. Уже говорилось, что в работе над композицией изучаются основные понятия и принципы гармонической организации формы: соотношения, пропорции, ритм, равновесие, и что все средства гармонизации раскрываются в них на уровне понятий, т.е. обобщений, отвлеченных от частных форм проявлений. Абстрагирование от конкретного содержания дает лишь сравнительный анализ формы и все принципы рассматриваются в относительном значении. Система понятий композиции построена по принципу сопоставления: массивность — пространственность, симметрия — асимметрия, динамика — статика, контраст — нюанс и т.д. и характеризуется изменением свойств формы и положением ее в пространстве.

В упражнениях понятия и принципы формообразования раскрываются не изолированно, а синтезируются в процессе создания композиции в чувственно-образную форму. Они не могут быть разделены, так как обусловливают друг друга. Так, линия, поверхность, масса являются понятиями о первичных свойствах формы и одновременно материальной основой ее создания; первичные свойства формы являются исходными для понятий более высокого порядка, таких, как соподчиненность, пропорции и т.п., которые в свою очередь служат основой для таких эстетических качеств архитектуры как структурность, тектоничность, масштабность.

Архитектурная форма, ее свойства и средства достижения выразительности создают основу восприятия, в архитектуре форма является объектом  смысла для зрителя. Информационный код — сама форма. Макет, как предметный носитель образа, организует восприятие формы. Восприятие силуэта и восприятие массы различно: если силуэт воспринимается в дух измерениях, то масса воспринимается в пространстве. Преимущество макетного метода перед графическим — в наглядности поиска композиции объемной формы, во  взаимосвязи с пространственным ее положением.

Как уже говорилось, на соотношениях "дальше — ближе" построены такие категории ОПК как фронтальность, объемность, пространственность, которые наглядно раскрываются в упражнениях на виды композиции, основная задача которых — показать зависимость пространственного решения от взаимоположения составляющих композицию элементов, что достигается взаимодействием масс элементов на основе их соподчинения и уравновешенности.

В композиционном упражнении ставятся две задачи: построить определенный вид композиции и добиться ее максимальной выразительности, используя минимальное число средств.

Обобщенная трактовка формы в виде простых геометрических тел обеспечивает ясность восприятия пропорций элементов, соотношения их массы с пространством. Говоря о выразительности композиции, построенной из геометрически определенных форм, Ле Корбюзье так определял свое отношение к этому: "Посреди хаотической картины окружающей нас природы геометрия создала чудесные по ясности, выразительные по духовному богатству знаки, смысл которых доступен нашему восприятию".

Ограничение средств в упражнениях прямоугольными элементами учит искать выразительность в формах казалось бы многократно виденных. Мис ван дер Роэ писал: "Бели бы человек каждый день изобретал что-нибудь новое, мы никуда бы не ушли. Ничего не стоит придумать интересные формы, но требуется очень многое, чтобы их разработать".

 Четкое взаимодействие массы и пространства благодаря использованию параллелепипеда позволяет легко проследить изменение характера композиции, а также ее вида при изменении положения элементов.

На макете видна взаимосвязь между монолитным и пространственным состоянием формы. Например, композиция, где плоскости образуют замкнутый со всех сторон объем, имеет массивный характер. Если же плоскости ограничивают форму не со всех сторон и в композицию включено пространство, то в этом случае макет передает пространственный характер композиции. Делая эскизные макеты то более замкнутыми, то подключая пространство (в пределах данной формы), можно наблюдать переход композиции из пространственной в массивную, и наоборот.

Массивность передает зрительное ощущение тяжести, веса. Ощущение тяжести и легкости композиции зависит не только от степени ее массивности, но и от характера ее пропорций, а также членений, их формы, выноса, расположения.

В зависимости от распределения массы может возникнуть ощущение устойчивости или неустойчивости. Устойчивость может быть передана нарастанием нагрузки книзу, утолщением опорных  элементов, их наклоном.

Пространственность и массивность являются основой для таких понятий, как структурность, конструктивность, тектоничность формы.

Макет дает представление о пространственных связях и отношениях объемных элементов. Понятия о тектонике, этой сложной эстетической категории, в объемно-пространственной композиции характеризуются в основном такими категориями, как устойчивость, легкость, тяжесть и монолитность формы. Макеты хорошо передают легкость формы, ее прочность и устойчивость. В задачи композиционных упражнений не входит передача особенностей определенных строительных материалов, которые влияют на тектонику в реальной архитектуре. В макетах в какой-то мере только имитируются их особенности. Так, макеты, передающие массивный характер композиции, имитируют тектонические свойства монолитного бетона, кирпича, камня; макеты-структуры — тектонику металлических, железобетонных или деревянных конструкций.
Макетирование как средство раскрытия особенностей восприятия объемно-пространственной композиции. Особенно наглядно проявляются преимущества макетного моделирования перед графическим в процессе поиска уравновешенности композиции.
В работе над композицией происходит постоянное зрительное соотнесение одного элемента с другим, происходит восприятие напряженности, возникающей между элементами: "...восприятие напряженности, внутренней напряженности не есть дополнительный результат воображения или рассудка. Она такая же неотъемлемая часть объекта как и размер и местоположение".

"Ни один рациональный метод..., не является более удобным, чем интуитивное чувство равновесия, которым обладает человеческий глаз". Визуальное равновесие при восприятии объемно-пространственных форм — это такое расположение элементов композиции, при котором каждый предмет находится в устойчивом положении, и наоборот, "несбалансированная композиция выглядит случайной, временной, и, следовательно, необоснованной. Ее элементы стремятся к изменению своего места и формы с тем, чтобы занять положение, лучше удовлетворяющее общей структуре".

Равновесие всегда определяется зрительной осью. Большое значение осям в архитектуре придавал Ле Корбюзье, считая их началом порядка. "Представление об оси является может быть первым проявлением человеческого сознания Роль оси в архитектуре — организация системы. Архитектура зиждется на осях". Структуру равновесия архитектурной ком позиции наглядно раскрывает уже описанный принцип симметрии.

Особенно наглядно понятие равновесия проявляется в упражнениях на построение видов композиции, где четко раскрывается отношение массы и пространства. Положение оси равновесия меняется в зависимости от изменения массы элементов и их взаимного расположения по трем координатам.

Разберем на ряде примеров фронтальной композиции, как меняется положение оси равновесия.

Первая позиция -  Два одинаковых, подобных параллелепипеда, стоящих фронтом на одной линии, образуют симметричную и уравновешенную композицию — ось равновесия проходит через геометрический центр и совпадает с осью симметрии.

Вторая позиция - Один из элементов увеличен при сохранении взаимоположения. Элементы становятся различными по силуэту и массе, они сопоставляются, сравниваются. Больший объем подчиняет меньший. Так как внимание переключается на больший объем, ось равновесия сразу смещаются в его сторону. Композиция становится асимметричной.

Чем больше разница между элементами, тем активнее ось перемещается от центра, в результате может произойти нарушение равновесия. Во фронтальной асимметричной композиции обычно зрительное равновесие ее элементов определяется положением оси в пределах примерно средней трети поля композиции. Если зрительное равновесие окажется нарушенным, т.е. ось равновесия окажется вне этой зоны, необходимо его восстановить, возвратив ось в требуемые пределы.

Третья позиция - При этом же положении элементов (на одной линии по фронту) и некотором увеличении толщины меньшего элемента приведенная масса обоих элементов становится относительно равновеликой — ось равновесия перемещается к центру и композиция снова уравновешена.

Четвертая позиция - Если меньший параллелепипед из положения первой позиции выдвинуть вперед, он сразу занимает активное положение по отношению к большему. Ось равновесия снова в центральной части композиции.

Пятая позиция - Меньший элемент находится под углом к большему и одновременно выдвинут вперед.

В результате перемещения элементов и изменения их массы ось зрительного равновесия перемещается то влево, то вправо, происходит "колебание" оси равновесия.

Аналогично строится работа над объемной и глубинно-пространственной композициями.

В симметричной объемной композиции ось зрительного равновесия совпадает с геометрической осью, проходящей вертикально через центр. Увеличение массы одного из элементов приводит к перемещению оси в его сторону и преобразованию ее в асимметричную композицию, где ось равновесия проходит в воображаемом центре и не совпадаете геометрической. В объемной композиции ось равновесия перемещается в любом направлении, а не только во фронтальной плоскости, как во фронтальной композиции. В общем случае композиция будет казаться уравновешенной, когда проекции всех составляющих ее элементов на горизонтальную плоскость (подмакет-ник) вписываются или почти вписываются в круг или в квадрат (рис. 1). Это означает, что условие объемности соблюдено. Осмотр макета сверху и со всех сторон дает возможность проверить это условие уравновешенности.

В глубинно-пространственной композиции поиск равновесия происходит уже на всей организуемой
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Рис. 1.
территории. Уравновешенность композиции достигается поиском зрительной взаимосвязи элементов, расположенных слева и справа относительно оси (плоскости) равновесия, идущей вдоль главного луча зрения.

Необходимо оговориться, что описание работы над композицией из двух элементов дано не потому, что это простая в решении задача, а лишь из соображений большей доходчивости. Построить выразительную и целостную композицию асимметричного характера из двух элементов довольно сложно — ось равновесия в этих композициях очень чутко реагирует на малейшее изменение их массы и положения в пространстве, поэтому в поиске решения таких задач чувство равновесия должно быть особенно обострено.

Архитектурная композиция воспринимается в движении, и в зависимости от положения зрителя может изменяться характер равновесия: с одних позиций она может казаться уравновешенной, с других — менее уравновешенной или совсем неуравновешенной. Особенно это проявляется в работе над объемной композицией.

В процессе макетирования композиции восприятие чутко реагирует на малейшие изменения ее формы и динамики осмотра, что способствует развитию пространственного мышления.

Макетные материалы и приемы их деформации. Работа над макетом требует организованности, точности в работе и стерильной чистоты рабочего места, инструмента и рук. Небрежный, в спешке выполненный, грязный макет дискредитирует автора и его работу. Склеенный макет должен быть установлен на соответствующем по размеру объемном подмакетнике, склеенном в виде плоской коробки из того же материала.
В дальнейшем можно приступать к выполнению макетов более сложной формы, имеющих врезки и вставки. 
[image: image10.jpg]Puc. IIl4.37. BUKPOWKM MAKOTOB MPOCTEHGH rOOMGTPMNG
CKOR GOPMS: 1 — KyG; 2 — LANUIID; 3 — KONYCa

HTODE

Puc. 1.4.98. (TpAUILIAIE 1HOTOrPEHIK: TETDIIRD, rEKCa
a1, OKTASAD, ROROKANGIRP, WKOCAIRD. Linbpanu 0BomaNG
10 KOMWNGCTRG fpaWet COOTRTCTRYIOUIETD MHOTOI PBIIMKA.



 [image: image11.jpg]/i

07 | &
o’ A ,4!.





Для макетов правильных многогранников готовят выкройки на основе правильных треугольников, пятиугольников, шестиугольников с равной длиной сторон (рис. Ш.4.38, 39).
Изучение архитектурной композиции преследует цель композиционной подготовки в материале, ассоциированном с объектами проектирования и строительства: зданиями, монументами, площадями, входящими и в сферу деятельности дизайнера. Объекты одного и того же пространства могут представать перед наблюдателем, последовательно меняя композиционный статус.  


Для учебного макетирования используется бумага, картон, эглин, иногда пенопласт. Лучший материал для упражнений ОПК — плотная бумага типа "ватман", акварельная бумага в папках, тонкий белый картон. Бумага — прочный структурный материал (в Японии бумага издревле была строительным материалом); вертикально поставленная трубка из бумаги может выдержать большую нагрузку, в то же время бумага легко гнется и обрабатывается. Диапазон ее свойств обусловил и разнообразие ее применения — из бумаги выклеивают сложнейшие структуры. Она дает возможность четкого конструирования геометрических форм и в то же время способна передать тончайшую пластику формы. Из бумаги выклеивают как пространственные, так и монолитные композиции. В макетировании бумагой имитируют различные конструкции, всевозможные строительные материалы — бетон, мрамор, металл и др.
В работе над композицией из бумаги необходимо отметить несколько важных моментов.

Большое значение имеет бумага в выявлении пластики формы. Она обладает богатыми светотеневыми качествами (отражательная способность ее очень высока), поэтому передает светотеневые отношения от контрастных до нюансных, еле уловимых глазом. Это важно в заданиях, где выразительность композиции зависит от пластической разработки ее элементов: задания на построение и выявление фронтальной и объемной композиции и др. Темный картон, эглин не обладают этими качествами.

Светотеневые качества бумаги ценны в поисковой ситуации: пластика композиции по-разному проявляется при изменении освещения; повороты макета к свету под разным углом дают возможность проверить задуманное и подсказывают новые решения.

Бумага — легкий в обработке материал, поэтому эскизные макеты из бумаги делаются очень быстро. Комбинируя варианты, можно быстро склеить композицию, изменить форму, пропорции составляющих ее элементов, заменить один элемент другим.

Приступая к работе над композицией, можно первые эскизные пробы делать в графике, на листе бумаги, затем продолжать поиск уже в объеме. Сначала на бумаге, затем — из бумаги, таким образом соединяются две формы работы — плоскостное и объемное моделирование.

