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ПЕРЕДМОВА

Проблема професійної підготовки фахівців різних напрямів для 
різних галузей виробництва, сфери послуг, освіти, культури тощо 
залишається дослідницькою протягом багатьох десятиліть. Причиною 
цього є постійно не вирішувана суперечність між вимогами ринку праці, 
суспільним замовленням на професійні та особистісні характеристики 
професіонала, та наявними в системі освіти ресурсами для вирішення цієї 
суперечності. Крім того, в останні кілька десятиліть значно зросли вимоги 
до кваліфікації, компетентності, готовності до діяльності фахівця 
незалежно від напряму його підготовки; відповідно до цього навчальні 
заклади розробляють комплексні сучасні технології професійної 
підготовки, що ґрунтуються на інноваційних інформаційних технологіях, 
інтерактивних методах і методиках навчання. Художньо-педагогічна 
підготовка майбутніх учителів початкової школи засобами образотворчого 
мистецтва є складною багаторівневою системою у формуванні особистості 
фахівця, яка включає відповідні знання, уміння, навички професійно- 
особистісні якості та мотивацію до мистецько-професійної діяльності, 
сформовані на основі використання засобів образотворчого мистецтва.

Державною національною програмою "Освіта" (Україна XXI 
століття) обумовлено, що вища освіта повинна забезпечувати 
фундаментальну наукову, загальнокультурну, практичну підготовку 
фахівців, творчий потенціал яких має спрямовуватися на всебічний 
розвиток особистості як найвищої цінності суспільства. Тому підготовка 
кадрів у відповідності до сучасних вимог суспільства, з урахуванням 
зростання обсягів науково-технічної інформації, повинна включати: 
оволодіння методами самостійного пошуку, аналізу і синтезу процесів та 
явищ, корекції професійної діяльності.

Актуальність дослідження проблеми визначається також сукупністю 
чинників, що зумовлюють необхідність підвищення рівня професіоналізму 
фахівців освіти. Реальна потреба українського суспільства в інтенсивному 
розвитку творчого потенціалу кожної людини зумовлює підвищення ролі у 
цьому процесі педагога. Особливе місце у системі формування творчої 
особистості посідає початкова освіта, де закладається фундамент усієї 
системи пізнання. Саме педагог має навчити кожну дитину самостійно 
мислити, розкривати можливості для розвитку творчого потенціалу, 
фантазії, інтуїції, відчуття, сприйняття мистецтва. Особистісна орієнтація 
сучасної освіти передбачає залучення молодої людини до естетичного 
досвіду людства, до творчої діяльності, що є основною естетичного 
розвитку особистості. У зв’язку з цим особливого значення набуває 
осмислення конкретних питань естетичного виховання і мистецької 
діяльності та базових теоретичних засад формування естетичної культури 
фахівців. Тому виникає необхідність підвищення рівня художньо- 
педагогічної підготовки майбутніх учителів початкової школи засобами 
образотворчого мистецтва.



У Національній стратегії розвитку освіти в Україні на 2012-2021 роки 
зазначено, що зміст освіти відіграє ключову роль у розбудові національної 
системи освіти, забезпеченні її інноваційного розвитку, приведенні у 
відповідність до європейських і світових стандартів. Його модернізація 
передбачає: розроблення і впровадження нових державних стандартів 
загальної середньої, професійно-технічної, вищої та післядипломної освіти 
на основі Національної рамки кваліфікацій та компетентнісно 
орієнтованого підходу в освіті, необхідності підготовки фахівців для 
сталого розвитку з новим екологічним мисленням; узгодження освітньо- 
кваліфікаційних характеристик і навчальних програм із професійними 
кваліфікаційними вимогами; модернізацію навчальних планів, програм та 
підручників навчальних закладів відповідно до оновлених державних 
стандартів; розширення практики підготовки педагогічних працівників за 
інтегрованими програмами (у тому числі за поєднаними спеціальностями 
на рівні магістра); визначення професій, спеціальностей і кваліфікацій з 
підготовки фахівців для сфери інформаційно-комунікаційних технологій.

Сучасна філософія освіти й оновлена стратегія реформування 
освітньої сфери вимагають принципово нових наукових досліджень, 
обґрунтованого і послідовного запровадження нових науково-педагогічних 
технологій, раціональних і ефективних підходів до організації навчально- 
виховної, наукової й інноваційної діяльності в підготовці майбутніх 
фахівців початкової освіти.

Монографія складається з передмови, семи розділів, висновків, 
списку використаної літератури, додатків.

У монографії "Художньо-педагогічна підготовка майбутніх учителів 
початкової школи засобами образотворчого мистецтва" проаналізовано 
теоретичні основи образотворчого мистецтва у початковій школі, 
розглянуто основні поняття і методи перспективного зображення, 
здійснено характеристику основ кольорознавства та композиції у дизайн 
діяльності, простежено особливості історії розвитку декоративного 
мистецтва, представлено методику викладання образотворчого мистецтва 
та художньої праці в початковій школі, відтворено психолого-педагогічні 
основи образотворчої діяльності молодших школярів, представлені 
нетрадиційні види малювання у початковій школі.

Автори монографії сподіваються, що представлені історичні 
відомості, теоретично-методичні, психолого-педагогічні й технологічні 
основи образотворчого мистецтва можуть бути використані в початковій 
школі, допоможуть викладачам ВНЗ, фахівцям у галузі мистецтва, 
студентам освітньо-кваліфікаційних рівнів «бакалавр», «магістр» у 
навчальній та виховній діяльності; будуть корисні вчителям-методистам в 
організації початкової освіти, а також сприятимуть підвищенню рівня 
педагогічної майстерності фахівців в образотворчій діяльності молодших 
школярів.
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РОЗДІЛ I.
ТЕОРЕТИЧНІ ОСНОВИ ОБРАЗОТВОРЧОГО МИСТЕЦТВА

1.1. Образотворче мистецтво, його значення в житті суспільства. 
Матеріали та приладдя. Постановка корпуса і рук під час малювання.

Образотворче мистецтво - мистецтво відображення сущого у 
вигляді різних образів, зокрема таких як художні образи на площині 
(графіка, малярство тощо) та в просторі (скульптура).

Образотворче мистецтво — розділ пластичних мистецтв, вид 
художньої творчості, метою якого є відтворення навколишнього світу. 
Поняття об'єднує різні види живопису, графіки і скульптури. Мистецтво 
відображає дійсність у наочних образах, відтворює об'єктивно наявні 
властивості реального світу: об'єм, колір, просторовість, матеріальну 
форму предмета, світлоповітряне середовище тощо. Проте образотворче 
мистецтво зображує не тільки те, що доступне безпосередньому зоровому 
сприйняттю, але й передає розвиток подій у часі, воно розкриває духовний 
зміст людини, її психологію.

Образотворче мистецтво створює реальну картину життя людини та 
природи, а також наочно втілює ті образи, яких немає в реальності, які є 
наслідком людської фантазії.

Галузь передбачає дослідження закономірностей генези й еволюції 
образотворчого мистецтва як у цілому, так і на певних історично 
детермінованих стадіях розвитку, зокрема стильових, у різному 
національному контексті; стадії над усім комплексом питань, пов'язаних із 
з'ясуванням специфіки жанрово-видової структури образотворчого 
мистецтва, його змісту та форми; здійснення опису, аналізу, витлумачення, 
атрибуції мистецьких творів, розгляд особливостей їх суспільного 
функціонування; вивчення надбань окремих національних шкіл мистецтва, 
творчої практики художніх об'єднань, угруповань, окремих художників.

При розробленні тієї чи іншої проблематики спирається на 
досягнення музеєзнавства, реставрації, інших допоміжних дисциплін, 
враховує досвід споріднених суспільних наук.

Творчих працівників у царині образотворчого мистецтва узагальнено 
називають художниками (хоча здебільшого кожен із них спеціалізується у 
певній галузі образотворчого мистецтва - як скульптор, маляр, графік 
тощо).

Матеріали та приладдя. В роботі над малюнком використовують 
різні матеріали: білий і кольоровий папір, кольорові та чорні (графітні) 
олівці, вугілля, сангіна), туш, соус, пастель та ін.

Найзручніший для виконання малюнків щільний, добре проклеєний 
білий папір. Він має бути не тільки щільним, а й ледь шорстким, щоб 
олівець навіть від легкого дотику залишав на ньому м'яку лінію.

Кольоровий папір використовують здебільшого для малюнків і 
начерків олівцями, сангіною чи фломастерами. Папір з глянцевою 
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поверхнею малопридатний для малювання (олівець, фарби, пастель 
ковзають по ньому і залишають малопомітні сліди), а тушшю на ньому 
працювати дуже добре.

Для виконання малюнків використовують прості та кольорові 
олівці. Складні малюнки, розраховані на дві й більше годин, найкраще 
виконувати чорними графітними олівцями середньої м'якості (М, 2М), а 
швидкі начерки - більш м'якими (ЗМ, 4М). У багатьох країнах м'якість 
олівця позначається літерами латинського алфавіту «В» і «Н», які 
відповідають нашим літерам «М» і «Т». Простими олівцями виконують 
найрізноманітніші роботи - малювання окремих предметів, натюрмортів, 
пейзажів, портретів, тематичних малюнків.

Кольоровими олівцями добре виконувати начерки і малюнки 
окремих предметів, натюрмортів, нескладного пейзажу, портрети. 
Кольорові олівці трохи товщі за прості і дуже м'які (ламкі), тому 
підстругувати їх треба обережно гострим ножем. Набори кольорових 
олівців добирають з 6 чи 12 олівців (не більше), щоб навчитися отримувати 
складні кольори та відтінки змішуванням кольорів (перекриттям одного 
кольору іншим).

Олівці мають бути достатньої довжини. Ними слід легенько 
натискувати на папір, щоб не проводити товстих ліній, бо від цього 
малюнок буде грубим, а лінії, які вдавлюються в папір, не можна буде 
стерти. Треба звикнути малювати без застосування гумки, а в разі потреби 
користуватися м'якою гумкою і стирати нею лише в одному напрямі й 
обережно, щоб не зім'яти малюнок. Не можна користуватися чорнильною 
гумкою (з піском).

Вугілля. Поширеним матеріалом для виконання підготовчих і 
тонових малюнків є вугіль і вугільні олівці «Ретуш» (№ 1; № 2). Вугіль - 
матеріал для малювання у вигляді тонких паличок, виготовлених 
обпаленням деревини (берези). Вугіль добре кладеться на шорстку 
поверхню (папір, картон, полотно), вільно розтирається і легко знімається. 
Це дає змогу вносити в малюнок необхідні зміни.

У навчальному малюнку та в творчій роботі студентів застосовується 
дерев'яний вугіль. Ним можна не тільки проводити просторові тонкі та 
товсті лінії, а й швидко покривати великі поверхні паперу, працювати 
широкими штрихами, подібними до мазків пензля. Вугіль своїм чорним 
кольором дає змогу передати в малюнку багатство тонових переходів 
натури. Малюнок, виконаний вугіллям, закріплюють фіксативом за 
допомогою пульверизатора.

Сангіна — матеріал для малювання у вигляді циліндричних паличок 
червонувато-коричневого кольору. Малювання сангіною нагадує техніку 
роботи олівцем, що дає змогу наносити штрихи, які можна розтирати 
спеціально виготовленою з паперу чи замші розтушовкою і підтирати 
гумкою. При розтиранні сангіна стає сильнішою і яскравішою за тоном, 
дає можливість передавати тонкі світлові переходи в об'ємному малюнку.

Сангіну часто поєднують з чорним олівцем або соусом, якими 
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найкраще працювати на таких сортах паперу, як ватман і напівватман. 
Малюнки, виконані сангіною, не фіксують, а зберігають під склом.

Туш - добрий матеріал для рівномірного покриття площин. 
Найпоширенішим є малюнок пером, паличкою, щетинним м'яким пензлем. 
Робота тушшю, особливо пером - це чудова школа виховання вірності 
руки і точності ока. Тушшю працювали визначні художники, цей матеріал 
люблять ілюстратори. Під час роботи перо періодично протирають 
фланеллю, видаляючи осад туші. Одним із способів малювання м’яким 
пензлем є відмивка, яка ґрунтується на прийомі рівного і послідовного 
покриття відповідним тоном поверхні паперу. Інший спосіб малювання 
м'яким пензлем близький до техніки «чорної» акварелі.

Соус як матеріал для малюнка за художніми якостями близький до 
пресованого вугілля (циліндричні стержні, схожі на чорну пастель, 
обгорнуті фольгою). Соус має дуже чорний колір, легко розтирається на 
папері, знімається гумкою. Малювати можна сухим і мокрим способами на 
доброму щільному папері. Працюючи сухим способом, наносять сухим 
соусом тіні, якими виявляють загальну форму предмета. Використовуючи 
розтушовку, вату, гумку, виявляють світлотінь на малюнку, який 
закінчують промальовуванням деталей вугільним олівцем «Ретуш» або 
«Негро». Працюючи так званим мокрим способом, спочатку покривають 
пензлем, як аквареллю, великі площини малюнка, виявляючи узагальнено 
світлотінь предмета. Потім, коли соус висохне, виявляють більш детально 
форму предмета і м'які тонові переходи, застосовуючи розтирання 
поверхні малюнка розтушовкою, ватою та гумкою. Деталі малюнка 
промальовують пензлем чи олівцями, а закінчений малюнок зберігають під 
склом.

Пастель - це кольорові палички, виготовлені з пігментів та від 
меленої крейди і слабкого розчину клейових речовин: крохмалю, 
декстрину, меду, цукру та ін. Кольорові палички пастелі не мають 
дерев'яної оправи, а лише обгорнуті папером. Вони бувають трьох сортів: 
тверді, середні й м'які. Пастель має бути достатньо світлостійкою, легко 
розтушовуватися і не кришитися. Пастеллю добре малювати на шорсткій 
поверхні спеціального ворсистого паперу. Техніка роботи пастеллю 
проміжна між графікою і живописом. Пастеллю виконують підмальовані 
малюнки і створюють живописні твори. Барви пастелі ніжні, м'які, ясні. 
Такої ніжності колориту, як у пастелі, важко досягти в інших техніках. 
Проте пастель погано тримається на шорсткому папері, тому роботи 
пастеллю зберігають під склом або закріплюють розчином вуглекислого 
амонію та казеїну.

Матеріали та техніки живопису: живопис олійними фарбами, має 
два способи: багатошаровий (лесіровка), одношаровий (аля-прима).

Акварель - нанесення кольору на папір без білил, відрізняється 
прозорістю та свіжістю кольору.

Гуаш - має густу консистенцію та велику щільність, непрозора. 
Темпера - фарби розводять водою та готують на олійній суміші.
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Пастель - пишуть кольоровою крейдою оксамитово-м’яких тонів на 
сірому папері.

Фресковий живопис (монументальний) - кольоровий порошок 
розводять водою та наносять на сиру штукатурку, яка після висихання 
міцно скріплює кольоровий шар.

Мозаїка - містить замість фарб частини смальти (скляний сплав), 
мармур, камінь, емаль, кераміку.

Постановка корпуса і рук під час малювання. «Перш за все треба 
навчитися дивитися на натуру - це найголовніше і досить важке» вважав 
П. П. Чистяков.

Постановка корпусу і рук при малюванні повинна відповідати 
завданню цілісного охоплення зображуваного предмета зором художника. 
Правильна постановка забезпечує можливість постійного порівняння 
малюнка зображуваного предмета з його моделлю, перевірку правильності 
обраної перспективної побудови, обраних пропорцій і особливостей 
світлотіньового рішення.

Зазвичай мольберт розташовують не дуже близько до моделі, 
відстань до якої має становити не менше трикратного її розміру. Відстань 
від ока малюючого до мольберта відповідає довжині витягнутої руки. 
Малюнок повинен розташовуватися під прямим кутом до центрального 
променю зору художника, тобто перебувати на найкоротшій відстані від 
виконавця. Обрана точка спостереження повинна бути постійною. Сидіти 
за мольбертом або стояти за ним необхідно так, щоб, вивчаючи натуру, не 
змінювати обрану точку зору. Корпус рисувальника залишається в 
незмінному положенні, основні конструктивні особливості форми 
зображуваного предмета відслідковуються лише очима.

Важливою є і правильна постановка руки художника.
Олівець зазвичай тримають не так, як ми звикли тримати ручку при 

письмі, а так, як диригент тримає свою паличку: олівець потрібно тримати 
за не підточений кінець між фалангами великого, вказівного і середнього 
пальців. Такий стан олівця дозволяє бачити малюнок, не закриваючи його 
рукою, уникати дотику малюнка всією рукою, при цьому дає митцю 
можливість накреслення не тільки вертикальних і горизонтальних, але і 
кругових ліній. Довгі лінії проводять всією рукою, коротші - пензлем, а 
короткі лінії і штрихування наносять, рухаючи лише пальцями, що 
тримають олівець. Необхідно намагатися не спиратися рукою на поверхню 
аркуша під час роботи. А якщо і спиратися, то тільки мізинцем, залишаючи 
працює кисті свободу і достатню рухливість. Малюнок повинен бути добре 
освітлений, але таким чином, щоб тінь від руки не падала на нього.

Художники рекомендують періодично вставати зі свого робочого 
місця і оцінювати виконання малюнка на відстані, особливо це доцільно 
робити на завершальних стадіях виконання малюнка.
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1.2. Види та жанри образотворчого мистецтва, їх 
характеристика.

Види образотворчого мистецтва: архітектура, живопис, 
скульптура, графіка, декоративно-ужиткове мистецтво, дизайн.

Архітектура (грец. Ар-/тккхо\’ікц — будівництво) - це одночасно 
наука і мистецтво проектування будівель, а також власне система будівель 
та споруд, які формують просторове середовище для життя і діяльності 
людей відповідно до законів краси. На сучасному етапі розвитку людства 
архітектура становить одну з найважливіших частин засобів виробництва 
(промислова архітектура- б удівництво зав одів, фабрик, електростанцій 
тощо) та матеріальних засобів існування людського суспільства 
(громадянська архітектура - житлові будинки, громадські споруди та 
інше).

Живопис, малярство - вид пластичного мистецтва, створення 
зорових образів за допомогою фарб, нанесених на будь-яку поверхню: 
натягнуте на раму полотно, папір, поверхню стін, посуд тощо. Зазвичай, 
фарба або інші пігменти наносяться на поверхню за допомогою пензля, 
однак можливе й використання інших засобів, як-от аерографи, ножі або 
губки.

Скульптура (лат. sculptura, від лат. Sculpo - вирізаю, висікаю) - 
ліпка, пластика, вид образотворчого мистецтва, твори якого мають 
об'ємну, тривимірну форму і виконуються із твердих чи пластичних 
матеріалів. Скульптура зображує головним чином людину, рідше тварин, її 
головні жанри - портрет, історичні, побутові, символічні, алегоричні 
зображення, анімалістичний жанр. Художньо-виразні засоби скульптури - 
побудова об'ємної форми, пластичне моделювання (ліпка), розробка 
силуету, фактури, у деяких випадках також кольору.

Графіка (нім. Graphik, грец. Graphikos «написаний») - вид 
образотворчого мистецтва, для якого характерна перевага ліній і штрихів, 
використання контрастів білого і чорного та менше, ніж у живописі, 
використання кольору. Твори можуть мати як монохромну, так і 
поліхромну гаму.

Графіка поділяється на такі різновиди:
А станкова;
А прикладна: книжкова та газетно-журнальна;
А плакатна;
А промислова;
А архітектурна;
А комп'ютерна.

Декоративно-ужиткове мистецтво — один із видів художньої 
діяльності, твори якого поєднують естетичні та практичні якості. 
Декоративне означає «прикрашати». Ужиткове ж означає, що речі мають 
практичний вжиток, а не лише є предметом естетичної насолоди.

. Дизайн - це творчий метод, процес і результат художньо-технічного 
проектування промислових виробів, їхніх комплексів і систем, 
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орієнтований на досягнення найповнішої відповідності створюваних 
об'єктів і середовища загалом потребам людини, як утилітарних, так і 
естетичних. Дизайн (англ, design) - задум, план, мета, намір, творчий 
задум, проект і креслення, розрахунок, конструкція, ескіз, малюнок, 
візерунок, композиція, мистецтво композиції, витвір мистецтва. 
Реалізуючи функції дизайну:,, відображаючу, виховну, пізнавальну, 
комунікативну, гедоністичну, інтелект використовує всі три типи 
розумової діяльності: наочно-діловий, чуттєво-образний, поняттєво- 
логічний.

Жанри образотворчого мистецтва:
Портрет - зображення людей. Портрет - один з основних жанрів 

мистецтва, що зображує одну людину чи декількох людей. Сама назва 
цього жанру походить від давньофранцузького вираження що значить 
«відтворювати що-небудь дослівно». Мистецтво портрета вимагає, щоб 
поряд із зовнішньою подібністю у вигляді людини відбивалися його 
духовні інтереси, соціальний стан, типові риси епохи, в яку він жив, ще й 
особисте ставлення художника до моделі. Власний світогляд художника, 
його творча манера накладають на твір свій відбиток. У залежності від 
призначення портрет може бути парадним чи інтимним (камерним), 
індивідуальним, парним, груповим. Мистецтво портрету знайоме людству 
вже декілька тисячоліть.

Автопортрет - зображення самого себе, власний портрет 
художника, виконаний самим художником.

Акт (ню) - це художнє зображення оголеної фігури - як жіночої, так 
і чоловічої.

Карикатура - це навмисне пародійне зображення обличчя, фігури, 
події. У XVII столітті у Франції карикатура набула форми гротеску чи так 
званого капричіо.

Капричіо - це різного роду фантастичні перебільшення, інколи 
нереальні зображення. В європейському мистецтві XVIII століття капричіо 
на суспільні теми виконував великий майстер - іспанець Ф. Гойя.

Натюрморт - зображення неживого (наприклад, зірване яблуко, 
викорчуване дерево тощо). Натюрморт у перекладі з французького означає 
«мертва натура». Таку назву одержав один з жанрів образотворчого 
мистецтва. У творах цього жанру зображуються навколишні речі - 
предмети побуту, їжа, квіти, плоди тощо.

Пейзаж - зображення природи. Пейзаж (з французької «країна, 
місцевість») - жанр образотворчого мистецтва, в якому основним 
предметом зображення є природа.

Мариністика - зображає море (морський пейзаж).
Архітектурний - зображення архітектури та інтер'єру.
Історичний - зображення історичних подій.
Батальний — воєнні події та життя армії. Батальний жанр тісно 

пов'язаний з історією, присвячений темі війни, військового життя. Його 
назва походить від французького слова «баталє» - битва. Батальний жанр 
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пов'язаний із зображенням битв, військових походів, різноманітних 
бойових дій та епізодів військового життя. 3?явився в епоху Відродження. 
Один з кращих представників жанру - Тиціан.

Міфологічний - зображає події або героїв з міфології. Міфологічний 
жанр присвячений героям та подіям, про які розповідається в міфах давніх 
народів. Витоки цього жанру в пізньоантичному та середньовічному 
мистецтві. Остаточно сформувався в епоху Відродження.

Релігійний - зображення богів або подій з Біблії, Корану, Тори і 
т. д.). Міфологічне та релігійне мистецтво являє собою магічні вірування, 
як найбільш архаїчну, нерозвинену, примітивну форму віри в надприродне.

Анімалістичний - зображає тварин (у живописі, графіці, 
скульптурі). Назва «анімалістичного жанру» походить від латинського 
слова «аніма» - «тварина». До нього відносяться твори живопису, 
скульптури, графіки, декоративно-прикладного і народного мистецтва, що 
зображують тварин.

Побутовий - зображає повсякденне життя. Побутовий жанр - один з 
традиційних жанрів образотворчого мистецтва, що визначається колом тем 
та сюжетів з повсякденного життя: звичайного, приватного, суспільного та 
ін. Власне побутовий жанр отримав свій історичний зміст та характерні 
форми лише як явище світського станкового мистецтва. Галантні бесіди, 
популярні ресторани та картини домашнього життя, тепле зображення 
домашнього побуту, суспільні відношення в побутових ситуаціях, - все це 
теми побутового жанру.

1.3. Поняття про малюнок, історія його виникнення та розвитку. 
Види малюнків. Засоби художньої виразності.

Малюнок - зображення предметів і явищ, виконане на площині від 
руки за допомогою графічних засобів: лінії, штриха, плями та їхніх 
комбінацій.

Малюнок відомий з давніх-давен і протягом тисячоліть служить 
людству. Він має величезні образотворчі можливості. За умовними 
малюнками, що їх залишила людина епохи палеоліту і неоліту, ми 
дізнаємося про її життя, побут, знаряддя праці тощо. Ще в стародавньому 
світі людина через спостереження передавала дійсність відповідно до 
об'єктивних законів сприйняття. Плоскі наскельні зображення земляними 
фарбами тварин, на яких полювала людина, орнаменту, а також 
декоративні зображення на знаряддях праці (продряпані на камінні, 
кістках) свідчать про те, що спочатку малюнок був невід'ємний від 
живопису та гравюри. Велику роль відіграв малюнок у виникненні 
шрифту, якому передувала піктографія (письмо за допомогою малюнка). 
Малюнок, як і все мистецтво, пройшов складний і довгий шлях розвитку, 
відтворюючи реальну дійсність, передаючи глибокі почуття і думки 
художника. Так, в Єгипті мистецтво (4-2 тис. р. до н. е.) дало людству 
знамениті піраміди фараона Хеопса, царські усипальні в Гізі, скульптурний 
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портрет цариці Нефертіті. В малюнку ще глибше втілено життєві 
спостереження навколишньої дійсності - сцени риболовлі, Спорту та ін. 
Умовно-плоскі малюнки виконувались на папірусі, рельєфні зображення - 
на камінні, кераміці.

Успіх реалістичного малюнка в Стародавній Греції (Х1І-1 ст. до н. е.) 
був зумовлений розвитком рабовласницької демократії, усієї культури і 
мистецтва країни. Фізично красива і духовно досконала людина була в 
центрі уваги грецьких художників. Греки дали світу такі скульптурні 
шедеври, як «Дорифор» (списоносець) Поліклета, «Дискобол» Мірона, 
«Геракл бореться з левом» Лісіппа, «Афіна-діва» Фідія, «Венера Мілоська» 
Агесандра, створили чудовий архітектурний ансамбль Акрополь в Афінах 
та ін. У малюнку греки досягли реалістичного трактування образів, високої 
художньої майстерності, втілених у різноманітних побутових малюнках на 
вазах, мармурових плитах тощо.

Здавна в Китаї, а пізніше в інших країнах Далекого Сходу малюнки 
пейзажу, квітів, тварин, людини виконувались тушшю на шовку та папері.

На малюнок, як і на всю культуру, в епоху середньовіччя впливала 
церква. Розвиток його значною мірою був пов'язаний з ілюструванням 
рукописів, а також із створенням іконографічних зразків для ікон і фресок. 
Малюнок часто мав характер схематичних креслень і начерків.

За доби Відродження художники прагнули не тільки спостерігати і 
вивчати природу, а й як науковці робили певні узагальнення та висновки. 
Вони заклали теоретичні та практичні основи методики реалістичного 
малюнка, встановили закони лінійної та повітряної перспектив, світлотіні, 
пластичної анатомії. Важливого значення набув реалістичний малюнок з 
натури, виник станковий малюнок з його основними жанрами: історичним, 
портретним, пейзажним. Особлива виразність й узагальненість притаманні 
реалістичним малюнкам великих майстрів Відродження Леонардо да Вінчі, 
Рафаеля, Мікеланджело в Італії, А. Дюрера в Німеччині. Для цих 
художників наука та мистецтво були нерозривними, тому в їхніх роботах 
все намальовано з ідеальною точністю, продуманістю і правдивістю. 
Минали століття, малюнок розвивався по різному: на противагу чіткому 
лінійно-пластичному стилю флорентійських художників венеціанці 
створили вільний живописний стиль малюнка, а з часом виник глибокий за 
задумом, життєвою правдою, вільний за манерою виконання малюнок 
Рембрандта, повний життя і краси малюнок Рубенса та ін. Кращі педагоги 
Петербурзької академії мистецтв (А. Лосенко, О. Іванов, К. Брюллов) 
велику увагу приділяли реалістичному об'ємному малюнку з живої натури, 
домагаючись класичної досконалості форми, правдивості. Подальший 
внесок у розвиток реалістичного малюнка зробили П. Чистяков та його 
вихованці - майстри малюнка І. Рєпін, В. Суриков, В. Васнецов, В. Серов, 
М. Врубель. .«

Художник-педагог П. Чистяков для виконання реалістичного 
малюнка прагнув до глибокого вивчення зображуваної натури, уміння 
правильно передавати її об'ємну форму в просторі, використовуючи всі 
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елементи малюнка для виявлення задуму, його узагальнення. Високі 
досягнення малюнка пов'язані з творчістю 1. Рєпіна, малюнкам якого 
притаманні багатство та різноманітність образів; з високою майстерністю 
виконання лаконічного малюнка В. Серова. З кінця XIX ст. у мистецтві 
з'явився малюнок експресіоністів - абстрактний, стилізований, 
модерністський, оснований на суб'єктивних враженнях.

У реалістичному мистецтві високого розвитку набули різні види 
станкового малюнка - композиційні малюнки, графічні серії українських 
художників В. Касіяна, О. Пащенка, М. Попова, І. Селіванова, 
Н. Лопухової, О. Данченка, А. Чебикіна, О. Фіщенка В галузі портретного 
малюнка великого успіху досягли українські художники В. Зарецький, 
О. Шовкуненко, К. Слева, С. Григор'св, С. Бессдін; в ілюструванні 
літературних творів -українські - І. Іжакевич, А. Базилевич, Н. Лопухова, 
Г. Якутович.

У галузі політичного плаката, газетно-журнальної графіки, що 
Грунтуються на простому виразному реалістичному малюнку, можна 
назвати таких українських майстрів - В. Касіян, Т. Лящук, О. Ворона. 
Творчість кращих прогресивних художників реалістичного малюнка, таких 
як П. Шкассо та А.Фужерон у Франції, Р. Гуттузо в Італії, Х.Бідструп у 
Данії, Р.Кент і Ф.Елліс у США, П. Хогарт у Великій Британії та ін., 
свідчить про їхнє прагнення затвердитись на позиціях ідейного 
реалістичного мистецтва, яке допомагає боротись за мир, демократію, 
віддано служити народові.

Малюнок, як і мова, з давніх-давен є могутнім засобом спілкування 
людей і пізнання світу людина повинна знати основи образотворчого 
мистецтва, набути елементарних навичок з малювання, які потрібні їй для 
практичної діяльності. Інколи неможливо уявити предмет або явище 
природи тільки за словесним описом. Тоді за допомогою малюнка, через 
його конструктивну форму, пропорції, а часто і розміри, створюється 
виразне уявлення про об'єкт вивчення.

Відомий український художник В. Касіян писав, що малюнок - це 
фундамент не лише для всіх галузей образотворчого і декоративного 
мистецтва й архітектури, а й для всіх видів образного мислення, що 
завдяки малюнку ми пізнаємо все, що нас оточує, малюнок допомагає 
образно передати свій задум і вченому, і техніку. Малюнок є первинною 
фіксацією творчого задуму людини, яка повинна володіти ним досконало. 
Малюнок потрібний людям різних професій: інженерам і робітникам, 
учителям і лікарям, агрономам і геологам. На роль малюнка в творчій 
діяльності людини вказував український конструктор літаків О. Антонов. 
Він зазначав, що з малюнка починається все, без нього не сконструюєш ні 
літака, ні пральної машини.

Види малюнків. Залежно від призначення малюнки можна поділити 
на такі: художній, науково-пізнавальний, технічний.

Науково-пізнавальний малюнок має пояснювальний характер об'єктів 
чи явищ навколишнього світу. Він допомагає вивчити зовнішню і 
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внутрішню будову об'єкта. Такі малюнки зустрічаються в підручниках із 
природознавства, ботаніки. Науково-пізнавальні малюнки, які вчитель 
виконує на класній дошці або на папері, допомагають пояснити учням ту 
чи іншу форму об'єкта флори або фауни та ін.

Технічний малюнок передає зовнішній, часто і внутрішній вигляд 
деталі, вузла, машини. На відміну від художнього перспективного 
малюнка, технічний малюнок є умовним. В основі побудови такого 
малюнка лежать аксонометричні проекції, вивчають його в курсі 
креслення.