Работа с эглином не менее важна, чем работа с бумагой. Это разные по качеству материалы. Зрительное и осязательное восприятие их различно. Эглин (пластилин) — аморфный материал, дает больше работы осязательным анализаторам, бумага — зрительным. В работе с эглином больше ощущение пластики, что позволяет дополнительно чувствовать ее массу, структуру, равновесие.

Характер работы с этими материалами тоже различен: если макет из бумаги собирают из отдельных частей, конструируют форму (больше комбинаторных действий), то работа с эглином строится по-другому: форма в основном лепится путем удаления части массы из монолитного куска (как в работе над скульптурой). Во Вхутемасе дисциплину "Объем" вели скульпторы.

Сочетание качеств этих материалов, дополняющих друг друга, развивает композиционное чутье. Поэтому желательно в задании "Выявление объемной композиции" эскизный макет выполнять из глины или пластилина, чистовой — из бумаги. К тому же, не всякая форма в бумаге выполнима, в таком случае надо пользоваться эглином.

В макетах используются замкнутые или незамкнутые элементы.

Замкнутые со всех сторон элементы дают ясное и полное представление о форме и силуэте композиции. Они могут быть как криволинейных, так и прямоугольных очертаний и применяются в выставочных демонстрационных макетах, а также в рабочем макетировании.

Незамкнутые элементы имеют такое же применение. В поисковой ситуации они служат средством быстрого выполнения рабочих макетов, их легко делать, что позволяет пробовать различные варианты. Однако такие условно трактуемые элементы мысленно надо достраивать до полного объема-образа. Незамкнутые элементы могут использоваться как композиционный прием. Такие элементы имеют определенное смысловое содержание — передача пространства, включенного в объемную композицию.

В организации композиции формообразующую роль играют не только составляющие ее элементы, но и подмакетник. Размер подмакетника определяет силу воздействия композиции на пространство организуемой подосновы "подобно той силе воздействия реальной архитектуры, излучаемой свободно стоящими объемами за пределы занимаемого ими пространства". Изменяя размеры подмакетника, можно видеть как меняется восприятие характера композиции: в одних случаях это ощущения напряженности, неустойчивости, в других — спокойствия, статичности.

Особенно наглядно значение подмакетника проявляется в работе над глубинно-пространственной композиции, где подмакетнику самим содержанием задания отводится роль композиционного элемента и ставится задача — "организовать заданную территорию". Таким образом, подма-кетник как активный элемент заранее включается этим условием в композицию. В глубинно-пространственной композиции также может быть несоответствие между выбранным размером подмакетника и элементами, организующими пространство: если приведенная масса элементов больше организуемого пространства и подчиняет его, может возникнуть ощущение его сжатости, затесненности и, наоборот, если ставить на этот же подмакетник элементы небольших размеров, композиция в некоторых случаях может казаться вялой и даже распадающейся, когда нет ощущения связи, взаимодействия между элементами.
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Имеет значение не только размер, но и форма подмакетника. Так, для объемной композиции подмакетник имеет чаще всего форму квадрата, для фронтальной — прямоугольник, фронтально расположенный к главному лучу зрения, для глубинно-пространственной — направленный в глубину. Таким образом, форма подмакетника адресует композицию, подчеркивает, к какому виду она относится. Подмакетник может иметь и пластическую разработку.
Большое внимание уделяется качеству чистового макета. Хорошие пропорции и тонкая проработка пластики элементов, гармония массы и четкость линий как неотъемлемая часть учебной композиции зависит от техники выполнения макета.

Макет нельзя делать из рулонной и деформированной бумаги. Бумагу надо натягивать на подрамник (исключение — акварельные и чертежные папки), в противном случае поверхности граней будут коробиться, а форму "поведет".

Процесс учебного макетирования складывается из нескольких последовательных стадий:

процесс поиска композиции — изготовление одного или серии рабочих макетов;

вычеркивание развертки принятого варианта и процесс раскроя;

склеивание макета и подмакетника;
крепление макета к подмакетнику.

Макеты передают в обобщенной форме взаимосвязь элементов композиции (в проектировании — структуру проектируемого объема), поэтому рабочий макет сначала делается в основных нерасчлененных массах, по мере необходимости в процессе уточнения решения вводятся новые элементы.

При изготовлении сложных объемных форм проявляется необходимость стадий эскизной развертки формы: эскизный вариант развертки склеивают и на нем проверяют характер членений (вынос, глубину), пропорции, правильность самой развертки.

Для качества изготовления макета важно, где получится стыковка поверхностей, по какой линии форма будет склеена. Желательно, чтобы мест склеивания было как можно меньше, они не должны попадать на выступающие углы и располагаться на поверхности граней, видимых с главной точки зрения. Чтобы правильно вычертить развертку чистового макета, надо в плоскость развернуть эскизный макет. Линия стыковки определяется на эскизном макете - макет разрезают по предполагаемой линии стыковки, разворачивают и

по нему вычерчивают уже новую развертку для чистого макета. Простые композиции, как правило, имеют одну развертку и одну линию склеивания. Сложные композиции монтируются из нескольких отдельных разверток. Однако и довольно сложные по структуре композиции, состоящие из нескольких разных по геометрии элементов можно делать из одной развертки с одним только местом стыковки.

Склеивают макеты несколькими способами. Лучший из них — склеивание в "торец": отрезок бумаги приклеивают перпендикулярно к поверхности другого куска. Иногда необходимо склеить "встык" два торца — при склеивании криволинейных элементов, при наращивании и т.п. Соединение "внахлестку" коробит бумагу, поэтому -применять этот способ надо в крайнем случае. Стык как перпендикулярный, так и под углом можно делать отгибом бумаги, а так как линии макета должны быть предельно четки, надо обязательно делать надрез по линии сгиба: выступающий угол следует надрезать с лицевой, входящий (западающий) — с изнаночной стороны развертки.

Часто появляется необходимость обеспечить прочность макета, иначе может быть деформация углов и поверхностей. В таких случаях проклеивают каркас из полосок бумаги, аналогично подклеивают каркас и к нижней стороне подмакетника.
Прямолинейные надрезы и разрезы бумаги выполняют ножом по линейке, в то время как криволинейные — по изготовленному из плотной бумаги лекалу или от руки. Если рельеф очень тонкий или членения имеют такой вынос, что их невозможно выполнить отгибом бумаги, а также в случае их криволинейных очертаний, их вырезают из отдельного листа бумаги и приклеивают к поверхности грани; толщина бумаги имитирует вынос членений, глубину рельефа. От того, насколько качественно будет сделан макет, зависит ясность восприятия композиции.

6 НАРОДНОЕ И ДЕКОРАТИВНО - ПРИКЛАДНОЕ ИСКУССТВО В СИСТЕМЕ ЦЕННОСТЕЙ КУЛЬТУРЫ.
Народное и декоративно-прикладное искусство являются неотъемлемой частью художественной культуры. Произведения прикладного искусства отражают художественные традиции нации, миропонимание, мировосприятие и художественный опыт народа, сохраняют историческую память. 

Сегодня для нас очевидно, что народное искусство является полноправной и полноценной частью художественной культуры. 

Народное искусство развивается по своим законам, определяемым его сущностью, и как самостоятельный тип творчества взаимодействует с другим типом творчества - искусством профессиональных художников. 

Ряд современных художников-профессионалов, работающих в области живописи, графики, текстиля, ковроткачества, художественной обработки стекла, керамики, дерева, металла, обращаются в своем творчестве к народному искусству. 

В широком значении народное искусство (фольклор) - это создаваемые народом на основе коллективного творческого опыта, национальных традиций и бытующие в народе поэзия (предания, сказки, эпос), музыка (песни, наигрыши, пьесы), театр (драма, театр кукол, сатирические пьесы), танец, архитектура, изобразительное и декоративно-прикладное искусство. Произведения народного искусства имеют духовную и материальную ценность, отличаются красотой и пользой. 

Мастера народного декоративно-прикладного искусства создают свои произведения из разнообразных материалов. Наиболее распространены художественная керамика, ткачество, кружевоплетение, вышивка, роспись, резьба по дереву или камню, ковка, литье, гравирование, чеканка и др. Расписной посудой, кружевными салфетками, деревянными резными досками, вышитыми полотенцами и многими другими произведениями народного искусства мы можем пользоваться в быту. 

Большое значение в народном искусстве отводится орнаменту, который украшает предмет (вещь) или является его структурным элементом. Мотивы орнамента имеют древние мифологические корни. 

В народном искусстве выделяют два направления: городское художественное ремесло и народные художественные промыслы. В качестве примера традиционных художественных промыслов можно назвать: роспись по дереву (Хохлома, Городец, Северная Двина) и по фарфору (Гжель), глиняную игрушку (Дымка, Каргополь, Филимоново), матрешек (Сергиев Посад, Семенов, Полхов-Майдан), подносы (Жостово), лаковые миниатюры (Федоскино, Палех, Мстера, Холуй), платки (Павловский Посад), резную деревянную игрушку (Сергиев Посад, Богородское), ювелирные изделия (Кубачи) и др. 

Народное искусство живет веками. Навыки технического мастерства и найденные образы переходят из поколения в поколение, сохраняясь в памяти народных художников. В силу этого закрепляемая столетиями традиция отбирает только наилучшие творческие достижения. 

Декоративное искусство - это один из видов пластических искусств. Декоративное искусство разделяется на непосредственно связанное с архитектурой - монументально-декоративное искусство (витражи, мозаики, росписи на фасадах и в интерьерах, декоративная садово-парковая скульптура и т. д.), декоративно-прикладное искусство (бытовые художественные изделия) и оформительское искусство. Термин "декоративное искусство" широк по охвату понятий. Декоративное искусство во многом связано с художественной промышленностью и дизайном. Оно вместе с архитектурой и дизайном формирует материальную предметно-пространственную среду, внося в нее эстетическое, образное начало. В последнее время оформительское искусство принято относить к дизайну. Произведения декоративного искусства всегда соотносятся со средой, для которой они предназначаются, и обычно составляют ансамбль. 

Декоративно-прикладное искусство - область декоративного искусства: создание художественных изделий, имеющих практическое назначение в быту и отличающихся декоративной образностью (посуда, мебель, ткани, одежда, украшения, игрушки и т. д.). Все предметы, окружающие человека, должны быть не только удобны, практичны, но и красивы. Предмет должен быть выразителен в целом - в конструкции, пропорциях, деталях, а также в отделке. Расписать узорами кувшин, украсить резьбой разделочную доску, связать кружевную салфетку, выткать узоры на ткани - все это требует большого мастерства. Такие украшенные орнаментами изделия относят к декоративно-прикладному искусству еще и потому, что необходимо руки приложить, чтобы создать эту удивительную красоту. 

Еще одна область декоративно-прикладного искусства связана с украшением самого человека - создание художественно выполненного костюма, составляющего ансамбль вместе с головным убором, обувью и ювелирными изделиями. Но в последнее время костюм все чаще относят к дизайну одежды. 

Однако декоративные изделия демонстрируют не только эстетический вкус и фантазию художника. В них, как и в произведениях других видов искусства, отражаются материальные и духовные интересы людей. И хотя сегодня изделия декоративно-прикладного искусства создает художественная промышленность, они в значительной мере сохраняют национальные особенности. Все это позволяет говорить о том, что в декоративном искусстве определенной исторической эпохи ярко выражены черты стилевого единства, например, период готики, модерна, классицизма и др. 

Как можно определить, является ли данное изделие произведением декоративно-прикладного искусства? Иногда рассуждают так: если ваза имеет красивую форму, но она ничем не украшена, то она не является произведением декоративного искусства, а вот стоит нанести на нее какой-нибудь узор, так она сразу превратится в произведение. Это не так. Порой орнаменты, украшающие вазу, делают ее безвкусной подделкой, превращают в китч. И наоборот, сосуд из чистой глины или дерева может настолько поражать своим совершенством, что его художественная ценность становится очевидной. 

В чем сходство и различие между произведениями народного и профессионального декоративно-прикладного искусства? Как же узнать, произведением народного или профессионального декоративного искусства являются какая-нибудь ваза или ковер? 

Иногда по способу изготовления вещи, доле в этом процессе ручного труда, массовости тиража произведения прикладного искусства пытаются отнести к народному или профессиональному декоративному искусству. Сделать это чрезвычайно сложно, так как изделия народного искусства порой создают на фабриках, а декоративные произведения художников-профессионалов порой создаются в одном экземпляре. 

Художественную вещь сегодня, так же как и сто лет назад, народный мастер в основном выполняет вручную. При этом мастер может трудиться как один, так и в коллективе, а также в организованных мастерских и даже на фабриках в центрах традиционных народных художественных промыслов. 

Как правило, произведения декоративно-прикладного искусства создают художники предприятий художественной промышленности или мастерских. Они участвуют как в производстве декоративных вещей, выпускаемых массовым тиражом, так и в создании отдельных авторских образцов. Художники-профессионалы в своем творчестве могут опираться на образы мировой художественной культуры, по-своему преломлять традиции народного художественного творчества или полностью следовать только своей индивидуальности и фантазии. 

Самое важное при определении того, к какому виду искусства отнести ту или иную вещь, - определить, в рамках какой художественной традиции она создана, соблюдаются ли признаки образа-типа конкретного промысла и технология обработки материала. 

Творения народных мастеров и художников-прикладников объединяет продуманность форм, целесообразность пропорций, стилистическое единство всех элементов. 

Умение анализировать выразительные средства образа художественной вещи в народном и декоративно-прикладном искусстве необходимо для того, чтобы прочувствовать и научиться лучше понимать общее и особенное в каждом из них. 