Художній малюнок є основою образотворчого мистецтва, мета якого 
- образний і емоційний показ об'єктів та явищ навколишньої дійсності. У 
ньому художник передає своє ставлення до зображуваного, підкреслює 
основне, характерне, зберігаючи живе сприйняття натури. Художник, як і 
письменник, не копіює натуру, а створює художній образ, викликаючи у 
глядача відповідні почуття. Навчання художньому малюнку ґрунтується на 
пізнанні законів композиції, лінійної та повітряної перспектив, пластичної 
анатомії та оптики.

Далі розглядатимемо тільки художній малюнок. Основними 
образотворчими засобами техніки виконання художніх малюнків є лінія, 
штрих і пляма. Лінією можна передати не тільки зовнішні обриси 
предметів, а й їхній об'єм, положення в просторі. Вид лінії насамперед 
залежить від призначення малюнка. Лінія має виявляти характер натури.

За виконанням художні малюнки можна поділити на лінійні й тонові.
Лінійний малюнок більш художній та емоційний, якщо його виконати 

просторовою лінією різної товщини, насиченості та довжини. Освітлену 
частину натури зображають легкими і тонкими, а в деяких місцях навіть і 
рваними лініями, у затіненій частині малюнка - більш товстими і 
насиченими лініями. Звичайно, щоб показати об'ємність та простір 
зображуваного об'єкта на площині паперу, лінії на передньому плані 
передають більш чітко за тоном, ніж на задньому плані. Слід пам'ятати, що 
контурна лінія однакової товщини часто надає зображенню сухості, 
маловиразності, малюнок тоді нагадує креслення. Лінійний малюнок у 
творчій діяльності чудово використовували такі художники, як А. Дюрер, 
Ж. Давід, В. Серов та ін.

Тоновий малюнок виконують не тільки просторовими лініями, а й 
світлотінню, яка допомагає показати пластичну форму предмета, його 
рельєф, положення в просторі - М. Фешин, «Голова хлопчика», В. Касіян, 
«Автопортрет». Високохудожні зразки живописного малюнка створили 
І. Рєпін, В. Суриков, Д. Кардовський, К. Слева, К. Трохименко та ін.

1.4. Натюрморт. Композиційні основи побудови натюрморту.
Натюрморт - зображення неживого (наприклад, зірване яблуко, 

викорчуване дерево тощо). Натюрморт у перекладі з французького означає 
«мертва натура». Таку назву одержав один з жанрів образотворчого 
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мистецтва. У творах цього жанру зображуються навколишні речі - 
предмети побуту, їжа, квіти, плоди тощо.

Засвоївши перспективне зображення окремих предметів різної 
форми (прямокутної, циліндричної, конічної, кулястої та комбінованої), 
переходять до малювання групи предметів - натюрмо рту. Розглядаючи 
репродукції натюрмортів відомих художників, звертають увагу на 
композицію натюрморту, розміщення предметів на площині, колір, 
освітлення та ін.

Малювання групи предметів потребує зосередження особливої уваги 
на підготовці натури. Вчителям потрібно навчитись правильно 
компонувати предмети так, щоб вони добре сприймалися на даному фоні, 
мали різну глибину розташування (в одному або в різних планах). 
Компонувати натюрморт треба з предметів, споріднених за змістом, 
цікавих та різних за формою й кольором. Спочатку доцільно брати два 
добре знайомі й прості за формою предмети, наприклад гіпсові 
геометричні тіла. Не слід при цьому дуже загороджувати один предмет 
іншим або розміщувати їх далеко один від одного.

Особливе значення в постановці натюрморту з гіпсових 
геометричних тіл має хороше освітлення. Треба чітко виражати 
просторову форму кожного предмета. Це дасть змогу свідомо закріпити 
знання у виявленні світлотіні на геометричних тілах, а також допоможе 
краще бачити освітлення на побутових предметах (овочах, фруктах тощо), 
на яких світлотінь не так чітко видима. Малювання гіпсових геометричних 
тіл дає можливість глибше засвоїти правила перспективної та 
конструктивної побудови предметів, виявити їхню форму світлотінню і 
додержуватися тонової закономірності всього натюрморту.

Спочатку з'ясовують перспективну побудову предметів натюрморту, 
а потім їхнє тонове вирішення у малюнку. Групу предметів зображують у 
такій послідовності:

J композиційно розміщують зображувані предмети на аркуші 
паперу;

•S передають характерні особливості форми предметів та їхніх 
пропорцій;

J конструктивно аналізують форми предметів, будують 
зображення на площині у перспективі;

J виконують натюрморт у тоні;
S роблять аналіз роботи.

Малювання натюрморту слід починати після усвідомлення 
методичної послідовності побудови предметів та кінцевої мети. 
Послідовність виконання олівцем натюрморту гіпсових геометричних тіл - 
циліндра та куба. Малюнок починають з нанесення легкими лініями 
загальної форми всієї групи предметів (композиція малюнка), зберігаючи 
визначені за натурою співвідношення між найбільшою шириною та 
висотою всієї групи, а також окремих частин натюрморту. Розміщуючи 
малюнок на аркуші паперу, бажано залишити більше місця зверху, щоб 
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будова натюрморту здавалась міцнішою. Крім того, звертають увагу на те, 
щоб предмети не здавались занадто великими або малими на форматі 
паперу.

Далі виконують легкий начерк групи предметів, розміщених у 
просторі відносно лінії горизонту, виявляючи при цьому характерні 
особливості предметів та їхні пропорції. Потім уточнюють форму 
предметів натюрморту, промальовують конструктивно видиму і невидиму 
форми їх з урахуванням явищ перспективи. Особливу увагу слід звертати 
на перспективну передачу розміщення предметів на горизонтальній 
площині стола; предмети натюрморту мають лежати на одній площині 
відносно єдиної лінії горизонту і не «наїжджати» один на одний. Ми добре 
уявлятимемо просторове розміщення предметів на площині стола, якщо 
крейдою окреслимо їхні основи на столі й, забравши предмети, порівняємо 
розміщення основ предметів на поверхні стола з основами на малюнку.

Для пояснення просторового розміщення предметів на площині під 
основи предметів підводяться окремі палички в горизонтальному 
положенні, використовуються допоміжні вертикальні площини тощо.

Закінчивши побудову малюнка групи предметів і перевіривши 
лінійне зображення, пригадують основні правила передачі світлотіні на 
предметах натюрморту (циліндрі та кубі) й аналізують тонове та 
просторове вирішення натюрморту в цілому. Світлотінь розміщується на 
предметах за точними законами, які треба знати при тоновому вирішенні 
натюрмортів. Крім того, слід повторити закони розподілу світла на 
поверхні предметів при розміщенні їх у натюрморті. Після аналізу натури 
роблять такі висновки:

Освітленість поверхні предмета послаблюється з віддаленням його 
від джерела світла; світло і тінь на предметах, розташованих ближче до 
глядача, мають бути зображені інтенсивнішими, ніж на тих, що віддалені.

Контраст світла і тіні на предметах, які розташовані ближче до 
джерела світла, чіткіший, ніж на тих, що віддалені.

Тінь, що падає від предметів, інтенсивніша за їхню власну тінь; тінь 
від ближчого до глядача предмета сильніша від тіні віддаленого предмета.

Щоб нанести світлотіні на малюнку, треба визначити найсвітліший і 
найтемніший тони на натурі та відповідно витримати їх на малюнку, інші 
тони також передають відповідно до натури, порівнюючи їх із полиском і 
найтемнішим тоном. Проробляти малюнок у світлотіні треба одночасно 
весь, включаючи і фон.

Спочатку намічають тонкими лініями контури полиску, тіней і 
рефлексів щодо наїури, злегка проробляють весь малюнок з фоном, крім 
світла і полиску. Це Допомагає ясніше побачити форму кожного предмета і 
зображену групу предметів в цілому; в разі потреби малюнок уточнюють. 
Потім олівцем посилюють темніші місця натури, виявляють рефлекси 
предметів, завдяки чому досягається їхня об'ємність.

Протягом усієї роботи над натюрмортом слід порівнювати малюнок з 
натурою, розглядати його на відстані простягнутої руки, а натуру - трохи 
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примруженими очима, перевіряючи перспективну побудову і тонове 
вирішення малюнка.

Після малювання натюрморту з простих геометричних форм можна 
перейти до зображення предметів побуту, столярних інструментів та ін. Ці 
завдання складніші, особливо важко правильно виявляти форми предметів, 
оскільки світлотінь на предметах темного кольору сприймається гірше, та 
й форма предметів буває складна (комбінована). Проте всі охоче малюють 
такі натюрморти, особливо коли вони цікаві за композицією, формою і 
кольором. Підготовка натюрмортів для малювання - дуже важливий 
момент.

Один предмет має бути великого розміру, інший - меншого, 
наприклад каструля, морква і лимон.

Крім того, предмети мають бути різними за матеріалом (з матовою 
поверхнею) і кольором (світлі й темні), наприклад темно-зелена каструля, 
жовтий лимон і оранжева морква.

Особливо важливим завданням у навчанні малювання акварельними 
фарбами є зображення групи предметів - натюрморту. Якщо в зображенні 
натюрморту олівцем основною метою завдання було тонове вирішення 
групи предметів, то в малюванні фарбами - складне кольорове: передати 
тонове і кольорове відношення всіх елементів натюрморту, виявити форму 
об'ємних предметів кольором, враховуючи при цьому колір навколишніх 
предметів та просторове розміщення їх. Уважно аналізуючи натюрморти 
художників, з'ясовуємо композиційне, тонове і кольорове вирішення 
натюрморту. Компонуючи групу предметів для малювання акварельними 
фарбами, спочатку треба брати два-три предмети, які б поєднувались за 
змістом, були цікаві формою і кольором. Перші натюрморти доцільно 
компонувати на білому або спокійному кольоровому фоні, щоб на ньому 
виразно виділялася натура. Важливо так розмістити предмети в просторі, 
щоб натюрморт сприймався добре тими, хто малює. Бажано, щоб світло 
падало на предмети ліворуч і чітко виявляло форму та локальний колір їх. 
Насамперед вивчають натуру: розміщення предметів на предметній 
площині, їхню форму, колір і освітлення. Тому треба зробити два-три 
начерки композиції натюрморту, а на кращому варіанті визначити форму 
предметів, тонове вирішення їх. Все це допоможе визначити хорошу 
композицію натюрморту, місце і форму зображуваних предметів без 
зайвих допоміжних ліній.

Уточнивши пропорції предметів натюрморту, намічають спочатку 
місце малюнка на форматі, потім - місце кожного з предметів натюрморту. 
Перевіривши за натурою правильність пропорцій предметів, малюють 
загальну форму їх, намічають за натурою межу освітленої і тіньової частин 
предметів, полиск та тіні. Починаючи малювати фарбами, передусім 
з'ясовують тонове відношення в натюрморті: яке місце в натюрморті 
найтемніше, яке - найсвітліше, як сприймається кожний з предметів на 
фоні, їхні освітлені та тіньові частини, яка з площин фону світліша 
(горизонтальна чи вертикальна), яка тінь від предметів найчіткіша та ін.
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Потім з'ясовують колір натюрморту: локальний колір кожного предмета 
натюрморту та його фону, відмінність у кольорі на освітленій і затіненій 
частинах предметів за їхнім відтінком (теплим і холодним) тощо.

Перед малюванням аквареллю весь малюнок змочують чистою 
водою, щоб очистити його. Поки папір підсихає, підбирають локальний 
колір для фону (вертикальної та горизонтальної площин) і роблять перше 
покриття.

Щоб виявити об'єм кожного з предметів натюрморту, підбирають 
відразу два відтінки кольору: світловий і тіньовий. Спочатку локальним 
кольором покривають освітлену частину предмета, залишаючи місця 
полиску, а потім затінену частину (якщо на освітленій частині предмета 
теплий колір, то в затіненій - холодний або навпаки). Обидва відтінки 
освітленої і затіненої частин з'єднують і тому дістають плавний перехід від 
світла до тіні, як у натурі. Звичайно, перше покриття виконують кольором 
не на повну силу, щоб легше було вносити поправки. Малюючи 
аквареллю, колір підбирають яскравішим, ніж у натурі, бо акварель, 
висихаючи, світлішає. Водночас слід пам'ятати, що густо покладений (хоч 
і яскравий) шар акварельної фарби, висихаючи, втрачає насиченість і 
прозорість кольору.

Наносити фарбу можна «по мокрому» або «по сухому» паперу чи 
шару фарби. Якщо потрібно чітко передати форму предмета або виконати 
малі деталі його, малюють аквареллю «по сухому». Працюючи «по 
мокрому», легше добитися м'якості контурів, кольорових переходів. Тому 
виявляти форму предметів, прокладати тіні, півтіні й рефлекси краще «по 
мокрому», не забуваючи про теплі й холодні відтінки на предметах і фоні.

1.5. Зображення форм рослинного та тваринного світу.
Студент повинен навчитися зображувати на малюнку листя, квіти, 

гілки рослин, дерева з характерними особливостями їхньої форми, кольору 
та конструкції, керуючись основними правилами спостережуваної 
перспективи.

Вправи на зображення форм рослинного світу виконуються 
паралельно з малюванням об'ємних предметів. При цьому враховується 
посильність перспективної побудови малюнка.

Форми рослинного світу в перспективі краще починати малювати з 
найпростіших за формою листочків (верби, конвалії, подорожника, бузку, 
фікуса) та квітів (ромашки, нарциса), потім малювати гілки з кількома 
листками (кімнатні рослини), натюрморти з квітів і, нарешті, як 
найскладнішу форму - дерево.

Процес малювання форм рослинного світу відбувається за 
загальними правилами зображення предметів з натури: насамперед 
визначають композиційне розміщення малюнка, намітивши тонкими, ледь 
помітними лініями загальну форму всієї натури; потім намічають 
пропорції зображеного предмета, перевіряють і уточнюють зображення, 
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порівнюючи його з моделлю; виявляють форму світлотінню за допомогою 
олівця або фарб.

Починаючи малювати листок у перспективі, потрібно вивчити його 
форму і зміни, які відбуваються в його конструкції, відносно фронтального 
положення. Так, зображення листка в перспективі починають з визначення 
його загальної форми, намітивши напрям середньої жилки та пропорції 
його елементів. Далі уточнюють перспективну форму листка і 
промальовують контур. Закінчують малюнок передачею світлотіні. Якщо 
малюнок готують для роботи пастеллю або кольоровими олівцями, то його 
виконують легкими штрихами, щоб потім лінії не просвічували крізь 
накладений колір.

Виконуючи кольоровий малюнок, потрібно точніше підбирати не 
лише відтінки кольору листка, а й насиченість тону, порівнюючи колір і 
його тон на освітленій і тіньовій частинах листка. При зображенні 
рослинних форм розвивається вміння бачити конструктивні осі форм, 
визначати положення натури в просторі, правильно передавати загальну 
форму зображуваного предмета.

Корисно ознайомитися з малюванням у перспективі простих гілочок, 
що мають три-чотири листки. Для натури добре мати відповідну кількість 
кімнатних рослин простої форми, розташовуючи їх так, щоб не було 
складних ракурсів листків і щоб вони добре сприймалися.

Аналізуючи форму гілочки, студент звертає увагу на її будову, 
розміщення та форму листків у перспективі. Зображення гілки починають з 
визначення композиції малюнка на аркуші паперу. Намічають напрям і 
розміри стебла (прутика) та середніх прожилків листків.

Перевіривши й уточнивши напрям і розміри елементів гілки, 
намічають загальну форму кожного листка, порівнюючи з натурою. При 
зображенні форми листків у перспективі стежать за розмірами і 
положенням у просторі одного листка відносно іншого, перевіряючи при 
цьому зображення допоміжними вертикальними і горизонтальними 
лініями.

Малювання гілки закінчують зображенням форми листків і 
нанесенням світлотіні. Не слід забувати, що для кращого виявлення 
перспективних явищ чіткіше зображуються ті елементи гілок, які 
розташовані ближче до ока того, хто малює. Передачу простору на 
перспективному малюнку гілки ілюструють на репродукціях. Квіти для 
малювання треба ставити так, щоб було видно їхні характерні особливості.

Вивчивши форму квітки, олівцем злегка намічають її загальну форму 
і серцевину, визначають розміщення пелюсток і їхню форму та поступово 
промальовують усю квітку. Виявляючи загальну форму квітки, слід 
враховувати правила повітряної перспективи: пелюстки квітки та її 
частини, які ближчі до того, хто малює, зображуються чіткіше й 
інтенсивніше в тоні та кольорі. Послідовне зображення квітки в 
перспективі. Щоб закріпити навички у зображенні простих квітів у 
перспективі, можна намалювати одну квітку в різних положеннях або дві-
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три квітки разом.
Букет малюють у тій самій послідовності, що й гілку. Намічають 

напрям і розміри квіток (композиція малюнка), загальну форму разом з 
листками і стеблом, потім уточнюють і промальовують усе зображення. 
Закінчують малюнок передачею форм олівцем або аквареллю.

Деякі квіти (дзвіночки, тюльпани, сон) у перспективі можуть мати 
складну форму, яка потребує уважного вивчення. Рослинні форми 
зображують за принципом визначення в них так званих конструктивних 
осей.

Конструктивні осі допомагають правильно побудувати об'ємну 
форму квітки, тому зображення слід починати з узагальненої 
конструктивної схеми, а закінчувати малюванням деталей натури. Для 
вправ на малювання квіток доцільно взяти одне-два стебла з кількома 
квітками, які перебувають у різних просторових положеннях щодо того, 
хто малює. Починають малювати з визначення напряму стебла і квітів, 
промальовують загальну форму їх і уточнюють пропорції окремих частин і 
деталей, виявляють світлотінню форму натури.

Часто квіти малюють разом із склянкою, банкою, горщиком, вазою 
тощо, в яких вони стоять. При цьому треба знайти таку композицію 
натюрморту з квітів, яка була б посильною для тих, хто малює. Для цього 
готують кілька подібних натюрмортів, а аналізують один з них, вказуючи 
на характерні особливості інших постановок та на їхні спільні й відмінні 
ознаки щодо побудови та форми. Натюрморт із квітів має бути простий за 
формою і кольором: дві-три квітки (краще великого розміру) у вазочці або 
горщику. З'ясувавши завдання, уважно розглядають загальну форму вази 
та квітів. Визначивши відношення висоти до ширини, порівнюють на око 
висоту вази з висотою квітів та орієнтовно визначають ширину її. 
Визначені співвідношення натюрморту намічають легкими лініями на 
аркуші паперу, не забуваючи про правильне композиційне розміщення 
малюнка. Потім уточнюють загальну форму натури, чітко промальовуючи 
форму вази і квітів. Перевіривши зображення натюрморту за натурою, 
намічають план його виконання одноколірною фарбою (сепією або 
чорною), тушшю чи олівцем. Той, хто малює, має усвідомити, які місця в 
найсвітліші, а які найтемніші, а також визначити, які предмети чіткіші 
щодо форми. Барвистий колір квітів потребує особливої уваги у тоновому 
вирішенні їх. Тому слід підкреслити, що малюнок олівцем під одноколірну 
акварель виконується легкими лініями з ясно вираженою формою квітів і 
вази, з наміченими місцями полиску, тіней, рефлексів. Гумкою 
користуватися при цьому не слід, бо на зіпсовану поверхню паперу погано 
кладеться акварель, туш. Доцільно розглянути малюнок, де показано 
послідовність малювання квітів одноколірною фарбою (тушшю). Фарбою 
можна не лише передати основний тон зображуваних предметів, а й 
виявити об'ємну форму їх у просторі. Кінцем пензлика можна 
промалювати дегалі квіток, листків тощо. Щоб краще виконати це 
завдання, треба проаналізувати колір квітів, вази, фону і виявити їхні 



тонові відтінки. Особливо важливо простежити, який тон має кожний 
предмет натюрморту в тіні, а який - на освітленій частині (червоний колір 
-темніший за жовтий, а жовтий - темніший за білий).

Фарбу з палітри треба брати так, щоб тон був ясний (наприклад, щоб 
тон зеленого листя був темніший, ніж тон жовтого тюльпана). Працюючи 
над натюрмортом, послідовно посилюють тон, порівнюючи тональність 
предметів натюрморту і фону. Проте зловживати багаторазовим 
перекриттям тону не варто, особливо фону натюрморту.

Складним етапом у виконанні цього завдання є передача форми 
зображуваних квітів і предметів у просторі. Крім уміння бачити натуру, 
треба набути технічних навичок у роботі з акварельними фарбами: уміння 
користуватися прийомами «по сухому» і «по вологому» (на папері або 
шарі фарби).

Якщо потрібно чітко передати форму предмета або виконати малі 
його деталі, то пишуть аквареллю або тушшю «по сухому». Працюючи «по 
вологому», легше добитися м'якості контурів, тонових переходів. Тому 
виявляти форму предметів, прокладати тіні, півтіні й рефлекси слід «по 
вологому», не забуваючи про тон зображуваних предметів і фону. 
Малювання одноколірною фарбою (тушшю) квітів - складне завдання, яке 
потребує вміння бачити натуру в цілому, передавати пензлем характерну 
форму предметів у просторі, вирішувати їх у тоні.

Студент повинен навчитися правильно передавати об'ємну форму 
певного предмета у фронтальному і перспективному положеннях. Це 
досягається усвідомленням геометричної форми зображуваного предмета. 
Наприклад, правильно передати форму яблука, кавуна, гарбуза можна 
тільки після засвоєння форми кулі; моркви й буряка - після вивчення 
циліндричної і конічної форм тощо. Овочі та фрукти в перспективі 
зображують за загальними правилами: спочатку визначають місце 
малюнка на аркуші, потім тонкими лініями - основні пропорції і 
перспективне положення предмета. Далі уточнюють пропорції предмета і 
промальовують усю форму натури на основі розуміння її геометричної 
конструкції. Це допомагає не лише будувати в перспективі предмет, а й 
правильно виявляти форму, знаходити правильні напрями штрихів для її 
передачі і т. д. Малюючи, наприклад, моркву, треба пригадати 
геометричну конструкцію конуса або циліндра, розміщення світлотіні на 
їхній поверхні, а потім побачити її в натурі і зобразити на малюнку 
олівцем і фарбами.

Малюючи з натури яблуко, слід пам'ятати, що форма яблука нагадує 
форму кулі, тому принцип розташування світлотіні на його поверхні такий 
самий, як і на поверхні кулі. Послідовність зображення яблука олівцем. 
Спочатку тонкими лініями намічають загальну форму яблука, уточнюють 
форму і малюють плодоніжку, потім намічають місце світла й тіні, полиску 
та рефлексу, закінчують малюнок передачею форми олівцем або фарбами. 
Якщо форму яблука виявляють кольором (кольорові олівці, пастель, 
фломастери), то освітлену поверхню зображення (крім полиску) 
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покривають основним кольором, а тіньову сторону його - кольором тіні та 
рефлексу (краще робити це штрихами, які б виявляли форму). Потім 
кольори поступово посилюють до повного насичення, виявляючи при 
цьому світлотінню форму яблука. Зображуючи комбіновану форму груші, 
слід звернути увагу на те, з яких геометричних форм вона складається. 
Так, форму груші можна поділити на дві кулі різного розміру, що плавно 
з'єднані між собою.

Зображення груші починають з визначення величини малюнка на 
папері. Проводять вісь і визначають на ній висоту і ширину. Потім 
намічають основні пропорції зображення, розчленувавши комбіновану 
форму на дві кулі, і місце для плодоніжки. Далі уточнюють форму груші, 
промальовують її деталі й намічають тонкими лініями межу освітленої і 
тіньової частин, місця полиску. Закінчують малюнок груші передачею 
світлотіні (так само, як і кулі). Овочі й фрукти цікаві за формою та 
кольором, тому їх люблять малювати аквареллю, гуашшю, фломастерами. 
Малювати треба з натури і краще акварельними фарбами, оскільки це 
розвиває відчуття кольору і форми.

Можна малювати фрукти і ягоди з гілочкою та листям. При цьому 
потрібно насамперед композиційно правильно розміщувати малюнок на 
папері, а виявляючи об'ємну форму світлотінню, не забувати про загальну 
конструкцію форми

Тваринний світ дуже цікавий і різноманітний за формою та 
кольором. Наочністю для малювання форм тваринного світу можуть бути 
спочатку іграшки, чучела, а потім і жива натура. Діти прагнуть зобразити 
рухи птахів, тварин такими, якими вони їх бачать. Навіть персонажів 
літературних творів вони часто зображують у русі та в досить складних 
перспективних положеннях. Студент повинен уміти виховувати любов у 
дітей до малювання складних форм тваринного світу: показувати методи 
зображення їх, послідовність виконання малюнків тощо. Щоб виконати це 
завдання, треба знати теорію і методику малювання форм тваринного 
світу. Під час аналізу натури з'ясовують, що кожна форма тваринного світу 
пристосована до того середовища, в якому вона живе. Так, основна форма 
тіла риби пристосована до легкого плавання у воді і нагадує овал, який 
інколи буває видовжений і загострений з обох боків.

В форму тулуба, голови, плавників, відношення розмірів окремих 
частин натури - риби, починають її зображення. Спочатку проводять 
осьову лінію для визначення напряму тіла і виявлення руху риби. Потім 
намічають довжину і найбільшу ширину її, визначають місце і величину 
голови, тулуба, хвоста і плавників.

Перевіривши й уточнивши пропорції та перспективне положення 
тіла, виявляють форму і малюють деталі риби. Розглядаючи форми різних 
птахів, помічаємо, що основна форма їхнього тулуба нагадує яйце - форму, 
в якій формувався на початку свого життя кожний птах. Форми голови, 
шиї, тулубів птахів надзвичайно різноманітні й цікаві.

Намалювати птаха з живої моделі, у русі без досвіду дуже важко.



Найкращими моделями для вивчення цих форм у натурі спочатку є 
іграшки, а потім - чучела птахів і жива натура. Щоб полегшити 
зображення складних форм птахів або тварин, слід користуватися 
конструктивними схемами, від яких легко перейти до реального 
зображення натури.

Чучело птаха спершу слід зображувати в профіль. Поставивши 
натуру, аналізують її конструктивну форму, освітлення тощо. Звертається 
увага на форму птаха, його пропорції, плавність переходу форми тулуба, 
шиї, голівки. Наприклад, під час аналізу чучела голуба звертають увагу на 
те, що воно складається з тулуба овальної форми з нахилом назад, круглої 
голівки з напрямом дзьоба вниз, ніжок з нахилом уперед. Легкими 
штрихами визначають на папері загальні розміри птаха і пропорції тулуба, 
голови з дзьобом, хвоста, ніг і малюють з натури його загальну форму. 
Потім промальовують деталі та передають об'ємну форму чучела. Далі 
ускладнюють завдання перспективним поворотом чучела вперед до того, 
хто малює. Перспективні зміни зображуваної натури, що відбуваються при 
цьому. Зображення птахів на тематичних малюнках закріплює уміння і 
навички в малюванні їх у просторі. Малювання тварин, як і птахів, 
потрібно починати з іграшок і чучел у профіль.

Малюнок починають з розміщення зображення на аркуші паперу, 
визначення загальної величини і пропорцій тіла тварин. Осьовими лініями 
визначають положення в просторі тулуба, голови, ніг тварин, узагальнено 
зображують їхню форму. Перевіривши і уточнивши за натурою визначені 
пропорції тіла, їхній взаємний зв'язок, промальовують необхідні деталі і 
виявляють об'ємність форми світлотінню. Набагато важчим завданням є 
зображення моделі тварини, розміщеної в повороті та в русі відносно того, 
хто малює. Особливу увагу звертають на перспективну побудову малюнка, 
передачу індивідуальних особливостей тварини, виявлення її форми 
світлотінню і на передачу фактури.

1.6. Пейзаж як жанр образотворчого мистецтва. Передача 
лінійної та повітряної перспектив. Творчість художників-пейзажистів.

Малювання пейзажу є одним з основних завдань у розвитку 
просторової уяви та просторового зображення у тих, хто малює. 
Зображення пейзажу розвиває естетичне почутгя, навчає спостерігати 
дійсність, знаходити красу в звичайному і виділяти характерне.

Пейзаж - зображення природи. Пейзаж (з французької «країна, 
місцевість») - жанр образотворчого мистецтва, в якому основним 
предметом зображення є природа.

Мариністика - зображає море (морський пейзаж).
Архітектурний - зображення архітектури та інтер'єру.
Малювання пейзажу - дуже цікава і потрібна тема. її вивчають у 

школі на уроках тематичного малювання і в інституті, вона має багато 
завдань. Але кожне завдання її, залежно від програми, має давати тим, хто 
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малює, нові, глибші знання і навички. Зображення пейзажу потребує 
найстараннішого вивчення природи та методів передачі її на площині 
такою, якою ми сприймаємо її (зображення в перспективі).

Кожна порода дерев, як і кожне дерево зокрема, має не лише свою 
форму, пропорції, просторове розташування стовбура, гілок, листя, а й 
своєрідну будову. Будову дерев потрібно уважно вивчати. Доцільно 
розпочинати з малювання дерев навесні або восени, коли чітко видно їхню 
будову. Конструкції різних порід дерев зображують методом порівняння 
після екскурсії в парк. Краєвид із зображенням різних порід дерев 
допомагає знайти характерні особливості кожного з них.

Характерні ознаки берези, дуба, тополі, ялини. У дуба кострубатий 
стовбур, гілки зігнуті; у берези стовбур стрункий, білий, з характерними 
смугами, тонкі гілки легко гнуться і звисають униз, особливо нижні. 
Тополя має здебільшого високий стовбур, у напрямі якого розміщені й 
гілки, що надає їй стрункої величної форми. Стовбур ялини майже рівний, 
здебільшого прикритий посередині гіллям з вічнозеленими голками, які 
розміщені немовби зеленими ярусами.

Якщо порівнювати породи різних дерев, то видно, наскільки 
різноманітна їхня конструкція. А в природі дерев безліч, і кожне з них має 
свої конструкцію, форму, колір.

Щоб навчитися передавати характерну форму дерева, його зміни 
кожної пори року, треба малювати багато різних дерев. Процес малювання 
дерева з натури є таким, як малювання будь-якого предмета. Спочатку 
легкими лініями намічають загальну форму дерева, його пропорції, будову, 
а потім послідовно промальовують деталі і виявляють світлотінню його 
форму. Малюнок при цьому слід робити увесь відразу; промальовуючи 
деталі, потрібно пам'ятати про загальну форму натури. Перш ніж перейти 
до малювання пейзажу, бажано намалювати окремі елементи його (різні 
будівлі, рослини, предмети, хмари та ін.).

При цьому треба вміти перевіряти правильність їх зображення. Після 
засвоєння зображення простих елементів пейзажу завдання ускладнюють - 
компонують кілька елементів пейзажу в просторовому зв'язку їх між 
собою з композиційним і тоновим вирішенням, наприклад, будинок на 
просторовому фоні, кілька будинків на вулиці та ін.

Перспектива (фр. perspective, від лат. Perspicio — ясно бачу) — система 
зображення об'ємних тіл на площині або якій-небудь іншій поверхні, яка 
враховує їх просторову структуру й віддаленість окремих їх частин від 
спостерігача.

Лінійна перспектива - геометричний спосіб побудови просторових 
предметів на площині за допомогою прямих ліній. Для лінійної 
перспективи важливий центр - нерухома точка (або кілька), в якій 
сходяться лінії, що проходять по предметам, йдуть вдалину від переднього 
плану.

Існує кілька типів лінійної перспективи: Пряма - центр перспективи 
знаходиться на лінії горизонту, який співпадає з рівнем очей дивиться. У 



цю точку сходяться всі лінії, прокладені крізь рівномірно віддаляються від 
переднього плану об'єкти. Зворотній - центр перспективи знаходиться біля 
очей дивиться, тому здається, іцо об'єкти при видаленні збільшуються і 
розширюються. Зворотній перспектива використовувалася в візантійської 
та російської іконопису і розрахована на створення символічного образу 
«меншовартості» дивиться в порівнянні з зображуваної дійсністю. При 
використанні зворотної перспективи може бути більше однієї лінії 
горизонту, а також безліч нерухомих точок зору. Кутова - 
використовується при передачі просторового зображення об’єкта, що 
стоїть під кутом до спостерігаючого. Геометричну побудову кутовий 
перспективи набагато складніше прямої або зворотної. Найголовніші 
правила лінійної перспективи вчать зображувати на площині об’єкти 
такими, якими ми їх бачимо в реальному світі — із скороченнями їх 
розмірів в залежності від відстані.