Очень интересно проследить, как все основные художественные средства языка изобразительного искусства приобретают новое звучание и свою специфику в народном и декоративно-прикладном искусстве. В этой связи одним из важнейших становится вопрос о соотношении живописного и графического в декоративных произведениях, о том, что в них преобладает изобразительность или пластичность. Например, в орнаментах Хохломы и Жостова главное - живописное начало, а орнаменты кубачинских и балхарских мастеров в своей основе графичны. 

Следует сказать о сложном взаимодействии пластического и живописного начал в декоративном искусстве. В одних изделиях пластическое несет в себе начало живописного - скопинская керамика, каргопольская, филимоновская, дымковская игрушки. В других - живописное несет в себе начало пластического: жостовская, городецкая и полхов-майданская росписи, павловопосадские платки, вологодское кружево. 

Синтез части и целого для народного мастера обязателен, как бы ни расширялась его палитра, что бы ни преобладало - изобразительное или орнаментальное начало. 

Выразительность линии, силуэта, ритма, цвета, пропорций, формы, пространства в каждом из видов декоративного искусства во многом зависит от применяемых материалов, технологии их обработки. 

Народный мастер или худож​ник декоративно-прикладного ис​кусства в своем творчестве стре​мится показать наилучшим обра​зом эстетические качества материа​лов: дерева, текстиля, металла, керамики, стекла, бумаги, кости, кожи, камня и др. 

Декоративность в народном и декоративно-прикладном искусстве яв​ляется главным средством выражения красоты, одновременно она является качественной особенностью произведений других видов искусства). 

Необходимо учитывать, что в каждом виде искусства художественный образ имеет свою структуру, обусловленную, с одной стороны, особенностями выражения духовного содержания, а с другой стороны, технологией, характером материала, в котором это содержание воплощено. Художественный образ в народном и декоративно-прикладном искусстве имеет общие и отличительные черты. 

Декоративный образ выражает не единичное, а общее - "видовое", "родовое" (лист, цветок, дерево, птица, конь и т. д.). Декоративный образ требует художественно-образного мышления, мифо-поэтического отношения к действительности.

Поэтому в народном искусстве принято выделять образы-типы изделий традиционных художественных промыслов, которые отражают мифологические и эстетические представления народа. Например, образ птицы, коня, древа жизни, женщины, знаки-символы земли, воды, солнца можно увидеть, в разных художественных материалах: вышивке, ткачестве, кружеве, росписи по дереву и металлу, резьбе по дереву, керамике и др. Устойчивость и традиционность этих образов, их архетипичность во многом обусловливают высокую художественно-эстетическую ценность произведений народного искусства. 

В то же время универсальность образов-типов в искусстве разных народов мира показывает их единство, связанное с общностью подходов к процессу эстетического познания природных и общественных явлений. 

Образы в профессиональном декоративном искусстве также отражают представления того или иного народа о красоте. Они тоже часто создаются на основе природных или геометрических мотивов, однако здесь допускается большая свобода в трактовке образов. Исторические сюжеты или темы современной жизни активно используются в произведениях прикладного искусства. 

Теперь рассмотрим сходство и различие в понятиях "художественный образ", "символ" и "знак" на примере произведений народного декоративного искусства. Самым емким и многоаспектным будет понятие "художественный образ". В одних случаях символ - это знак, наделенный органичностью и неисчерпаемой многозначностью образа. В других символ не равнозначен художественному образу, но, что особенно важно, всегда должен иметь художественную ценность. Таким образом, художественный образ не всегда имеет символическое значение, а символ не всегда образно-выразителен. Знаковое изображение, как правило, не несет никакой образной и символической значимости, хотя в народном искусстве очень часто все знаки - это символы, а порой даже и образы. Такая многозначность образов-символов и знаков-символов в народном декоративном искусстве представляет определенную трудность. Например, птица в городецкой росписи или в гжельской керамике имеет различную образность. Если говорить о птице вообще, то это будет изображение не конкретной птицы и даже не изображение птицы в традициях какого-нибудь промысла, а изображение, приближенное к знаку. В то же время символом солнца может быть декоративное изображение петуха (рисунки 3, 4). С другой стороны, ряд символов может иметь не одно, а несколько значений. Так, символом солнца может быть не только петух, но и конь. Такая символико-поэтическая система ведет свое начало от знаков-символов, связанных с поклонением природным божествам. 

Анализируя художественные достоинства конкретного произведения народного или профессионального декоративного искусства, необходимо обратить внимание на его образное решение, учет особенностей материала, выразительность формы и пропорций, на цветовое решение, связь орнамента с формой изделий, пластические, живописные или графические достоинства вещи. При этом важно отметить, как ритмические повторы, композиционные особенности построения орнамента и вещи в целом влияют на ее образное решение. 

Если научиться хорошо анализировать образ в любой из художественных систем, то откроются богатейшие возможности выявле​ния взаимосвязей художественно-выразитель​ных средств. 

Народное и профессиональное декоративно-прикладное искусство трактуются как искусства, обслуживающие нужды человека и одновременно удовлетворяющие его эстетические потребности, несущие красоту в жизнь. 

Однако надо знать и о существенных различиях между этими видами искусств. Народное искусство, преображающее действительность, рассматривается современными искусствоведами как особый тип художественного творчества, отличительными признаками которого являются: коллективное начало и традиции, устойчивость тем и образов, универсальность языка, понятного всем народам мира, общечеловечность духовных ценностей. Все эти особенности искусства определяются целостным восприятием мира. 

Обозначенные качества в равной степени присущи как народному декоративно-прикладному искусству, так и устному, музыкально-поэтическому фольклору, игровым, драматическим и другим формам народного творчества. 

Народное искусство - явление целостное, так как основой его является жизнь и быт людей, их представления о мироздании, трудовая деятельность, обряды и праздники. В предметах народного искусства материализовано образное мышление народа. В течение веков развивались и совершенствовались в единстве разные виды народного искусства: устное народное творчество, музыкальный фольклор, декоративно-прикладное искусство, архитектура. 

Результаты художественно-творческой деятельности народа отражают его жизнь, воззрения, идеалы, поэтому в произведениях народного творчества заключен опыт нравственных чувств, знаний, поведения. Уникальный и богатый по своему содержанию, опыт придает народному творчеству своеобразную ценность как средству нравственно-эстетического воспитания человека. Поэтому в данном контексте он составляет такую важную область социальной жизни, как народная педагогика. Многофункциональность народного искусства позволяет рассматривать его как огромную силу, воздействующую на личность и общество. 

Народное искусство - это прежде всего огромный мир духовного опыта народа, его художественные идеи - неотъемлемая часть культуры. В основе народного искусства - творческая деятельность народа, отражающая его самосознание, историческую память. Общение с народным искусством, с его выработанными в веках нравственно-эстетическими идеалами играет значительную воспитательную роль. Обращенность народного искусства к человеку и воздействие на его интеллектуальную и эмоционально-чувственные сферы раскрывают большие возможности для использования изделий традиционных народных художественных промыслов в системе образования. 

Формирование и развитие народных художественных традиций той или иной местности проходило под влиянием природно-географических, культурных и социально-экономических факторов. Традиция, проносимая через века, не мешает проявляться чувству современности. В народном искусстве оно выражается не столько во внешних приметах времени, хотя, естественно, и они имеют место, сколько в способности ответить на запросы сегодняшнего дня в традиционной форме. Это сказывается прежде всего в восприятии мира, в представлении о прекрасном. 

Очень важно, что народное искус​ство с его метафоричностью и символи​кой - живое творчество и одновременно историческая живая память, память об истоках культуры. Оно несет опыт познания мира. Целостность народного искусства как художествен​ной структуры и есть ключ к его пони​манию. Традиция в таком случае - творческий метод. 

Традиционное выступает в народном искусстве в виде системы, для которой важны следующие аспекты: связь человека с природой, выражение национального, школы народного искусства (национальная, региональная, краевая, школа отдельных промыслов). 

Преемственность традиций формирует художественную народную культуру края, поддерживает высокий профессионализм народного мастерства. Именно это качество позволяет выделить особенности той или другой школы как творческой общности. Только школа как культурная преемственность, определяемая бытованием традиции, способна дать такую художественную основу, которая делает народное искусство живым во времени, позволяет развиваться художественным промыслам. 

Главное лицо в художественном промысле - народный мастер, особая творческая личность, духовно связанная с народом, культурой, природой края, носитель традиций и коллективного опыта. 

В каждом прикосновении рук мастера к создаваемой вещи живет чувство красоты, органичное внутреннему строю народного восприятия. В народном творчестве выражены национальный темперамент и национальный характер. Именно они во многом определяют многообразие форм народного искусства. 

В народном искусстве художественный навык, техническая сноровка, методы работы, мотивы передаются от мастера к ученику. Художественная система отрабатывается коллективно. 

Основой крестьянского искусства было ремесло. Лаконизм выразительных средств, экономность и отточенность приемов исполнения характеризуют работу мастера. Чувство материала, знание его выразительных свойств, обработка руками с помощью простейших инструментов приводят к художественному обобщению формы. Часто народный мастер создает свои произведения на основе природных форм. 

Для создания художественного образа вещи важны материал, способы и характер его обработки. Использование природных материалов - одна из основных традиций народного искусства. 

Каждая школа обладала системой отработанных трудовых приемов, технологией, основывающейся в первую очередь на свойствах обрабатываемого материала. Искусство мастера заключалось в том, чтобы даже неудобные для обработки свойства материала превратить в художественные достоинства вещи. Так, например, разные свойства глины обусловили своеобразие приемов ее обработки и эстетическое решение образа. Слишком мягкая и пластичная белая глина помогла создать особый вытянутый силуэт филимоновской игрушки. 

В каждом промысле традиционны также инструменты и приспособления, поскольку их внешний вид и принцип действия напрямую зависят от свойств обрабатываемого материала. 

Понятие "мастерство" включает наличие творческих способностей и умений правильно организовать работу, соблюдая определенную последовательность создания художественной вещи: замысел, разработка технологии, изготовление в материале, отделка, самооценка. Творческие способности мастера во многом определяются умением варьировать и импровизировать в рамках традиции школы. Важное значение имеют знание свойств обрабатываемых материалов, высокий уровень владения инструментами и техники обработки. 

Освоение мастерства происходит на основе главных принципов народного творчества - повтора, вариации и импровизации. Например, изучение росписи, как правило, осуществляется следующим образом: сначала мастер сажает вокруг себя учеников и заставляет их строго повторять элементы орнамента. 

После их освоения ученики получают возможность варьировать полюбившиеся мотивы росписи. И только на основе приобретенного опыта переходят к импровизации по мотивам росписи, сочинению собственных композиций. Если стадию повтора и вариации проходят все в обязательном порядке, то на уровне импровизации доводится работать только самым талантливым ученикам, которые могут стать настоящими мастерами своего дела. 

Произведения народного и профессионального декоративного искусства украшают и преображают жизнь.
7 КОМПОЗИЦИЯ В НАРОДНОМ И ДЕКОРАТИВНО-ПРИКЛАДНОМ ИСКУССТВЕ.

Термин "композиция" происходит от латинского слова "compositio", что означает "составление, сложение, соединение частей, приведение их в порядок". 

Любому  человеку,  который  решил  заняться  художественным прикладным творчеством,  необходимо  овладеть  основными  представлениями  о  композиции.  Без  знаний  основ  композиции  любое  владение  техниками  росписи,  оказывается,  по  большому  счету  бессмысленным,  так  как  не  может  быть  адекватно  применено.  Незнание  законов,  которым  подчиняется  композиция,  приводит  к  тому,  что  изделие  не  производит  желаемого  эффекта,  выглядит  некрасивым,  даже  нелепым,  остаются  непонятными  причины,  по  которым  мастер  выбрал  именно  такой  способ  отделки.  В  любом  виде  искусства  композиционное  мастерство  является  основой  творческого  процесса.  

Композиция — это  совокупность  закономерностей,  правил,  приемов,  служащая  для  создания  художественного  произведения  посредством  соединения  его  деталей  в  одно  целое  и  придающая  произведению  целостность,  выразительность  и  гармоничность.  

Под  композицией  можно  понимать  и  совокупность  приемов,  благодаря  которым  увеличивают  и  усиливают  эстетический  эффект  росписи.  Речь  здесь  идет  о  совокупности  в  полном  смысле,  так  как  не  о  какой  последовательности  приемов  говорить  не  приходится.  Эти  приемы  используются  в  последовательности,  которая  определяется   ситуативно,  в  соответствии  с  выполняемой  работой.  В  некоторых  случаях  можно  говорить  об  избирательном  использовании  приемов  композиции,  которые  также  зависит  от  особенностей  замысла,  материала  и  т. д.  

Композиция присуща практически всем видам искусства. По законам композиции создаются произведения музыки, скульптуры, декоративной живописи, графики, литературы, а также театра и кино. Однако в различных видах искусства композиция имеет специфическое содержание, формы выражения, различную степень разработанности и научной обоснованности. 
Законы композиции, складывающиеся в процессе художественной практики, эстетического познания действительности, являются в той или иной мере отражением и обобщением объективных закономерностей и взаимосвязей явлений реального мира. Эти закономерности и взаимосвязи выступают в художественно претворенном виде, причем степень и характер их претворения и обобщения связаны с видом искусства, идеей и материалом произведения и др. В пластических искусствах композиция объединяет частные моменты построения художественной формы (реальное или иллюзорное формирование пространства и объема, симметрия и асимметрия, масштаб, ритм и пропорции, нюанс и контраст, перспектива, группировка, цветовое решение и т.д.). Композиция организует как внутреннее построение произведения, так и его соотношение с окружающей средой и зрителем". 

В этом определении композиция рассматривается как процесс построения художественной формы произведения и как компонент художественной формы, который посредством соподчинения элементов друг другу придает произведению единство и целостность.
Композицией в декоративно-прикладном искусстве, можно назвать синтез, связь всех компонентов художественной формы произведения в единой структуре, обусловленной его содержанием и стилистическими особенностями как отдельного художника, так и эпохи в целом. В лучших произведениях декоративно-прикладного искусства художник находит художественную форму, выраженную в композиции и адекватную выражаемому содержанию. 

В самом термине "композиция" заключен основной смысл - нахождение единства и взаимосвязи частей, из которых составлено целое. 

"Читаемость" содержания произведений декоративно-прикладного искусства в значительной степени зависит от ясности композиции. Композиция в декоративно-прикладном искусстве - форма и средство организации изображения.
Задачей композиции в декоративно-прикладном искусстве является не только оформление и выражение содержания, но и использование специфических средств выражения. Задача теории композиции в прикладной декоративной живописи включает выработку системы относящихся к ней понятий и решение смежных вопросов, изучение арсенала композиционных форм и выявление их связей в единой структуре живописного произведения, анализ композиционных решений в декоративной живописи в историческом аспекте для выявления и определения типологии композиционных решений. 

Композицией в декоративно-прикладном искусстве можно назвать как создание живописного произведения на заданную тему, так и живописный этюд с натуры. При этом прослеживаются одинаковые закономерности построения изображения на плоскости.
Законы композиции. Неделимость или целостность композиции. Закон  целостности  обуславливает  восприятие  художественного  изделия  как  единого целого.  Главная  черта  закона  целостности — неделимость  композиции.  Это  означает,  что  композиция  не  должна  восприниматься  как  сумма  нескольких  самостоятельных  частей.  Неделимость  закладывается  через  конструктивную  идею,  которая  способна  объединить  в  целое  все  компоненты  изделия.  Разработка  деталей  допустима  после  определения  положения  основных  частей  композиции.

Другая  составляющая  закона  целостности — необходимость  связи  и  взаимной  согласованности  всех  элементов.  Должен  быть  выделен  центр,  подчиняющий  второстепенные  детали.  Форма  и  цвет  должны  выступать  как  часть  целого.  В  совершенной  композиции  все  должно  быть  на  столько  уместно,  чтобы  невозможно  было  убрать  не  одной  детали  без  ущерба  целому.  В  той  же  мере  это  касается  и  невозможности  привнесения  чего-либо  в  композицию.

В-третьих,  закон  целостности  подразумевает  неповторимость  элементов  композиции — форм,  размеров,  интервалов.  Это  значит,  что  все  похожее  должно  либо  объединятся  в  цельный  композиционный  элемент,  либо  индивидуализироваться.

 Выразительность в композиции. Закон контрастов. Выразительность композиции произведения декоративно-прикладного искусства -наиболее сложно характеризуемое качество, являющееся непременным условием творческой работы. 

Выразительность в декоративной живописи - свойство художественного отражения действительности. Посредством выразительности художник проявляет активное, заинтересованное отношение к предмету изображения, выявляет оригинальную художественную интерпретацию отображаемого явления в соответствии со своими эстетическими представлениями и мироощущением. Выразительность композиции неразрывно связана с новизной. Так как искусство является формой эстетического познания и отражения действительности, новизна в искусстве проявляется в эстетическом "открытии мира". Выразительность и новизна имеют отношение к темам, художественным средствам и композиционным решениям в декоративной живописи. 

Выразительность как воздействующее средство композиции заключается главным образом в умении пользоваться контрастами. Термин "контраст" происходит от французского слова "contraste", что означает резкое различие, противоположность. 

Контраст - это художественный прием, сущность которого заключается в противопоставлении двух соотносящихся свойств, качеств, особенностей. Контраст является одним из важных художественных средств в изобразительном искусстве. Только благодаря контрасту света и тени человек зрительно воспринимает форму предметов. Несколько форм, например в натюрморте, воспринимаются по контрастам их силуэтов и объемов, выявляемых также контрастами света и тени. 

Композиция произведения декоративно-прикладного искусства чаще всего выразительна тогда, когда в ее основе лежит контраст, обусловленный идейным замыслом художника. 

Если выразительность - способность сразу привлечь к себе внимание, остановить зрителя - зависит от умело найденного контраста в построении композиции, который придает ей декоративную силу, то существуют композиционные контрасты, лежащие глубже, определяющие характер художественного образа (рисунок 13). 

Не только основной замысел композиции, но и вся ее художественная ткань должны состоять из контрастов. Если мир бесконечно разнообразен, то и реалистическое искусство, правдиво отражающее действительность, должно, естественно, стремиться отразить бесконечную неповторимость деталей бесконечного мира. Лучший же способ выявить своеобразие деталей - это сопоставлять их по принципу контрастов. 

Эта идея известна с давних пор. Еще Леонардо да Винчи в своем "Трактате о декоративной живописи" обращал внимание на то, что в композиции следует сочетать контрасты: рядом с высоким ставить низкого, с толстым - худого, с фигурой, одетой в бархат с его тяжелыми и мягкими складками, - фигуру, драпированную в шелк, дающий мелкие и острые складки, и т.д. 

Одним словом, нельзя не признать, что контрасты положений, характеров, состояний, большого и малого, близкого и далекого, света и тени и т.д., а прежде всего - нарождающегося и умирающего, прогрессивного и реакционного составляют именно ту область, от которой прямо зависит воздействующая сила композиции. Отсутствие же контрастов неизбежно порождает вялое, серое, скучное произведение. 

Контраст является также основополагающим принципом в построении цветотональной структуры изображения. По принципу контраста часто в декоративной живописи строится цветовой, колористический строй произведения. Тональный (светлотный) контраст служит также средством организации композиции живописного изображения. Выразительность контрастов проявляется в композиции не хаотично, а закономерно посредством ритма. Орнаментально-ритмическая основа композиции более скрыто или более явно присутствует в каждой учебной или творческой работе по декоративно-прикладном искусстве. 

Выявление композиционного центра. Композиционным центром является та часть живописного произведения, которая выражает главную мысль его содержания. 

В сюжетной декоративной живописи композиционный центр выражает сюжетную линию изобразительного повествования, является местом изображения главных действующих лиц и аксессуаров. 

Построение всего живописного произведения выполняется для выявления композиционного центра - главного идейного содержания, нахождения конструктивных пластических связей второстепенных частей и деталей, выявляющих и подчеркивающих в конечном счете композиционный центр. 

Композиционный центр в декоративно-прикладном искусстве выделяется прежде всего местоположением на изобразительной плоскости, цветотональными контрастами, колоритом, моделировкой фактуры элементов изображения и другими изобразительными средствами. 

Композиционный центр декоративно-прикладного произведения можно назвать "композиционным узлом" и охарактеризовать его значение как главную часть композиции, связывающую по смыслу все другие части. Если образно представить себе композицию, как поле сил, это источник распространяющейся до контура рамы энергии. 

Но центр композиции не всегда изобразительно заполнен. Центр может оставаться пустым, быть главной цензурой в ритмическом движении групп слева и справа. Незаполненность центра останавливает внимание и требует осмысления. 

Выделение композиционного центра обусловлено особенностями зрительного восприятия человека, который, как правило, фиксирует внимание прежде всего на сильно действующем "раздражителе". Когда человек смотрит на какой-либо объект (в том числе и живопись), зрение фиксируется на этом объекте, но глаз четко видит площадь изображения только в определенном радиусе, так называемом поле ясного видения. Вне поля ясного видения человек смутно различает предметы и может их увидеть достаточно ясно только при изменении фокуса зрения, если переведет взгляд на другие объекты или предметы. 

Компонуя определенным образом композиционный центр, можно определить процесс восприятия произведения прикладной декоративной живописи, который начинается, как правило, с восприятия композиционного центра, затем переходит на второстепенные детали, обусловливающие восприятие композиционного центра, определяющего содержание произведения искусства. 

В декоративно-прикладном искусстве встречаются разнообразные приемы размещения композиционного центра живописного изображения на плоскости изображения: 

· совпадение композиционного центра с геометрическим центром; 

· смещение композиционного центра относительно геометрического центра.

Резкое смещение композиционного центра относительно геометрического обусловлено содержанием живописного произведения. Если смысл диктует смещение композиционного центра за пределы центральной зоны живописной плоскости,  то   композиционный центр выделяется  другими  средствами: 

освещенностью, цветотональными контрастами, мощной акцентировкой форм элементов изображения. 

Важное значение для акцентирования композиционного цен​тра в декора​тивной жи​вописи имеет масштаб элементов изображения и их соотношение на плоскости изображения. Композиция получается неудачной, если эле​менты изображения композиционного цен​тра оказываются слиш​ком большими или слишком маленькими в соотношении с осталь​ными частями изобра​жения или с его общим размером. 

Практика декора​тивной живописи выра​ботала еще один метод акцентирования компо​зиционного центра - объединение элементов изображения в форму, приближенную к гео​метрической, например к кругу, овалу, треуголь​нику. 

Стремление объе​динить элементы изо​бражений в пластически обобщенные формы, близкие к геометриче​ским, обусловлено пси​хологией человеческого восприятия. Психологи установили, что в самой беспорядочной мозаике пятен восприятие чело​века стремится найти некоторую упорядочен​ность. Че​ловек непроиз​вольно начинает груп​пировать эти пятна. Гра​ницы этих пятен обра​зуют простые геометри​ческие фигуры или пло​ские фигуры, напоми​нающие си​луэты при​родных форм. 

В искусствоведческих ана​лизах композиции часто встреча​ется принцип выделения компо​зиционного центра посредством геометрической фигуры - круга или треугольника, так как в вос​приятии сложных пластических форм легче всего выделяется то, что приближено к простой гео​метрической фигуре.
Между тем в художествен​ной практике геометрических схем композиции элементов изображения можно найти значительно больше. Это могут квадрат, прямоугольник, пятиугольник, шестиугольник, овал и т.д.
В отдельных произведениях декоративной живописи можно найти выделение композиционного центра сочетанием двух    геометрических    фигур, 

например треугольника и прямоугольника, овала и прямоугольника и т.д. 

Геометрические формы в композиции художественного произведения выполняют две функции - выделения главного и объединения элементов изображения, т.е. являются средством обобщения пластических масс для поиска большей выразительности изображения. Кроме того, классические геометрические формы и их сочетания вносят в изображение также свою собственную символику. 

Объединение элементов изображения в эллипсообразную систему привносит в композицию один эмоциональный настрой, а в правильный треугольник, или так называемую пирамидальную систему, - совершенно другой. 

Символика круга и овала, трактующаяся обычно как идея совершенства и завершенности, часто использовалась в русской иконописи. 

В декоративной живописи часто функцию геометризированных форм выделения, расчленения и объединения элементов изображения, акцентирования композиционного центра произведения выполняют фоновые элементы композиции, части живописной среды - природного пейзажа или фоновой архитектуры. 

Выявление геометрических форм при построении композиции имеет смысл лишь в том случае, когда применяется метод, заключающийся в установлении разнообразных связей художественной формы со смыслом живописного произведения. 

Неоднородность картинного поля (плоскости изображения). Любое изображение, даже элементарное, например первая проведенная линия, "разрушает" однородность изобразительной плоскости и вследствие психологии восприятия, основанного на зрительном изобразительном опыте, создает возможность изобразительного понимания. 

Зрительная неоднородность изобразительного поля относительно его границ или "рамы" показывает, что : 

1) вертикальные и горизонтальные отрезки всегда воспринимаются лежащими во фронтальной плоскости (на плоскости изобразительного поля); 

2) наклонные отрезки, расположенные в любом удалении от "рамы", всегда зрительно воспринимаются уходящими в глубину, в сторону конца отрезка, направленного от "рамы"; 

3) если один конец наклонного отрезка примыкает к "раме", отрезок воспринимается лежащим на плоскости поля, определенного "рамой". 

Наклонные отрезки, которые легко воспринимаются пространственно, в теории восприятия относятся к классу многозначных изображений. Они могут восприниматься как лежащими на фронтальной плоскости, так и уходящими одним концом в глубину. Чтобы пространственное восприятие такого отрезка было устойчивым, его вводят в конструктивную систему. 

Таким образом, восприятие отрезка, перемещаемого по плоскости, является иллюстрацией или индикатором неоднородностей изобразительного поля относительно "рамы" или его границ. 

Предположим, что на однородной изобразительной плоскости не изображены ни небо, ни земля. Тем не менее предмет, изображенный в верхней части плоскости, воспринимается падающим, а в нижней части - лежащим на горизонтальной плоскости, как будто в нижней части изобразительной плоскости предполагаются пол, земля. Во многих произведениях декоративной  живописи нижняя часть изобразительной плоскости воспринимается как подиум, на котором располагается группа предметов или фигур. Даже  в  иконописи, если не изображена земля,

 то проводится узкая полоса "позёма", которая является скорее знаком, чем изображением. "Тяжелый" низ и "легкий" верх - это предположение в восприятии изображения в декоративной живописи. 