У малюнку існує поняття фронтальної лінійної перспективи, до якої 
відносяться пряма і зворотна, а також кутовий перспективи, яка будується 
за допомогою прямих ліній, але за іншими правилами. Зворотній 
перспектива дуже рідко використовується в малюнку і живопису, тому її 
правила вивчаються лише при глибокому знайомстві з предметом.

При побудові прямої лінійної перспективи діють два основних 
правила:

При видаленні від точки зору предмети зменшуються в розмірі. З 
цього правила випливає, що об'єкт, розташований на передньому плані 
малюнка, буде значно більше, ніж такий же об'єкт, зображений на 
дальньому плані.

Паралельні лінії, що віддаляються від очей спостерігача вдалину, 
з'єднуються в «точці перетину», яка розташована на лінії горизонту.

Повітряна перспектива заснована на зоровому сприйнятті система 
передачі віддалених предметів, що включає в себе пом’якшення обрисів, 
ослаблене зображення деталей, зменшення яскравості кольору і інші 
прийоми.

Основні правила повітряної перспективи дозволяють правильно 
оформити тональність малюнка і передати обсяг. Серед важливих для 
кожного художника правил повітряної і тональної перспективи є кілька 
основних, без знання яких неможливо правильне зображення простору в 
малюнку. Ці правила звучать так:

1. Відтінок зображуваного об'єкта змінюється при видаленні від 
першого плану. Темні предмети вдалині здаються світлішими, а світлі 
стають темнішими.

2. В залежності від щільності повітря, часу доби і яскравості світла 
віддалені об'єкти зображуються з додаванням відтінків білого, сірого, 
синього або фіолетового. Це пов'язано з тим, що повітря ніколи не буває 
прозорим, і якщо поблизу щільність не впливає на колірну гаму, то об'єкти 
на дальньому плані проходять через призму різних домішок.

3. Закон контурів - ще Леонардо да Вінчі говорив про те, що 

29



віддалені предмети не можуть володіти такими ж чіткими контурами, як і 
ті що знаходяться на першому плані. Отже, об'єкти, зображені на першому 
плані, вимальовуються різким, чітким контуром, об'єкти другого плану 
більш м'яким, а дальній план малюється з абсолютно розмитими 
контурами.

4. Закон деталей - людське око не здатне розрізняти дрібні 
особливості предметів на великій відстані, тому найближчі об'єкти 
малюнка повинні бути більш детальні, ніж віддалені, дальній план 
зображується з їх мінімальною кількістю.

5. Закон обсягу - найближчі до ока глядача предмети повинні 
зображуватися об'ємно, а віддалені - плоско.

6. Закон колірного тону - палітра першого плану малюнка багатша і 
детальна, ніж палітра другого і далекого планів. Для одноколірних 
зображень (літографія, гравюри, малюнки олівцем) перспектива колірного 
тону фокусується на грі світла і тіні.

Типовою помилкою в зображеннях пейзажів є виконання їх без 
урахування повітряної перспективи, просторових змін предметів (вони 
плоскі, нереальні). Тому майбутнім педагогам потрібно протягом усього 
періоду навчання не забувати про явища повітряної перспективи (при 
зображенні окремих предметів, пейзажів та виконанні тематичних робіт з 
перспективним вирішенням їхніх елементів). З явищами лінійної та 
повітряної перспектив, особливостями композиції той, хто малює, 
ознайомлюється на реальних пейзажах, а також на репродукціях картин 
відомих художників: І. Шишкіна, І.Левітана, Ф. Васильєва, А. Куїнджі, 
Т. Шевченка, С. Світославського, С. Васильківського та ін.

Важким завданням є вибір з безмежного простору природи цікавого 
«мотиву», його композиції. Уявивши композицію малюнка, намічають 
лінію горизонту та основні елементи пейзажу. Правильно зобразити на 
малюнку пропорції всіх елементів пейзажу - складне, але посильне й 
цікаве завдання для майбутніх учителів. Передача пропорцій предметів 
пейзажу буде набагато активнішою, якщо визначати не лише 
співвідношення, а й розміри всіх елементів пейзажу, взявши за одиницю 
виміру розмір одного з них. За одиницю взято відстань між рейками 
залізниці. За одиницю взято розмір висоти будівлі, відносно якої визначено 
висоту дерев та розміри всіх інших елементів пейзажу.

Аналогічні завдання допомагають перевірити й уточнити визначені 
на око елементи малюнка та позбавитися основних помилок у роботі, 
особливо з тематичного малювання.

Таким чином, спочатку визначають необхідні розміри елементів 
пейзажу, далі уточнюють пропорції, перспективну побудову і загальну 
форму предметів, а потім проробляють малюнок детально. Залежно від 
поставленого завдання дають просторове вирішення пейзажу, злегка 
виявляють світлотінню його перспективні плани або виконують увесь 
малюнок в тоні.

Специфіка реалістичного зображення пейзажу полягає в тому, що 



творчість Грунтується на реальній дійсності, а думки і почуття художників 
передаються через зображення реальної дійсності.

Навчання зображення пейзажу пов'язане з розвитком у студентів 
уміння правдиво передавати кольором видимі форми за умов реальної 
дійсності. Воно не лише надає їм професійної грамотності, а й є могутнім 
засобом естетичного розвитку. Набуття майстерності живопису пейзажу 
ґрунтується на послідовному й уважному вивченні натури. При цьому 
важливо розвивати уміння виявляти і передавати характер предметів, їхню 
будову, розташування в просторі, кольорові й тонові співвідношення, 
використовуючи теплі й холодні відтінки, матеріальність зображуваних 
образів пейзажу.

Уся навчальна робота з живопису пейзажу нерозривно пов'язана з 
практичним використанням закономірностей композиції, малюнка, 
лінійної і повітряної перспективи, розподілу світлотіні на об'ємній формі. 
Водночас вивчаються закономірності кольорознавства, методика живопису 
та зразки його класичної спадщини. Заняття з живопису пейзажу органічно 
пов'язані з практичною роботою з композиції. Знання закономірностей 
композиції допомагають студентам виконувати поставлені завдання з 
творчої роботи над пейзажем.

Навчаючись зображувати пейзаж кольором, студенти набувають по
трібних умінь грамотно зображувати з натури, з пам'яті та з уяви спочатку 
окремі образи пейзажу (дерева, будівлі, кущі), потім групи нескладних 
образів (дерева на фоні неба і землі, будинок на фоні просторового 
оточення). Працюючи з натурою, студенти розвивають зорову пам'ять і 
спостережливість, просторове мислення, вчаться передавати колір образів 
пейзажу, бачити і зображувати типове в навколишній дійсності, 
використовуючи закономірності композиції. Успіх у навчальній роботі 
залежить від уважного, глибокого вивчення і зображення натури, її будови, 
пропорцій, кольору форм окремих частин та взаємозв'язку їх. Вивчати 
пейзаж означає вміти підбирати головне й найхарактерніше і 
узагальнювати другорядні деталі, їхній колір. Таким чином, зображення 
пейзажу з натури розвиває окомір, допомагає засвоїти закони 
реалістичного зображення й оволодіти технікою акварельного живопису.

Деякі студенти недооцінюють роль малюнка в живописі пейзажу, 
прагнуть швидше передати тонові й кольорові відношення його елементів. 
Слід пам’ятати, що елементи пейзажу вимагають такої ж грамотної 
побудови, як і будь-яка інша натура.

Малювання пейзажу починають з композиційного розміщення 
основних образів (дерев, будівель), добиваючись пропорційності всіх 
розмірів натури між собою і відносно цілого. Малюнок виконують легкими 
штрихами, намічають конструктивну побудову предметів, межі світла й 
тіні, дотримуючись єдності та підпорядкованості всіх частин цілому.

Пейзаж треба зображувати завжди свідомо, ставлячи перед собою 
відповідні завдання, а не копіювати механічно все, що ми бачимо. 
Наприклад, зображуючи в живопису окреме дерево на фоні неба та землі, у
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сонячну чи похмуру погоду, насамперед слід передати кольором форму 
предмета, його конструктивну будову та розміщення в просторі, прагнучи 
при цьому відобразити тонові та кольорові відтінки натури на 
відповідному фоні, цілісність простого пейзажу.

Малюнок для акварелі має бути чітким і виразним, з визначеними 
межами світлотіні. Виконуючи малюнок олівцем для акварелі, бажано не 
користуватися гумкою, щоб не псувати поверхню паперу. Робота 
аквареллю розпочинається з планування послідовності виконання пейзажу.

Спочатку визначають основні кольорові й тонові відношення. Так, 
малювати починають із визначення співвідношення дерева щодо неба і 
землі, самостійно вирішуючи початок живопису аквареллю. Потім 
уточнюють колір неба біля горизонту й у верхній частині етюду, а також 
віддаленого плану землі. Це дає змогу уточнити світлотінь предмета 
переднього плану (дерева, будівлі), виявити його форму теплими і 
холодними відтінками.

Завершується робота аквареллю зображенням деталей: гілок дерева, 
трави на землі та ін. При цьому головну увагу зосереджують на 
узагальненні тонових і кольорових відношень. Корисно та цікаво 
малювати етюди гуашшю, пам’ятаючи, що, на відміну від акварелі, гуаш 
покривна, непрозора. Тому густий мазок, накладений гуашевими фарбами, 
перекриває нижній шар гуаші чи акварелі. Ось чому художники інколи 
акварельні пейзажі завершують гуашшю.

Корисно писати односеансні живописні етюди пейзажу (дерева 
різних порід, кущі, будівлі, колодязі, мости з цікавою дорогою чи 
стежкою), прагнути найточніше передавати характерний стан природи, 
який вразив вас першої миті.

Надаючи великого значення виконанню швидких етюдів, визначний 
пейзажист В. Мєшков зазначав, що етюд - це запис стану природи, ефектів 
освітлення, колористичних особливостей, несподіваних композицій. В 
етюдах найважливішою є достовірність: «нічого від себе, все від природи». 
Слід якомога більше спостерігати і фіксувати, при цьому обов'язково 
зберігати схвильованість безпосередньою зустріччю з природою.

Цікавими і корисними для студентів є цілеспрямовані завдання на 
виконання короткочасних етюдів - вправ на відтворення одного з простих 
мотивів різного стану природи (вранці, ввечері, опівдні, в сонячну, 
похмуру та дощову погоду). Ці завдання можна виконувати в малому 
форматі на двох-трьох аркушах паперу, що дає змогу порівнювати 
живописні якості та використані засоби, робити висновки щодо 
можливостей палітри у відображенні колористичних вирішень, характеру 
освітлення відповідних станів природи.

Вправи з передачі певного стану природи вчать студентів 
накопичувати професійні знання, уміння та навички, набувати впевненості 
у визначенні зорових вражень і використанні живописних засобів.

Набувши деяких навичок з живопису пейзажу при виконанні 
невеликих односеансних етюдів, студенти починають зображувати більші 



та складніші за композицією етюди, що розраховані на два-три сеанси. 
Кількість сеансів на виконання складного етюду залежить не лише від 
складності пейзажу, а й від зміни освітлення його. Тому багатосеансні 
етюди слід писати у той самий час і при тому самому освітленні пейзажу.

Перед початком роботи над пейзажем з натури вибирають 
живописне вирішення мотиву, знаходять найбільш вдалу точку зору, що 
дуже важливо для досягнення поставленої мети. Вибір точки зору 
залежить від розподілу великих тональних мас. Цікаву різноманітність 
пейзажу створюють контрастні за тоном частини його (група темних дерев 
на світлому небі, силуети освітлених архітектурних споруд на темному 
фоні зелені). Природа дуже багата на дрібні форми та другорядні деталі. 
Іноді у вибраному пейзажі зустрічаються деякі перешкоди (телеграфні 
стовпи, дерева, кущі, камінь), які порушують композицію, її цілісність; Ці 
перешкоди студент або не зображує, або змінює місце їх, пам'ятаючи, що 
він не фотограф, а художник.

У роботі над багатосеансними етюдами пейзажу значна увага 
приділяється зображенню хмар, форма і колір яких дуже різноманітні. 
Добре вивчивши їхню структуру під час односеансних етюдів, фахівці 
мають навчитись узгоджувати форми і кольорові тони хмар у пейзажі з 
усією композицією, її колоритом. Виконання багатосеансного етюду 
вимагає цілеспрямованих спостережень, глибокого вивчення натури, 
кольорових і тонових відношень, що характеризують будь-яку пору року, 
той чи інший стан погоди. У багатоплановому етюді на передньому плані 
пейзажу предмети зображують об'ємно, на повну силу контрастних 
кольорових і тонових відношень. На другому плані всі образи пейзажу 
малюють слабшими тонами щодо середовища із менш контрастною 
об'ємністю. Вдалині образи сприймаються і зображуються майже 
плоскими зі значно зміненими кольорами (повітряна перспектива). 
Природа захоплює своєю красою, тому хочеться все побачити і 
намалювати. Проте слід більше уваги приділяти вибору характерного 
об'єкта для роботи над етюдом.

Перед початком роботи потрібно уявити багатосеансний етюд 
завершеним і продумати, як краще визначити, основні кольорові 
відношення, як передати те, що вразило вас у перший момент: стан погоди, 
освітлення, характер певних образів природи. Щоб успішно завершити 
роботу над живописним етюдом, треба грамотно виконати підготовчий 
малюнок олівцем із вдалим композиційним і перспективним розміщенням 
усіх образів пейзажу, чітким розподілом меж світлотіней.

Дивлячись на реальний пейзаж і виконаний підготовчий малюнок 
олівцем, потрібно намітити план кольорового вирішення його. Починають 
писати багатосеансний етюд звичайно з головних у тональному і 
кольоровому відношеннях частин пейзажу. Насамперед виявляють тон 
землі (з розміщеними на ній основними образами і деталями) відносно 
неба. Кожен вирішує, з чого краще почати етюд, щоб продовжити 
живописне і тонове вирішення його. Не можна писати до завершення будь- 



яку частину пейзажу, поки не визначено кольорове Покриття основних 
частин пейзажу. На цьому етапі роботи, крім визначення тонових 
співвідношень, дбають і про насиченість кольору, його активність поряд з 
іншими кольорами.

Відомий живописець К. Коровій зазначав, що не тінь потрібно брати 
до уваги, а співвідношення всіх тонів разом із тінню, тобто сприймати все 
одночасно, не порушуючи точної взаємозалежності живописних 
співвідношень. Досвідчений художник бачить все одночасно так само, як і 
хороший диригент чує одночасно й скрипку, і флейту, і фагот, інші 
інструменти. Це, так би мовити, вершина майстерності, підходити до цього 
треба поступово. Працюючи далі над виявленням кольором форми образів 
пейзажу, розміщенням їх у просторі, звертають увагу на техніку виконання 
фарбами, щоб накладені пензлем мазки сприяли задуму того, хто малює.

Треба пам'ятати, що освітлення в природі швидко змінюється, 
внаслідок чого змінюються кольорові й тонові співвідношення. Тому слід 
дотримуватися плану в роботі над багатосеансним етюдом, малювати його 
в той самий час, згідно з визначеними на першому етапі роботи межами 
світла і тіні.

Доцільно звертати увагу на виявлення форм головних образів 
пейзажу, індивідуальну кольорову і тонову їхню характеристику, 
зображення необхідних типових деталей.

Завершують роботу над багатосеансним етюдом пейзажу 
узагальненням кольорових і тонових співвідношень, виявленням 
сюжетного центру композиції, її цілісності. Отже, завершеність 
багатосеансного живописного етюду пейзажу визначається не 
дріб'язковою обробкою непотрібних деталей, а вирішенням навчального і 
водночас творчого завдання. Добре продумана, вивчена і відчута 
композиція та планомірна робота над виявленням образного вирішення 
пейзажу сприяють формуванню у тих, хто малює, знань і технічних 
навичок.

Під час малювання етюду слід прагнути досягти поставленої мети, 
щоб кожен наступний етюд був написаний краще, ніж попередній. 
Малюючи пейзаж, потрібно розвивати зорову пам'ять, оскільки цікаві для 
зображення короткочасні стани природи (райдуга, захід чи схід сонця) 
неможливо намалювати з натури, а в творчій композиції цікаво 
зображувати їх з великою життєвою переконливістю. Тому корисно писати 
етюди не лише з натури, а й з пам'яті.

Збільшений етюд - це ще не картина, в якій має бути глибоко 
продуманий композиційний задум, що створюється на підставі виконаних 
етюдів, малюнків, спостережень і художньої уяви. У практиці таких 
відомих художників, як Т. Шевченко, 1. Левітан, К. Коровій, 
С. Васильківський, А. Куїнджі, Й. Бокшай, Т. Голембієвська та ін., часто 
написані безпосередньо з натури етюди завдяки своїм високим художнім 
якостям сприймалися як пейзажні картини.

Аналізуючи твори великих майстрів живопису, можна побачити, які 



можливості несе в собі пейзажна картина, що виконана внаслідок 
продуманого композиційного вирішення, вона характеризує певну епоху, 
порушує серйозні соціальні проблеми. Одні картини пейзажу породжують 
глибокі думи, інші змушують замислитися над вічними питаннями життя, 
оскільки вони наповнені філософським змістом.

Інколи виконаний з натури етюд є основою для створення 
композиційного ескізу майбутнього пейзажу. Проте художник у роботі над 
ескізом доповнює його, використовуючи при цьому інші підготовчі нові чи 
щойно виконані етюди, малюнки, начерки для створення першопланових 
образів пейзажу або для поліпшення загального колористичного 
вирішення.

Під час малювання пейзажу можна творчо переробити виконаний з 
натури мотив, але не можна змінювати життєву правду, поєднувати 
несумісні в природі образи. Щоб створити композицію пейзажу, 
використовують практичний досвід роботи з натури, життєві 
спостереження і враження від навколишньої дійсності, а також творчу 
фантазію.

Геніальний пейзажист А.Куїнджі - автор картин «Березовий гай», 
«Ніч на Дніпрі» - навчав (із спогадів його учнів) уважно працювати над 
етюдами, розробляти по можливості всі деталі. Він підкреслював, що слід 
правильно передавати форму предмета, колір його - все так, як у природі. 
Проте під час композиційної роботи, коли починають писати картину, він 
радив відставляти етюди подалі, щоб забезпечити свободу творчості. 
Визначний пейзажист радив писати з пам'яті, використовуючи знання, 
набуті під час малювання етюдів, і підкреслював, що в картині має бути 
«внутрішнє», тобто художній зміст. Відомо, що в картинах видатних 
пейзажистів головне - це ідея твору і його зміст, а кольорові та тонові 
співвідношення сприяють найбільш образному виявленню головного.

Фахівцю потрібно подолати дуже складний шлях вивчення природи і 
набуття художньої майстерності, щоб створити пейзажну картину, яка б 
емоційно хвилювала глядача, а природа сприймалася б у нерозривному 
зв'язку з почуттями і настроєм людини.

1.7. Портрет. Побудова голови людини та її пропорції. Творчість 
художників-портретистів.

Портрет - зображення людей. Портрет - один з основних жанрів 
мистецтва, що зображує одну людину чи декількох людей. Сама назва 
цього жанру походить від давньофранцузького вираження що значить 
«відтворювати що-небудь дослівно». Мистецтво портрета вимагає, щоб 
поряд із зовнішньою подібністю у вигляді людини відбивалися його 
духовні інтереси, соціальний стан, типові риси епохи, в яку він жив, ще й 
особисте ставлення художника до моделі. Власний світогляд художника, 
його .творча манера накладають на твір свій відбиток. У залежності від 
призначення портрет може бути парадним чи інтимним (камерним), 
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індивідуальним, парним, груповим. Мистецтво портрету знайоме людству 
вже декілька тисячоліть.

Автопортрет - зображення самого себе, власний портрет 
художника, виконаний самим художником.

Акт (ню) - це художнє зображення оголеної фігури - як жіночої, так 
і чоловічої.

Карикатура - це навмисне пародійне зображення обличчя, фігури, 
події. У XVII столітті у Франції карикатура набула форми гротеску чи так 
званого капричіо.

Капричіо - це різного роду фантастичні перебільшення, інколи 
нереальні зображення. В європейському мистецтві XVIII століття капричіо 
на суспільні теми виконував великий майстер - іспанець Ф. Гойя.

Фахівець повинен уміти правильно зображувати людину. Для цього 
слід насамперед правильно передавати пропорції постаті та її частин. 
Характерними помилками малюнків у зображенні людини є надмірно 
велика голова, довгі шия і руки, а ноги здебільшого короткі з маленькою 
стопою.

Щоб ознайомитися з пропорціями голови людини, розглянемо 
схематичні малюнки і зробимо висновки:

Загальний обрис голови людини у фронтальному положенні 
близький до овалу, який ділиться лінією очей на дві рівні частини.

Обличчя ділять на три рівні частини: від початку волосся до лінії 
брів, від лінії брів до кінця носа, від носа до підборіддя.

Нижню частину обличчя від носа до підборіддя ділять ще на три 
частини. Верхня частина визначить лінію рота.

Верхній край вуха розміщено на рівні брів, нижній - на рівні основи 
носа.

Лінію очей у фронтальному положенні голови можна поділити на 
п'ять однакових частин, з яких друга і четверта частини припадають на очі.

Ширина носа дорівнює довжині ока, а ширина рота - майже 
подвійній довжині ока.

Умовний поділ голови на частини визначається анатомічною 
будовою кісток черепа. Тому слід пам'ятати, що конструктивні лінії лежать 
в основі кісток черепа, а не на поверхні обличчя. Велике значення в 
побудові голови має правильне визначення не лише лінії брів, очей, носа, 
рота, а й середньої лінії обличчя, що умовно проходить через середину 
лоба, основи носа, губ, підборіддя і ділить голову на дві симетричні 
частини.

Середня лінія допомагає не лише визначити напрям голови в 
перспективі, а й правильно розмістити частини обличчя. Голову 
починають малювати з розміщення на форматі загальної еліпсоподібної 
форми голови, визначення місця і напряму середньої лінії (симетрії), лінії 
очей, брів, носа, підборіддя і волосся, потім лінії рота, вух. Після перевірки 
пропорцій розпочинають малювання частин обличчя, виявляючи 
характерні риси. Знання схеми конструктивної будови голови допоможе 
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свідомо і правильно зображувати голову в будь-якому повороті та ракурсі.
Якщо голова розміщена, на рівні очей того, хто малює, то основу лінії 

носа і низ вуха зображують на одній горизонтальній прямій лінії, а всі інші 
конструктивні лінії - прямими лініями. Якщо голова закинута вгору, то 
вуха розміщені нижче основи нрса, а якщо опущена на груди, то вуха 
мають бути вище основи носа. Конструктивні лінії матимуть дугоподібний 
вигляд і своїми вершинами будуть напрямлені відповідно вгору і вниз. 
Щоб правильно передавати конструктивну'основу голови в просторі, треба 
враховувати явища перспективи та зменшення віддалених частин голови:

Засвоєння основних принципів, правил і законів будови зображення 
голови починається з аналізу конструктивної основи форми, вивчення 
потрібних даних пластичної анатомії будови черепа, м'язів, очей, носа, 
вуха, губ. Потім набуті знання закріплюються зображенням гіпсових 
моделей, частин обличчя людини (очей, носа, губ, вуха), зліпків із 
класичної скульптури Мікеланджело «Давид», короткочасних малюнків 
обрубувальної гіпсової моделі голови та гіпсової маски і голови «Давида».

Моделі частин обличчя людини малюють, враховуючи анатомічну 
будову та їхні зв'язки з формою голови в цілому. Малювання гіпсових 
моделей розвиває здібність анатомічно правильно передавати форму ока, 
носа, вуха, губ, у будову яких геніальний скульптор вніс узагальнення.

Малювання обрубувальної гіпсової моделі голови привчає 
узагальнено сприймати форму, відволікатися при зображенні від 
деталізації. Проте слід пам'ятати, що малювання гіпсових моделей голови 
сприяє розвитку лише навчальних вправ.

Першими натурними постановками можуть бути гіпсові маски 
(Давид), зліпки з класичних скульптур спочатку найбільш узагальненої 
форми (Дорифор, Діадумен, Антиной, Аполлон, Зевс), потім з детальнішим 
реалістичним трактуванням форми (АпбксІбмен, Гомер, Сократ, Давид), в 
яких ясно і чітко виражені основні’ закономірності будови голови, і, 
нарешті, переходять до малювання голови натурщика.

Засвоївши правила, схеми і послідовність будови зображення голови, 
можна більш упевнено впоратися з таким складним завданням, як 
малювання з натури гіпсової голови людини. Щоб добре і вільно малювати 
голову людини, треба багато й уважно спостерігати, вивчати особливості її 
будови, форму та конструкцію, пластичну анатомію.

Отже, під час малювання з натури гіпсової голови людини 
насамперед треба дати конструктивний аналіз її форми та простежити за 
анатомічною будовою голови. Далі слід передатні пропорції, правильне 
перспективне зображення форми на площині, тональне вирішення 
малюнка. Тому потрібно правильні і методично чітко спланувати свою 
роботу над малюнком гіпсової голови, попередньо потурбувавшись про 
постановку та освітлення її.

Першу постановку гіпсової голови для малюнка доцільно розмістити 
на рівні очей того, хто малює, у фронтальному положенні, щоб побудова 
не вимагала вирішення • складних перспективних завдань. Виразності
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форми гіпсової голови сприяє штучне або яскраве денне світло, яке падає 
на модель згори під кутом 45°. Яскраво освітлена гіпсова голова добре 
сприймається на сірому фоні, де освітлені поверхні натури будуть 
світлішими, а затінені - темнішими, ніж фон.

Щоб добре виконати завдання, треба виробити чітку систему 
послідовної побудови зображення голови. З навчальною метою гіпсову 
голову бажано малювати трохи меншою за натуру. Щоб з'ясувати 
конструктивну будову, просторове положення і характер голови, натуру 
слід розглянути з різних боків. Малювання починається з композиційного 
розміщення зображення голови на аркуші паперу. Для цього тонкими 
лініями намічають величину голови, узагальнену форму, визначаючи її 
основні пропорції та просторове положення. На композицію малюнка 
впливає поворот голови, нахил її та освітлення, що слід особливо 
враховувати при малюванні голови у профіль і в три чверті повороту. На 
цьому етапі багато уваги приділяють правильному визначенню об'ємно- 
конструктивної будови форми голови, місця і напряму середньої 
(профільної) лінії, лінії брів, носа, підборіддя та волосся, потім очей і рота. 
Середня лінія показує, в якому повороті зображується голова, а лінія брів, 
проведена через верхні краї очних ямок - нахил голови і її положення 
щодо горизонту. Для визначення нахилу і повороту голови 
використовують горизонтальне і вертикальне візування; визначають кути 
нахилу середньої (профільної) лінії з вертикаллю, чи лінії брів, очей та 
інших, розміщених паралельно їм, форм - з горизонталлю. Потім 
визначають більш точно загальний характер форм голови і шиї, уточнюють 
положення та пропорції основних частин обличчя, порівнюючи їхні 
розміри один відносно одного і відносно всієї голови. Уточнюючи об'ємно- 
конструктивну будову форми голови, не слід забувати про закономірності 
перспективного скорочення середньої лінії, лінії брів, очей та інших 
основних допоміжних ліній і положення їх у просторі щодо визначеного 
горизонту.

Для об'ємно-конструктивної будови форми голови людини можна 
використати малюнок-схему німецького художника епохи Відродження 
А. Дюрера, в якій подані не лише загальні закономірності конструктивної 
побудови форми голови, а й закономірності пропорційного поділу голови 
на частини та анатомічної будови.

Побудова зображення голови за конструктивною схемою привчає 
малювати свідомо, не копіюючи пасивно натуру, допомагає правильно 
будувати форму голови в будь-якому повороті чи ракурсі. Після уточнення 
побудови голови людини виявляють її пластичну форму. В цьому 
допомагають знання з пластичної анатомії й уміння, здобуті в процесі 
малювання черепа, обрубувальної гіпсової моделі голови та ін. Уважно 
аналізують освітлення на всій моделі, уточнюють, які поверхні натури 
найосвітленіші, а які найтемніші, з'ясовують причину цього. Далі 
намічають план передачі та узагальнення світлотіні на малюнку, 
враховуючи силу і напрям освітлення.
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Виявлення форми голови людини світлотінню починається з 
покриття всіх затінених і темних поверхонь. Потім, надаючи тіні потрібної 
глибини, послідовно вводять до неї рефлекси, а в освітлені поверхні - 
півтіні, полиск. Увесь час порівнюючи і підпорядковуючи їхні тональні 
відношення, передають світлотіні на освітленій і затемненій частинах 
гіпсової голови, виявляють найосвітленіші та темні місця. При цьому слід 
прагнути, щоб моделюванням штрихів, особливо на освітлених поверхнях, 
виявляти форму і фактуру поверхонь гіпсової голови людини.

Малюнок завершують узагальненням його форми методом 
порівняння зображення з натурою, приведенням у відповідність всіх 
елементів, добиваючись індивідуалізації, цілісності та гармонії. Уміння 
порівнювати малюнок з натурою, знаходити і виправляти помилки - умова 
успішного виконання завдання.

Малюнок голови натурщика починають, як завжди, з 
композиційного розміщення на аркуші паперу. Малюнок розміщують 
здебільшого в центрі формату паперу або трохи вище від його середини з 
урахуванням характеру і просторового положення голови, добиваючись 
композиційної рівноваги на форматі. З лицьового боку голови в повороті 
залишають більше місця, ніж з боку потилиці. Розмір малюнка узгоджують 
з розміром аркуша паперу. Методична послідовність роботи під час 
зображення голови натурщиці залишається такою самою, як і при 
малюванні гіпсової голови. Щоб успішно виконати складне завдання, 
перед початком роботи над багатосеансним малюнком зображують 
короткочасні начерки з різних точок зору з метою всебічного вивчення 
натури і вибору найбільш вдалого положення для тривалого малювання. 
Яка б натура не була перед художником, малюнок треба починати з 
об'ємно-конструктивної схеми будови голови, а по ній стежити за тими 
відхиленнями, які є в натурі. Правильно намічена конструкція голови 
допоможе уникнути багатьох помилок. Тонкими лініями намічають 
спочатку нахил, поворот і загальний характер яйцеподібної форми голови, 
визначивши просторове положення середньої (симетричної) лінії, лінії 
надбрівних дуг очей, основи носа, підборіддя і волосся, які допоможуть 
знайти правильні пропорційні відношення. Потім визначають основні 
розміри і положення брів, очей, носа, середньої лінії рота, підборіддя, шиї, 
вух і меж волосся голови.

Намітивши загальний характер голови і її основних деталей, 
уточнюють їхню форму і виявляють легкими штрихами тіні й півтіні. Щоб 
відобразити індивідуальні особливості форми голови людини, особливу 
увагу приділяють промальовуванню і виявленню світлотінню очей, носа, 
найвиразніших частин обличчя. Виявлення форми світлотінню уважно 
пророблюють і на інших частинах голови. Малювання з натури голови 
людини підводить студентів до мистецтва творчого портрета.

Важливе значення у цьому процесі має схема мімічних рухів 
людини: спокійний стан; увага; усмішка; сум; роздуми; сміх; жах; плач).

Виконання портрета в естампній графіці (офорт, гравюра, літографія)
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вимагає творчого мислення, грамотного та виразного малюнка. Знання 
пропорцій постаті та голови людини допомагають виявити індивідуальні 
риси натури й уникнути грубих помилок.

Малювання голови і постаті людини вимагає глибоких знань 
пластичної анатомії, перспективи та законів кольорознавства, що 
сприятимуть передачі точного малюнка натури, грамотного виявлення 
форми кольором, індивідуальних особливостей її. Щоб навчатися 
зображувати аквареллю голову людини, потрібно досконало володіти 
лінійним і тоновим малюнком, вміти працювати фарбами, дотримуватися 
загальноприйнятої послідовності навчання. Треба починати з малювання 
голови в техніці гризайль, оволодіваючи передачею тонових 
співвідношень пензлем, потім зображувати її в умовах денного та 
штучного освітлення і, нарешті, в умовах пленеру.

У перших завданнях для малювання голови людини аквареллю 
підбирають натуру виразної форми, цікаву за кольором. Щоб добре 
виявлялась форма голови, її спочатку розміщують при бічному денному 
освітленні на сіруватому нейтральному фоні, щоб він був трохи темніший 
від освітленої частини голови і світліший від затіненої її частини. Таким 
чином, освітлення та фон мають сприяти виявленню характерних рис 
натури.

Набувши певного досвіду малювання аквареллю, слід пам'ятати, що 
портрет є найскладнішим для зображення об'єктом, тому в навчальному 
процесі мають бути вирішені такі завдання: передача тонких кольорових і 
тонових співвідношень людського тіла; виявлення фарбами складної 
форми голови.

Під час композиційного розміщення малюнка голови на форматі 
бажано зображувати її трохи меншою від натури. Малюнок під акварель 
має бути чітким і правильним, із межами світлотіні, визначеними тонкими 
лініями, але без зайвих деталей, не забруднений олівцем і гумкою.

Починаючи малювати аквареллю, потрібно насамперед визначити за 
натурою основні кольорові та тонові співвідношення освітленої і затіненої 
частин голови й одежі щодо фону. Завдання краще починати виконувати з 
фону, визначивши локальні кольори обличчя, волосся, одежі відносно 
фону. Слід намагатися точніше визначити, наскільки теплішими чи 
холоднішими є освітлені місця щодо затінених. Виконавши легке 
прокладання кольором освітлених і затінених частин натури і фону, 
приступають до детального виявлення форми підсиленням кольору на 
світлотіньовому малюнку. Під час зображення будь-якої частини треба 
весь час порівнювати її з сусідніми місцями, пам'ятаючи, що в живопису 
«все полягає у співвідношеннях». Щоб натура була написана в 
просторовому середовищі, слід узгоджувати об'ємну форму голови з 
фоном. Виявляючи форму натури і добиваючись насиченості кольору, 
треба пам'ятати і про загальну тональність, цілісність, симетричність 
голови. Тому бажано малювати обидва ока разом, щоб погляд одного ока 
відповідав погляду другого.
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Закінчують роботу узагальненням її, приведенням зображення у 
відповідність із загальним зоровим враженням за цілісного сприймання 
натури.

Під час роботи над узагальненням зображення голови аквареллю слід 
пам'ятати, що в портреті композиційним центром є обличчя, яке треба 
найвиразніше передати в кольорі і тоні, а все інше - менш виразно, 
залежно від зорового сприймання. Відомий художник-педагог П. Чистяков 
зазначав, що очі, зіниці треба малювати на повну силу, щоб були вони як 
живі, інше можна вільніше, але ніздрі та губи - уважніше. Для 
узагальнення форми часто потрібно відмовлятися від другорядних деталей, 
пом'якшувати сильні контрасти або, навпаки, підсилювати контраст між 
освітленою і затіненою частинами натури.

Оволодівши досконало теоретичними знаннями і практичними 
навичками в зображенні аквареллю голови людини, починають малювати 
психологічний портрет (натурщицю з оголеними руками), зображення 
постаті людини в простих, а потім і складних рухах на фоні пейзажу та 
інтер'єру, ускладнюючи завдання різним освітленням.

1.8. Основні закономірності побудови людського тіла, пропорції 
тіла людини.

Знання пропорцій (канонів) тіла людини значно полегшує її 
зображення, тому вивченню його будови приділяли багато уваги 
художники різних часів. Ще в давнину, щоб полегшити зображення 
людини,, єгипетські художники брали за одиницю виміру довжину 
середнього пальця руки, який вміщується у всій постаті 19 разів. Але 
більш життєвими виявилися канони стародавніх грецьких митців (зокрема, 
Лісіппа), які взяли за основну одиницю виміру голову людини. Канони ці 
відновлювалися і пояснювалися художниками Ренесансу (серед яких були 
Леонардо да Вінчі, Мікеланджело) та іншими художниками протягом 
багатьох століть. З метою вивчення пропорцій людини корисно, звернувши 
увагу на зміну цих пропорцій залежно від зросту і віку людини.

Як бачимо, пропорції постаті у людей різного віку неоднакові. Так, 
висота голови у, немовляти вкладається в постаті 4 рази, у дворічної 
дитини - 5 разів, у семирічної - 6, у чотирнадцятирічної - 7, а в 
двадцятип'ятирічної людини високого зросту - 8 разів. Залежно від зросту 
пропорції тіла теж змінюються. Так, у дорослої людини високого зросту 
(1,8 м) висота голови вкладається у постаті 8 разів, середнього (1,7 м) - 7,5 
рази, низького •- 7 разів. Вивчаючи пропорції постаті дорослої людини, 
слід’звернути увагу на такі орієнтовні відомості:

Голова і тулуб становлять половину всієї постаті людини, а друга 
половина - це ноги.

Щирцнд розставлених рук наближається до зросту тіла людини.
Ширина плечей дорівнює двом головам.
Довжина руки дорівнює трьом розмірам голови.
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Опущена рука досягає половини стегна.
Довжина кисті руки дорівнює розміру обличчя.
Довжина стопи дорівнює висоті голови.
Слід зазначити і відмінність у пропорціях між чоловічою і жіночою 

постатями. Так, чоловіки вищі на зріст від жінок, у них відносно довші 
ноги і ширші плечі, товща шия, довші кисті й стопи.

Діти люблять малювати людину, прагнуть показати її в русі. Фахівці 
повинні уміти допомагати їм у вирішенні цього важкого завдання за 
допомогою схематичних малюнків, зроблених на основі елементарних 
пропорцій людини різного віку. З цією метою ознайомлюють з однією чи 
кількома схемами людини, які умовно зображують скелет, показуючи 
послідовність переходу від попередньої схеми до малюнка людини. При 
зображенні людини треба передусім встановити правильне положення всієї 
постаті, визначити пропорції частин тіла одна відносно одної, а потім 
упевнено малювати її, намагаючись передати характерні особливості 
голови, тулуба, рук і ніг.

Закріплення теоретичних знань з пластичної анатомії відбувається не 
лише при схематичному зображенні людини за уявою, а й при виконанні з 
натури гіпсових постатей, малюнків натурщиків у різних просторових 
положеннях. У начерках та малюнках людини з натури слід добиватися 
насамперед правильності побудови постаті та пропорцій її частин. Не 
можна починати малювати людину, наприклад, з детального зображення 
голови і дальшого послідовного домальовування до неї тулуба, рук, ніг, не 
встановивши пропорційних відношень між усією постаттю та її частинами. 
Малюнки і начерки виконують у певній послідовності легкими лініями 
Малюнок починають з проведення вертикальної прямої, на якій 
визначають висоту всієї постаті (композицію малюнка). На прямій 
намічають висоту голови відносно висоти всієї постаті (1/8 висоти постаті) 
та крайні точки за шириною натури. Потім визначають пропорції основних 
частин натури за висотою. Намітивши середину постаті, можна приблизно 
визначити величину ніг. Лінія пояса розміщується на висоту голови вище 
від середини постаті. Поділивши нижню половину постаті навпіл, 
визначають лінію колін. Потім схематично зображують голову, плечі, 
руки, ноги, одяг. Пропорції людини визначають на око, порівнюючи деякі 
з них із канонами, і в разі потреби перевіряють візуально за натурою. 
Зробивши схематичний начерк постаті людини, уточнюють взаємне 
розміщення та перспективне скорочення її частин. Зображуючи оголену та 
одягнену натуру, враховують анатомічну будову постаті, що сприяє 
виявленню на малюнку характерних особливостей людини, необхідних 
деталей.

Для виконання начерків людини натуру слід ставити у фас, потім 
поступово ускладнювати положення поворотами її, а також малювати в 
профіль.

Виконуючи малюнок постаті людини, студенти здобувають знання і 
практичний досвід у малюванні фарбами з натури складної пластичної 
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форми. Основним критерієм оцінки навчальної живописної постаті 
людини є правдивість і грамотність зображення натури. В роботі потрібно 
передати конструктивний і динамічний взаємозв’язок торса, голови, рук і 
ніг, які мають бути виразно і грамотно промодельовані з урахуванням 
індивідуальних особливостей натури і дотриманням живописно-пластичної 
цілісності загальної форми. Виявляючи форму натури кольором, потрібно 
правдиво передавати колір і матеріальність людського тіла, одягу, 
драпірування, пам'ятати про композицію зображення на форматі, 
анатомічні та перспективні закономірності.

Успішне виконання постаті людини фарбами вимагає не лише 
глибоких знань пластичної анатомії, перспективи, законів 
кольорознавства, а й систематичної роботи з натури. Зображення постаті 
людини треба починати в техніці гризайль, оволодівати тоновими, а потім і 
кольоротоновими співвідношеннями, малюючи натуру в різних 
просторових положеннях, умовах освітлення та в різних живописних 
техніках. Адже живопис - це єдність правильної побудови форми і 
вирішення тонових і кольорових завдань під час живописного зображення 
натури.

Роботу над постановкою постаті людини слід починати з аналізу 
характеру натури, основних кольоротонових співвідношень, а потім 
переходити до пошуку композиції постаті людини. Обдумуючи 
композицію постановки, здебільшого виконують попередні ескізи-начерки, 
які допомагають знайти вдале живописно-пластичне вирішення, виявити 
характерні риси натури, колорит. Поетапну послідовність виконання 
аквареллю одягненої постаті людини.

Упевнившись у правильності вибору композиції за виконаними 
ескізами-начерками, приступають до виконання малюнка постаті людини 
відповідних розміру і формату під акварель. Часто малюнок старанно 
виконують на окремому аркуші паперу, а потім переводять, пропускаючи 
другорядні деталі, на підготовлений для акварелі чистий папір. Малюнок 
під акварель має бути легким, але точним у передачі конструктивної 
будови постаті, з правильно визначеними пропорціями основних її частин, 
з виявленими індивідуальними рисами і особливостями натури. На 
малюнку тонкими лініями намічають межі світлотіні, щоб більш упевнено 
малювати аквареллю, виявляючи форму натури теплими і холодними 
відтінками. Отже, чим точніший буде малюнок під акварель, тим 
успішніше можна виконати живописні завдання. М. Врубель зазначав, що 
робота, добре намальована, уже несе в собі можливість. бути добре 
написаною.

Виконавши малюнок олівцем, промивши і висушивши його, 
переходять до малювання аквареллю. Спочатку намічають план роботи 
аквареллю, вивчивши натуру та виконавши попередньо аквареллю ескізи- 
начерки з метою найбільш вдалого живописно-пластичного вирішення. 
І Іотім порівнюють кольори освітленої частини натури з затіненою, 
зіставляючи їх з фоном і підбираючи відповідні локальні кольори,для всіх 

43



частин постановки, покривають їх з урахуванням кольорових і тонових 
співвідношень.

Просохлі кольори першого прокладання акварелі підсилюють 
контрастом світлотіні на постаті людини та на інтер'єрі.

На цьому важливому етапі закладається основа кольорового 
вирішення акварелі, намічається методика її технічного виконання. 
Покриваючи локальним кольором малюнок, в узагальненому вигляді 
визначають тоново-кольорові співвідношення між основними (ведучими) 
кольорами натури, співвідношення тіні, світла, півтіні та рефлексу. Не слід 
робити покриття всіх частин постановки приблизно, умовно, тому що це 
призведе до помилок у кольоровому вирішенні малюнка, до непотрібного 
перемальовування аквареллю, забруднення кольору.

Передавши в малюнку основні кольоротонові співвідношення натури 
та виявивши форму постаті в просторі інтер'єра, переходять до виявлення 
потрібних деталей постановки й узагальнення її. Під час узагальнення 
постановки слід переглянути перші ескізи-начерки, щоб передати перші 
враження від зорового сприймання натури, виявити головне в постаті, яка 
перебуває в просторі інтер'єра. Треба уточнити цілісність передачі постаті: 
де вона сприймається на відповідному фоні контрастно, а де м'яко, які 
частини її найосвітленіші. Обличчя і руки завжди промальовуються більш 
виразно і детально, ніж аксесуари постановки та фон. Слід пам'ятати, що 
деталі підпорядковують цілому і вони мають виявляти найхарактерніше в 
натурі, надавати роботі завершеності.

Вершиною акварельного живопису, вищою школою розвитку 
живописного сприймання (бачення) є живопис оголеної натури, що 
вимагає глибокого знання пластичної анатомії, перспективи, законів 
кольорознавства. Крім того, потрібно систематично працювати з натурою, 
зображуючи фігуру в різних поворотах, у різному освітленні (на вулиці, в 
приміщенні, на пленері) і в різних живописних техніках. Потрібно 
урізноманітнювати постановки з погляду пластичної характеристики, статі, 
віку.

Щоб передати красу форми і кольору натури, потрібно навчитись 
бачити її, навчитись порівнювати колір шкіри на різних частинах тіла. 
Обличчя, шия, руки здебільшого темніші, ніж закриті частини тіла 
людини. На колір і тон тіла натури впливають фон та навколишні 
предмети.

Послідовність нанесення фарб на малюнок під акварель може бути 
такою. Першим тоном має бути найяскравіший і найвиразніший чистий 
колір, який не становить ніяких труднощів у його створенні. Таким 
кольором на даній моделі є тон волосся на голові та драпіровках (фон), з 
яких і починають роботу.

Наступними тонами можуть бути подібні, але менш виразні локальні 
кольори обличчя, шиї, живота, рук і ніг, якими покривають відповідні 
частини тіла, виявляючи різні кольорові відтінки. Послідовність нанесення 
фарб залежить від тих тонів, які є на моделі, від їх яскравості та чистоти, 
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тому найбільш складні тони наносять останніми і менш насиченими 
кольорами. Прозоре накладання з виявленням локального кольору всіх 
частин натури на відповідному фоні є складним етапом акварельного 
живопису, який вимагає послідовного удосконалення (шляхом порівняння 
і підсилення) кольорового та світлотіньового вирішення натури, 
пластичності та краси її форми. Кольори предметів фону фігури людини 
мають велике значення як для організації живописної постановки, так і для 
виконання її. Тому, зображуючи натуру, обов'язково потрібно знаходити 
кольорові та тонові співвідношення у зв'язку з навколишніми предметами 
фону, не проробляючи їх так детально, як основний об'єкт зображення.

Виявляючи форму, колір тіла, потрібно обережно і вміло 
використовувати теплі й холодні кольори, тони яких створюють із двох- 
трьох фарб, добиваючись різного ступеня холодності і теплоти.

Заключний і найвідповідальніший етап роботи над живописом 
фігури - узагальнення, створення цілісності акварелі. Завершуючи роботу 
над аквареллю оголеної натури, студент перевіряє її загальний стан, 
уточнює тональні та кольорові співвідношення великих мас, головних 
частин натури з інтер'єром, їх виразність. Все, що в живописному етюді 
порушує цілісність, розбиває форму, яскраво виділяється - вміло 
узагальнюється, щоб добитися грамотного і творчого зображення. 
Завдання цілісності акварелі вирішується на всіх етапах зображення, але 
найбільш виразно виокремлюється воно на завершальному етапі живопису. 
Зображуючи натуру, живописець повинен навчитись передавати, тонкі, 
ледь вловимі кольоротонові співвідношення в створенні складної форми. 
Чудовим прикладом акварельного живопису натури є робота Т. Шевченка 
«Марія», у якій художник досяг високої технічної майстерності в передачі 
форми, її матеріальності, фактури, насиченості кольором, гармонійності та 
цілісності акварельного шедевра.

1.9. Поняття про живопис, його види (монументальний, 
станковий, декоративний, декораційний, мініатюра), жанри 
(портретний, історичний, батальний, побутовий, анімалістичний, 
натюрморт).

Живопис - один з основних видів образотворчого мистецтва, який 
художньо передає навколишню дійсність на площині за допомогою фарб.

Твори, в яких правдиво передано фарбами все багатство 
навколишнього світу, називаються живописними. Живопис - стародавній 
вид образотворчого мистецтва, історія якого пов'язана з появою в печерах 
зображень звірів і сцен полювання за багато тисячоліть до нашої ери. Він 
виник і розвивався у тісному взаємозв'язку з малюнком. Основою 
живописної грамоти, як і малюнка, в усі часи було правдиве зображення 
реальної дійсності. Історичний процес розвитку живопису йшов від 
двовимірного площинного зображення до тривимірного, об'ємного, 
матеріального, дедалі більш реалістичного. Живопис пройшов, за 



образною характеристикою Е. Делакруа, довгий шлях - від грубої і сухої 
лінії до чудес мистецтва Тиціана і Рубенса. Всебічного розвитку живопис 
набув в епоху Відродження (XV-XVI ст.), коли він розподілився на жанри 
(гюртрегний, історично-батальний, побутовий, пейзаж, натюрморт).

У XVH-XVII1 ст. реалістичний живопис розвивався на противагу 
офіційному церковному і придворному мистецтву, збагачувався 
різноманітними стилістичними напрямами. Вагомий внесок у світовий 
живопис, зокрема портретний, зробили відомі художники О. Антропов, 
Ф. Рокотов, Д. Левицький, В. Боровиковський. У XIX ст. реалістичний 
живопис розвивався у боротьбі з офіційним салонно-академічним 
живописом, у тісному зв'язку з соціальним і національно-визвольним 
рухом.

На межі ХІХ-ХХ ст. набувають дедалі більшого впливу різні течії: 
символізм, експресіонізм, кубізм та ін. їм протистоїть реалістична 
творчість живописців, пов'язаних з народом і його прогресивними силами.

Колір — основний зображувальний і емоційний засіб живопису. За 
допомогою кольору, приведеного у творі в гармонійну систему, 
передаються краса й багатство реального світу, матеріальність предметів, 
їхнє природне забарвлення.

За характером використання фарб розпізнають олійний, темперний, 
акварельний, гуашевий живопис.

Його виконують звичайно на площині полотна, картону, паперу або 
стіни. На полотні й картоні, які покривають спеціальним ґрунтом, щоб 
фарба добре зберігалася, пишуть олійними фарбами. Художник спочатку 
виконує на заґрунтованому полотні малюнок, а потім уже пише пензлем 
олійними фарбами, розводячи їх вибіленою олією або спеціальними 
розчинниками.

Живописні роботи, виконані на папері, полотні, дереві темперою 
малопрозорою густою фарбою, яку розводять водою - приваблюють своїм 
«бархатистим», насиченим тоном. Трудність у роботі темперою полягає в 
швидкому висиханні її, в незмивності, що ускладнює внесення правок.

На стіні (по свіжій сирій штукатурці) живописні твори виконують 
спеціальними водяними фарбами; ці твори називаються фресками.

На папері пишуть аквареллю і гуашшю. Ця техніка найдоступніша і 
використовується у навчальному процесі в дитсадках і школах. Тому 
педагоги й оволодіватимуть аквареллю та гуашшю, якими будуть вчити 
малювати своїх вихованців.

Акварель (франц. - вода) - живопис фарбами, які розводять водою. 
Характерна особливість цих фарб - прозорість, що дає кольоровий ефект 
при просвічуванні паперу крізь шар фарби. Білу фарбу в акварелі не 
використовують, білий колір дає папір, на якому виконується малюнок.

Розчинену у воді фарбу накладають на папір тонким шаром, що дає 
змогу освітлювати чи затемнювати фарбу без додавання білої, яка знижує 
яскравість кольору. Шкала темних і світлих відтінків в акварелі обмежена, 
тому акварельні картини порівняно бліді, передати в них матеріальність 
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форм навколишньої дійсності важче, ніж іншими техніками. Акварель не 
стійка до вологи і світла, втрачає з часом свій первіснийколір, якщо її не 
зберігати в особливих умовах. Тому акварель не застосовують для 
виконання станкових тематичних картин.

Гуаш - живопис непрозорими, покривними фарбами. На відміну від 
акварелі гуаш має домішку білила і клею, від чого втрачає прозорість, 
легко перекриває будь-який колір і дає відразу насичений тон. Отже, 
гуашшю можна працювати і на кольоровому папері, добиватися цікавих 
ЖИВОПИСНИХ ВИрІШеНЬ. 11 'і

У техніках акварелі і гуаші працювали такі визначні майстри ро
сійського та українського живопису, як К. Брюллов, І. Рєпін, В. Суриков, 
М. Врубель, В. Серов, Т. Шевченко, С. Васильківський та багато інших 
художників, твори яких увійшли в золотий фонд вітчизняного мистецтва. 
Високого розвитку акварель досягла в сучасному мистецтві. В техніках 
акварелі та гуаші значного успіху досягли О. Герасимов, Кукринікси, 
К. Юон, П. Соколов, К. Трохименко, О. Пащенко, та багато інших 
визначних художників.

За призначенням живопис поділяють на монументальний, станковий, 
декоративний, декораційний і мініатюру.

Монументальний живопис тісно пов'язаний з архітектурою. 
Живописці-монументалісти різних епох прагнули до тем, які б завжди 
хвилювали людей. Призначення архітектурних споруд визначало тематику, 
жанри монументальних розписів. Живописець-монументаліст прагнув, 
щоб кожен образ твору і навіть деталі обстановки в цьому живописі мали 
особливу значущість, сприймались велично^ монументально, як символ 
чогось піднесеного, вічного. До монументального живопису належить 
настінний розпис громадських приміщень (фреска) і мозаїка (живописний 
твір, виконаний набором дрібних кольорових камінчиків або непрозорого 
скла — смальти).

Станковий живопис - живописні картини, які кріпляться під час 
роботи на спеціальному станку - мольберті. Виник станковий живопис ще 
в античні часи. На Русі художники малювали на дошках, а з XVII ст. - на 
полотні.

Декоративний живопис покликаний прикрашати приміщення 
палаців, соборів, будинків культури, театрів орнаментальними 
зображеннями, побутовими сценами, мотивами казок та ін. .,До 
декораційного живопису належать театральні декорації, оформлення 
вулиць, площ. Він звичайно виконується гуашшю і має тимчасовий 
характер. ' ' ’ »

Мініатюра відрізняється малими розмірами і тонким виконанням в 
емалі, гуаші, акварелі, олії, лаку. Прикладом лакового мініатюрного 
живопису є палехські та федоскінські шкатулки, .пудрен и ці. За тематикою і 
предметом зображення живопис'поділяється на жанри, з яких головні:

Портретний жанр - зображення в живопису конкретної людини або 
групи людей. Мистецтво портрета вимагає, щоб поряд із зовнішньою 
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подібністю, у вигляді людини відбивалися його духовні інтереси, 
соціальний стан, типові риси епохи, в яку він жив, ще й особисте ставлення 
художника до моделі.

У залежності від призначення портрет може бути: парадним чи 
інтимним (камерним), індивідуальним, парним, груповим.

Автопортрет - зображення самого себе, власний портрет 
художника, виконаний самим художником.

Акт (то) - це художнє зображення оголеної фігури - як жіночої, так 
і чоловічої.

Карикатура - це навмисне пародійне зображення обличчя, фігури, 
події. У XVII столітті у Франції карикатура набула форми гротеску чи так 
званого капричіо. > у-

Капричіо - це різного роду фантастичні перебільшення, інколи 
нереальні зображення. В європейському мистецтві XVIII століття капричіо 
на суспільні теми виконував великий майстер - іспанець Ф. Гойя.

Натюрморт - зображення «мертвої» натури, в яких художники 
передають красу і різнобарвність дарів природи, їх різноманітність і 
багатство. У творах цього жанру зображуються навколишні речі - 
предмети побуту, їжа, квіти, плоди тощо.

Пейзажний жанр - зображення природи, її явищ (з французької 
«країна, місцевість»).

Мариністика - зображає море (морський пейзаж).
Архітектурний - зображення архітектури та інтер'єру.
Історичний жанр - зображення історичних подій, змістом живопису 

є історія суспільства.
Батальний жанр - відображає події, пов'язані з воєнними 

процесами. Його назва походить від французького слова «баталє» - битва. 
Батальний жанр пов'язаний із зображенням битв, військових походів, 
різноманітних бойових дій та епізодів військового життя. З’явився в епоху 
Відродження.

Міфологічний - зображає події або героїв з міфології. Міфологічний 
жанр присвячений героям та подіям, про які розповідається в міфах давніх 
народів. Витоки цього жанру в пізньоантичному та середньовічному 
мистецтві. Остаточно сформувався в епоху Відродження.

Релігійний - зображення богів або подій з Біблії, Корану, Тори і 
т. д.). Міфологічне та релігійне мистецтво являє собою магічні вірування, 
як найбільш архаїчну, нерозвинену, примітивну форму віри в надприродне.

Анімалістичний - зображає тварин. Назва «анімалістичного жанру» 
походить від латинського слова «аніма» - «тварина».

Побутовий жанр - відображає щоденне життя людей. Побутовий 
жанр - один з традиційних жанрів образотворчого мистецтва, що 
визначається колом тем та сюжетів з повсякденного життя: звичайного, 
приватного, суспільного та ін.
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1.10. Матеріали для живопису. Основні прийоми письма 
акварельними фарбами. Різновиди живописних технік.

Від якості матеріалів і приладдя .залежить успішне навчання 
малюванню. Хороші матеріали сприяють успішній роботі, підвищують 
якість виконання. Розглянемо ці матеріали.

Папір для акварелі повинен бути цупким і білим, мати зернисту 
поверхню. Найкращим папером є ватман і напівватман, які мають дрібні 
западини й опуклості. При малюванні аквареллю на цьому папері 
кольорова поверхня стає прозорою з переливами. На глянцевому папері 
фарби спливають, наче по склу, і не покривають його поверхню, тому він 
не придатний для роботи аквареллю. Кольорові сорти паперу (сірий, 
блакитний, кремовий, рожевий, синій тощо) використовують здебільшого 
для роботи гуашшю. Використовуючи колір паперу як фон, як переважний 
колір у зображенні, можна значно прискорити і полегшити роботу.

Олівець графітний, середньої м'якості (ТМ, М) є основним 
інструментом для виконання малюнка під акварель. Графітний, не-м'який і 
гостро заструганий олівець дає змогу виконати тонкий, але чіткий 
малюнок для акварелі. Малюнок не слід перевантажувати зайвими лініями 
або штрихами, що забруднюють роботу аквареллю (олівець від води 
розпливається по паперу і змішується з фарбами). Не можна користуватись 
чорнильним олівцем.

Гумка має бути м'якою. Зловживати нею не слід, бо псується по
верхня паперу, що особливо небажано в підготовчому малюнку для 
акварелі.

Пензлі мають бути круглими, м'якими, але пружними, із гострим 
кінчиком. Найкращі пензлі колонкові, хороші з шерсті білки, куниці, 
тхора. При вмочанні у воду вони ніби загострюються, що дає змогу 
виконувати тонкі лінії й соковиті плями. Для роботи аквареллю слід 
використовувати два пензлі: великий (№ 14-18) і малий (№ 8-10). Можна 
користуватися і плоскими м'якими пензлями, особливо при покритті 
фарбою великих кольорових площин (фон у натюрморті, небо чи земля в 
пейзажі тощо).

Під час малювання пензель легко тримають трьома пальцями біля 
металевої оправи. Щоразу після користування пензель треба добре 
промити у чистій воді й промокнути чистою ганчіркою, щоб волосинки 
склалися вістрям.

Гуаш застосовують для малювання на білому та кольоровому папері, 
картоні, фанері та тканині. Гуаш, на відміну від акварелі (про неї 
йтиметься далі), не прозора, хоча і розводять її, як акварель, водою. 
Консистенція гуаші нагадує густоту сметани. Густота фарби має велике 
значення: надто рідка погано набиратиметься на пензель, а при висиханні 
крізь неї просвічуватиме папір. Надто густа фарба осипатиметься. Отже, 
фарба має бути середньої густоти.

Щоб зробити гуаш світлішою, до неї треба додати білила. 
Наприклад, щоб мати голубу фарбу, потрібно до синьої додати білила.



Змішуючи основні кольори, можна дістати похідні та відтінки їх. Гуаш 
дуже висвітлюється, тому треба мати певні навички для того, щоб 
передбачати, який буде тон після її висихання. Гуаш зберігають у скляних і 
пластмасових баночках, але з часом вона все-таки висихає і ,її треба 
зволожувати водою. . .

Темпера - це фарба, де клейовою речовиною для. її пігментів 
(барвників) є різні поєднання емульсій. Нею виконують живописні роботи 
на папері, полотні, дереві, стінах. Темпера буває казеїново-олійна, яєчна, 
гуміарабікова, полівінілацетатна. Порівняно з олійними фарбами темпера 
менше жовтіє і менше темнішає. Вона приваблює своїм «бархатистим» і 
насиченим тоном. Накладати малопрозорі темперні фарби можна лише 
чітко відмежованими великими плямами або мазками, бо вони швидко 
висихають і змінюють колір. Виявляти об'єм предметів плавними 
переходами світлотіні у темпері важче, ніж в акварелі. Складність роботи 
темперою компенсується її довговічністю, особливою яскравістю і 
водночас м'якістю кольорів.

Акварельні фарби легко розчиняються у воді, прозорі, їх наносять на 
папір тонким шаром. Змішувати акварель з білилом не можна, оскільки 
при змішуванні вона втрачає характерну прозорість. Акварельні фарби 
бувають трьох видів: а) тверді - в плитках, іцо важко розмиваються водою; 
б) м'які - у фарфорових чи металевих ванночках, вони довше зберігаються 
у напівсухому стані, легко беруться на пензель; в) рідкі - в олов'яних 
тюбиках. Фарби в тюбиках незручні в користуванні, тому що їх потрібно 
видавлювати на краї палітри (білого блюдця, фарфорової плитки або 
аркуша паперу), де їх розводять, змішують і набирають пензлем для 
роботи. Найзручніша для користування напівсуха акварель у фарфорових 
ванночках. Хороші акварельні фарби виготовляються на вишневому клею і 
на меду, вони яскраві, добре розчиняються у воді й не осідають на дно, 
залишають на папері прозору кольорову смугу, при висиханні мало 
тьмянішають, зберігають свіжість. Проте не всі фарби однаково легко 
розчиняються, а тому не всі добре лягають на папері. Так, ультрамарин, 
сурик, сієната інші при покритті площин часто залишають плями.

Найкращими акварельними фарбами є напівсухі «Ленінград» у 
ванночках. Хороший набір фарб повинен мати такі основні кольори:

•А сині: ультрамарин, кобальт синій, блакить;
■/ жовті: вохра золотиста, кадмій лимонний, жовтий та жовто

гарячий; - ’■
червоні; червона, кадмій червоний, кармін, краплак червоний; 
зелені: трав'яна, кобальт зелений, ізумрудна;

'А коричневі: сієна, сепія, умбра, марс коричневий;
J чорні: лампова кіптява, палена слонова кістка.

Кольори високоякісних акварельних фарб, як і решти фарб, лише 
можуть наближатися до природних кольорів спектра. З перелічених фарб 
до основних кольорів спектра найближчі такі: до синього - голуба 
(блакить); до жовтого - кадмій жовтий або хром, до червоного - краплак 



червоний або кармін у поєднанні з червоною. Ці фарби у поєднанні дають 
більш чисті Дони, ніж інші. Так, поєднання ультрамарину з жовтою 
фарбою дає бруднуватий зелений відтінок, тоді як внаслідок змішування 
блакиті з тією самою жовтою можна дістати чистий прозорий насичений 
зелений колір. Змішування в різних пропорціях краплаку з блакитною 
фарбою дає різні відтінки синіх і фіолетових тонів, а поєднання краплаку з 
жовтою фарбою - необхідні відтінки оранжевих і червоних. Кольори таких 
неяскравих фарб, як вохра, коричневі, виготовлені з кольорової глини, 
дуже далекі від спектральних. У поєднанні з яскравими хімічними 
фарбами, пом'якшуючи їх, вони допомагають передати колір зображуваної 
дійсності. Той, хто малює, повинен мати таке приладдя:

У набір акварельних фарб («Ленінград»);
У два пензлі: середній (№ 12-18) і тонкий (№ 8-10);
У настільну дощечку з папером (приколотими або приклеєними 

краями до дощечки);
У склянку з водою для розведення фарб і миття пензлів;
У палітру для змішування фарб (блюдце, кришка металевої 

коробки для фарб);
У невеликий аркуш паперу для проби розведеної фарби та їх 

поєднань;
У чисту ганчірку для вибирання вологи з пензлів.

Фарбу, палітру, пензлі, склянку з водою, ганчірку розміщують 
праворуч дощечки. В зручному для роботи місці на столі кладуть і аркуш 
паперу для проб при поєднанні кольорів. Під час малювання фарбою 
пензель слід тримати трохи вище від металевої оправи, кисть руки не 
повинна лежати на дошці, рука лише злегка торкається мізинцем паперу.