Зрительная конструктивная устойчивость изображения и, наоборот, неустойчивость, динамика зависят от преобладания вертикалей, горизонталей или диагоналей, а возможно, и их сочетаний в композиции. 

Неоднородность изобразительной плоскости определяет восприятие произведения декоративной живописи и является основой композиционных решений в декоративно-прикладном искусстве. Компонуя живописное произведение, художник должен учитывать пространственные и гравитационные свойства неоднородности изобразительной плоскости и в зависимости от творческого замысла выявлять их или противодействовать им. 

Выбор формата изображения. Одной из задач композиции живописного произведения является выбор формата плоскости для изображения как по размеру, так и по конфигурации. Практика декоративной живописи выработала следующие форматы плоскости изображения по конфигурации: прямоугольник, расположенный вертикально; прямоугольник, расположенный горизонтально; круг; овал; квадрат, а также более сложные конфигурации, состоящие из сочетания двух перечисленных форматов, например полукруга и прямоугольника, расположенного вертикально, овала и прямоугольника, расположенного горизонтально, и т.д. 

Организация изображения в формате различной конфигурации, с одной стороны, имеет свою специфику, а с другой - конфигурация "рамы" часто определяет восприятие изображения в произведении декоративной живописи. 

Вытянутый вверх формат придает изображению ощущение стройности и возвышенности. Формат в виде прямоугольника, расположенного по горизонтали, - удобен для изображения эпического действия. 

Чрезмерное увеличение формата по вертикали превращает изображение в свиток, который воспринимается, чрезмерное увеличение формата по горизонтали превращается во фризовую композицию, состоящую из нескольких многофигурных групп. 

Композиция живописного произведения в круге и овале строится относительно воображаемых взаимно перпендикулярных центральных осей, здесь четко выражены верх и низ изображения. Живописное изображение в круге и овале часто применяется в архитектуре. Овал также часто применяется как формат для изображения портрета человека, так как его конфигурация легко соотносится с овалом человеческого лица или контуром no-грудного изображения. 

Композиция живописного произведения в квадрате практически всегда зрительно уравновешена, видимо, потому, что она мысленно соотносится с равными центральными осями и равными сторонами границ изображения ("рамы"). Квадратное изобразительное поле имеют многие произведения декоративно-прикладном искусстве.
Композиция в декоре. Изделие может  быть  декорировано   несколькими  способами.  Такие  способы  называются  композиционными  решениями.  Каждое  композиционное  решение  имеет  свои  особенности,  которые  необходимо  использовать  в  соответствии  с  особенностями  материала, назначением  предмета,  количеством  используемых  красок,  техники  росписи.

Самый  простой  вид  декора,  используемый  в  основном  при  отделке  посуды, ─ это  отводка.  Она  представляет  собой  линию  или  несколько  линий,  проведенных  по  борту  изделия.  Отводка  производится  при  помощи  кисти  и  специальной  турнетки,  то  есть  вращающейся  вокруг  собственной  оси  подставки,  на  которую  ставят  предмет.  Благодаря  турнетке  линия  получается  ровной.  

Бортовой  рисунок ─ это  также  декор,  нанесенный  на  борта  изделия.  Его  отличие  от  простой  отводки  состоит  в  том,  что  он  имеет орнаментальный  характер.

Разделка  «букетом»  предполагает  нанесение  рисунка  в  центр  изделия.  Рисунок  может  быть  как  сложным,  так  и  простым,  то  есть  состоять  из  большого  или  маленького  количества  элементов.  Если  помимо  относительного  крупного  рисунка  посредине  изделия  имеются  несколько  маленьких,  расположенных  по  периферии,  говорят  о  раскидной  разделке.

  Сплошной  росписью  называется  орнаментальный  узор,  покрывающий  всю  поверхность  изделия.

Тематическая  композиция  представляет  собой  портреты,  пейзажи  и  другие  фигурные  изображения.  Как  правило,  она  редко  применяется  на  изделиях,  предназначенных  для  частого  практического  использования;  в  основном  тематическими  композициями  украшают  подарочные  изделия.
8 ИСКУССТВО ОРНАМЕНТА.

Орнамент является важнейшей частью народного и декоративно-прикладного искусства. Он служит для украшения зданий, одежды, предметов быта (утвари, мебели, инструментов и т. д.), оружия, широко применяется в книжной и прикладной графике, плакате и т. п. Орнамент можно нарисовать графическим материалом и написать красками, вышить или выткать из ниток, вырезать по дереву или вычеканить по металлу и др. Орнамент может стать вещью, если его сплести в виде кружева (салфетка, воротник, скатерть и т. п.), циновки или выковать из металла (светильник, поставец, ограда, ворота и др.). Орнамент может быть многоцветным (полихромным) и одноцветным (монохромным), выполнен на поверхности предмета выпукло, рельефно или, наоборот, углублен. 

Общие стилистические признаки орнаментального искусства определяются особенностями и традициями изобразительной культуры каждого народа, обладают определенной устойчивостью на протяжении длительного исторического периода и имеют ярко выраженный национальный характер. Поэтому можно сказать, что орнамент является стилем эпохи, надежным признаком принадлежности произведения к определенному времени и к определенной стране (готика, барокко, модерн и др). 

Долгие века люди верили в охранную силу орнамента, считали, что он оберегает от бед и приносит счастье, благополучие. Постепенно функция оберега была утрачена, но сохранилась основная задача орнамента - сделать предмет более нарядным и привлекательным, художественно выразительным. 

Свойства орнамента зависят от назначения, формы, структуры и материала той вещи, которую он украшает. Орнамент помогает подчеркнуть пластические и конструктивные особенности предмета, усилить его образное решение, лучше выявить природную красоту материала. Все это возможно при условии гармоничного сочетания орнамента и формы предмета.

Искусство орнамента - сложное, многозначное явление, которое требует глубокого изучения, теоретического осмысления и практического освоения. Знакомство с этим искусством предполагает изучение орнаментальных мотивов и композиционных схем построения орнаментов. 

Орнамент - это узор, построенный на ритмическом чередовании и организованном расположении элементов. 

Термин "орнамент" связан со словом "украшение". В зависимости от характера мотивов различают следующие виды орнаментов: геометрический, растительный, зооморфный, антропоморфный и комбинированный. 

Геометрический орнамент может состоять из точек, линий (прямых, ломаных, зигзагообразных, сетчато-пересекающихся), кругов, ромбов, многогранников, звезд, крестов, спиралей и др. Сложные орнаменты типа меандр, встречающиеся в искусстве Древней Греции, тоже можно отнести к геометрическому орнаменту. 

Геометрический орнамент является одним из древнейших. С его помощью первобытный человек выражал свое представление о мире. Вначале это были простые, легко запоминающиеся знаки-символы: круг обозначал солнце, прямая горизонтальная линия - землю, квадрат или ромб - поле, волнистая линия - воду. Их ритмическое расположение на предмете, возможность составления более сложных узоров побуждали к творчеству, развивали эстетические чувства человека и его мышление. Постепенно люди стали обогащать орнамент реальными наблюдениями и фантастическими мотивами, соблюдая при этом ритмическое начало узора, усложняя его содержание и эстетическую значимость. 

Особенным разнообразием отличался геометрический орнамент в странах Востока. Например, орнамент "гирих" в мусульманском искусстве представляет многообразные сложные переплетения. 

Растительный орнамент составляется из стилизованных листьев, цветов, плодов, ветвей и т. п. Наиболее часто встречается у всех народов мотив "древо жизни" - это растительный орнамент. Его изображают и как цветущий куст, и более декоративно-обобщенно. В древнегреческих растительных орнаментах часто использовали изображения аканта, лотоса, папируса, пальмы и др. А у восточных народов популярным растительным мотивом был орнамент "ислими" - спирально извивающийся вьюнок. Композиции такого орнамента весьма разнообразны. 

Зооморфный орнамент изображает стилизованные фигуры или части фигур реальных и фантастических животных. Иногда подобный орнамент называют звериным стилем. Декоративные изображения птиц и рыб также относятся к этому виду орнамента. 

Антропоморфный орнамент в качестве мотивов использует мужские и женские стилизованные фигуры или части лица и тела человека. Сюда же можно отнести различные фантастические существа типа дева-птица, человек-конь и др. 

Нередко в узорах встречаются сочетания самых разных мотивов: геометрических и растительных, антропоморфных и зооморфных. Такой орнамент можно назвать комбинированным. 

Не всякий узор можно считать орнаментом. Узор, свободно заполняющий плоскость, таковым не является. Для орнамента важен определенный ритм повторяющихся элементов. 

По характеру композиционных схем можно выделить такие типы орнамента: ленточный (фриз, бордюр, кайма), имеющий семь разных видов симметрии, сетчатый (может быть семнадцать принципиально разных типов сеток с элементами орнамента) и замкнутый (в круге, квадрате, прямоугольнике, треугольнике и др.). 

Очень важен в орнаменте ритм. Он может быть возрастающим и убывающим. Ритм в орнаменте - это чередование элементов узора в определенной последовательности. 

Если повторяющиеся элементы орнамента - мотивы - легко выделяются, то можно развивать композиционное построение орнамента в соответствии с линейными или сетчатыми структурами в любую сторону. Но бывают такие случаи, когда мотив выделить трудно, например в орнаментах типа "меандр", которые могут бесконечно повторяться влево или вправо. В этом случае надо выбрать любую произвольную точку в орнаменте и проследить влево или вправо, где будет следующая точно такая же точка. Элемент узора, заключенный между этими точками, и будет составлять мотив орнамента. 

Ритмическое построение в орнаментальной композиции может достигаться за счет различных приемов. Раппортное повторение мотива создает разнообразный ритм. 

Раппортом называются повторяющиеся элементы орнамента. Раппортной называют композицию, в которой орнаментальный мотив ритмически повторяется через одинаковые интервалы. Существуют различные типы раппортных композиций. Обычно мотив на длинных полотнищах располагают по принципам построения сетчатых орнаментов. 

Для замкнутых текстильных композиций, например для платков, можно использовать такой прием: раппортное заполнение середины и четкая кайма. Возможно и много других вариантов. 

Один из интереснейших видов орнамента получается, когда промежутки между мотивами составляют орнаментальные образы, то есть орнамент строится как бы без остатка. 

Особая тема - орнамент и симметрия. Казалось бы, искусство и математические закономерности несовместимы, однако орнамент основан на точных расчетах. 

Симметрией в искусстве называется точная закономерность расположения предметов или частей художественного целого. 

Наиболее простым ее видом является зеркальная симметрия. Если узор можно разделить прямой линией на две равные части, каждая из которых как бы повторяет отражение другой в зеркале, то этот узор имеет зеркальную симметрию. 

Плоскостью симметрии является линия, разделяющая смежные раппорты. Осью симметрии называется линия, при полном обороте вокруг которой происходит неоднократное совмещение орнамента. Ось симметрии проходит через центр композиции узора перпендикулярно к его плоскости. 

Орнамент, созданный в круге делением его на равные части диаметрами, называется розеттой, или розеткой. Розетка, построенная на основе зеркальной симметрии, создает впечатление неподвижности. Те розетки, у которых отсутствует симметрия, вызывают ощущение движения. Симметрия помогает создать определенный ритм в орнаменте. 

Не только симметричные, но и асимметричные орнаментальные композиции весьма разнообразны. 

Одни и те же сюжеты, мотивы и темы можно увидеть в орнаментах разных народов. Темы народного искусства общие для всех, и образный язык орнаментов родствен всем народам. Это характеризует народное искусство как общечеловечное, "планетарное". Однако при этом сохраняется его ярко выраженный национальный характер. 

Орнамент одного народа может отличаться от орнамента другого не просто мотивами, цветом, но самим строем. Основу орнаментальных мотивов, как правило, составляют образы окружающей природы. Например, основа многих орнаментов Греции - декоративно переработанные морские волны, пальмовые ветви и лотосы, а у северных народов - оленьи рога, горы. Если присмотреться к греческим орнаментам, то здесь можно найти черты, близкие творчеству других народов. 

Во все времена в орнаменте проходила тема космоса. Символы отражают взаимосвязь человека и природы. 

В орнаментах предстает поэтический образ животворящего мира, что очень характерно для искусства народов Севера и Дальнего Востока, свойственно русскому народному творчеству. И это не только повторяющиеся мотивы солярных знаков, неба, дождя, облаков в ткачестве, вышивке, керамике и росписи по дереву, варьируемых из века в век, это живое чувство природы. Главная сила народного искусства состоит в том, что оно понимается всеми. У разных народов есть одинаковые символы узоров.

Орнаментальная композиция и особенности ее построения. Орнамент со времен своего возникновения и поныне остается одним из основных средств художественного оформления произведений декоративно-прикладного искусства: изделий из глины, стекла, дерева и металла, разнообразных текстильных изделий. 

Характерная черта всякого орнамента – неразрывная связь с материалом, с общими тенденциями развития искусства на соответствующем отрезке времени. Специфика ее проявляется не только в органической связи рисунка с оформляемым изделием, назначением последнего – она находит свое выражение в композиционном построении орнамента. Говоря о принципах орнаментации тех или иных изделий декоративного искусства, мы прежде всего обращаем внимание на эстетическую сторону рисунка, на особенности его композиционного решения.

Орнаментальная композиция означает составление, построение, структуру узора, пластически завершенную, определяемую образным содержанием, характером и назначением изделия. 