Дошка з папером має бути нахилена до горизонтальної площини 
приблизно на 20°-30°, щоб фарба повільно стікала вниз, рівномірно 
покриваючи малюнок. Якщо нахил дошки великий, рідка фарба погано 
затримується на поверхні паперу; при горизонтальному положенні її на 
вологому папері в прогинах утворюються непередбачені плями.

Малюючи фарбами, треба правильно користуватися ними: змочивши 
фарбу чистою водою, розтирають її кінчиком пензля, набирають і 
переносять на палітру; перенесену фарбу розводять водою і роблять проби 
на папері - «палітрі», щоб побачити, чи такий це колір, який потрібний. 
Фарби розводять стільки, щоб її вистачило на покриття потрібної площини 
малюнка.

Початкові вправи. Оволодінні технікою живопису (акварелі, гуаші) 
важливе значення має практична робота. Практичну роботу з акварелі 
доцільно розпочинати з вправ, спрямованих на вироблення технічних 
умінь і навичок, а саме: проведення ліній (тонких і товстих, прямих і 
хвилястих); одержання легким дотиком крапок, плям різної форми; 
малювання простих візерунків прийомом мазка і покриття площин та ін. Ці 
вправи виконують на спеціальних заняттях з декоративного малювання та, , 
малювання з натури. г.-.
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При проведенні горизонтальних чи вертикальних ліній ручка пензля 
має бути спрямованою в бік проведення ліній, що зберігає волос. При 
цьому пензель має лежати на середньому і вказівному пальцях і 
притискатися великим пальцем правої руки, а вся рука рухатися разом з 
пензлем у відповідному напрямі. Щоб провести лінії однакової товщини, 
кисть руки звичайно має спиратися на мізинець і зберігати однаковий 
нахил пензля. Товщина лінії залежить від натиску на папір: чим більший 
дотик пензля, тим товща лінія. Прийом мазка виконують легким дотиком 
до паперу насиченого фарбою пензля плазом. Слід від мазка зберігає 
форму і розмір пензля, що дає змогу виконувати найрізноманітніші, 
здебільшого рослинні узори. Мазок робиться з одного дотику пензля, який 
тримають під кутом 45° до площини паперу.

Аналогічними завданнями під час малювання з натури та з пам'яті є 
зображення предметів, що складається з прямих ліній (огорожі, щогли лінії 
електропередачі, підйомного крана, волейбольної сітки, клітки для птахів 
чи тварин, гілки ялинки, сосни та ін. Починаючи малювати гілку, слід 
з'ясувати конструктивну будову її, порівняти товщину основної гілки з 
бічними, визначити напрям їх. Характерні особливості гілки малюють 
відразу пензлем, зображуючи потовщення гілки відповідним натиском чи 
послабленням пензля. При виконанні цих завдань виробляється 
координація дотику пензля до паперу, розвиваються окомір, уміння 
композиційно розміщувати малюнок на аркуші паперу.

Для розвитку умінь у зображенні невеликих кружечків, крапок та для 
закріплення навичок проведення прямих у різйих положеннях відразу 
пензлем можна виконати вправу з малювання фарбою мімози. Такі 
завдання, як малювання відразу пензлем аквареллю та гуашшю на білому 
чи кольоровому папері квітів (нагідок, ромашок, левкою, пролісків) і 
дерев, розвивають координацію і ритмічність рухів, відчуття пропорції, 
уміння і навички в оволодінні прийомом мазка. Щоб правильно зобразити 
пелюстки квітів нагідок та подібних до них, потрібно виконувати спочатку 
вертикальні й горизонтальні мазки, а потім між ними наносити похилі 
мазки.

Набувши деяких умінь і навичок у малюванні фарбами 
безпосередньо пензлем, не проводячи контуру олівцем, завдання можна 
ускладнити зображенням круглої, овальної та нескладної комбінованої 
форм з цікавим і виразним силуетом. Силует зовнішній контур без деталей, 
виражений плямою. Він передає загальну форму предметів, пропорції та 
характерні риси їх. Ці вправи можна виконувати чорним або іншим 
нейтральним кольором, рівномірно заливаючи форму ^предмета від 
середини до її країв. Силуетне зображення предмета без попереднього 
контуру олівцем розвиває спостережливість, уміння бачити натуру в 
цілому, з'являється упевненість у роботі пензлем.

Мета малювання фарбами гілки розквітлої верби, квіток, цибулини 
та ін. — удосконалення і розвиток прийому мазка, виконання крапок, 
кружечків та різнобарвних плям. Виконуючи це завдання, спочатку
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малюють стебло, а потім мазками зображують котики, листки, ягоди. При 
цьому прийом мазка бажано ускладнити, додаючи (вливаючи) в ще мокрий 
локальний колір предмета інші відтінки його. Так, у ще мокрий локальний 
(сірий) колір котиків вливають колір їхніх відтінків (рожево-жовтий), а в 
жовті листки горобини - їхні оранжувато-червоні відтінки.

Якщо завдання виконується відразу пензлем без попереднього 
контуру, то краще видно характерні ознаки натури, оскільки техніка 
виконання зобов'язує вести роботу без поправок, а це дуже розвиває 
спостережливість, мислення. Тому на початку для малювання відразу 
пензлем слід брати нескладні для спостереження об'єкти (прості за 
конструктивною будовою гілочки з дрібними листками, однією-двома 
квітками чи кількома ягідками). Послідовно ускладнюючи завдання, 
можна перейти до передачі силуетом предметів побуту, виділяючи полиск 
на них. Полиск особливо виразний на кольорових кульках, полірованих 
предметах різноманітної форми.

Правильна передача силуету і полиску дає змогу реально виявити 
натуру. Завдання малювати відразу пензлем привчають бачити натуру 
більш узагальнено, силуетно, розвивають уміння і навички вільно володіти 
пензлем. Це хороша підготовча робота до вивчення більш складної 
акварельної техніки.

Щоб малювати фарбою складні за формою і кольором предмети і 
явища навколишньої дійсності, треба спочатку зображувати їх олівцем, 
оволодівати різноманітними прийомами техніки акварельного живопису, 
здобувати відповідні знання з кольорознавства. Покриття площин рівним 
тоном є одним з важливих технічних прийомів акварельного живопису. 
Ним повинен досконало володіти кожен, хто малює. При роботі аквареллю 
треба покривати найрізноманітніші за формою і величиною площини, 
залишати різні пропуски, перекривати вже прокладені шари фарби - все це 
потребує відповідних знань, умінь і навичок.

Під час покриття аквареллю малих площин малюнка фарбу 
змочують водою, набирають її на пензель і працюють кінчиком його. Коли 
покривають аквареллю великі площини, то фарбу розводять на палітрі й 
працюють не кінчиком, а всім пензлем. Щоб покрити фарбою площину, 
спочатку проводять пензлем смужку по верхньому краю в 
горизонтальному напрямі зліва направо на всю довжину; під нею - другу 
смужку так, щоб вона вільно зливалася з першою, потім третю і так до 
кінця площини. Пензель завжди має бути наповнений фарбою, щоб 
утворився «підтік», який вільно з'єднувався б з новопрокладеною фарбою, 
забезпечуючи рівномірне покриття площини. При покритті аквареллю всієї 
площини в її нижній частині збираються лишки рідкої фарби, яку 
вибирають тим самим пензлем, попередньо віджавши його ганчіркою. 
Якщо зафарбовану площину потрібно зробити яскравішою або надати 
іншого відтінку, то її перекривають аналогічним способом, коли фарба 
висохне. Для рівномірного покриття великої площини, особливо якщо 
треба залишити не покриті фарбою місця, вдаються до способу скісного 
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штрихування (косої штриховки). Рух пензля має бути пилкоподібним; при 
цьому фарба не збирається великими краплями і не стікає. Проводити 
штрихи слід під кутом - 45°. Фарбувати треба рівномірно (без плям), 
акуратно, не виходячи за межі малюнка.

Покриті поверхні, треба перекривати фарбою легко і швидко, щоб 
нижній шар фарби не потік за пензлем. Отже, смуги слід проводити 
пензлем дуже легко, збільшивши нахил площини малюнка так, щоб фарба 
стікала швидше і не змивала сухий нижній шар фарби. Щоб ознайомитися 
з деякими технічними прийомами акварельного живопису і даними 
кольорознавства, доцільно виконати такі вправи:

1. Утворення похідних кольорів з трьох основних. Вправу виконують 
накладанням одного основного кольору на інший, тобто способом 
лесування. Для цього малюють три прямокутники, які покривають 
основними кольорами (червоним, жовтим, синім); після висихання 
перекривають їх відповідно жовтим, синім, червоним, в результаті 
дістають похідні кольори (оранжевий, зелений і фіолетовий). Щоб мати 
похідні кольори в цій вправі, потрібно насиченість кольору робити 
однаковою, один колір не повинен забивати інший.

2. Вивчення кольорів даного набору фарб та їхніх поєднань з 
основними. Спочатку виконують вправу, в якій три основні кольори 
перекриваються кольорами набору. Малюють великий прямокутник, який 
ділять на чотири частини відносно висоти, нижні три частини покривають 
основними кольорами. За шириною прямокутник ділять на кількість фарб 
даного набору. Першу вертикальну смужку залишають не перекритою, а 
наступні смужки покривають кольорами набору фарб.

Утворення різної ясності кольору. Світлі й темні тони кольору 
дістають, розбавляючи його до потрібної ясності. Ці тони можна мати 
послідовним перекриттям «по сухому» найсвітлішого тону.

Поступовий перехід від темного тону до світлого. Додаванням у 
розчин більшої кількості води досягається перехід до світлого тону, а 
додаванням фарби - поступовий перехід до темного тону. Поступовий 
перехід від одного кольору до іншого. Вправу виконують, додаючи в 
розчин більше іншої фарби.

Вливання кольору в колір. У мокрий шар фарби вливають фарбу 
іншого кольору, в результаті вони зливаються і дають плавні переходи.

Після виконання попередніх вправ можна малювати аквареллю з 
натури осіннє листя, квіти, метеликів та ін.

Різновиди технік живопису:
Живопис олійними фарбами, має два способи: багатошаровий 

(лесіровка), одношаровий (аля-прима).
Акварель - нанесення кольору на папір без білил, відрізняється 

прозорістю та свіжістю кольору.
Гуаш - має густу консистенцію та велику щільність, непрозора.
Темпера - фарби розводять водою та готують на олійній суміші.
Пастель - пишуть кольоровою крейдою оксамитово-м’яких тонів на



сірому папері.
Фресковий живопис (монументальний) - кольоровий порошок 

розводять водою та наносять на сиру штукатурку, яка після висихання 
міцно скріплює кольоровий шар.

Мозаїка - містить замість фарб частини смальти (скляний сплав), 
мармур, камінь, емаль, кераміку.

1. 11. Скульптура як вид образотворчого мистецтва (обладнання, 
матеріали, технологія, класифікація).

Скульптура (лат. sculpture, від лат. Sculpo - вирізаю, висікаю) - ліпка, 
пластика, вид образотворчого мистецтва, твори якого мають об'ємну, 
тривимірну форму і виконуються із твердих чи пластичних матеріалів. 
Скульптура зображує головним чином людину, рідше тварин, її головні 
жанри - портрет, історичні, побутові, символічні, алегоричні зображення, 
анімалістичний жанр. Художньо-виразні засоби скульптури - побудова 
об'ємної форми, пластичне моделювання (ліпка), розробка силуету, 
фактури, у деяких випадках також кольору. v

За своєю формою розділяють два види скульптури: рельєф та круглу 
скульптуру. Остання в залежності від призначення ділиться на 
монументальну (великі архітектурні ансамблі, пам'ятники), 
монументально-декоративну (прикрашає будинки та парки) та станкову 
(зазвичай представлена в музеях, на виставках або є частиною інтер'єру).

Розрізняють круглу скульптуру (статуя, група, статуетка, погруддя), 
яку можна розглядати з різних сторін, і рельєф (зображення розміщене на 
площині, зокрема барельєф).

Рельєф - один з видів скульптури, об'ємне зображення предметів, що 
лише частково виступають над площиною. Рельєф є чимось середнім між 
пласким зображенням в живописі та тривимірним зображенням круглої 
скульптури. Рельєф був особливо поширений на Стародавньому Сході: 
Індія, Межиріччя, Камбоджа (Кампучія), Іран, Ассирія. ’

Рельєф поділяється на три різновиди: заглибленний рельєф, барельєф 
(від фр. bas-relief - низ ький рельєф) та горельєф (від фр. haul relief - 
високий рельєф).

Скульптуру розрізняють і за призначенням:
Монументальна скульптура (пам'ятник, монумент) пов'язана з 

архітектурним середовищем, вирізняється значущістю ідей, високим 
рівнем узагальнення, великими розмірами.

Монументально-декоративна скульптура включає всі види 
оздоблення архітектурних споруд і комплексів (атланти, каріатиди, фризи, 
фронтонна, фонтанна, садово-паркова скульптура).

Станкова скульптура, не залежить від середовища, має розміри, 
близькі до натури чи менші, і конкретний поглиблений зміст. Залежно від 
того, як художник зображає людину, скульптура поділяється на бюст і 
статую. Зображення кількох об'єктів - це фігурна група, або багатофігурна 
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композиція. Залежно від змісту скульптури визначаються її жанри: 
портрет, тематична композиція, анімалістичний жанр (зображення тварин).

Трохи осторонь стоїть садово-паркова скульптура, яка слугує 
оздобленням садів, скверів, парків і має декоративний, меморіальний 
характер. Вона слугує також м'яким переходом від великого розміру 
будівель і рослин парку до масштабу звичайної людини.

Матеріали скульптури: метал, камінь, глина, дерево, гіпс, лід, пісок, 
сіль та інше.

Методи обробки матеріалу: ліплення, висікання, лиття, кування, 
карбування тощо.

Коли скульптор виконує будь-яку роботу, він, перш за все, ліпить у 
зменшеному вигляді макет з воску чи мокрої глини, що передає ідею його 
майбутнього твору. Іноді, особливо в тому випадку, коли задумана 
скульптура має бути великою і складною, художнику доводиться 
виготовляти іншу, більш велику і детальнішу модель. Потім, керуючись 
макетом або моделлю, він приступає до роботи над самим твором. Під час 
процесу ліплення необхідно постійно підтримувати вологість глини, щоб 
уникати появи тріщин, оскільки глина швидко висихає. Для цього, час від 
часу, скульптуру змочують або збризкують водою, а, перериваючи роботу 
до наступного дня, її огортають мокрим полотном. Закінчивши ліплення 
повністю, скульптор дбає про виготовлення точного знімку зі свого твору з 
матеріалу, міцнішого, ніж глина, і з цією метою вдається до допомоги 
формувальника. Формувальник знімає з глиняного оригіналу так звану 
чорну форму (a creux perdu) з алебастру, і по ній відливає гіпсовий зліпок 
твору. Якщо художник бажає мати зліпок не в одному, а в кількох 
примірниках, то вони відливаються по так званій чистій формі (а bon 
creux), виготовлення якої набагато складніше, ніж попереднє.

Без попереднього ліплення глиняного оригіналу і виливки його 
гіпсового зліпку не обходиться створення жодного більш-менш великого 
твору скульптури - кам'яний він чи металевий. Правда, бували скульптори, 
як, наприклад, Мікеланджело, що працювали прямо з мармуру; але 
наслідування їх прикладу вимагає від художника надзвичайної технічної 
досвідченості, і все-таки він ризикує при такій сміливій праці робити на 
кожному кроці невиправні помилки.

З отриманням гіпсового зліпка істотна частина художнього завдання 
скульптора може вважатися закінченою: залишається тільки відтворити 
зліпок, дивлячись за бажанням, у камені (мармурі, пісковику, 
вулканічному туфі тощо) або в металі (бронзі, цинку, сталі тощо), що являє 
собою вже напівремісницьку роботу. При виготовленні мармурової і 
кам'яної статуї загалом, поверхня гіпсового оригіналу покривається цілою 
мережею точок, які, за допомогою циркуля, нахилу та лінійки, 
повторюються на брилі, що підлягає обробці. Таким чином, з необробленої 
брили повільно виникає загальна форма статуї, вона все детальніше і 
детальніше оброблюється досвідченими робітниками, поки, нарешті, сам 
скульптор не надає їй останньої обробки, а полірування п емзою надає
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різним частинам поверхні твору схожість з тим, іцо являє в цьому 
відношенні оригінал. Для більшого наближення до неї в оптичному 
відношенні, стародавні греки і римляни натирали свої мармурові статуї 
воском і навіть трохи розфарбовували їх і золотили.

Найважливішим матеріалом для скульптур, поряд з мармуром, 
служить бронза; мармур най придатні ший для відтворення ніжних, 
ідеальних, переважно жіночних форм; бронза - для передачі форм мужніх, 
енергійних. Понад те, вона являє особливо зручну речовину в тому 
випадку, коли твір колосальний за розмірами або зображує сильний рух: 
фігури, жваві таким рухом, при виконанні їх з бронзи не потребують 
підпор для ніг, рук та інших частин, які необхідні в подібних фігурах, 
вирубаних з крихкого каменю. Нарешті, для творів, призначених стояти на 
відкритому повітрі, особливо в північному кліматі, надають перевагу 
бронзі тому, що не тільки не псується від атмосферного впливу, а й 
отримує внаслідок свого окислення приємний для ока зеленуватий або 
темний наліт на своїй поверхні, званий патиною.

Деревом, як матеріалом для скульптур, користувалися ще в глибоку 
давнину, але дерев'яна скульптура особливо шанувалася в Середні століття 
і в початкову пору доби Відродження в Німеччині, наділяючи храми 
розфарбованими і роззолоченими статуями святих, вигадливими 
вівтарними прикрасами, фігурними жюбё, кафедрами і сидіннями для 
хорів. Для таких виробів використовують переважно м'яке липове або буке 
дерево, що легко піддається різцю.

Коштовні матеріали. Благородні метали, так само як і слонова 
кістка, вживаються, внаслідок своєї дорожнечі, виключно для невеликих 
статуй. Втім, слонова кістка в квітучий період давньогрецького мистецтва 
знаходила собі застосування і у великих, навіть колосальних творах - в так 
званих хрзоелефантинних статуях, тобто таких, в яких виконували з неї 
обличчя і оголені тілесні частини фігури, одяг же робився з пелюсток 
золота, прикріплених на дерев'яному остові. Нарешті, щодо твердих 
каменів треба зауважити, що вони з античних часів відіграють важливу 
роль в дрібних пластичних творах, як камеї та геми. Для подібних робіт 
найчастіше береться онікс, що дозволяє художнику завдяки різнобарвності 
шарів цього каменя отримувати вельми живописні ефекти.

Штучні матеріали. Останнім часом широко у скульптурі широко 
застосовують штучні матеріали, такі як штучний мармур, мармурит, 
беєрит і т. ін. Штучні матеріали являють собою суміш крихти природного 
каменю і різних домішок. Штучний камінь має багато переваг, таких як 
підвищена міцність, довговічність і стійкість до різних погодних умов, а 
відсутність відходів каменю при виробництві суттєво знижує вартість. 
Можна легко створювати вироби будь-якого кольору і складної форми.
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РОЗДІЛ II.
ПЕРСПЕКТИВА У ЗОБРАЖУВАЛЬНІЙ ДІЯЛЬНОСТІ

2.1. Перспектива. Основні поняття і методи перспективного 
зображення.

Саме слово перспектива перекладається з латині як «дивитися 
наскрізь». Перспектива — це наука про зображення предметів так, як їх 
бачить людське око. Тобто, з удаваними змінами в просторі (лінійними, 
світловими, колірними, тоновими, контрастними).

Перспектива ділиться на лінійну і повітряну.
Лінійна перспектива - це удавані розмірні зміни в просторі по 

контурах предметів, які можна зобразити лінією.
Повітряна перспектива - це удавані світлові зміни в просторі, які 

передають тоном і кольором. У повітряної перспективи є свої закони і у 
лінійної перспективи є свої закони, ми їх і розглянемо.

Закони лінійної перспективи:
1. Для того щоб зобразити глибину простору, потрібно частково 

ближнім предметом перекривати дальній. Тобто зробити плановість в 
малюнку. У навчальному малюнку зазвичай роблять близько трьох планів.

Близький предмет завжди візуально більше, ніж далекий, якщо вони 
однакові по висоті в реальності.

Чим ближче розташований до вас предмет, тим нижче його основа до 
краю листа. Чим далі він, тим вище від краю аркуша.

Всі вертикальні лінії зображуються завжди вертикально, без змін, 
крім тих випадків коли предмет дуже високий і ми дивимося на нього з 
верху або з низу, наприклад дивимося і малюємо багатоповерхівку. Або ж 
наприклад ви стоїте біля дерев з піднятою головою вгору.

Горизонтальні ребра в кутовому повороті (кутова перспектива), 
потрібно зображати похило.

Горизонтальні ребра в кутовому положенні потрібно зображати 
коротше, ніж у фронтальному (фронтальна перспектива).

Фронтальна перспектива зображується без перспективних змін 
лінійно. А в кутовий - треба зображати лінійні перспективні зміни. 
Зображуємо так як бачимо - горизонтальні лінії, наприклад, будуть 
коротшими, ніж вертикальні. Малюємо також перспективні скорочення 
предметів у просторі (лінійне зменшення розмірів предметів в просторі, по 
відношенню до нас).

Чим ближче горизонтальні лінії предметів до лінії горизонту, тим 
більше вони скорочуються. Тобто, чим вони ближче до лінії горизонту, 
тим вони коротші по довжийі. Площина, розташована на лінії горизонту 
зображується рівною лінією.

Якщо повернути площину круглої форми по відношенню до очей 
фронтально, (фронтальна перспектива) то малюємо коло. А якщо 
повернути під кутом, (кутова перспектива), то малюємо еліпс. Залежно 
від того провернули еліпс - по горизонталі або по вертикалі, він буде
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розташований або вертикально або горизонтально.
Перспективне малювання. Новим у навчанні перспективного 

малювання є те, що на двовимірній площині (довжина і ширина) потрібно 
передати тривимірне зображення (ширину, висоту та глибину). Отже, на 
другому етапі навчання малювання треба пізнати об'ємну форму 
предметів, положення її в просторі, перспективне сприймання цієї форми 
залежно від точки зору того, хто малює. Це становить значну складність 
для тих, хто малює, оскільки вони звикли бачити і уявляти реальні речі в 
цілому, без виділення й аналізу окремих сторін, зорового (перспективного) 
сприймання предмета.

Хоч ми і бачимо, що паралельні рейки залізниці ніби сходяться, 
проте знаємо, що вони паралельні і не повинні сходитись. На сприйняття 
форми предмета значно більше впливає раніше відома конструктивна 
будова предмета, ніж видимі перспективні спотворення. Цим і 
пояснюється велика кількість помилок у перспективній побудові форми 
предметів під час малювання з натури та з пам'яті. Новим є також 
виявлення форми предметів за допомогою світлотіні,1 яка в 
перспективному малюванні змінюється залежно від форми предмета; 
джерела світла і точки зору того, хто малює. Побудова форми предметів у 
перспективі та виявлення її за допомогою світлотіні неможливі без знань 
теорії образотворчої грамоти (перспективи, оптики, пластичної анатомії).

З явищами перспективи в природі ми стикаємося майже на кожному 
кроці. Наприклад, з віддаленням від нас вулиця ніби звужується, хоч 
насправді ніякого звуження немає; рейки трамвайної колії завжди 
паралельні, а нам здається, ніби вони сходяться в одній точці; щогли 
електричних передач мають однакову висоту, а нам здається, ніби вони, 
віддаляючись, меншають і відстань між ними ніби пропорційно 
зменшується.

Так само й будинки на вулиці здалеку здаються меншими і не такими 
чіткими, як зблизька. Через вікно кімнати можна побачити один або кілька 
багатоповерхових будинків, що на певній відстані здаються меншими 
навіть від вікна. Особливо малими сприймаються будинки чи інші 
предмети, які найбільш віддалені від спостерігача. Отже, наш зір сприймає 
віддалені предмети меншими й менш чіткими, ніж вони є насправді. 
Особливості сприймання реальної дійсності бажано ілюструвати 
схематичним малюнком на дошці. Педагогічний малюнок має велике 
значення у бесіді зі студентами про зорове сприймання простору.

Перспективні явища можна спостерігати на великих і малих 
предметах, плоских і об'ємних. Плоскі предмети - стіни, стеля, підлога, 
стіл, двері, вікна тощо - не зображуються як прямокутні, бо віддалені 
паралельні ребра цих площин при умовному продовженні їх 
сходитимуться в одній.

Щоб продемонструвати перспективні зміни малих предметів, 
поставимо між оком і зображуваним предметом (наприклад, моделлю 
куба) скло і, не міняючи точки зору, обведемо фломастером, тушшю або 
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чорнилом контур видимого предмета. На склі матимемо перспективне 
зображення предмета таким, яким сприймає його наше око. У чому ж 
полягає особливість нашого зору? Чому віддалені від нас предмети (ребра 
моделі куба) здаються нам меншими?

Наше око - це орган, що сприймає світло. Людина бачить тільки те, 
що певною мірою освітлено. Відбиті об'єктом світлові промені у вигляді 
конусоподібного пучка проходять крізь прозору рогівку ока в отвір 
райдужної оболонки - зіницю і заломлюються в кришталику. Заломившись 
у лінзоподібному кришталику, промені виходять і потрапляють на 
внутрішню світлочутливу оболонку ока - сітківку. Вона має так звані 
фоторецептори (палички і колбочки), які сприймають одержані на сітківці 
зображення спостережуваного об'єкта і подають через зоровий нерв 
світлові подразнення до головного мозку, де виникає відповідний образ 
предмета. Частина сітківки, так звана жовта пляма, яка міститься проти 
зіниці на задній стінці очного яблука, має найбільшу чутливість. Там 
зосереджена велика кількість колбочок, які забезпечують високу чистоту 
зору. Наш зір може чітко бачити лише ті предмети або їх частини, що 
потрапляють у поле найкращого зору. Це одна з особливостей ока людини.

Іншою важливою особливістю зору людини є те, що зорове 
сприймання величини об'єктів залежить від їхньої відстані АА', ВВ', СС, 
ВВ’ до ока. З однакових за величиною предметів більшими сприймаються 
ті, що містяться ближче до ока художника. Третьою особливістю ока є 
залежність зорового сприймання об’єкта від точки зору художника. Щодо 
ока об'єкт може перебувати в різних просторових положеннях (вище, 
нижче, ліворуч, праворуч від точки зору) і сприйматися по-різному.

Зазначені особливості структури і функції ока є визначальними в 
сприйманні та зображенні простору.

Ці особливості сприймання і зображення об'єктів простору можна 
поглибити за допомогою аналізу репродукцій картин відомих художників.

Наприклад, корисними для аналізу можуть бути картини І. Шишкіна 
«Лісові далі», С. Васильківського «Весна на Україні».

Художники-реалісти, зображаючи в картинах простір, враховують 
закони лінійної та повітряної перспектив, що ґрунтуються на особливостях 
зору, зумовлених анатомічною будовою ока.

Отже, існують такі основні закони перспективи:
Предмети з віддаленням їх від глядача сприймаються і зображуються 

на малюнку зменшеними.
Завдяки повітряному середовищу пом'якшується контраст між 

освітленими і затіненими частинами віддалених предметів, а тони кольорів 
поступово послаблюються.

Коли ж було відкрито основні закони перспективи? Відтоді, як люди 
почали зображувати навколишню дійсність, вони, спостерігаючи натуру, 
поступово відкривали для себе явища перспективи. Цей процес був 
тривалим і відбувався, як і розвиток науки, неодночасно і неоднаково в 
різних країнах.



Будівництво велетенських єгипетських пірамід, храмів, палаців та 
інших архітектурних споруд у Стародавній Греції та Римі вимагало від 
спеціалістів теоретичних розробок основних правил нарисної геометрії й 
одного з її розділів - перспективи. Так, римський архітектор Вітрувій (І ст. 
до н. е.) у своїх працях стверджував, що римляни користувалися 
перспективою під час складання архітектурно-будівельних креслень.

Художники завжди мріяли перетворити живопис з мистецтва 
площинного на мистецтво просторове й об'ємне. Протягом багатьох 
тисячоліть живопис мав площинний характер. Таким, наприклад, був 
живопис у Стародавньому Єгипті. Явища перспективи (простір) 
художники передавали умовно, зображуючи предмети переднього плану 
на нижньому горизонтальному поясі (ряді), а найвіддаленіші - на 
верхньому. Фігуру людини зображали контуром, площинно трактуючи її 
форму. Із літератури відомо, що перші спроби перейти від площинного 
живопису до просторового, об'ємного робили ще стародавні греки (Апел
лес, Зевксис, Паррасій), які в У-ІУ ст. до н. є. досягли значних успіхів у 
реалістичному зображенні дійсності. Досягнення греків у передачі 
простору використали латиняни часів Римської імперії. Часто латинські 
художники застосовували для горизонтальних ліній зображуваних 
предметів точки сходження, які розміщували на вертикальній осі картини, 
а не на лінії горизонту, як у перспективі. В епоху середньовіччя мистецтво 
відходить від реального життя, стає містичним, релігійним, залежним від 
церкви. У цей час переважає площинний живопис.

Про прагнення реально передати в живопису навколишню дійсність, 
глибину баченого простору яскраво свідчать твори італійських художників 
ХШ-ХІУ ст. Митці цікавляться правдивим живописом Греції і Риму. Так, 
Джотто (1267-1337) завдяки глибокому художньому спостереженню 
натури одним із перших передає в своїх творах перспективне зображення 
інтер'єру просторовим розміщенням у ньому людей.

Згодом італійський архітектор Брунеллескі (1377-1446) разом з 
ученим Тосканеллі (1397-1482) відкривають основу наукової перспективи: 
що далі розташовано предмети від ока, то меншими вони нам здаються.

Практичні правила Брунеллескі теоретично обґрунтував італійський 
учений, архітектор Леон Баттіста Альберті (1404-1472). У своїх трактатах 
«Про живопис» і «Про архітектуру» він ознайомлює з деякими правилами 
перспективного зображення та побудови перспективи за допомогою 
квадратної сітки.

Теоретичну перспективу розробляв італійський живописець Паоло 
Учелло (1397-1475). П'єро делла Франческа (1420-1492) - один з перших 
художників, який почав вирішувати в живопису питання перспективи. Він 
написав три книги «Про живописну перспективу.

В епоху Відродження разом з розвитком точних наук розвивається і 
стає наукою перспектива. Основні її закони були систематизовані та 
викладені в творчій практиці й наукових дослідженнях видатними 
художниками Леонардо да Вінчі (1452-1519), Рафаелем (1483-1520),
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Мікеланджело (1475-1564) та іншими.
Геніальний художник і вчений Леонардо да Війні написав на основі 

геометрії систематизований посібник з перспективи й живопису під 
назвою «Трактат про живопис».

Славнозвісний живописець Рафаель у своїх картинах досягає 
враження повної ілюзії глибини простору («Афінська школа»). Великий 
німецький художник Альбрехт Дюрер (1471-1528) у книзі «Порадник для 
вимірювання циркулем і правилом» вивів низку законів перспективи і 
вперше запропонував користуватися під час перспективного проектування 
методом ортогональної (прямокутної) проекції. Науковою і практичною 
розробкою питань перспективи займалися й пізніше вчені та художники 
різних країн.

Вагомий внесок у розвиток перспективи зробили вітчизняні 
художники і вчені, які розробили різні види перспектив (панорамну, 
театральну, кіно і стереоперспективу та ін.).

2.2. Лінійна та повітряна перспективи.
Перспектива - зображення простору і предметів на площині для 

створення уявних глибини та об’єму.
Перспектива - це наука про закони зображення предметів на 

площині відповідно до тих уявлюваних скорочень розмірів, абрисів форми 
та світлотіньових відношень, які спостерігаються в натурі.

Складним у перспективному малюванні є те, що на двомірній 
площині (довжина і ширина) потрібно передати тривимірне зображення 
(ширину, висоту і глибину).

Зір людини може чітко бачити лише ті предмети або їх частини, що 
потрапляють в поле найкращого зору. Це одна з основних особливостей 
ока людини.

Другою є те, що зорове сприйняття величини об'єктів залежить від їх 
відстані до ока. З однакових за величиною предметів сприймаються 
більшими ті, що розташовані ближче до ока художника.