Композицию нельзя рассматривать в отрыве от времени, от стиля эпохи. Нужно освоить теоретический и практический опыт прошлых поколений, чтобы понять логику развития художественной формы в соответствии с духом сегодняшнего дня.

Бытует мнение, что композиция – предмет индивидуальный, зависящий от интуиции художника, и не может учебной дисциплиной, как, к примеру, рисунок или живопись. Но при более пристальном рассмотрении этого вопроса оказывается, что как раз живопись имеет меньше точных положений, чем композиция в своих достаточно устойчивых правилах и закономерностях, не которых она зиждется.

Многие считают, что композиция не подлежит научно-методическому обоснованию, несмотря на то, что именно композиция любого вида изобразительного искусства заранее обдумывается. Ряд правил композиции остаются едиными и обязательными для всех видов изобразительного творчества. Это правила симметрии, устанавливающие закон гармонии и пропорций, частей целого; правила статики и динамики (покоя и движения в пластическом решении композиции); правила ритма – закономерного чередования больших и малых форм; и ряд других. 

Композиция – это язык художественного произведения.

Образы орнаментального искусства могут передаваться на условном символическом языке или же сами представлять собой символические образы орнаментального искусства, способные выразить эмоционально-смысловое и образное содержание.

К выразительным средствам орнаментальной композиции относятся точка, пятно, линия, цвет, фактура. Все они являются в то же время элементами композиции.

Правила и законы орнаментальной композиции. Для орнамента и орнаментальной композиции характерны два состояния: относительный покой и движение. Статика и динамика – первооснова всех закономерностей орнаментального искусства. Главная причина возникновения и проявления специфических противоречий в орнаментальном искусстве заключается в возможности быть рядом этим двум состояниям.

Пропорциональные отношения площадей рисунка и фона, размеров орнаментальных мотивов и их составных частей, линейных характеристик орнаментальных форм и т.п. определяют выразительность композиции. 

Вопросы соразмерности величин могут быть решены только двумя способами: 

- делением на равные части;

- делением на неравные части (целое так относится к большей части, как большая часть к меньшей).

Статические композиции (и орнаментальные мотивы) основываются на принципе симметрии, одинаковости; динамические – на принципе асимметрии, противопоставления. 

Положительный результат работы художника - орнаменталиста во многом зависит знания им законов орнаментальной композиции и умелого использования этих законов в своей работе. Вот основные из них.

Закон пропорциональности в орнаментальной композиции заключается в установлении соразмерности частей в отношении целого и одна к другой. Эта соразмерность может быть основана на равенстве или противопоставлении любых характеристик орнаментальных мотивов и элементов.

Пропорциональные отношения всегда играли особо важную роль в архитектуре. Прежде всего надо назвать золотое сечение.

Закон соподчинения – звучание выразительных средств орнаментальной композиции обеспечивается выделением из их числа главных и подчинения им второстепенных. 

Закон соподчинения в штучных композициях трансформируется в закон доминанты (господствующей идеи): когда в композиции отчетливо выделяется один или несколько орнаментальных мотивов по размерам, форме, фактуре и цвету.

Закон трехкомпонентности, смысл которого заключается в том, что для убедительного выражения сложного и разнообразного движения орнаментальных мотивов необходимо показать в композиции три фазы этого движения (три разных размера, три разных интервала, между мотивами) и периодически их повторять.

Число ''три'' является тем минимальным числом, которое позволяет достаточно четко определить разнообразие какого-либо явления.

Закон контраста – взаимодействие контрастных элементов взаимно усиливает и обостряет их противоположные свойства, а взаимодействие родственных элементов смягчает и нивелирует их качества. 

Правило группирования следует из закона контраста. Оно формируется следующим образом: части, подобные размерам, форме, цвету и близкие по расстоянию, имеют тенденцию к зрительному объединению в одно целое. 

Закон орнаментального контрапункта – построение орнаментальных мотивов возможно из ряда замкнутых элементов путем соединения их в целостный орнаментальный образ.

Закон простоты – максимальной убедительности и выразительности орнаментального образа следует добиваться минимальными средствами при максимальном определении подробностей.


Цвет в орнаментах и его символика.  Для художников, работающих в области декоративно-прикладном искусстве, большое значение имеет знание психофизиологического воздействия цвета на человека, обусловленное законами его восприятия. 

По результатам исследования было определено, что: 

Зеленый цвет влияет на нервную систему. Это болеутоляющий, гипнотизирующий цвет. Эффективен при нервной раздражительности, бессоннице и усталости, понижает кровяное давление, поднимает тонус; создает ощущение тепла, расширяя капилляры. Облегчает невралгии и мигрени, связанные с повышенным кровяным давлением. Зеленый успокаивает и его употребление не дает никаких вредных последствий. 

Голубой цвет - антисептический цвет. Он уменьшает нагноение, может быть эффективен при некоторых ревматических болях, при воспалениях и даже при лечении рака. Чувствительного человека голубой облегчает больше, чем зеленый. Однако от слишком долгого облучения голубым светом возникает некоторая усталость или угнетенность. 

Оранжевый цвет стимулирует чувства и слегка ускоряет пульсацию крови. Не влияет на кровяное давление, создает чувство благополучия и веселья. Имеет сильное стимулирующее действие, но может утомить. 

Желтый цвет стимулирует мозг. Может быть эффективным в случае умственной недостаточности. Долгое облучение препятствует колебаниям в течении болезни. 

Красный цвет - теплый и раздражающий. Он стимулирует мозг, эффективен для меланхолии. 

Фиолетовый - действует на сердце, легкие и кровеносные сосуды, увеличивает выносливость ткани. Аметистовый цвет имеет стимулирующее действие красного и тоническое действие голубого. 

В течение длительного времени исторического развития в сознании людей закреплялись определенные ассоциативные связи различных цветов или цветовых сочетаний с разными жизненными явлениями. В отдельные периоды истории изобразительного искусстве символике цвета принадлежала важная роль, например в искусстве средневековья. В религиозном западноевропейском искусстве применялись белый, красный, зеленый, черный и голубой цвета. Белый цвет олицетворял чистоту и непорочность, красный - кровь святого, зеленый - надежду на бессмертие души, голубой цвет символизировал печаль. 

Различные цвета и их сочетания в искусстве разных народов символизировали радость и горе, жизнь и смерть. Однако одни и те же цвета у разных народов олицетворяли часто различные эмоциональные и жизненные ситуации. Например, если у славянских народов цвет траура черный, то у некоторых восточных народов цвет траура белый. В Китае белый цвет траурных одежд не является выражением печали. Белые одежды означают, что они сопровождают умершего в царство чистоты и неба, в них одевают умершего, чтобы помочь ему достичь верховного царства. 

В культуре древних народов цвет часто использовался для обозначения принадлежности к различным социальным слоям или кастам. В Китае желтый цвет был символом высшей мудрости и просвещенности и предназначался для императора. Никто другой не имел права носить одежду желтого цвета. В католической церкви цвет выражает духовную иерархию. Для каждого церковного праздника священнослужители должны облачаться в одежды предписанных цветов: пурпурный цвет для кардинала, белый цвет для Папы. 

Известно символическое значение цвета в народном искусстве, которое в значительной степени складывалось под воздействием красок окружающей природы. У многих народов красный цвет символизирует солнце и любовь, зеленый цвет - надежду, белый - чистоту и невинность. 

В произведениях декоративно-прикладном искусстве отдельные цвета в различные периоды наделялись определенной символической смысловой нагрузкой, но она не оказывалась устойчивой даже в одну и ту же историческую эпоху.
В истории искусства правила и приемы построения колорита в декоративно-прикладном искусстве определялись живописной школой, особенностями неповторимого художественного видения каждого художника, его палитрой, манерой письма, т.е. способом наложения красок на плоскость изображения.
Рисование орнаментов классы и стили орнаментов. В рисовании орнамента присутствует та же составляющая, которая присутствует и в простом рисовании, здесь в композиции есть ритм, движение и прочие характеристики. Чтобы более успешно применять в рисовании орнаментацию нужно ознакомиться с основными характеристиками, в рисовании создать свой уникальный орнамент.

Классификация стилей орнаментов. Композиционное построение орнаментов отличается обобщенной трактовкой формы и условной передачей цвета. По содержанию орнаменты можно разделить на геометрические, растительные, животные, символические и смешанные.

Орнамент может располагаться в квадрате, прямоугольнике, круге или в узкой полосе. По форме можно разделить на замкнутые, сетчатые и ленточные. Замкнутые орнаментальные композиции могут быть построены в квадрате, прямоугольнике, круге; ленточные — только в узкой полосе; сетчатые — в квадрате, прямоугольнике.

В замкнутом все декоративные элементы расположены в одной какой-либо ограниченной плоскости. Ритмическое движение такого вида,  как бы подчеркивает контуры геометрической фигуры. Построение замкнутого орнамента основывается на применении оси симметрии. Возможно также построение этого вида по принципу свободного ритма.

Украшая поверхность, замкнутый орнамент подчеркивает ее динамическое напряжение или, наоборот, вызывает впечатление уравновешенности и покоя. Так, орнамент, выполненный по краям и углам форзаца, создает впечатление уменьшения его поверхности и ясно определяет свободное пространство в середине. Орнамент, размещенный в середине листа, напротив, концентрирует внимание зрителя на центре, а края выходят из предела четкой видимости, тем самым создавая впечатление расширения границ листа. Для усиления ощущения плоскостности листа и гармонической связи различных элементов композиции орнамента нужно заполнить края и середину листа. Принципы построения замкнутого орнамента применяются не только для оформления форзаца, но и для создания различных символов, эмблем, гербов, знаков, широко используемых в декоре переплетов, обложек, шмуцтитулов и т. д.

В ленточном орнаменте декоративные элементы вписывают в полосу. Для такой орнаментальной композиции  характерна открытость, позволяющая разворачивать ритмический ряд в одну или другую сторону. Это придает хорошую динамичность. Возможно несколько видов построения ленточных симметричных орнаментов.

Наиболее свободной трактовкой рисунка обладает асимметричный ленточный орнамент, который широко применялся в оформлении рукописных и первопечатных книг, а сейчас находит свое достойное место в оформлении современных книг, особенно в детской литературе. Наиболее часто ленточный орнамент встречается в книгах в виде заставок или концовок, делящих текст книги на отдельные части.

В сетчатом орнаменте повторяющиеся элементы распространяются во все стороны, создавая движение во всех направлениях. В этом виде орнамента присутствует как бы невидимая сетка, в ячейках которой и располагаются элементы узора. Если ленточный орнамент обладает только одной осью переноса и может зрительно двигаться по периметру или' краю листа, то в сетчатом много осей переноса и он способен подчеркнуть поверхность плоскости листа сплошным непрерывным узором. Форма ячеек сетчатого орнамента имеет различную геометрическую форму: квадрат, прямоугольник, треугольник, параллелограмм, ромб. Довольно часто сетчатый орнамент можно встретить при украшении форзаца или оформлении оберточных бумаг для различных товаров торговли.

Все это находит свое применение при различном декорировании и при украшении  различных предметов декоративно-прикладного искусства и просто в народном творчестве. Так же многие орнаментальные композиции ярко подчеркивают свою национальную принадлежность. Рисованием и разработкой орнаментальных заставок, полос, элементов может заниматься любой человек, независимо от того обучен он рисованию или нет. О простых приемах орнамента разработки далее будет рассказано, и вы с легкостью можете придумать свой.

9 НАРОДНЫЕ ХУДОЖЕСТВЕННЫЕ ПРОМЫСЛЫ.

Декоративная  роспись по  дереву  заслуженно  относится  к  наиболее  ярким  проявлениям  народного  творчества.  Широко  известна  русская  народная  роспись  Поволжья:  всемирную  славу  приобрели  золотые  травы  Хохломы,  поэтические  сценки  Городца,  завоевала  признание  любителей  народного  искусства  полхов-майданская  роспись.  Большой  интерес  к  народному  творчеству  способствовал  возрождению  северорусских  росписей  в  Вологде  и  Архангельске,  урало-сибирских  цветочных  росписей  на  Урале  и  в  Сибири,  помогал  восстановлению  этого  искусства  у  бурят,  карел,  коми,  тувинцев,  лезгин.  Яркость  и  декоративность  росписи  по  дереву  стимулировали   возникновение  ее  очагов  у  незнакомых  с  ней   в  прошлом  народов — башкир  и  татар,  удмуртов,  марийцев,  мордвы. 

Роспись  по  дереву  знакома  жителям  Руси  с  давних  времен.  Былины  образно  представляли  красочные  украшения  княжеских  и  боярских  теремов.  Летописи  рассказывали  о  многоцветной  живописи  храмов.  Археологические  раскопки  дают  вещественное  подтверждение  яркого  убранства  древнерусских  строений,  открывая  фрагменты  орнаментальных  и  сюжетных  настенных  росписей.  В  Новгороде  Великом    обнаружена  древнерусская  расписная  утварь ─  деревянные  ложки,  токарная  и  резная  посуда,  лубяные  и  берестяные  короба.

Позднее,  в  XVI ─ XVII  вв.  изображением  трав  и  птиц  украшали  стены  царских  дворцов,  воеводских  хором,  а  также  дома  и  мебель  состоятельных  жителей,  в  том  числе  и  на  далеких  тогда  восточных  окраинах ─ в  Красноярске  и  Енисейске.

Декорированием  домов  и  утвари ─ «писанием  трав  разметных»  занимались  жившие  в  городах  и  монастырях  Древней   Руси  иконописцы-травники  и  живописцы-декораторы.  Мастера  Оружейной  палаты  и  ремесленники  Сергиева  Посада  украшали  по  заказам  дорогие  подарочные  изделия,  нередко  по  золотому  и  серебряному  фону  красивыми  и  глубокими  по  тону  красками ─ мареной  красной,  венецианской  ярь-медянкой,  голубцом.  Сохранившиеся  в  рукописях  и  старопечатных  книгах  наставления  художникам  позволили  узнать  о  применяемых  тогда  материалах  и  даже  найти  рецептуру  приготовления  красок.  «Если  придется  много  писать  по  дереву,  то  различные  краски  надо  смешать с  яйцом,  смешав  вместе  белок  с  желтком.  Этими  красками  можно  расписывать:  блюда,  тарелки,  ложки  и  стаканы,  посошки,  солонки.  Ящики,  ларчики,  зеркальные  рамы  и  доски  стола,  подносы,  чашки,  кровати  или  что-либо  другое.  Затем  их  нужно  проолифить  и  будет  хорошо  и  светло»

В  XIX ─ XX  вв.  роспись  украшала  крестьянские  дома.  На  русском  Севере  расписывали  детали  фасада ─ свесы  кровли,  фронтоны,  балкончики.  На  обшитом  досками  фронтоне  или  нижней  плоскости  балкончика  масляными  красками  рисовали  льва  и  львицу,  льва  с  единорогом ─ символических  охранителей  дома.  На  очелье  балкончика  и  скосах  кровли  изображали  птиц ─ олицетворение  счастливой  жизни.  На  дощатой  поверхности  свесов  крыши  и  на  потолке  балкончика  писали  цветочные  композиции  в  виде  деревьев,  гирлянд,  крупных  розеток,  заключенных  в  квадраты,  иногда  в  сочетании  с  геометрическим  орнаментом.  Цветочной  росписью  живописного  типа  украшали  наиболее  важные  детали  интерьера  избы (рисунок 1, 2) ─ двери,  филенчатую  стенку  и  дверь  голбца,  деревянное  обустройство  печи,  лавки,  филенчатые  дверки  шкафов,  сундуки.  Здесь  по  белому,  голубому,  розовому,  ярко-красному  и  синему  фонам  писали  кусты,  посаженные  в  причудливые  вазоны.  Помимо  цветочных  росписей  в  интерьерах  домов  встречалась  роспись  геометрического  типа,  и  даже  портреты.

Домовые  росписи  Приуралья  второй  половины  XIX ─ начала  XX  в.  Довольно  разнообразны:  в  северных  лесных  районах  они  архаичны,  тогда   как  в  южных  промысловых ─ ближе  к  городскому  идеалу.  Обобщая  особенности  украшения  приуральских  крестьянских  домов,  можно  сказать,  что  здесь  встречаются  три  вида   красочного  оформления:  простая  окраска  с  выделением  окон,  простенков  и  дверей  контрастными  к  цвету  стен  рамами,  малярные  декоративные  разделки  и  кистевая  роспись  растительным  орнаментом.  В  печном  углу  избы  украшали  все  деревянные  детали  печи.  Опечек ─ бревенчатое  основание  печи,  печной  столб  и  голбечные  столбики  чаще  разделывали  «под  дерево»  или  «под  мрамор».  На  припечной  доске  или  печном  конике  писали  цветущее  дерево  с  павлином  или  совушкой  на  вершине.  На  досках  стенки   голбца  изображали  древо  жизни  с  птицами,  животными,  зверями  или  сюжетными  сценами  у  основания;  на  филенках ─ цветущие  кусты  и  ветки.  На  двери  в  подполье  писали  солнечные  круги  и  зверя-охранителя,  чаще  льва.  В  конструкцию  голбца  включали  шкафчик,  на  дверке  которого  рисовали  букет.  Похожие  цветы  украшали  дверки  и  стенки  мебели  в  середе.  Иногда  в  Приуралье  середу  отгораживали  от  красного  угла  деревянной  перегородкой  или  по  северному  обычаю  двухпоставным  шкафом,  на  котором  тоже  писали  цветы.  Изредка  здесь  расписывали  стены  и  простенки  красного  угла  цветами  и  птицами,  а  потолки  и  полати ─ кругами-солнышками.  Горницы  в  приуральских  сельских домах  по  декору  почти  не  отличались  от  изб.

На  Среднем  Урале,  в  Зауралье  и  на  значительной  территории  Западной  Сибири  в  сельских  домах  второй  половины  XIX в.  Простой  окраской  и  скромной  росписью  выделяли  широкие  полотнища  ворот  и  калитки,  окна  с  наличниками,  очелья — карнизные  доски.  Особенно  богатой  была  роспись  жилых  помещений.  Оранжевая  дверь  с  охранительными  знаками,  радужными  кругами  и  наугольниками,  деревцем  или  цветком — солнышком  открывала  проход  в  сени,  где  на  мягком  по  цвету  фоне  перегородки,  и  двери  в  кладовку  можно  было  рассмотреть  простой   коричневый  или  темно-синий  узор  из  завитков,  называемых  в  народе  «царские  кудри».  Всю  поверхность  внутренней  стороны  двери    в  избу  заполняло  изображение  древа  жизни —  символа  пожелания  добра.  Стены  подпорожья,  кутного  угла,  красного  угла  и  перегородку  по  желто-оранжевому  или  кирпично-красному  фону  расписывали  «садами» —  цветущими  кустами  и  букетами  в  вазонах.  На  простенках  красного  угла  и  голбце над  рисованными  деревьями  изображали  птиц,  а  корней — коня  и  льва.  На  потолке  и  полотях  рисовали  уравновешенные   композиции  с  венком — символом  солнца  в  середине  и  группами  цветов  по  углам.  На  узко-длинных  деталях — полатном  брусе,  матице — писали  гирлянды.  Все  красочные  панно  окружали  линейной  рамкой  или  фигурным  в  виде  картушей  разных  форм  обрамлением,  контрастным  к  цвету  фона.  Иногда  поверхность  обрамления  расписывали  растительным  орнаментом,  похожим  на  листья  аканта.  Так  же  разрабатывали  обвязки  и  рамы  филенок  шкафов  и  перегородок.  Горницы  в  уральских  и  сибирских  домах  расписывали  преимущественно  по  светлому — белому,  голубому  и  золотистому  фону,  что  придавало  им  особую  торжественность.

Росписи  алтайских  домов,  совпадающие  в  общих  чертах  с  принципом  оформления  уральских  и  сибирских,  отличаются  от  них  более  насыщенным  фоном,  плотностью  заполнения  каждого  панно  цветочным  узором  и  цельностью  украшения  всех  помещений.  Это  объясняется  тем,  что  мастера,  расписывавшие  их  по  вкусу  местных  жителей,  появлялись  в  алтайских   селениях  не  часто,  поэтому  хозяева  старались  сразу  заказать   роспись  всего  дома,  тогда  как  на  Урале  и  в  Сибири  дом,  как  правило,  украшали  постепенно,  и  не  всегда  роспись  разных  помещений,  выполнял  один  мастер.

Росписи   крестьянских  домов  поражают  тонким  чувством  декоративности  и  мастерством  колорита.  Пользуясь  ограниченным  числом  красок,  тремя-четырьмя,  мастера  умели  достигать   звучности  цвета  и  своеобразной  изысканности  цветовых  решений.  Яркие,  сказочные  цветы,  диковинные  птицы  и  животные  делали  крестьянские  дома  праздничными,  создавали  атмосферу  тепла  и  уюта.

Красочное  убранство  крестьянских  домов  дополнялось  росписью  утвари.   Вместе  они  создавали  своеобразный  ансамбль,  окружающий  человека  не  только  во  время  праздников  и  семейных  торжеств,  но  и  в  трудовые  будни.  В  хозяйственном  углу  помимо  расписной  мебели  можно  было  увидеть  украшенные  цветами  кади  для  воды,  жбаны,  бураки.  За  водой ходили  Молодухи,  с  ярко  раскрашенными  коромыслами  и  ведрами. Белье  выколачивали  расписными  вальками,  сено  ворошили,  наряженными  растительным  узором,  грабельками.  Грибы  и  ягоды  собирали  в  расцвеченные  солнечными  красками   берестяные  набирухи  и  лубяные  коробейки.  А  долгими  зимними  вечерами  утомительный  женский  труд  скрашивали  цветастые  прялки,  донца  с  гребнями,  швейки.  Все  напряженное,  сотканное,  сшитое  укладывалось  в  ярко  украшенные  сундуки  и  коробьи.  Особенно  тщательно  расписывали  сундуки  для  приданого,  хотя  и  показывали  их  всего   один  раз,  когда  Молодая  переезжала  в  дом  мужа.

В  любое  время  года  в  дни  сельских  праздников  устраивались  катания  на  тройках.  Коренного  коня  обязательно  наряжали  расписной  дугой  с  колокольчиками.  Тройку  впрягали  в  расписные  сани  или  телегу.  В  селениях,  лежащих  на  берегах  рек,  были  приняты  катания  на  лодках,  тоже  расписных,  с  нарядно  раскрашенными  веслами.

Все  сельские  праздники  и  торжества  сопровождались  богатым  застольем,  особую  пышность  которым  придавала  расписная  деревянная  посуда — разные  братины  и  ковши,  точеные  чашки,  миски,  посошки,  бондарные  лагуны,  хлебные лубяные  коробья  и,  конечно,  ложки  разных  размеров  и  назначения.

Если  в  Древней  Руси  утварь  расписывали  темперными - на  яичной  основе,  клеевыми  и  смоляными  красками,  то  позднее  на  смену  им  пришли  краски,  приготовленные  на  основе  льняного  и  конопляного  масла — масляные,  а  во  второй  половине  XIX — начале  XX  в.  В  декоративной  росписи  по  дереву  появились  анилиновые  красители.

В  росписи  русской  деревянной  утвари  XVIII — XX  вв.  сложилось  два  основных  направления — графическое  и  живописное.  В  графических  росписях  значительную  роль  играет  линия —  контур  орнамента,  выведенный  на  светлом  фоне  черным  или  темно-коричневым  цветом,  плоскость  внутри  которого  равномерно  закрывалась  нужными  красками.  Приемы  этой  росписи  были  заимствованы  крестьянскими  художниками  у  переписчиков  книг,  работавших  в  исторически  сложившихся  и  долго  сохранившихся  на  русском  Севере,  Урале  и  в  Сибири  центрах  народной  письменности.  В  искусстве  оформления  книг  на  Северной Двине,  Печоре  и  Мезене,  в  котором  специалисты  нашли  прямые  связи  с  искусством  Новгорода  Великого,  культивировалась  традиция  каллиграфического  письма  и  украшения  страниц  заставками,  буквицами,  миниатюрами.  Сходство  со  старинными  книжными  узорами,  характерную  для  рукописей  манеру  изображения  птиц,  животных,  человека  можно  увидеть  в  некоторых  местных  крестьянских  росписях.  Однако  содержание  картинок,  выполненных  на  деревянной  утвари,  носит  явно  бытовой  характер — это  чаще  всего  сцены  охоты,  праздничных  поездок  на  санях,  посиделок,  сватовства. 

Основу  росписи  живописного  типа  составляет   мягкий,  пластичный,  свободно  нанесенный  кистевой  мазок.  Изображения  здесь  обычно  выполняются  без  предварительной  разметки.  Размещение  пятен  подмалевка  будущих  мотивов  подчинено  структуре  построения  композиции.  Благодаря  живописным  приемам  моделировки,  таким,  как  оживка  и  постепенно  вытеснившим  ее  разбелу  и  притенению,  а  также  приему  письма  в  полкисти — своего  рода  лессировке,  мотивы,  намеченные  плоскостным  подмалевком,  приобретают  небольшой  объем.  Звучность  цветовой  гаммы  живописной  росписи  по  сравнению  с  графической  усиливалась  контрастным  противопоставлением  цвета  фона  и  изображенных  на  нем  мотивов.  У  рядом  расположенных,  даже  слабо  насыщенных  цветов  зрительно  усиливается  яркость. 

 Широкому  распространению  росписи  живописного  типа  способствовала  легкость  ее  исполнения.  Даже  при  некотором  упрощении  приемов  и  увеличении  темпов  письма  она  не  теряла  своих  художественных  достоинств.  Буквально  двумя-тремя  мазками  народные  мастера  изображали  листок,  семь-девять  упругих  лепестков  превращали  кольцо  красного  цвета  в  цветок-солнышко.   Благодаря  простоте  и  узнаваемости  изображаемых  мотивов,  красоте  и  мастерству  их  исполнения,  близости  поэтическим  образам   русского  фольклора  роспись  живописного  типа  получила  признание  среди  сельского  населения,  в  мировосприятии  которого  так  сильны  образы  окружающей  природы.           

Одним из самых доступных видов детского художественного творчества является роспись по дереву. Она не требует многих инструментов, громоздкого оборудования, и дети часто сами без подсказки взрослых начинают заниматься росписью, чтобы сделать подарок близким. Но не имея элементарных художественных знаний и навыков, они не могут изготовить по настоящему красивое изделие.