Третьою особливістю ока є залежність зорового сприйняття об'єкта 
від точки зору художника. Відносно ока об'єкт може перебувати в різних 
просторових положеннях (вище, нижче, лівіше, правіше від точки зору) та 
сприйматися по-різному.

Знання законів лінійної і повітряної перспектив допомагає 
зображувати на двовимірній площині тривимірні предмети так, щоб вони 
сприймалися об'ємними.

Точка зору - місце знаходження глядача.
Лінійна перспектива розглядає питання, що пов'язані з величиною та 

формою предметів, залежно від точки зору.
Предмети в міру віддалення від глядача сприймаються та 

зображуються на малюнку зменшеними.
Повітряна перспектива розглядає врлив повітря на зміну чіткості й
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кольору предметів із зміною відстані.
Завдяки повітряному середовищу пом'якшується контрастність між 

освітленими та тіньовими частинами віддалених предметів, а тони 
кольорів поступово ослаблюються. Зверніть увагу на зміну кольорів з 
відстанню на цьому малюнку.

Перспективним горизонтом називають умовну безмежну площину, 
яка проходить горизонтально на рівні очей того, хто малює.

Цю площину зображують на малюнку горизонтальною лінією. Лінію 
горизонту легко визначити, малюючи степ або море, де межа між небом та 
видимою частиною землі або моря й буде лінією горизонту.

Щоб визначити лінію горизонту, що знаходиться за будівлями, 
деревами або при зображенні предмета в приміщенні чи самого 
приміщення треба піднести до очей яку-небудь площину у 
горизонтальному положенні (обкладинку альбому, книжки) так, щоб вона 
здавалася б прямою лінією. Горизонтальна площина на рівні очей 
спостерігача й визначить умовну лінію горизонту на пейзажі, інтер'єрі або 
предметі, які спостерігають.

Напрям горизонтальних ліній у перспективі добре спостерігати, 
стоячи посередині залізничної або трамвайної колії та дивлячись у далину. 
Видно, як відстані між рейками (або ширина дороги) поступово 
зменшуються, та здається, що паралельні в натурі рейки на видимому 
горизонті сходяться в одну точку - точку сходження. Телеграфні стовпи по 
мірі віддалення від нашого ока сприймаються меншими та на лінії 
горизонту сходяться в точці сходження. Зменшується й відстань між ними. 
Прямі лінії, умовно проведені через вершини та основи стовпів теж підуть 
у точку сходження. Вертикальні ж лінії телеграфних стовпів залишаються 
вертикальними.

Закономірності перспективного малювання:
S паралельні горизонтальні лінії, які віддаляються від глядача до 

горизонту, зближуються видимо та при продовженні 
сходяться в одній точці на горизонті (цю точку називають 
точкою сходження (точка - уявна));

J усі лінії, перпендикулярні до картинної площини, сходяться в 
головній точці Р, яка знаходиться на лінії горизонту проти 
точки зору;

J горизонтальні лінії, які знаходяться вище рівня очей 
(горизонту), направлені вниз до горизонту;

J горизонтальні лінії, що знаходяться нижче рівня очей 
(горизонту), направлені вгору до горизонту;

J лінії, розмігценні на рівні очей проти точки зору (горизонту), 
здаються розміщеними на лінії горизонту;

'Р висота вертикальних ліній у міру їх віддалення від глядача 
видимо зменшується; на малюнку ці лінії зображуються 
вертикальними;

'Р чіткість ліній при віддаленні їх від точки зору зменшується
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(повітряна перспектива).
А зараз давайте спробуємо відтворити глибину простору в 

зображенні залізничного полотна, використовуючи закономірності лінійної 
перспективи:

квадратна сітка в перспективних змінах на горизонтальній 
площині (створює не тільки ілюзію глибини простору, а й 
виразна виявляє горизонтальну площину);

-Ґ вертикальні площини, які сходяться в точку сходження, 
можуть виглядати видовженими за рахунок виявлення 
площини горизонтальними лініями і, навпаки, «підвищуватись» 
за рахунок виявлення площини вертикальними лініями;

J створення ілюзії глибини простору сприяє метод 
загородження;

S створюється відчуття глибини простору і за рахунок 
фактурності зображення.

Етапи створення малюнка:
- проведення лінії горизонту;
- вибір точки сходження;
- визначення ширини залізничної колії на передньому плані;
- визначення розташування стовпів на передньому плані та 

визначення їх висоти;
- побудова роботи та її за вершения на основі правил лінійної 

перспективи.
Щоб краще зрозуміти основні явища перспективи і навчитися 

правильно передавати їх, малюючи з натури та з уяви, слід насамперед 
ознайомитися з перспективним методом зображення, правилами та 
умовами спостереження за зображуваним предметом (малювання з натури) 
та основними елементами спостережуваної перспективи. Людина (точка 
зору О), що малює пейзаж, перебуває на предметній площині (П. П.). Між 
людиною і пейзажем - умовна прозора площина, яку називають картинною 
площиною (К. П.). Зображувані на ній предмети відповідають зображенню 
на аркуші паперу. Дивлячись на пейзаж, людина охоплює поглядом тільки 
частину його і тому не бачить перед собою того, що розміщене дуже 
близько біля неї. Де починається видима частина пейзажу, там починається 
умовна картинна площина. Лінія, проведена під прямим кутом з точки зору 
до картинної площини, називається головним променем зору (О. Р.). 
Горизонтальна лінія, проведена на картинній площині на рівні очей, 
зображує на цій площині лінію горизонту (Л. Г.).

Точка Р, місце перетину головного променя зору з лінією горизонту, 
вказує, проти якого місця на картині міститься точка зору художника. 
Точка Р є точкою сходження паралельних прямих, що перпендикулярні до 
картинної площини.

Ця схема процесу зорового сприймання натури дає змогу точно виз
начити взаємне розміщення у просторі точки зору зображуваного пейзажу, 
предмета. Зміна одного з елементів перспективної системи спричинює 
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зміну зображення: якщо віддалити зображуваний предмет углиб картини, 
то зображення його зменшиться, якщо наблизити - збільшиться. Ці 
перспективні явища, що спостерігаються на прозорій площині, треба 
передавати в малюнку на площині. Щоб правильно виконувати 
перспективні малюнки з натури, слід знати основні умови спостереження 
предмета.

Наукою доведено, що людина обома очима бачить простір перед 
собою праворуч і ліворуч під кутом близько 140°, вгору від горизонту - під 
кутом близько 45°, вниз - під кутом близько 65°. Це й визначає поле зору 
(АВСБ), що має форму сплющеного овалу. У межах цього поля людина 
бачить добре не все: поле найкращого зору значно менше, воно лежить у 
центрі поля зору. Під час малювання з натури треба, щоб зображуваний 
предмет був у полі найкращого зору, тобто на такій відстані, щоб його 
можна було охопити поглядом. Ця відстань від точки зору до 
зображуваного предмета визначається кутом зору а, що залежить від 
індивідуальних особливостей ока людини і може бути від 28 до 37°. 
Відстань ОК від точки зору О до зображуваного предмета має дорівнювати 
двом-трьом найбільшим розмірам предмета. Людина може добре бачити 
тільки те, що перебуває в межах кута зору. Отже, художник може 
правильно намалювати тільки те, що перебуває в полі найкращого зору і 
попадає на найчутливішу частину сітківки ока - жовту пляму.

Точка зору під час виконання перспективного малюнка має бути 
незмінною. Зображення предметів, розташованих від неї праворуч або 
ліворуч, змінюватиметься, тому що зі зміною умов спостереження 
змінюється й видима форма їх.

Папір для малювання розміщують перпендикулярно до променя зору 
і на певній відстані від очей, щоб можна було одним поглядом охопити 
весь малюнок.

Єдину точку зору слід зберігати як під час малювання, так і під час 
перевірки правильності зображення натури.

Важливою умовою спостереження зображуваного предмета, групи 
предметів чи пейзажу під час малювання з натури є вміння правильно 
визначати лінію горизонту. Це допомагає правильно зображувати 
предмети в перспективі.

Перспективним горизонтом називають умовну безмежну площину, 
яка проходить горизонтально на рівні очей того, хто малює. Цю площину 
зображують на малюнку горизонтальною лінією. Лінію горизонту легко 
визначити, малюючи степ або море, де межа між небом і видимою 
частиною землі або моря і буде лінією горизонту. Щоб визначити лінію 
горизонту за будівлями, деревами, горою або при зображенні предмета в 
приміщенні чи самого приміщення, треба піднести до очей будь-яку 
площину в горизонтальному положенні (обкладинку альбому, книжки) так, 
щоб вона здавалася прямою лінією. Горизонтальна площина на рівні очей 
спостерігача і визначить умовну лінію горизонту на пейзажі, інтер'єрі або 
предметі, які спостерігають. Поверхня води в склянці на рівні точки зору 
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визначить точніше площину горизонту, яка при умовному продовженні, 
перетинаючи предмети, визначатиме положення лінії горизонту. Лінія 
горизонту завжди розташована на рівні очей. Якщо ж змінювати точку 
зору, тобто рівень очей, то змінюватиметься й лінія горизонту. При цьому 
змінюватиметься і спостережуваний предмет або пейзаж. Тобто від зміни 
ліній горизонту змінюється й зображення. На всіх малюнках лінія 
горизонту зображена на рівні очей людини, яка займає різні положення 
(сидить, стоїть на пагорку). Чим вища точка зору, тим ширший 
відкривається краєвид. Щоб навчитися малювати з натури, треба вміти 
перевіряти визначені на око пропорції предмета і його розташування в 
просторі. Визначення пропорцій предмета і форми його площин у 
перспективі перевіряють за допомогою олівця так званим візуванням. 
Наприклад, визначивши візуванням ширину глечика, встановлюють, 
скільки разів вона вкладається у висоті (у висоті глечика міститься півтори 
його ширини). Цього відношення ширини до висоти дотримуються на 
малюнку.

Визначення певного напряму площини або розташування будь-якої 
точки зображуваного предмета в перспективі вимагає добре розвиненого 
окоміру, щоб мати змогу уточнити положення натури в просторі за 
допомогою олівця, підставленого до неї горизонтально або вертикально 
(горизонтальне і вертикальне візування). Олівець при візуванні ставлять 
перпендикулярно до променя зору. Горизонтальне і вертикальне візування 
буде розглянуто далі, при малюванні умовно-плоских і об'ємних предметів 
у перспективі: розкритої папки, книжки, куба, коробки, табуретки, 
шпаківні та ін.

Аналогічно малюють листки більш складної форми - дуба, калини, 
каштана, акації. Симетричні предмети (тенісну ракетку, ручне дзеркало, 
лопату тощо) виконують також за допомогою середньої лінії, яку 
проводять уявно через увесь предмет, щоб полегшити його зображення У 
цей період учитель повинен зацікавити учнів спостереженням просторових 
явищ, навчити їх правильно бачити предмети. Вміння «бачити» предмет - 
дуже цінна риса людини, яку потрібно розвивати з раннього віку. «Бачити» 
предмет - означає бачити його форму, розмір, колір, положення в просторі.

Перспективні зміни форми, величини предметів краще 
сприймаються на великих предметах, особливо на цікавих щодо 
перспективи пейзажах.

Оскільки форма багатьох предметів обмежена площинами, що 
перетинаються між собою по прямих лініях, слід добре знати побудову 
прямих ліній у перспективі, потім площин і лише після цього перейти до 
вивчення побудови об'ємних предметів. Напрям горизонтальних ліній у 
перспективі добре спостерігати, стоячи посередині залізничної або 
трамвайної колії та дивлячись удалину. Видно, як відстані між рейками 
(або ширина дороги) поступово зменшуються, і нам здається, що 
паралельні в дійсності рейки на видимому горизонті сходяться в одну 
точку - точку сходження.



Звертаючи увагу на напрям горизонтальних прямих (краї дахів, лінії 
вікон, дороги тощо), можна також простежити перспективний напрям 
горизонтальних прямих.

Телеграфні стовпи з віддаленням їх від нашого ока сприймаються 
меншими і на лінії горизонту сходяться в точці сходження. Зменшується і 
відстань між ними.

Прямі лінії, умовно проведені через вершини і основи стовпів, 
зійдуться в точці сходження. Вертикальні ж лінії телеграфних стовпів 
залишаються вертикальними.

Спостережувані перспективні явища слід навчитися зображувати 
схематично на дошці у певній послідовності. Правила спостережуваної 
перспективи можна продемонструвати на предметах, які є в кабінеті, 
наприклад на столі. Для цього на стіл паралельно кладуть дві палички і 
звертають увагу на уявне зближення паралельних паличок з віддаленням їх 
від спостерігача.

Аналогічно малюють листки більш складної форми - дуба, калини, 
каштана, акації. Симетричні предмети (тенісну ракетку, ручне дзеркало, 
лопату тощо) виконують також за допомогою середньої лінії, яку 
проводять уявно через увесь предмет, щоб полегшити його зображення. 
Після аналізу явищ спостережуваної перспективи на пейзажах, 
навколишніх предметах, таблицях і картинах можна зробити такі 
висновки:

Паралельні горизонтальні лінії, які віддаляються від глядача до 
горизонту, зближуються видимо і при продовженні сходяться в Одній точці 
на горизонті. Цю точку називають точкою сходження. (Насправді такої 
точки не існує, вона уявна).

Усі лінії, перпендикулярні до картинної площини, сходяться в 
головній точці Р, яка лежить на лінії горизонту напроти точки зОру.

Горизонтальні лінії, які лежать вище рівня очей (горизонту), 
спрямовані вниз до горизонту.

Горизонтальні лінії, що лежать нижче рівня очей (горизонту), 
спрямовані вгору до горизонту.

Лінії, які лежать на рівні очей проти точки зору (горизонту); 
здаються розміщеними на лінії горизонту. ''

Висота вертикальних ліній з віддаленням від глядача здасться дедалі 
меншою. На малюнку ці лінії зображують вертикальними.

Чіткість ліній .при віддаленні їх від точки зору Зменшується 
(повітряна перспектива).

Перспективні явища краще видно на великих прямокутних плоских 
предметах (дверях, вікнах, горизонтальній площині стола, раМах картин, 
дошці тощо). 1

Прямокутні плоскі предмети у перспективі не зображуються як 
прямокутники, якщо вони перебувають не у фронтальному положенні 
(коли площина предмета розміщена паралельно картинній площині), а під 
кутом до неї або до головного променя зору глядача. Зображення 
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перспективних Змін предмета залежить від точки зору і положення 
предмета в просторі.

2.3. Перспектива фронтальна. Зображення умовно-пласких та 
об’ємних предметів прямокутної форми у фронтальному положенні.

Фронтальна перспектива - цей вид лінійної перспективи, що 
виходить, коли спостерігач розташовується паралельно (фронтально) по 
відношенню до зображуваного об'єкту. Основні правила побудови 
фронтальної перспективи: всі вертикальні лінії паралельні один одному; 
вертикальні лінії перпендикулярні лінії горизонту або утворюють кут в 90 
градусів при перетині з нею; горизонтальні лінії паралельні лінії горизонту 
і ніколи не перетинаються з нею; діагональні лінії повинні перетинатися з 
лінією горизонту.

Для побудови куба у фронтальній перспективі, тобто по одній точці 
сходу, спочатку необхідно провести лінію горизонту та визначити на ній 
точку сходу. Для того щоб визначити точку сходження, просто необхідно 
подумки уявити, що всі лінії бічних сторін предметів (у нашому випадку - 
куба) рано чи пізно зійдуться на лінії горизонту в одній точці. Починати 
будувати куб (або ж будь-яку просту геометричну фігуру) слід з 
зображення однієї з його граней (площин), яка знаходиться в максимально 
фронтальному положенні. Кожна грань куба - це квадрат, тому у 
фронтальному положенні по відношенню до картинної площини, він буде 
мати прямі кути й рівні сторони. Вершини квадрата необхідно з'єднати 
лініями з точкою сходу, яка розташовується на лінії горизонту.

Верхня грань куба - це горизонтально лежить квадрат, у якого дві 
сторони розташовані фронтально до картинної площини, а дві інші 
сторони цього квадрата - віддалені лінії, направлені в центральну точку 
сходження Р. Площину квадрата в цьому випадку має вигляд трапеції. По 
мірі віддалення розміри сторін квадрата будуть зменшуватися.

Малювання пласких предметів. В основу всіх практичних завдань з 
малюнка слід покласти форму, бо малюнок - це побудова графічними 
засобами форми на площині за законами зорового сприйняття. Уявлення 
про форму в дитини починає створюватися у ранньому віці, коли вона, 
сприймаючи об'єктивну дійсність, ознайомлюється з формою предметів.

Вивчення форми в процесі графічної діяльності на заняттях з 
образотворчого мистецтва має два етапи:

S зображення умовно-плоских предметів у фронтальному 
положенні з передачею лише двох вимірів;

S малювання умовно-плоских і об'ємних предметів у 
перспективі, тривимірному зображенні предметів на 
двовимірній площині.

Натурою для вивчення і малювання у фронтальному положенні є 
предмети, що близькі до плоских геометричних форм (квадрата, 
прямокутника, трикутника, кола, овала та їхніх комбінацій). Наприклад: 



книга, журнал, конверт, шахова дошка, портфель, декоративна тарілка, 
тенісна ракетка, слюсарні, музичні та інші інструменти, а також предмети 
рослинного і тваринного світу (листя і гілки дерев, квіти, комахи).

У навколишньому житті є багато умовно-плоских предметів. З них 
потрібно вибирати такі, які відповідали б завданням навчання. Моделі за 
формою і кольором слід добирати такі, які б підсилювали інтерес до 
малювання. Практичні заняття з малювання умовно-плоских предметів, 
розміщених перед тими, хто малює, у фронтальному положенні, яке не 
вимагає передачі перспективи, допоможуть їм більш правильно зрозуміти 
складний процес малювання з натури, засвоїти основи графічної грамоти 
(поняття про форму, пропорції, конструктивну будову, просторове 
положення предмета, колір та ін.); здобути знання, уміння й навички в 
зображенні плоских предметів. У процесі навчання реалістичного 
зображення малюнка основними завданнями є розвиток сприймання 
натури та зображення її форми на площині графічними засобами за 
законами зорового сприйняття. Тому під час практичних занять з 
малювання особливу увагу слід звертати на правильне сприймання 
натури тими, хто малює, на розвиток їхньої спостережливості, виховання 
вміння аналізувати натуру.

У процесі сприймання натури головну роль відіграють органи 
зору тих, хто малює, тому завданням педагога є виховання в них уміння 
цілеспрямовано спостерігати: порівнювати між собою предмети, їхні 
частини, встановлювати між ними схожість і розбіжність, визначати 
форму, пропорції, конструктивну будову, просторові ознаки, виділяючи в 
них естетичний зміст. Враховуючи індивідуальні особливості 
сприймання тих, хто малює, П. Чистяков зазначав, що всі люди бачать 
неоднаково чисто, яскраво: один бачить узагальнено світло, тінь, другий - 
деталі; треба вчити бачити предмет із усіма деталями, але цілісно, 
роботу виконувати частинами, однак весь час дивитись на неї широким 
узагальнюючим поглядом. У малюванні з натури слід дотримуватися 
загальновизнаних умов для сприймання й аналізу зображуваного. Вміння 
«бачити» натуру на початковій стадії малювання вирішує успіх роботи, 
сприяє правильному мисленню про предмети (про їхню форму, пропорції, 
конструктивну будову, колір), уточнює та збагачує уявлення про 
навколишню дійсність.

Малюнок з натури є основним видом зображення в оволодінні 
грамотою реалістичного зображення. Малюнок безпосередньо з натури - 
це процес, при якому ми не тільки наочно бачимо предмет, спостерігаємо 
за ним, визначаємо його форму, пропорції, конструктивну будову, а й 
реалістично його зображуємо. Під час зображення предмета ті, хто малює, 
набувають умінь і навичок у розміщенні малюнка на певній площині, 
послідовності побудови малюнка, передаючи характерну форму, пропорції 
та просторове положення натури, оволодівають технічними прийомами 
роботи. Отже, головним завданням малювання з натури має бути вміння 
бачити і зображувати об'єкти. При цьому уточнюється і збагачується 



активне сприймання явищ і предметів навколишньої дійсності, що сприяє 
розвитку мислення та пізнавальних здібностей тих, хтодцалює.

Малювання з натури починається з вивчення предмета, який 
потрібно малювати. Визначають призначення предмета. його форму, 
пропорції, конструктивну будову, положення в просторі, добирають 
способи його зображення на площині.

Розглянемо особливості сприймання предмета і його зображення на 
площині в процесі малювання з натури.

Малювання з натури, як кожна творча діяльність, потребує 
виконання таких завдань:

J попереднього аналізу натури;
J композиційного розмігцення зображення на аркуші паперу; 

передачі конструктивної форми і пропорцій предмета;
-Ґ детального промальовування форми предмета;
■S передачі художньої цілісності малюнка.

1. Щоб оволодіти складним процесом зображення, насамперед треба 
вміти аналізувати форму предметів щодо її геометричної основи, 
оскільки це має важливе значення не тільки під час зображення простих 
предметів, а й під час малювання форм тваринного і рослинного світу, 
людини та ін.

Аналізуючи, наприклад, портфель, з'ясовуємо, що це сумка, куди 
кладуть книги і зошити. Верхня частина, яка закриває сумку, називається 
клапаном. Портфель має ручку, замок. Далі визначаємо прямокутну 
форму предмета, його основні пропорції. Все це дає змогу перейти до 
продуманої побудови малюнка.

У процесі малювання значна роль належить умінню визначати на око 
пропорції натури.

2. Враховуючи основні пропорції предмета, можна правильно 
визначити композицію малюнка, тобто величину і місце зображення на 
аркуші паперу.

Композиційне розміщення малюнка на аркуші паперу є першим 
етапом у процесі зображення. Важливу роль у цьому процесі відіграють 
органи зору людини, які не однаково фіксують все розміщене перед очима, 
а бачать вибірково й абстрагуються від непотрібного в даний момент.

Малюнок потрібно розмістити композиційно так, щоб аркуш паперу 
був рівномірно заповнений, зображення не сприймалося занадто малим 
або великим. Враховуючи просторове положення натури (фронтальне), її 
форму (прямокутну), пропорції тощо, намічають .величину зображення 
щодо формату паперу і виконують загальний начерк моделі. Для цього 
проводять верхню горизонтальну пряму (довжину портфеля), ділять її на 
три рівні частини, дві з них відкладають униз,, визначивши висоту 
портфеля. Намітивши тонкими лініями прямокутну .форму портфеля та 
визначивши місце для його ручки, з'ясовують композицію малюнка.

З Передача конструктивної форми та пропорцій предмета вимагає не 
тільки розвинених якостей сприймання, особливо методу ^порівняння, а й 

70



знань конструктивної будови натури. Вміння бачити натуру в цілому, 
помічати конструктивні особливості форми, пропорції її частин, 
визначати місця взаємопереходів різних форм і вміння передати все в 
малюнку лінійними засобами є підготовкою до детального про 
малювання форми предмета.

Після з'ясування композиції малюнка продовжують його побудову: 
визначають пропорції та загальну форму ручки, клапана і замка натури.

Детальне промальовування форми предмета з урахуванням 
технічної сторони виконання потребує насамперед конкретизації 
сприймання. Намітивши конструктивну будову деталей (замка, ручки 
портфеля тощо), слід чітко примальовувати їхні характерні ознаки, 
пам'ятаючи про загальне на малюнку.

Для передачі художньої цілісності малюнка на завершальній стадії 
потрібні найактивніші форми сприймання і мислення, оскільки слід 
виділити основні характерні особливості предмета, конкретизувати одні 
деталі й узагальнити інші. .

У малюванні з натури, як і в будь-якій роботі, треба дотримуватися 
певної системи та послідовності зображення.

Для розвитку аналітичного мислення слід вчитися сприймати предмет 
у цілому. Так, під час малювання прапорця доцільно дотримуватися такої 
послідовності побудови малюнка: спочатку визначають величину малюнка 
на аркуші паперу, намітивши тонкими лініями довжину прямокутної форми 
полотнища і древка з додержанням пропорцій 1:1. Для цього проводять 
верхню горизонтальну пряму (довжину полотнища) і такий самий 
відрізок відкладають униз, визначивши висоту древка прапорця. 
Намітивши габаритні (найбільші) розміри натури, з'ясовують 
композицію малюнка і закінчують побудову загальної (прямокутної) 
форми полотнища, визначивши його ширину і провівши горизонтальну і 
вертикальну лінії. Потім зображують виріз полотнища трикутної форми. 
Для цього проводять через середину полотнища допоміжну 
горизонтальну пряму, на якій визначають вершину та контур,вирізу. 
Закінчують малюнок перевіркою лінійного зображення з натурою, 
визначенням форми древка і передачею кольору. Аналогічно цьому 
виконують зображення зошита, лучкової пилки та інших предметів 
прямокутної форми.

Послідовність малювання лучкової пилки в чотири етапи. Спочатку 
легкими штрихами намічають на аркуші габаритні розміри предмета з 
додержанням пропорцій його частин. Так, висота рами, зображеної на 
малюнку пилки, дорівнює половині довжини її полотна, а довжина ручки 
- четвертій частині розміру висоти рами.

Потім узагальнено виконують зображення лучкової пилки з 
наступним, більш детальним, промальовуванням окремих її частин 
(ручки, рами, поперечини закрутки та ін.).

Предмети так званої симетричної форми (листя дерев, квіти, 
комахи, деякі знаряддя праці чи предмети побуту тощо) будують за 
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допомогою середньої лінії (осі симетрії).
Характерні особливості листків груші та сливи: листкова 

пластинка груші має форму круга, сливи - овала; черешки короткі та 
тонкі. Зображення цих листків допоможе простежити послідовність 
малювання круга та овала.

Для малювання з натури листки прикріплюють на білому аркуші 
паперу, щоб краще зрозуміти геометричну форму їх і не зображувати 
просторово вигнутих частин.

Усвідомивши конструктивну будову і пропорції листків, спочатку 
намічають середню лінію кожного з листків, на якій визначають довжину 
пластинки та черешка. Далі відмічають ширину пластинок і тонкими 
лініями виконують легкий начерк загальної форми листків. Перевіривши 
за натурою правильність форми листків, наносять бічні жилки та 
промальовують контур листків. Малювання круглої та овальної форм 
листків полегшується побудовою допоміжних ліній (осі симетрії), проте 
зловживати ними не слід Відкладати відрізки на осі та виконувати іншу 
роботу потрібно на око, щоб малювання не перетворювалося в механічне, 
несвідоме, а розвивало окомір.

Аналогічно малюють листки більш складної форми - дуба, калини, 
каштана, акації. Симетричні предмети (тенісну ракетку, ручне дзеркало, 
лопату тощо) виконують також за допомогою середньої лінії, яку 
проводять уявно через увесь предмет, щоб полегшити його зображення.

Процес малювання пов'язаний з умінням мислити. Відомий 
художник-педагог П. Чистяков писав, що малювати - це означає 
розуміти.

2.4, Перспектива кутова. Зображення умовно-пласких та 
об’ємних предметів прямокутної форми в кутовому положенні

Побудова кутової перспективи куба, поверненого до спостерігача 
ребром, слід почати з проведення лінії горизонту, вибору на ній двох точок 
сходу і згідно з попередньо визначеними розмірами найближчого ребра 
куба (самого більшого за розміром). Через верхню та нижню точки ребра 
проводяться лінії перенесення точки сходження. Побудовані лінії переносу 
визначають положення двох нижніх і два верхніх ребер і граней куба.

Два інших вертикальних видимих спостерігачеві ребра будуть 
розташовуватися вертикально між побудованими лініями перенесення. 
Лінії перенесення, проведені через верхні точки ребер, задають верхню 
(видиму) грань куба.

Слід зауважити, що грані куба, насправді є квадратами, в кутовій 
перспективі візуально буде здаватися неправильними чотирикутниками. 
Прямі кути квадрата у випадковому положенні мають вигляд двох гострих 
і двох тупих кутів. Крім фронтальної перспективи для зображення 
інтер'єру іноді доцільніше використовувати кутову перспективу.

Перспективні явища краще видно па великих прямокутних
Г........... і
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плоских предметах (дверях, вікнах, горизонтальній площині стола, 
рамах картин, дошці тощо).

Прямокутні плоскі предмети у перспективі не зображуються як 
прямокутники, якщо вони перебувають не у фронтальному положенні 
(коли площина предмета розміщена паралельно картинній площині), а 
під кутом до неї або до головного променя зору глядача. Зображення 
перспективних змін предмета залежить від точки зору і положення 
предмета в просторі.

Розглянемо основні положення плоских предметів у просторі та 
методи зображення їх.

Перспективні зміни на плоских предметах можна успішно 
продемонструвати на напіввідчиненому вікні або дверях кімнати,

Для кращого розуміння перспективних змін прямокутної 
площини відчиненого вікна бажано зображувати лише раму вікна (без 
перспективної глибини вікна в стінці та підвіконня) у фронтальному 
положенні.

Щоб зрозуміти перспективні зміни прямокутної площини 
напіввідчиненого вікна, поступово відчиняють вікно, звертаючи увагу 
на те, що напіввідчинена половина вікна здається вужчою. Чим більше 
відчинене вікно, тим вужчим воно нам здається. Отже, віддалене ребро 
напіввідчиненого вікна або дверей здається меншим порівняно зі 
справжньою його величиною. Якщо двері або вікна відчинено до нас, 
то видно збільшення наближеного ребра площини, а її верхнє та нижнє 
ребра з наближенням до глядача сприймаються більш похилими.

Після вступної бесіди виконують завдання у такій послідовності:
Попередній аналіз зображуваного предмета: а) аналіз 

конструктивної форми предмета (поділ на частини вікна чи дверей; 
їхнє призначення); б) визначення пропорцій натури.

Композиційне розміщення зображуваного предмета на аркуші 
паперу на основі визначеного відношення ширини до висоти.

Передача пропорцій зображуваного предмета на малюнку.
Уточнення конструктивної форми предмета на малюнку.
Перспективна побудова площини напіввідчиненого вікна або 

дверей на аркуші паперу:
а) визначення ширини прямокутної площини напіввідчиненого 

вікна в перспективі; - з
б) визначення лінії горизонту на предметі (рівень очей глядача 

лежить нижче середини вікна) і зображення її на малюнку тонкою 
лінією;

в) визначення горизонтальних ліній напіввідчиненого вікна 
(визначають розміри віддаленого ребра, Ь напіввідчиненого вікна);

г) перевірка перспективної побудови напіввідчиненого вікна 
(горизонтальні лінії площини напіввідчиненого вікна при умовному 
продовженні їх у перспективі перетинаються в точці сходження, яка 
лежить на лінії горизонту).

73



Уточнення та узагальнення малюнка (його деталі 
підпорядковуються загальному зображенню).

Якщо тим, хто малює, погано видно двері або вікно кімнати, для 
наочності виготовляють макети цих предметів із картону. Для 
успішного зображення в перспективі предметів малого розміру 
(книжки, журналу, папки, дошки, рами тощо) можна використовувати 
квадратну рамку , виготовлену з картону так, щоб четверта сторона не 
відрізалась, а була кріпленням подібно до кріплення вікна, дверей або 
кватирки.

Квадратна рамка допомагає пояснити перспективні зміни площин 
при зображенні не лише плоских предметів, а й об'ємних.

Перспективні зміни прямокутних площин, що їх спостерігали під 
час демонстрування квадратної рамки, можна закріплювати малюванням 
розкритої книги або папок.

Малювання розкритої папки виконується в такій самій 
послідовності, як і малювання напіввідчиненого вікна або дверей. 
Спочатку роблять аналіз форми моделі, підкреслюючи при цьому, що 
обидві половини папки однакові. Для цього папку розгортають 
фронтально, а потім одну з її половин віддаляють, звертаючи увагу на 
вже відомі перспективні зміни прямокутної площини: перспективне 
звуження площини та перспективний напрям ліній верхнього і 
нижнього країв її.

Побудову розкритої папки виконують у такій послідовності:
Спочатку визначають співвідношення ширини і висоти (в розмір 

ширини входять обидві половини папки) і розміри фронтальної 
половини папки.

Далі уточнюють перспективне скорочення папки, що розміщена 
під кутом до того хто малює, і вказують на способи визначення 
напряму ліній верхнього і нижнього країв перспективної площини. Для 
цього визначають лінію горизонту на моделі і малюнку, а потім 
горизонтальним візуванням визначають напрям верхньої і нижньої ліній 
країв площини. За допомогою лінійки або олівця продовжують напрям 
нижнього та верхнього кіл фронтальної половини папки і розглядають 
кут, утворений олівцем та половиною папки.

Перспективний напрям горизонтальних ліній папки краще 
визначати на моделі великого розміру.

Закінчивши лінійний малюнок папки, вдаються до методів 
перевірки зображення і роблять висновки, що стосуються 
перспективних змін у цьому зображенні.

Малювання розкритої папки в такому положенні сприяє 
усвідомленню перспективного зображення площин малих предметів у 
вертикальному положенні, на яких перспективні явища малопомітні.

Потім слід ознайомитися з перспективним зображенням площини в 
горизонтальному положенні. Перспективні зміни на горизонтальній 
площині у фронтальному положенні краще видно па великих 



предметах (столі, дошці тощо). З цією метою розглядають кришку 
стола, підкреслюючи, що хоча паралельні ребра кришки однакові, але 
ближче ребро нам здається більшим, а віддалене - меншим.

Площину кришки стола зображують такою, якою вона 
сприймається, тобто її довжину і віддалені краї малюють зменшеними, 
а бічні ребра - зближеними.

Перспективні зміни площин можна простежити також на 
малюнку етажерки, стола та розміщених на ньому предметів.

Щоб з'ясувати зображення малих плоских предметів (книги, 
папки, зошита), потрібно розглянути квадратну рамку у відповідному 
положенні й порівняти її перспективні зміни. Перспективні зміни 
книжки, розміщеної у фронтальному положенні, такі самі, як у 
спостережуваній квадратній рамці: паралельні бічні краї книжки з 
віддаленням від глядача здаються дедалі вужчими, а видимий 
віддалений край її сприймається і зображується меншим.

Під час малювання книжки з натури дуже важко визначати 
відношення ширини книжки до перспективно змінної довжини її. Щоб 
краще сприймати перспективні зміни площин книжки у фронтальному 
положенні, під час аналізу натури можна порівнювати фронтальне 
положення книжки з перспективним фронтальним (ближчий край 
обрізу книжки паралельний картинній площині, а площина книжки 
розташована під кутом до неї). Якщо поступово відхиляти верхній край 
книжки, то видно, що розмір її нижнього краю при цьому не 
змінюється, зменшується тільки довжина 2/й книжки, яка при 
подальшому відхиленні може сприйматися навіть лінією.

Співвідношення ширини і довжини книжки в перспективі слід 
визначати на око. Щоб ті, хто малює, краще засвоїли перспективне 
зображення площин, можна радити малювати поруч фронтальне і 
перспективне фронтальне зображення книжки.

Після аналізу форми книжки виконують малюнок з натури у 
такій послідовності:

Визначають видимі пропорції книжки, порівнявши її ширину з 
видимою в перспективі довжиною.

Малюють передню частину книжки і визначають напрям її бічних 
сторін вертикальним візуванням.

Перевіривши і уточнивши видимі пропорції книжки, малюють її 
деталі (корінець, художнє оформлення обкладинки тощо).

Закінчивши Лінійне зображення книжки, роблять необхідні 
висновки і перевіряють правильність перспективної побудови малюнка. 
(Усі паралельні лінії книжки, що віддаляються від глядача при 
умовному продовженні, мають перетинатися в точці сходження Р на 
лінії горизонту.) Аналогічно зображують у фронтальному положенні 
розкриту книжку.

Складнішим завданням у перспективному зображенні плоских 
предметів є положення під кутом (площина і ребра їх розміщені під 
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кутом до картинної площини).
Перспективні зміни площин у кутовому положенні можна 

проаналізувати на репродукціях картин, таблицях, малюнках етажерки 
тощо.

Книжку (чи інший плоский предмет) поставимо в кутовому 
положенні й розглянемо її, поступово змінюючи кут нахилу натури до 
картинної площини.

2.5. Зображення предметів циліндричної, конічної та округлої 
форми на різному рівні щодо горизонту та в кутовому положенні.

Усі предмети циліндричної форми мають вертикальну вісь симетрії, і 
їхні бокові поверхні розміщені на однаковій відстані від центра, ніби 
утворюючи коло, якщо подивитися на такий предмет зверху. У 
перспективі коло має вигляд еліпса. Як його побудувати? Спробуймо 
вписати коло у квадрат і провести діагоналі. У нас вийде, що коло перетне 
діагоналі приблизно на відстані 1/3 їхньої довжини і торкатиметься 
квадрата в центрі його сторін. Тепер, якщо ми зобразимо квадрат з 
діагоналями у перспективі і потім спробуємо вписати в нього коло по тих 
самих точках, то отримаємо вже еліпс, бо, як і квадрат, коло в перспективі 
набуде вигляду витягнутої фігури.

Щоб нарисувати циліндр, треба спочатку провести вісь симетрії. 
Потім двома горизонтальними лініями згори і знизу обмежити його висоту, 
а на горизонталях позначити ширину циліндра. Потім побудувати 
площини, у які згодом «вписати» еліпси.

Оскільки в циліндрі бокова поверхня ніби повертається навколо осі, 
то й промені світла падають на неї весь час під іншим кутом. Відбувається 
поступова зміна світлотіньових співвідношень по всій висоті фігури. 
Посередині освітленої частини міститься довгий вертикальний полиск, 
потім світло поступово переходить у півтінь і далі - у тінь. Тінь починає 
світлішати, переходячи у рефлекс. За таким принципом будуються і 
освітлюються всі предмети циліндричної форми: чашки, відра тощо.

Поверхня кулі в будь-якій точці вигнута. Будувати таку фігуру 
порівняно.

Значно важче зобразити об’єм кулі, адже промені світла на її 
поверхню падають у різних ділянках під різними кутами. Можна лише 
виділити умовно еліпс, що розділяє світлову і тіньову частини кулі.

Світло переходить у півтінь рівномірно в усіх напрямках. Полиск 
міститься всередині освітленої частини. На тіньовій половині кулі виникає 
рефлекс. Тінь, що падає, розміщується під фігурою і зміщена у бік, 
протилежний від освітленої сторони предмета.

Знаючи, як будувати шар, легко зобразити подібні до неї предмети, 
наприклад м’яч, кавун, апельсин, яблуко. Навчившись рисувати прості 
геометричні тіла: куб, циліндр, кулю - ми можемо переходити до 
виконання складніших завдань.
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Французький художник Поль Сезанн стверджував: «Усі предмети 
навколо нас вписуються в ті чи інші прості геометричні тіла». Тому, 
починаючи побудову будь-якого предмета, треба уважно придивитися, до 
якої геометричної фігури він подібний. Це допоможе визначити його 
конструкцію.

Малювання каркасів геометричних тіл - це передача просторового 
положення, предмета на площині аркуша паперу. Просторове положення 
предмета в натурі є виразно виражений обсяг, оскільки тіло заповнює 
частину простору.

Ви вже знаєте, що намалювати подобу предмета або групи 
предметів, що мають виразно виражені обсяги, на плоскому аркуші паперу 
неможливо без спеціальних знань. Спеціальні знання приходять до того, 
хто всерйоз зайнявся вивченням основ малювання, хто вчиться вміти 
бачити навколишній світ з усіма його предметами і явищами.

Людину, що не ознайомленого з принципами малювання, залишить 
байдужим будь-яка натурная постановка. Якщо йому запропонувати 
намалювати йде в глибину пряму дорогу, він неодмінно накидає на папері 
пару зближуються догори, одноманітних на всьому протязі від нижнього 
до верхнього краю аркуша ліній і не подумає навіть, правильно чи ні це 
зроблено.

Отже, нова вправа буде таким, де вам потрібно передати якусь 
протяжність предмета в глибину, показати його по висоті і довжині (або 
ширині). Виходить, що предмет слід намалювати так, щоб в зображенні він 
справляв враження тривимірного (об'ємного). Домогтися в малюнку 
враження тривимірності зображеного предмета якраз і є основним 
завданням малювання. Як серед усіх геометричних фігур саму зрозумілу 
по контурах форму має квадрат, так серед геометричних тіл - куб, форма 
якого утворюється квадратами граней, що сходяться під прямими кутами 
один до одного. Ребра граней теж сходяться у куба під прямими кутами. 
Якщо куб спеціально не розташований так, щоб була видна тільки одна 
квадратна грань, все решта його положення будуть кутовими. Ці 
положення куба в просторі обов'язково виявлять перспективні 
закономірності. Тут вступає в свої права та труднощі в малюванні, яку 
долають за допомогою спеціальних знань про закономірності перспективи.

Щоб простежити дані закономірності на прикладі самого зрозумілого 
за формою геометричного тіла, виконаємо малюнок каркаса куба.

Каркас куба виготовити легко, а користь від спостереження і аналізу 
його форми і тим більше малювання безсумнівна. На прикладі каркаса 
практично знайомляться з поняттям «конструкція предметної форми». 
Отже, бачачи куб "прозорим", "наскрізь», ми на власні очі переконуємося в 
змінах його обсягу під впливом просторових закономірностей, 
перспективних скорочень. З іншого боку, каркас куба показує нам тільки 
межі його загальної форми. Висновок будь-якого об'ємного тіла всередині 
певних меж (обрисів) з усіма притаманними йому характерними ознаками 
становить конструктивну основу форми предмета.
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Геометричні тіла настільки універсальні й логічні за своєю 
структурою, що людська думка порівняла їх з математичними категоріями, 
вивівши обґрунтування всіх обсягів у ранг унікальних. Всі наявні на світлі 
живі і штучні форми являють собою різноманітні поєднання геометричних 
обсягів.

Отже, конструкція куба означає дійсне будова форми цього 
геометричного тіла. Саме куб по праву є першим предметом, за яким ви 
вчитеся передавати на папері виразно виражений обсяг.

Зображуючи каркас куба, ви знайомитеся з принципом будови 
об'ємної форми. Цьому допомагає чітке уявлення конструкції куба, 
отримане завдяки каркасу, що дозволяє точніше побудувати зображення.

Перш ніж приступити до роботи з малювання каркаса куба, 
необхідно підготувати робоче місце. Потім слід вибрати точку зору на 
натуру. Кращим відстанню до каркаса куба від малює буде потрійний 
розмір висоти мальованої предмета. Натура повинна бути розташована 
нижче рівня очей малюють (нижче лінії горизонту) і поставлена під кутом 
до них. До проведення першої легкої вертикальної лінії на папері 
постарайтеся знайти пропорційні відносини величини зображення до 
розмірів формату. Для цього треба намітити загальну форму каркаса куба. 
Тут треба зробити деяке зусилля - побачити в тривимірної натурі 
загальний плоский силует і нанести його абрис на лист папір.

Після того як загальна форма каркаса куба намічена, можна перейти 
до визначення конструктивної основи предмета. Таке визначення почніть з 
побудови нижньої основи куба, т. Е. Межі, що стикається з площиною 
підставки. Зрозуміло, межі як такої немає, вона умовна, але кордону у 
вигляді чотирьох ребер з дроту показують її місце. Побудова основи 
каркаса залежить від дотримання правил перспективи.

Далі для побудови каркаса куба проведіть найближчим вертикальне 
ребро, висоту якого визначите на око. Від цього ребра побудуйте 
перпендикулярні йому, але підкоряються правилам перспективи інші 
ребра, які добре видно в натурі, і завершите малюнок каркаса куба.

Побудова каркаса призми, що має дві підстави трикутної форми, за 
умови, що дротова модель розташована під кутом і одна її прямокутна 
грань стикається з площиною підставки для натури, пов'язане з такими ж 
способами зображення, як і у вправі з малювання каркаса куба. Потрібно 
дотримуватися пропорції і правила перспективи, отримавши, таким чином, 
уявлення про конструктивну будову ще одного геометричного тіла.

Відмінну можливість розібратися в принципах конструктивного 
побудови форми дають дротові моделі ще двох геометричних тіл іншої 
форми - циліндра і конуса. Якщо при малюванні куба і призми ви 
зустрілися тільки з зовнішніми кордонами - ребрами, що утворюють форму 
названих тіл, то в нових вправах ви зіткнетеся з принципово новою 
конфігурацією натури. Тепер в дію вступають додаткові контури побудови 
- центральні осі, які зв'язуються з круглими підставами, а останні - між 
собою за допомогою декількох утворюють.
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2.6. Пропорції предметів. Масштаб. Метод копіювання. 
Візуальний метод зображення предметів з натури.

Будь-яке правдиве зображення будь-якого предмета передає в 
малюнку або картині його основні, характерні ознаки, зрозумілі глядачеві.

Якщо задати собі питання, за якими зовнішніми особливостям глядач 
дізнається зображення, довго шукати відповідь на нього не доведеться. 
Кожному з нас зрозуміло, що «впізнавання» зображення відбувається 
завдяки переданим художником в творі саме основним, характерними 
ознаками предметів або явищ. Безумовно, такий передачі ознак сприяють 
багато факторів реалістичного зображення: перспективні побудови, 
світлотіньові відносини, фактура поверхні.

Що ж таке ознаки предмета? Це властивості предмета, його 
прикмети. Мовою образотворчого мистецтва відмінні риси об'єктів 
малювання називаються пропорціями і конструкцією.

Пропорції (лат. Proportio - відповідність) - відповідність всіх частин 
художнього твору або архітектурної споруди, їх відповідність один одному 
і певне співвідношення з цілим.

Пропорція (від латин.-співвідношення) - термін художньої практики, 
яким визначається взаємовідношення форм (частин) предмета з їх 
величиною, відповідною цілісному образу; а також розмірність тіла 
людини.

Конструкція (лат. Constructio - залишення, побудова) - будова, 
взаємне розташування частин предмета, структура його форми.

Простір - необмежена протяжність ( в усіх вимірах напрямках); 
тривимірна протяжність над землею.

Масштаб - це відношення двох лінійних вимірів. В багатьох галузях 
практичного застосування масштабом називають відношення розміру 
зображення до розміру зображуваного об’єкта

Копіювання відомих творів - дійсно, один з методів навчання 
малюванню, але він повинен застосовуватися в комплексі з іншими 
учнівськими завданнями.

Копіюючи, ви можете вивчити прийоми та методи 
малювання/живопису художника - за зразок беруться відомі твори (якісні 
фотографії). В програмі по рисунку у Вузі, де я вчилася, були завдання 
намалювати копію малюнків майстрів Відродження. У таких випадках 
результат повинен бути максимально схожий на оригінал, але процес 
повинен бути усвідомленим. Потрібно зрозуміти принцип роботи 
художника, подумати, на що він звертав увагу, які прийоми 
використовував, чому вчинив так, а не інакше, де потім можна буде 
застосувати ці знання у власній роботі.

Краса предмета утворюється пропорціями, стаючи суворої 
домірністю, гармонією всіх частин, такий, що ні додати, ні відняти нічого 
не можна, і всі деталі, частини повинні взаємно відповідати один одному.

Отже, в навколишньому світі все предмети характеризуються не 
тільки конструктивним будовою, а й розмірами. Візьмемо, наприклад, 
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садову лійку - предмет складної комбінованої форми з неповною 
симетрією частин. При малюванні лійки з натури важливо побачити, що 
дві її частини - трубка і ручка - розташовані в одній вертикальній площині, 
що проходить через вісь симетрії циліндричного корпусу, і тоді в 
залежності від повороту моделі не буде допущена помилка при побудові 
зображення. Одночасно малювальник зобов'язаний стежити за 
співвідношенням основних величин предмета - його висотою і шириною, 
визначаючи їх на око.

Натурні постановки з двох і більше предметів змушують 
рисувальника враховувати пропорційні відносини між ними. Наприклад, 
при малюванні з натури квітучих кімнатних рослин, зосереджуємося на їх 
співвідношеннях, а при побудові малюнка - на своєрідній композиційно- 
пластичній та конструктивній виразності. На цій основі утворюються 
уявлення про натуру, організовуються в зображенні її об'ємно-просторові 
властивості, пропорційність, пластичність.

Професійний малюнок - це перш за все зображення пропорцій 
предмета. Але це не означає, що предмет треба неодмінно малювати в 
натуральну величину. Це неможливо, якщо взяти до уваги наше зорове 
сприйняття, і не потрібно, якщо враховувати відстань від вашого місця до 
натури. Інша річ, що розміри предмета витримані в пропорціях, а також по 
відношенню до навколишнього середовища і в будь-якому зменшеному 
вигляді виглядають правдиво. Отже, тут все залежить від обраного вами 
масштабу зображення. Це стосується також і встановлення розмірів 
окремих частин предмета по відношенню до загальних масам.

Таким чином, витримати пропорції в малюнку - значить домогтися 
співвідношення величин всіх частин предмета до цілого в межах формату і 
обраного масштабу зображення.

Але пропорції є не тільки в співвідношенні величин предмета. У 
кожному світлотіньовими малюнку потрібно передати ще й пропорційні 
натурі відносини в тоні. Відомо, що правдивого зображення натурної 
постановки рисувальник досягає на основі передачі якраз взаємних 
відносин по світлин. Ви вже знаєте, що найсвітліша на предмет в натурі 
частину або точка у багато разів світліше самої білого паперу, не кажучи 
вже про олівці, не здатній прокласти темної плями, адекватного плямі в 
натурі. Що ж повинен робити в цьому випадку рисувальник? Правдивості 
в тоні домагаються витриманістю в малюнку тонального масштабу.

Пропорційних натурі відносин досягають завдяки врахуванню 
білизни паперу і покриває силі олівця. А за основу таких відносин беруть, 
наприклад, відблиск і саме темна пляма в тіні, порівнюючи в малюнку з 
ними всі інші градації світлотіні. Вміле володіння тоном завершує 
правдиву передачу натурної постановки.

При малюванні з натури іноді застосовують для перевірки 
правильності зображення так званий метод візування, тобто перевірку 
пропорцій натури за допомогою олівця. Для цього на витягнутій руці 
тримають олівець так, щоб його положення було вертикальним або
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горизонтальним (в залежності від того, по висоті або по довжині треба 
порівняти пропорційні співвідношення натури). Закривши одне око, треба 
так тримати олівець, щоб він був видний на тлі зображуваної натури. 
Можна порівнювати висоту і ширин}' предмета або деякі з його частин. 
Пересуваючи вздовж олівця палець, відзначають таке відстань до кінця 
олівця, яке візуально збігається з однією з частин натури. Цю частину 
потім на око «відкладають» стільки разів, скільки вона «вкладеться» по 
всій довжині або висоті зображуваного предмета. Та ж частина натури 
повинна відповідно стільки ж разів «зменшуватися» в малюнку. Для 
перевірки побудови малюнка користуються схилом - невеликим вантажем, 
прив'язаним до кінця нитки. Методом візування студенти можуть 
користуватися для перевірки пропорцій натури, але в основному треба 
прагнути до того, щоб розвивати окомір. Художники, покладаючись на 
точність свого ока, метод візування іноді використовують як перевірку 
взятих на око пропорцій.

2.7. Інтер’єр і екстер’єр. Види зображення інтер’єру: 
фронтальний (з однією точкою сходження) та кутовий (перспективна 
побудова малюнка з двома точками сходження).

Аналізуючи зображення інтер'єра на картинах відомих художників, 
з'ясовують елементарні правила перспективної побудови їх. Розрізняють 
два види зображення інтер'єра: фронтальний (картинна площина 
паралельна протилежній стінці й потребує для перспективної побудови 
одну точку сходження) і кутовий (всі стіни інтер'єра розташовані під кутом 
до картинної площини, він потребує для перспективної побудови малюнка 
двох точок сходження).

При аналізі зображення інтер'єра на картинах відмічають зображення 
перспективних явищ на картинній площині, порівнюють їх із 
спостереженнями кабінету, кімнати, коридору, залу. Щоб краще виявити 
передачу простору інтер'єра на плоскій картинній площині, доцільно 
зробити на дошці схематичні малюнки, визначивши лінію горизонту, 
точки сходження паралельних ліній інтер'єра.

Під час аналізу перспективних явищ на картинах та спостережень 
інтер'єра кабінету, коридору тощо роблять такі висновки:

Горизонтальні лінії інтер'єра, що розміщені нижче лінії горизонту і 
спрямовані до неї, сприймаються глядачем у напрямку знизу вгору, а лінії, 
що розміщені вище лінії горизонту - зверху вниз.

В інтер'єрі паралельні лінії меж стін з підлогою та стелею з 
віддаленням їх від глядача (при умовному продовженні їх) сходяться в 
одній точці сходження, яка лежить на лінії горизонту, а в положенні під 
кутом вони сходяться в двох точках сходження, що розміщені на одній 
лінії горизонту.

Предмети інтер’єра з віддаленням їх від глядача сприймаються все 
меншими і меншими.
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Лінії предметів, що розміщені не паралельно стінам інтер'єра, мають 
для побудови свої точки сходження, але розміщені вони на єдиній для 
цього інтер'єра лінії горизонту.

Предмети переднього плану інтер'єра зображують чіткіше порівняно 
з віддаленими.

З'ясувавши основні перспективні явища в зображенні інтер'єра, 
виконуємо відповідне завдання на зображення інтер'єра за уявою («Моя 
кімната»). Малюнок інтер’єра слід виконувати від руки без лінійки. Під час 
малювання з натури певного інтер'єра треба сідати (ставати) так, щоб він 
був у полі зору того, хто малює, щоб не було потреби повертати голову.

Спочатку визначають композицію малюнка видошукачем (вирізана з 
картону рамка), а також виконують невеликий ескіз. Далі намічають 
відповідно до ескізу і натури лінію горизонту, що проходить на рівні очей, 
і визначають головну точку сходження паралельних прямих, яка залежить 
від точки зору. Якщо стати в центрі кімнати, то видно інтер'єр праворуч і 
ліворуч від головного променя зору однаково. Тому всі лінії, паралельні 
головному променю зору, будуть спрямовані у точку сходження, яка 
лежить на середині лінії горизонту.

Розмір стіни, розміщеної у фронтальному положенні, визначають 
залежно від точки зору того, хто малює.

Далі малюють двері, вікна, картини на стінах та ін., враховуючи при 
цьому перспективні зміни в їхніх розмірах. Так, вікна на бічній стіні, які в 
натурі мають однакову ширину, сприймаються і зображуються різними: 
ближчі вікна малюють більшими порівняно з віддаленими, бо висота й 
ширина вікон з віддаленням ніби зменшуються, і, як і всі спостережувані 
предмети, зменшуються простінки між вікнами тощо.

Слід звертати увагу на перспективне зменшення однакових 
предметів інтер'єра, що розміщені на різній відстані від того, хто малює. 
Предмети інтер'єра починають зображувати з визначення місця, яке займає 
предмет на горизонтальній площині підлоги, і розмірів загальної форми їх 
залежно від зображених основних розмірів інтер'єра (висоти, ширини, 
глибини). Нарешті, уточнюють все зображення інтер'єра за правилами 
лінійної та повітряної перспектив.
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РОЗДІЛ 111.
КОЛЬОРОЗНАВСТВО ТА КОМПОЗИЦІЯ 

У ДИЗАЙН ДІЯЛЬНОСТІ

3.1. Поняття про колір та ного властивості. Характеристика кольору. 
Класифікація кольорів. Гризайль.

Поняття про колір та його властивості. Різноманітні предмети 
навколишньої дійсності відрізняються один від одного не тільки 
матеріалом, розмірами та формою, а й кольором. Отже, колір - це одна з 
невід'ємних ознак будь-якого предмета, причому дуже мінлива. Відомо, що 
колір довкілля змінюється не лише внаслідок зміни пори року, але й часу 
доби (вранці, вдень чи ввечері). Так, вода в річці, ставку чи морі змінює 
свій колір, як і небо; вона то блакитна, як небо, вдень у тиху погоду, то 
темно-синя з різноманітними відтінками — у вітряну, то золотисто-червона 
-у вечірній час. Той самий за кольором предмет може сприйматися нашим 
зором також по-різному - залежно від його положення в просторі, 
освітлення, оточення та ін. Наприклад, як закони лінійної перспективи в 
зображенні форми предмета вимагають малювати не справжню форму, а 
видиму, так і повітряна перспектива потребує в живопису передавати не 
справжній колір предмета, а видимий.

Справжній колір предмета залежно від його просторового 
розташування (віддалення), сили освітлення та навколишнього середовища 
змінюється за ясністю, кольоровим тоном та насиченістю. З віддаленням 
предмета від глядача змінюється не лише видима величина його, а й колір, 
бо міняється кількісний і якісний характер світлового потоку, що 
відбивається цим предметом. Так, дерева, однакові за величиною і 
кольором (зелені), сприймаються нами з віддаленням меншими і здаються 
сірими, голубими чи злегка фіолетовими. Зміна тону, ясності й насиченості 
кольору предметів залежить від кількості та величини частинок вологи й 
пилу в повітрі, які утруднюють проходження кольорових променів і 
впливають на зміну кольору.

У чистому повітрі небо й віддалені предмети здаються більш синіми, 
у вологому чи похмурому - сірими. Сприймання кольору предмета 
залежно від освітлення та оточення можна простежити, уважно 
розглядаючи жовте яблуко. Так, жовтий колір яблука на фіолетовому фоні 
буде найяскравішим, теплим, тоді як на оранжевому або червоному 
здаватиметься більш холодним і менш чітким. Уміння бачити кольори, 
розпізнавати їхні відтінки допомагає нам не тільки правильно передавати 
колір предметів у малюнках, а й створювати прекрасне в житті.

Подібно до музики кольори викликають у людей різні емоції, 
впливають на настрій та працездатність. Тому останнім часом приділяється 
велика увага раціональному пофарбуванню приміщень у житлових 
будинках і на виробництві.

Велике психологічне навантаження несе колір приміщень лікарень, 
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шкільних класів, навчальних кабінетів і т. д. Виявилося, що чорний колір 
гнітюче діє на школярів, тому гігієністи запропонували фарбувати дошку 
не в чорний, а в темно-зелений колір і писати на ній жовтою або 
жовтогарячою крейдою. Гігієністи стверджують також, що холодний білий 
колір - символ чистоти і суворого порядку - розпорошує увагу і швидше 
спричинює втому, тому слід віддавати перевагу блакитним, блідо-зеленим 
або сірим тонам. Наведені приклади свідчать, що колір у природі та в 
житті людини відіграє величезну роль. Наука, яка вивчає колір та його 
властивості - кольорознавство, допоможе нам ознайомитися з кольором у 
природі, його особливостями, закономірностями та ін.

У кольорознавстві є свої закони, які слід знати, щоб застосовувати їх 
у навчанні та житті. З фізики відомо, що якщо пропустити сонячний 
промінь через скляну тригранну призму, він розкладеться на сім кольорів 
спектра у такій послідовності: червоний, оранжевий, жовтий, зелений, 
блакитний, синій і фіолетовий.

Аналогічне розкладання сонячного проміння спостерігаємо і на небі, 
коли там сяє веселка. Придивившись, можна помітити, що між кольорами 
веселки немає різких меж, вони плавно переходять один в один, 
створюючи безліч відтінків.

Кольори спектра можна розмістити у кольоровому крузі, чистота 
кольорів якого допомагає визначати насиченість багатьох кольорів різних 
відтінків.

У лабораторних умовах на спектральному крузі виділяють три 
основних промені: червоний, жовтий, синій. Між основними променями 
можна побачити так звані похідні, що утворилися внаслідок злиття двох 
поряд розміщених основних: червоного і синього - фіолетовий, синього і 
жовтого - зелений, жовтого й червоного — оранжевий. Зібравши всі 
кольорові промені спектра в один, матимемо білий. Білий промінь 
утворюється і при злитті трьох основних променів (червоного, жовтого і 
синього) або їхніх поєднань: червоного і зеленого (поєднання жовтого з 
синім), жовтого і фіолетового (поєднання червоного з синім), синього й 
оранжевого (поєднання червоного з жовтим). Промінь спектра, який треба 
доповнити до іншого променя, щоб мати білий, називається 
взаємодоповняльним променем.

Взаємодоповняльні кольори в крузі визначають проведенням 
діаметра через відрізки червоного, синього чи жовтого кольору. Для 
червоного кольору взаємодоповняльний - зелений, для синього - 
оранжевий, для жовтого - фіолетовий і навпаки. Отже, у кольоровому 
крузі кожному з теплих тонів відповідає діаметрально протилежний 
холодний тон.

Колір фарб лише наближений до яскравості й чистоти променів 
спектра. Фарби при змішуванні часто дають інші кольори, ніж кольорові 
промені. Тому спектр, переданий фарбами відповідних кольорів, близький 
до природного.

Якщо виконаний фарбами спектральний круг швидко повертати на
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вколо центральної осі, то видно не білий, а мутнувато-білий (сірий) круг. 
Чистий білий колір можуть дати під час повертання тільки прозорі, 
світлові промені.

Спектр зображують у вигляді кольорових смуг, що плавно 
зливаються, або у вигляді круга, поділеного на сектори щодо кількості 
кольорових променів спектра.

Дітей ознайомлюють з шістьма кольорами спектрального круга, 
трьома основними і трьома похідними. Якщо спектр розділити на 12 
частин, то дістанемо більше відтінків похідних кольорів, що залежать від 
відстані їх до основних променів.

Кольоровий круг можна поділити на дві частини: теплі кольори - 
червоно-жовті, які нагадують колір вогню, сонячного світла, та холодні 
кольори - синьо-зелені й фіолетові, які нагадують колір води, льоду, 
далини, місячного світла. Найтеплішим кольором є оранжево-червоний, а 
найхолоднішим - синій. Ці кольори й допомагають, коли їх порівнювати 
один з одним, визначати, який колір тепліший, а який холодніший.

Так оранжевий колір тепліший, ніж жовтий, але холодніший, ніж 
оранжево-червоний. Холодний фіолетовий колір тепліший за синій, але 
холодніший за пурпуровий (в якому більше червоного); в спектральному 
крузі він ближчий до оранжево-червоного. Щоб визначити гармонійні 
поєднання кольорів, потрібно знати пари кольорів на кольоровому крузі, 
які взаємно доповнюють один одного.

Якщо взаємодоповняльні кольори розмістити парами, то матимемо 
найяскравіші контрастні поєднання теплих і холодних кольорів. 
Контрастне поєднання кольорів широко використовують там, де потрібно 
передати найяскравіше поєднання кольорів, а саме у станковому і 
декоративному живописі. Змішуванням взаємодоповнювальних кольорів 
на палітрі дістанемо сірий колір. У кольорознавстві всі кольори поділяють 
на хроматичні (барвисті) та ахроматичні (безбарвні).

До хроматичних кольорів належать усі кольори спектра та їхні 
відтінки (червоний, оранжевий, жовтий та ін.), до ахроматичних — 
кольори, яких немає в спектрі (білий і різні відтінки сірого, чорний).

Ахроматичні кольори відрізняються один від одного тільки ясністю, 
тобто один із них світліший, а інший темніший. Якщо ахроматичний колір 
має ледь помітний синюватий, червонуватий чи інший відтінок, він є 
хроматичним.

Хроматичні кольори характеризуються трьома ознаками: кольоровим 
тоном, ясністю і насиченістю. Всі якості кольору, які є* в природі, можна 
визначити через ці три основні ознаки.

Кольоровий тон — відмітна ознака кольору. Всі теплі й холодні 
кольори та відтінки їх належать до кольорового тону (червоний, жовтий, 
синій, зелений, жовто-зелений і т. д.).

Ясність - властивість кольору бути більш чи менш яскравим 
(світлим). Вона визначається ступенем наближення даного кольору до 
білого. Хроматичні кольори відрізняються різною ясністю один відносно 
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одного. Так, жовті кольори - найсвітліші, а сині й фіолетові серед 
хроматичних кольорів - найтемніші

Насиченістю (або інтенсивністю) кольору називається ступінь 
чистоти даного кольорового тону, тобто ступінь відмінності хроматичного 
кольору від ахроматичного тієї самої ясності. Максимально насичені 
кольори - кольори спектра. Насиченість кольору змінюється, якщо його 
змішують з чорною фарбою або білилом: колір втрачає свою яскравість, 
стає сіруватим (тьмяним). Якщо в хроматичному кольорі є сірий колір 
(розбавлений чорний), він ненасичений, спокійний. Картини багатьох 
художників виконано не тільки чистими насиченими тонами (наприклад, 
«Лютнева блакить» І. Грабаря, «Кінець зими» К. Юона та ін.), а й 
ненасиченими, сіруватими тонами, що диктувалось композиційним 
задумом художників, темою картини. Так, картину «Проводи покійника» 
художник В. Перов виконав сірими, ненасиченими тонами. 
Характеризуючи кольоровий тон, насиченість і ясність, можна правильно 
визначити колір будь-якого предмета, якість кольору, його зв'язок з 
іншими кольорами.