Роспись по дереву – наиболее самобытный вид русского народного творчества. На Руси из дерева строились жилища, изготавливались детские игрушки, хозяйственный инвентарь, посуда. Все это богато украшалось резьбой и росписью. Высокохудожественная роспись предметов быта позволяет предположить, что русские мастера-иконописцы нередко занимались росписью жилища и утвари.
10 ЦЕНТРЫ РУССКОЙ НАРОДНОЙ ЖИВОПИСИ.

Народные художественные промыслы России - неотъемлемая часть отечественной культуры. В них воплощен многовековой опыт эстетического восприятия мира, обращенный в будущее, сохранены глубокие художественные традиции, отражающие самобытность культур многонациональной Российской Федерации.

Художественные промыслы являются одновременно и отраслью промышленности, и областью народного творчества.

Сочетание традиций и новаторства, стилевых особенностей и творческой импровизации, коллективных начал и взглядов отдельной личности, рукотворности изделий и высокого профессионализма - характерные черты творческого труда мастеров и художников промыслов.

Неповторимые художественные изделия народных промыслов России любимы и широко известны не только в нашей стране, их знают и высоко ценят за рубежом, они стали символами отечественной культуры, вкладом России во всемирное культурное наследие.

В век технического прогресса, машин и автоматики, стандарта и унификации изделия художественных промыслов, выполненные в основном вручную, в большинстве своем из природных материалов, приобрели особое значение.

Широко известны центры русской народной живописи  Севера и Поволжья, всемирную славу приобрели золотые травы хохломской росписи, сюжеты Городца, а также росписи мастеров Пинеги, Уфтюги, Архангельска и др. Были открыты и исследованы крупные центры народной живописи на Алтае, Урале, в Сибири, Дагестане. Там обнаружена яркие росписи крестьянских домов.

Расписные деревянные изделия известны с давних времен. В раскопках Великого Новгорода найдены всевозможные расписные вещи и их фрагменты. Интересными являются ложки, в которых наряду с растительным орнаментом включены изображения человека.

Особенно красивой росписью украшали предметы, предназначенные для торжественных событий и праздников: братины и ковши, скопкари и ендовы. 

Дорогие подарочные изделия древнерусские мастера расписывали по серебру и золоту. Тогда они использовали яркие краски, например  интенсивно-красного, ярко-зеленого цвета

В старопечатных книгах и старинных рукописях можно найти способы письма и рецептуру, узнать о материалах и инструментах, которые применяли в прошлом: "марта в 17 день 1665 года куплено полфунта бакана … И отдал троицким травщикам Василию Никитину с товарищами", "марта в 28 день 1655 года травщику Троицы Сергиева монастыря В.Кузьмину на ярь и поденный корм дано 11 алтын 4 деньги. Писал 49 яиц по золоту. Писал 7 дней".

Мастер XVIII века советует, чем и что расписывать: "Если придется много писать по дереву, то различные краски надо мешать с яйцом. Этими красками можно расписывать блюда, тарелки, ложки и стаканы, посошки и солонки. Затем  их нужно проолифить и будет хорошо и светло".
Домовая роспись. Одним из незаслуженно забытых видов народной росписи является живописное украшение русского крестьянского жилища. Гораздо больше известно о расписных украинских хатах. На выбеленных стенах из далека видны  яркие цветы, букеты, гирлянды, которые ежегодно с любовью малюют народные мастерицы.

Однако и у русского народа издавна существовал обычай украшать дома росписью. Особенно сильно он распространился в 19 веке. В одних районах растительный орнамент обильно украшал дома снаружи, в других расписывались внутренние помещения.

Домовые росписи выполняли преимущественно мастера, выходцы из различных художественных центров. Они ездили не только с артелями плотников, строивших дома, но и самостоятельно по передаваемым из поколения в поколение маршрутам, подряжаясь красить избы и деревянную утварь (прялки, дуги, кадушки и др.). Иногда над входной дверью или у печки встречаются надписи.  Мастеров этих называли богомазами.

Красильщик, как правило, брал с собой подростка, который приучался к делу, растирая краски, закрашивал стены. Цветочную роспись делал сам мастер. Работали масляными красками, используя олифу собственного приготовления, от качества которой зависела прочность окраски. В своей работе мастера использовали различные приспособления: грубые малярные кисти, заячьи лапки (для нанесения фактуры полосок), работали перстиком – пальцами, для более тонкой работы использовали самодельные беличьи кисти.

Простой и более скромной росписью выделяли наиболее важные части сельского дома – окна, карнизы, а также калитки и ворота. Иногда сруб дома окрашивали целиком какой-либо одной краской. Резьбу на наличниках и воротах подцвечивали контрастными к основному фону тонами – красный и синий, желтый и темно-коричневый, причем на резных наличниках белый цвет – основной.

На входных дверях часто рисовались на оранжевом поле радужный круг, сходный с кругом-сферой на иконах, а по углам – голубовато-синие наугольники. Сени и дверь в кладовую расписывали более холодными тонами, что соответствовало промежуточному положению сеней и говорило о том, что это нежилое помещение, но уже закрытое от непогоды.

Изба разделяется на углы, в соответствие с функциональными зонами: пространство под полатями со сниженным потолком – своего рода прихожая; кутный угол возле печи "середа" – место работы стряпухи; собственно изба с красным углом – место приема гостей.

На голбце – деревянной перегородке возле печи, обычно рисовали панно с растущим из вазы кустом, с другой стороны – стена с более скромной росписью. После затемненного подпалатного угла более празднично выглядит светлая часть дома – красный угол.

Роспись домов всегда выделяла важнейшие части интерьера: в сенях – входные двери и перегородки, отделяющие кладовую; в избе – дверь, деревянная обвязка печи с голбцем, полати, перегородка - зоборка, красный угол с простенками и потолок.

В расписных композициях на голбце широко распространены солнечные круги и мотивы дерева жизни, что свидетельствует об отношении к очагу, как к дереву жизни.

В красном углу и соседних простенках мастера делали наиболее интересные орнаменты. Здесь чаще всего использовали яркий цветовой орнамент, птиц.

В горницах, в подпорожье, на заборках композиции состояли из крупных растительных мотивов с сюжетными изображениями. Здесь улавливается влияние городской культуры и ампирного декора (венки, гирлянды, букеты, акант).

Композиции составляется на свободном ритмическом равновесии цветовых пятен. Они выполнялись живописными приемами – свободным кистевым мазком без предварительного нанесения контурных линий. Мастера, используя ограниченное число красок (3-4), умели достигать звучности цвета и своеобразия цветовых сочетаний.

Хотя мастера и говорили, что расписывали "на глазок", изучение их работ показывает, что они знали о закономерностях построения орнамента.

Роспись интерьера жилища ограниченно сочеталась с росписью на мебели. Простейшим способом украшения мебели было окрашивание в различные цвета филенок рамы, разных деталей. Встречалась на мебели и роспись геометрического характера.

Гораздо чаще мебель расписывали растительным орнаментом. В экспозиции Восточно - Казахтанского музея представлена деревянная лавка-капелька. Выкрашена она в голубой цвет. Спинку канапели украшает изящная композиция из девяти розанов и листьев, занимающая всю поверхность доски.

Роспись на шкафчиках по мотивам аналогична росписи стен.
Своеобразная разновидность декоративной росписи темперными красками известна в Новгородском крае. Основные качества росписи наиболее ярко проявились в прялках-золоченках с токарной ножкой и небольшой стройной лопастью. На светлом бронзовом или серебряном фоне поверхности, окрашенной трав, темно-коричневых, темно-зеленых и желтых цветов бронзовой или серебряной краской, написан узор из светло-зеленых листьев и. Характерна обобщенная трактовка мотивов клевера или купавок, графика тонких черных приписок. Прялказолоченка  состоит из трех частей: донце, ножка-стебель и лопастка. Длинная, точеная на станке ножка раскрашивалась в несколько цветов: желтый, коричневый, зеленый,  красный. Продолговатая лопастка завершается тремя зубцами с точеными главками. Росписи выполнены очень тщательно и композиция подчинена форме лопастки.
Одним из самых доступных видов детского художественного творчества является роспись по дереву. Она не требует многих инструментов, громоздкого оборудования, и дети часто сами без подсказки взрослых начинают заниматься росписью, чтобы сделать подарок близким. Но не имея элементарных художественных знаний и навыков, они не могут изготовить по настоящему красивое изделие.

Роспись по дереву – наиболее самобытный вид русского народного творчества. На Руси из дерева строились жилища, изготавливались детские игрушки, хозяйственный инвентарь, посуда. Все это богато украшалось резьбой и росписью. Высокохудожественная роспись предметов быта позволяет предположить, что русские мастера-иконописцы нередко занимались росписью жилища и утвари. На это указывает использование в оформлении икон бытовых элементов, а также общность технических приемов: роспись производилась темперой, т.е. красками, замешанными на яичном желтке.

Сложились два основных приема декоративной росписи. Один – графический, когда на плоскость или объем предварительно наносят рисунок с четким контуром, в пределах которого осуществляется покрытие локальным цветом. Примером графического приема росписи является северодвинская роспись, которая имеет несколько стилевых центров: пермогорская (Красноборский район, пристань Пермогорье), ракуловская (деревни по реке Ракуле, впадающей в Се-верную Двину), борокская (село и пристань Борок), пучужская (село Пучуга) нижнетоемская (р.Нижняя Тойма) и мезенская (село Палощелье Мезенского района Архангельской области).
Другой – живописный, когда роспись производится легким уверенным мазком без предварительно разработанного рисунка. Примером живописного приема является городецкая и хохломская роспись.
Происхождение промысла связано с торговым селом Хохлома, откуда золотистая расписная деревянная посуда направлялась на различные ярмарки для продажи. Изготовляли же расписную посуду из древесины мастера, проживающие по берегам рек Керженец и Узол.

Знакомясь в музеях с изделиями XV, XVI и XVII в.в., производимыми в монастырях, можно найти вещи, похожие на хохломские по своей форме и киноварному фону. Вцелях экономии золота иконописцы при окраске икон в золотистый цвет использовали приемы, близкие хохломской росписи. Участие в промысле иконописцев-старообрядцев, знавших дешевый способ "золочения" изделий из древесины, способствовало распространению техники окраски изделий в золотистый цвет без применения золота. К середине XVIII века хохломской росписью были заняты жители нескольких десятков деревень. Самое крупное село,  где жили мастера художественной росписи, называлось Бездели (ныне село Новопокровское).

В первой половине XIX века произошли изменения в хохломской росписи: мастера научились использовать олово; тонким слоем металла покрывались не только отдельные участки, но и вся поверхность посуды; изделия стали почти полностью окрашивать в золотистый цвет; в орнаменте появилась плоская силуэтная трактовка мотивов; произошел отказ от разживок белилами (которые создавали впечатление объемности изделий); красочная гамма была доведена до основных цветов орнамента – красного, черного и золотого.
Во второй половине XIX века происходит значительное расширение ассортимента производимых изделий. Мастера расписывают огромные артельные, или бурлацкие блюда, чашки, тарелки, поставцы, солонки и др. В это время промысел приобретает характер крупного мануфактурного производства, происходит разделение труда: в одних деревнях заготавливали древесину, в других – вырабатывали посуду, в третьих – вырезали ложки, в четвертых – расписывали изделия.

В конце XIX – начале ХХ веков промысел угасает. Деревянную посуду с ручной росписью вытесняет фабричная. Большой ущерб промыслу нанесли русско-японская и первая мировая войны.
Говоря о предприятиях, занимающихся производством изделий народных художественных промыслов, невольно касаешься их исторически сложившихся особенностей размещения на территории РФ. В Федеральном законе, упоминавшемся в первой главе данной работы, дается определение места, на котором размещается тот или иной промысел:

«Место традиционного бытования народного художественного промысла - территория, в пределах которой исторически сложился и развивается в соответствии с самобытными традициями народный художественный промысел, существует его социально-бытовая инфраструктура и могут находиться необходимые сырьевые ресурсы».

Для наглядности и с целью показать основные виды промыслов и соответствующие им предприятия, предлагается список.

Роспись по дереву: «Семеновская роспись по дереву», «Городецкая роспись», «Хохломская роспись», «Хохломской художник»

Резьба по дереву: «Богородский резчик», «Идеал», «Беломорские узоры».
Художественная керамика: «Аксинья», «Дымковская игрушка», «Скопинская художественная керамика», «Турина Гора»

Резьба по кости. «Холмогорская резьба по кости им. Ломоносова», «Уэленская косторезная мастерская», «НХП-Магадан»

Художественная обработка камня: ТОО «Самоцветы», «Уральский камнерез»

Государственное унитарное предприятие «Калининградский янтарный комбинат»,  «Альк».
Художественная обработка металла: «Северная чернь», «Павловский завод им. Кирова», «Возрождение»

Декоративная роспись на металле: «Метальная лавка», «Жестовская фабрика декоративных изделий»

Лаковая живопись: Холуйская лаковая живопись «Финист»

Вышивка: «Мстерская вышивка», «Ивановская строчевышивальная фабрика», 
«Тарусская вышивка».
Кружевоплетение: «Елецкие кружева», «Крестецкая строчка», «Снежинка»

Узорное ткачество: «Гипюр»

Художественные изделия из бересты, лозы и соломки: «Томский умелец», «Сыктывкарское предприятие НХП».

Изделия из фарфора и фаянса: «Феникс», «Сысертский фарфор», «Гжель»

Роспись по ткани: «Камелия», «Кунцево», «Русский батик», «Семеновская роспись».