Одночасне порівняння предметів за трьома ознаками кольору 
(кольоровим тоном, насиченістю та ясністю) є методом визначення 
світлотіньових і кольорових відношень.

Як відомо, заздалегідь підготуватися до творчого процесу досконало 
не можливо. Звичайно, для живопису фахівець може взяти полотно або 
папір, фарби, пензлі і палітру. Але, напевно, він не раз зіткнетеся з 
проблемою отримання потрібного кольору, оскільки його може не 
виявитися в арсеналі фарб. Однак досить знати секрети змішування 
кольорів, щоб користуватися ними постійно.

Щоб отримати потрібний колір розглянемо правила змішування:
J абрикосовий - охра + білий + червоний / коричневий + 

червоний + жовтий + білий;
J бежевий - жовтий + коричневий + білий;
•/ бірюзовий - синій + зелений;
J гірчичний - жовтий + чорний + червоний + зелений;
J зелений оливковий - зелений + жовтий;
■/ зелений хвойний - чорний + жовтий + зелений;
J коричневий - зелений + червоний;
J лимонний жовтий - зелений + жовтий + білий;
-ґ помаранчевий - жовтий + червоний;
-ґ охра - коричневий + жовтий;

пурпурний - червоний + синій + жовтий;
J сірий - білий + чорний;
J теплий сірий - сірий + охра + сірий + умбра;

холодний сірий - сірий + синій або зелений (дивлячись якого 
відтінку потрібна фарба);

J тютюновий - червоний + білий + зелений + жовтий;
J теракот - коричневий + оранжевий;
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J фіолетовий - червоний + синій;
хакі - зелений + коричневий;

J насичений чорний - зелений + синій + червоний.
Звертаємо увагу, на те що певний колір повинен переважати, тоді і 

додавати його потрібно більше, ніж інших. Дуже часто студенти під час 
виконання робіт задаються питанням, як отримати тілесний колір. 
Допоможемо визначитися зі змішуванням кольорів, для цього необхідно 
підготувати жовтий, пурпурний і білий. Спочатку приготуємо базу: 
змішуємо жовтий і пурпурний, щоб вийшов насичений помаранчевий. 
Тепер візьмемо білий і в нього додамо дуже мало базового кольору: вийде 
самий світлий відтінок шкіри. Ще раз візьмемо білий і додамо достатню 
кількість базового кольору: вийде середній відтінок шкіри. Тепер в 
базовий колір додамо більше пурпурного, щоб вийшов майже червоний. 
Сюди ж додаємо зовсім трохи синього (на кінчику пензля): вийде колір, 
близький за кольором «сієна палена», це і буде темний відтінок шкіри. 
Нарешті, щоб отримати самий темний відтінок шкіри, потрібно змішати 
жовтий і пурпурний для отримання майже червоного, і додати краплю 
чорного.

Одним із правил під час створення творчої роботи є колорит.
Колористика (лат. color колір) наука про колір, вивчає 

характеристики кольору, колірні контрасти, природу кольору; основні, 
складові і додаткові кольори, гармонію і культуру кольору. Кольори 
впливають на нас і наше сприйнятгя навколишнього світу: предметів 
інтер'єру, людей, які носять одяг певного кольору і т. п. Тому маючи 
справу з кольором, студенту потрібно враховувати, те що його роботи 
здатні впливати на людей і можуть змінювати їх настрій і викликати певні 
емоції.

Перше, що необхідно знати: емоції і колір взаємопов'язані на 
глибокому рівні, і цей зв'язок невипадковий. Це доводять багато 
досліджень психологів (наприклад, Ст. Вундт «Основи фізіологічної 
психології», 1880).

Друге, що важливо знати при вивченні кольорознавства: за кожним 
кольором досить закріплена певна емоція, адже вже з 3-4 років дитина 
здатна розуміти відмінності емоційного забарвлення різних описуваних 
предметів.

Традиційно вважається, що прості і чисті, яскраві кольори активно 
діють на глядачів. Складні або розбавлені колірні відтінки впливають 
більше заспокійливо, викликають більш складні відчуття. Підбираючи 
колірну гаму своєї роботи, студенту потрібно керуватися головними 
критеріями кольорознавства: єдності колірних комбінацій, коли 
вибираються близькі відтінки кольору, контрасту колірних комбінацій. У 
колориті використовується коло, що складається з 12 кольорів: основних і 
складових другого і третього порядку (таблиця 1).

Основний колір - це чистий колір, який не може бути отриманий 
шляхом змішування інших кольорів. Таких кольорів три: червоний, синій, 
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жовтий.
Складові кольору другого порядку (їх 4) отримують змішуванням 

основних кольорів: помаранчевий, жовтий, зелений, фіолетовий.
Складові кольору третього порядку (їх 6) виходять шляхом 

змішування основних кольорів з складовими квітами другого порядку: 
жовто-оранжевий, червоно-оранжевий, червоно-фіолетовий, синьо- 
фіолетовий, синьо-зелений, жовто-зелений.

Таблиця 1
Основні та складові кольори

Основні 
кольори (Primary)

Складові 
кольору другого
порядку (Secondary)

Складові
кольору третього
порядку (Tertiary)

чистий колір, 
який не може бути 
отриманий шляхом 
змішування інших 
кольорів

отримують 
змішуванням 
основних кольорів

отримують 
змішування основних 
кольорів 3
складовими квітами 
другого порядку

3 кольори 4 кольори 6 кольорів

червоний, 
синій, 
жовтий.

помаранчевий, 
жовтий, 
зелений, 
фіолетовий

жовто- 
оранжевий, червоно- 
оранжевий, червоно- 
фіолетовий, синьо- 
фіолетовий, синьо- 
зелений, 

жовто-зелений

Розташування кольорів на колі може підказати, які кольори 
поєднуються один з одним (близькі відтінки або контрастні кольори). Такі 
кольори можна назвати ще комплементарними та аналоговими. 
Комплементарні кольору розташовані на колірному крузі діаметрально 
протилежно один одному, а аналогові знаходяться по сусідству поруч.

Цікавий прийом застосування тріадних кольорів у роботах. Тріаду 
складуть ті кольори, які на колі утворюють рівносторонній трикутник. 
Зазвичай таке поєднання яскраве і сміливе, але містить у собі баланс 
кольору.

Навпаки, неяскраві, спокійні кольори називають нейтральними. Такі 
кольори служать фоном або доповненням до загальної колірної гами. До 
нейтральних відтінків відносяться: білий, коричневий, сірий, чорний.

В живописі поняття температура кольору існує невипадково, 
оскільки холодні і теплі відтінки також здатні передавати відчуття 
(таблиця 2).
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Таблиця 2
Теплі та холодні кольори

Холодні Теплі
сині, зелені жовті, червоні

Вважається, що сині та зелені відтінки холодні, а жовті і червоні - 
теплі. Використання холодних і теплих відтінків кольору може істотно 
розширити уявлення студентів про вплив творчості на глядача. Віддалені 
предмети в природі здаються більш холодними (в силу відокремлення їх 
від нас повітрям). Користуватися цим прийомом студентам потрібно для 
зображення предметів у перспективі та рухових об’єктів.

Ще кілька правил для студентів при виборі відтінків фарби для своїх 
робіт:

S відчуття простору створюють світлі та пастельні відтінки;
J візуально зменшують простір, темні та інтенсивні кольори;
J спокій і затишок створюють холодні кольори;

динаміку і жвавість відмінно передають теплі відтінки.
У роботі фарбами, особливо в декоративному і тематичному 

малюванні, велике значення має уміння гармонійно поєднувати кольори. 
Поєднання кольорів може бути контрастним і близьким за кольором та 
тоном.

Щоб визначити гармонійне поєднання кольорів, використовують 
кольоровий круг, який поділено на 12 частин. У ньому пари 
взаємодоповняльних кольорів (контрастне поєднання) перебувають на 
одному діаметрі, тобто вони розміщені один від одного через п'ять 
кольорів. Так, для оранжево-червоного кольору взаємодоповняльним є 
синьо-зелений, для жовто-зеленого - червоно-фіолетовий і т. д. Яскраве 
гармонійне поєднання з трьох кольорів у крузі визначається розміщенням 
їх через три кольори один від одного. Так, приємно поєднуються 
оранжевий, зелений і фіолетовий кольори; синьо-зелений, жовто- 
оранжевий і червоно-фіолетовий. Поєднання з чотирьох кольорів 
визначається розміщенням їх один відюдного у крузі через два кольори. 
Так, у крузі червоний колір поєднується з жовто-оранжевим, зеленим і 
синьо-фіолетовим. Гармонійне поєднання кольорів залежить від 
кількісного співвідношення кольорів. Так, на зеленому фоні невелика 
червона пляма сприймається приємно, надаючи більшої ясності обом 
кольорам. Зелений колір на червоному фоні дає неприємне, різке 
кольорове поєднання.

Гармонійному поєднанню сприяє урівноваженість теплих і холодних 
кольорів. Відомо, що теплі кольори добре сприймаються поряд із темними, 
а холодні - поряд із світлими. Якщо треба виділити певний колір, його 
оточують менш насиченими і яскравими. Часто в образотворчій діяльності 
виникає потреба у використанні спокійного поєднання кольорів. Тоді 
користуються більш близькими за спектральним кругом поєднаннями та 
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поєднаннями з однієї гами кольорів.
Техніка гризайль - це малюнок зроблений пензлем в два кольори, 

найчастіше чорно-білий або коричнево-білий.
У нашому навчальному процесі заняття гризалью переслідують 

декілька завдань.
Перша - ліплення форми плямою, коли не використовуються лінії, як 

в техніці рисунка олівцем.
До завдань входить і зв'язок тони з конструкцією форми. Для 

ліплення форми плямою треба вже в достатній мірі розуміти, як будується 
конструкція предмета, щоб покласти мазок на правильне місце.

У техніці гризайль зручно розбирати форму на фронтальні, бічні, 
верхні і підрізання поверхні. На заняттях я вважаю за краще робити 
гризайль темперою, олією або акрилом. Але не аквареллю. У всякому разі, 
перші кроки. Щільні, покриваність фарби дають можливість виправлень і, 
що більш важливо - можливість поступової деталізації форми.

Гризайль дає можливість створити фіксовану тональну шкалу, 
використовуючи для цього заготовлені відтінку. Ми вчимося створювати 
тональну шкалу з 5-7-9 тонів. І в кілька етапів розбираємо, яким чином 
будується тональний зображення.

Крім того, гризайль - це хороший спосіб розібратися з тоном в 
живопису, коли ми працюємо пензлем і фарбою, але без кольору, 
переводимо форму на пляму, що, власне, і є живописною мовою. Гризайль 
часто приймають за живопис, проте - це малюнок, але виконаний 
живописними засобами. Практика дає можливість більш осмислено підійти 
до мальовничої роботі, застосувавши в ній все, що ми знаємо про роботу з 
тоном і додавши до цього колір.

Тональний масштаб - Передача світла, тіні, півтонів пропорційна 
тому, що ми спостерігаємо в натурі. Створення тонального масштабу 
необхідно тому художні засоби для передачі натури (папір, полотно, 
олівець, вугілля, фарби та ін.) мають значно менший діапазон темного і 
світлого, ніж сама натура.

Тон - світлосила, яка залежить від освітлення, власною забарвлення 
предметів, ступеня їх віддаленості від спостерігача.

3.2. Основи композиції. Правила, прийоми і засоби композиції. 
Види композиції.

Основи композиції. Композиція зазвичай вживається у двох 
значеннях. З одного боку, композиція - це побудова художнього твору, яка 
обумовлена його змістом, призначенням і характером. А з іншого боку 
композицією називають і сам твір, тобто кінцевий результат діяльності 
художника. Композиція є одним з основних організуючих компонентів 
кожного художнього твору. Саме композиція надає йому цілісність, 
підпорядковує його елементи один одному і цілому. Композиція «тримає» 
простір, організує його і підпорядковує так званим законам композиції.
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Слово композиція походить. від латинського «compositio», що 
. означає поєднання частин у певному порядку. Тому композиція у живописі 
це поєднання всіх зображуваних елементів на площині, які допомагають 
художнику в найбільш повному виражені свого задуму. Щоб глядач 
зупинив свій погляд і зацікавився творчою роботою, картиною, майстер 
повинен знайти вдалі виразні зображення. Насамперед, це побудова 
композиції, коли зображуване найбільш вигідно подається глядачеві. 
Завдяки композиції другорядне йде на другий план, і підпорядковується 
головному, цей союз в композиції є гармонійний. Звичайно, готових 
рішень побудови композиції не буває. Тому студенту важливо керуватися 
наступним правилом: побудова композиції картини базується на 
групуванні і поєднанні об'єктів і на особливості зорового сприйняття 
зображуваного в цілому. Наприклад, неправильно будувати композицію 
тільки, за принципом «золотого перетину»}|Опиррно.гр Леонардо да Вінчі. В 
залежності від задуму і завдань, поставлених художником, побудова 
композиції буде змінюватися. , . ...... ....

На досягнення виразності та цілісності художнього твору, студентом, 
можуть бути спрямовані на1 різні засоби побудови композиції: формат, 

.«■простір, композиційний центр, рівновага, ритм, контраст, світлотінь, колір, 
декоративність, динаміка та статика, симетрію і асиметрію, відкритість і 
замкнутість, цілісність.

Таким чином, засоби композиції - це все, що потрібно для створення 
творчої роботи, картини.

Перерахуємо основні. Для того, щоб композиція вийшла цільною, 
необхідно виділити центр уваги, де буде розташоване головне, приглушити 
контрастні деталі, які можуть відвернути від основних. Композиційна 
цілісність досягається, якщо об'єднати світлом, тоном або колоритом всі 
частини картини. Важлива роль у композиції відводиться фону або 
середовищу, в якому відбувається дія. Оточення героїв має величезне 
значення для розкриття змісту картини. Єдності враження, цільності 
композиції можна досягти, якщо знайти необхідні деталі для втілення 
задуму, це може бути найбільш типовий інтер'єр або пейзаж. Студентам 
важливо запам'ятати прості правила композиції: не можна вилучати з 
композиції якусь її частину; міняти місцями частини композиції; 
приєднувати до композиції якусь частину. Але інколи свідоме порушення 
ццх правил композиції стає творчою удачею. При цьому такий виняток з 
правил повинен допомагати студентові точніше утілити свій задум, але 
ніяк не стати самоціллю.

Закони композиції:
Закон рівноваги. Рівновага залежить від розташування основних мас 

композиції, від організації композиційного центру, від пластичної і 
ритмічної побудови композиції, від її пропорції, від колірних, тональних і 
фактурних відносин окремих частин між собою і цілим і т. ін. Рівновага 
проявляється по-різному в симетричних і асиметричних композиціях. 
Наявність симетрії ще не є гарантією врівноваженості в композиції. 
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Кількісна невідповідність симетричного елемента і площини (або 
диспропорція частин і цілого) робить її візуально' неврівноваженою. 
Людина завжди тяжіє до рівноваги форм, що створює повніший 
психологічний комфорт, гармонію проживання в предметно-просторовому 
середовищі. Урівноважити симетричну композицію набагато легше, ніж 
асиметричну, і досягається це простішими засобами, оскільки симетрія вже 
створює передумови для композиційної рівноваги.

Вдало знайдена симетрична композиція сприймається легко, 
незважаючи на складність її побудови. Асиметрична ж, часом, потребує 
тривалішого осмислення і розкривається поступового. Проте, твердження, 
що симетрична композиція є виразнішою - неправомірне. Історія мистецтв 
доводить, що асиметрично побудовані за законами гармонії композиції 
ніяк не поступаються виразністю, з погляду художньої цінності, 
симетричним.

Закон єдності. Необхідною умовою організації гармонійної 
композиції з деякої кількості елементів є вимога, щоб вона (композиція) 
була єдина. Це має бути виражено в єдності пластичного рішення, 
образного і змістового розкриття теми, в єдності формоутворення, 
колористичного і фактурного рішення. Єдності можна досягти шляхом 
підпорядкування.

Засоби гармонізації композиції
Ритм надає композиції динамізм і породжує рух зі складнішою 

характеристикою. Динаміка ритму обумовлюється закономірним 
чергуванням однорідних елементів і простору. У мистецтві ритм 
розуміється як синтез кількості та якості у виразі художньої форми. Для 
спостерігача, що сприймає твір мистецтва, існують два типи ритму: 
активно-динамічний і пасивно-динамічний. До першого відносяться 
звукові (музичні), танцювальні, світлові і інші ритми, тобто ритми, які 
з'являються і зникають в певних часових рамках. До другого (пасивного) 
типу відносяться ритми в архітектурі, малярстві, скульптурі, графіці, де 
пластичні форми знаходяться постійно і відчуття ритму виникає з 
співвідношення реальних та існуючих елементів. Вплив на спостерігача 
активно-динамічного ритму багато в чому залежить від тривалості його 
сприйняття. У пасивно-динамічному ритмі головним стає характер 
кожного елемента, його просторове положення, виразність композиційних 
елементів.

Ритм буває простим, коли змінюється якась одна закономірність 
(форма, колір, фактура або відстань між елементами), і складним, коли 
зміни відбуваються відразу за декількома параметрами. Наприклад, 
змінюється конфігурація форми і відбувається насичення за кольором, або 
змінюється відстань між елементами і одночасно зменшується форма, яка 
також змінює свою фактурну характеристику. Ритм не лише збагачує 
композицію, але й допомагає її організувати. Без ритму важко обійтися як 
в площинний композиції, так і в об'ємно-просторовій. Ритм може бути 
виражений за допомогою всіх образотворчих засобів: існують ритми форм 
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(точки, лінії, плями та їх поєднання), ритми кольору (ахроматичні та 
хроматичні), ритми, виражені фактурою. В одній композиції може 
виявитися велика кількість композиційних елементів, побудованих на 
ритмі, що розвиваються відносно один одного паралельно, перетинаючись 
або навіть рухаючись в протилежному напрямку. Знання закономірностей 
ритмічної побудови багато в чому вирішує проблеми створення 
композицій будь-якого виду, їх єдності і підпорядкування, рівноваги як 
цілого твору, так і його частин.

Контраст, нюанс, тотожність
Якщо контраст - це максимальна зміна якостей образотворчих 

засобів, нюанс - мінімальне, то тотожність - повторення цих якостей. 
Для того щоб контраст або нюанс став засобом гармонізації, потрібно 
скласти йому пару - тоді з'явиться можливість для порівняння. Наприклад, 
контраст великого і малого елемента, округлого й квадратного, чорного й 
білого, зеленого й червоного, гладкого й шорсткого й т. ін. Як тільки 
з'явилося це порівняння, з'явилося і співвідношення кількості білого і 
чорного, зеленого і червоного, малого і великого. Тому у створенні 
гармонійної композиції дуже важливим є момент співвідношення. 
Характеризуючи одну роботу, ми говоримо, що в ній основне 
композиційне завдання виконав контраст тону, в іншій художній образ 
може бути вирішеним за рахунок багатства колориту.

Усі три вищезгаданих засоби застосовуються митцями для 
вираження відповідних художніх образів і для створення роботи, що 
відповідає законам гармонії.

Контраст, нюанс і тотожність як засоби гармонії народжені самою 
природою і цілком успішно в ній співіснують: розмаїття відтінків у 
звичайній траві - це колірний нюанс. В одній рослині можна побачити 
повторення форми листя: більші знаходяться знизу, та чим вище, тим 
дрібніше вони стають. Це нюанс форм. Тут же можна помітити і нюанс , 
кольору: нижні листки вже пожовкли, середні яскраво пофарбовані, а 
верхні бліді. А якщо квітка складається з подібних пелюсток, то це 
тотожність. Цей приклад доводить, що засоби Гармонізації - контраст, 
нюанс, тотожність - підказані митцю самою природою. Тому вони знайшли 
таке органічне застосування у творах мистецтва.

Пропорції (зв'язки частин і цілого) - один з найважливіших засобів 
гармонізації. Під пропорцією розуміється відношення частин цілого між 
собою і цим цілим.

Основні пропорції:
К арифметична
К геометрична
К гармонійна
К золотий перетин

Вибір та використання такого засобу гармонізації, як пропорції, 
дозволяє художнику створювати роботу, що максимально відповідає 
законам гармонії і естетичним потребам людини. Застосування певних 
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пропорційних відношень може надати велику виразність художньому 
образу, глибше розкрити його. Щоб створювати гармонійні, тобто цілісні 
твори, художник повинен вивчати та застосовувати закони пріфоди.

Необхідно сказати, що проблема пропорцій - одна з найскладніших 
художніх проблем, що вимагають осмислення.

Масштаб визначається правильним застосуванням систем 
пропорцій. Розділяючи форму на окремі деталі, можна тим самим досягти 
потрібного масштабу. Форма буде сприйматися більш або менш 
значущою. Необхідної виразності образу у вигляді масштабу можна 
досягти, працюючи не тільки з формою, а й грамотно застосовуючи інші 
образотворчі засоби, такі як колір і фактура. Масштабність твору не 
визначається абсолютною величиною. Невеликий за розміром твір може 
мати великий масштаб, висловлювати монументальні образи. І навпаки, 
значний за величиною твір сприймається часом як камерний. Володіючи 
таким інструментом, як масштаб, художник здатний створювати різні 
хвилюючі його художні образи незалежно від розміру твору.

Види композиції
Фронтальна. До фронтальних відносяться всі «площинні» 

композиції, а також композиції, які мають рельєф. Композиції на 
«площині» можуть бути представлені творами, виконаними в різних 
техніках і матеріалах. Можна назвати твори живопису і графіки, виконані в 
традиційних техніках, і твори, що змогли з'явитися тільки на певному рівні 
розвитку науки і техніки. До них відносяться комп'ютерна графіка, 
голографія та інші. Фронтальна композиція широко використовується в 
роботах декоративно-прикладного характеру, де фактура матеріалу часто 
надає композиції рельєфність (текстиль - гобелен, скло - вітраж і т. ін.). 
Композиції, що «виступають з площини», тобто мають рельєф, також 
належать до фронтальних. Вони сприймаються глядачем фронтально і не 
потребують бокового огляду. Рельєф творів дозволяє виявити їх форму і 
композиційну побудову за рахунок світла і тіні. Таким композиціям 
властива гра фактури (мармурові рельєфи Мікеланджело, карбовані 
роботи грузинських майстрів, керамічні кахлі на соборах в Ярославлі, 
пряникові дошки, виконані в техніці різьби по дереву і т. ін).

Фронтальні композиції частіше, ніж інші, створюються авторами як 
самостійні твори. Тим самим виключається вплив середовища (з'являється 
можливість не замислюватися про масштаб, стилістику, побудову 
простору), в якому вони будуть існувати. Самостійність твору 
підкреслюється рамою, лінією, бордюром та іншими композиційними 
засобами, які вирішують проблему виокремлення твору з простору, 
замикають композицію. Вона розвивається тільки всередині. І в той же час 
фронтальна композиція «в рамі» може стати елементом глибинно- 
просторової композиції у вирішенні як інтер'єру, так і екстер'єру. Своєю 
формою, пластикою, кольором, фактурою, побудовою вона може не тільки 
органічно увійти в композиційну структуру, але розвинути її і навіть стати 
композиційним центром.
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Об'ємна. До об'ємної композиції можна віднести твори мистецтва, 
що мають три виміри (довжину, ширину і висоту), тобто параметри, які 
характеризують об'єм взагалі. Це скульптура, дрібна пластика, малі 
архітектурні форми, роботи декоративно-прикладного характеру, різні 
утилітарні об'єми (посуд, меблі, транспортні засоби, одяг - загалом, все 
те, що включає в себе дизайн). Навіть в цьому простому перерахуванні 
відчувається, яке широке застосування може мати об'ємна композиція у 
нашому житті для створення функціональних предметів, що забезпечують 
життєдіяльність людини.

Протягом століть існування об'ємної композиції змінювались 
художні і пластичні принципи. Віддаючи перевагу тим чи іншим стилям, 
велися пошуки нових матеріалів і способів їх виготовлення, але закони 
гармонії і краси залишалися незмінними. Засоби гармонії, за допомогою 
яких художники досягали найкращих результатів, і понині залишилися 
тими ж.

Об'ємну композицію можна розділити на два типи: симетричну і 
асиметричну. Найпоширеніша - симетрична об'ємна композиція, що має 
вертикальну вісь. Всі чотири (або більше) сторони щодо неї однакові. 
Такий симетричний об'єм в основному організує навколо себе і однаковий 
простір, тому що він орієнтований на однакове сприйняття з усіх сторін. 
Характерним прикладом таких композицій можна назвати дорожні 
орієнтири, верстові або знакові стовпи, міські ліхтарі минулих століть, 
зразки садово-паркової архітектури. Але й дрібніші предмети можна 
віднести до категорії симетричних об'ємних композицій. Скажімо, горщик, 
виконаний на гончарному крузі.

Симетричність об'ємної композиції надає їй врівноваженість, що є 
дуже важливим для створення утилітарних предметів, а також статичність, 
за допомогою якої можна організувати акцент об'єму в «рухомому» 
просторі. Асиметрична об'ємна композиція має широкі можливості для 
вирішення неповторних пластичних завдань і складного руху мас. За 
допомогою асиметричної об'ємної композиції можна зрозуміти художній 
образ, створений автором, простежити виражену їм пластичну тему тільки 
рухаючись навколо неї. Асиметрія дозволяє більш емко висловити образ, 
передавши всю його багатогранність. Саме асиметричну об'ємну 
композицію легше розвинути, вкласти в відповідний простір. Або простір 
підпорядкувати їй.

Глибинно-просторова. Глибинно-просторова композиція є вершиною 
творчих можливостей для художника. Вона впливає на глядача не тільки 
поєднанням площин, об’ємів, а й паузами між ними. Вплив простору 
незаперечно сильніше, ніж площини або об'єму. Йдеться не про значущість 
або художню цінність, а саме про ступінь можливого впливу, у простору 
вона більша, оскільки глядач належить до нього та огортає його. Вплив 
гармонійного простору, побудованого за законами гармонії, сприятливо 
впливає на особистість. Однак, глибинно-просторова композиція вирішує й 
інші задачі. Так, використовуючи вплив простору, емоційно забарвленого,
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що несе визначений образ, філософію, можна змусити підкоритися йому. 
Ця його особливість постійно використовувалася протягом всієї історії 
людства. Так організовувалися гладіаторські бої, виходи царюючих осіб, 
інквізиторські дійства і т. ін. Все це робили обмірковано, компонували в 
просторі елементи (місця глядачів, помости, балдахіни, прапори, і т. ін.). 
Враховувався кількісний вплив кольору і фактури. Наприклад, золото 
парчі, червоний колір оксамиту, чорний - сутани, блиск озброєння. 
Активно використовувалися світлові й звукові ефекти. Гарячі багаття й 
смолоскипи, барабани, сигнал труби та інші ефекти - все загалом 
створювало атмосферу, що психологічно впливала на глядача. Те ж саме 
відбувається і на спортивно-театралізованих виставах (відкриття 
Олімпійських ігор, гала-концерти, шоу різного роду і т. ін.).

3.3. Основні закони композиції.
Закони композиції:
Поняття "цілісність композиції".
Цей закон вимагає, щоб композиція сприймалася єдиним і 

неподільним твором мистецтва, в якому кожна зображена мета доповнює 
зміст, його цілісність. Цілісність композиції залежить від здібностей 
проектанта підпорядковувати другорядне головному, злити все в один 
неподільний організм твору; кожна деталь його має сприйматися як 
необхідне, доповнювати щось важливе до розвитку задуму автора.

Основні ознаки цілісності - неподільність, взаємозв’язок і 
узгодженість усіх елементів композиції;

Неподільність композиції - перша й головна ознака закону цілісності 
створюється в композиції проектантом так званою конструктивно- 
художньою ідеєю твору, яка єднає всі образи твору в одне ціле.

Створюючи ідею композиції, проектант спочатку узагальнено 
визначає лініями або плямами положення основних її частин, поєднує їх, а 
потім розробляє деталі в межах визначених силуетів цих частин. Як 
правило, силуети плям або лінії можуть нагадувати певні геометричні 
форми, які пізніше об’єднають у собі більш дрібні. Так, у полотні 
видатного українського художника Миколи Пимоненка "Страсний четвер" 
чітко простежується попередня геометризована композиція, що тримає 
простір кожної картини.

Не менш важливою ознакою закону цілісності є необхідність 
взаємозв’язку і взаємної узгодженості всіх компонентів композиції. Закон 
цілісності, що диктується закономірностями зорового сприймання 
дійсності, вимагає виявлення в композиції головного, сюжетно- 
композиційного центру, якому підпорядковані другорядні образи (деталі). 
Так, картина 1. Рєпіна «Іван Грозний і син його Іван» є однією з 
найдосконаліших композицій, в якій все настільки геніально створено, що 
неможливо ні забрати, ні додати жодної деталі, щоб не порушити її 
цілісності. Згідно з конструктивно-художньою ідеєю твору художник 

96



виділяє центр композиції яскравим освітленням і детальною виразністю 
зображення грізного батьківського обличчя царя-убивці та смертельно 
пораненого його сина. Усе в картині підпорядковане головному: бачимо 
передусім виразно освітлені обличчя двох людей, які розкривають зміст 
трагедії; лише потім розглядаємо одяг персонажів картини та багатий 
інтер'єр, які взаємозв'язані й допомагають сприйняттю місця дії та задуму 
художника.

Композиційний центр.
Необхідною складовою "повноцінної" композиції є наявність 

композиційного центру, що містить головні компоненти, які розкривають 
ідею твору. Серед основних прийомів акцентування композиційного 
центру, місця в картині або роботі, яке притягує погляд, зачаровує глядача, 
можна назвати оперування формами, лініями, кольором, світлотінню.

У художній картині як і в об’єктах дизайну має бути сюжетно- 
композиційний центр або просто композиційний центр - головне в 
композиції, якому підпорядковані всі інші елементи твору.

Композиційний центр - це частина композиції, передбачена для 
керування увагою глядача, на якому в першу чергу концентрується увага 
глядача. Безумовно композиційних центрів на зображенні може бути 
кілька, але один з них все ж повинен бути першорядним. Проте цілісність 
композиції не повинна порушуватися кількома рівнозначними 
композиційними центрами, якщо вони не виправдовують ідею твору. 
Цього потребує і специфіка здорового сприймання. Вона полягає в тому, 
що органи зору в навколишній дійсності виділяють головне, те, на що ми 
звернули увагу. Це головне перебуває в центрі поля зору, сприймається 
воно чітко і з деталями. Інші предмети поля зору, що перебувають не в 
зоровому центрі, сприймаються узагальнено, без деталей. Головне в 
картині можна виділити кольором, тоном і виразністю форми. Другорядні 
образи зображують більш узагальнено, менш чітко, щоб вони не 
привертали до себе багато уваги, лише доповнювали і допомагали 
розкривати ідейний зміст картини.

Під час організації композиційного центру слід враховувати закони 
візуального сприйняття. У відповідності до якого, композиційний центр, як 
правило, розташовується в активній, центральній частині умовної 
площини. Проте зміщення відносно геометричного центру надає певну 
внутрішню напруженість і пластичну виразність у розкритті художнього 
образу і загальної теми композиції.

Зауважимо, що при уважному аналізі більшості творів дизайну і 
мистецтва звертає на себе увагу той факт, що багато авторів віддають 
перевагу колірній єдності композиції, підпорядковуючи центр загальній 
колористиці. Таким чином центр може бути вирішений як найактивніший 
за кольором, контрастний до всієї гами, умовно кажучи самий темний або 
найсвітліший. Зазначена колірна єдність у вирішенні елементів і всієї 
композиції дає цілісність сприйняття твору. Але єдність виражаються не 
тільки у колористиці твору і а ще й в єдності форм і фактур.
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Співроз.мірність всіх частин композиції між собою і до цілого.
Цей закон вимагає визначення гармонійного співвідношення 

сюжетно-композиційного центру до розміру картини та інших її 
пропорційних образів. Згідно з ним проектант повинен враховувати 
співвідношення об'ємів, кольорів, світла, тону і форми, а також ритму і 
пластики, руху чи стану відносного спокою, щоб твір справляв враження 
єдиного цілого, відповідав ідейному задуму. Прихована краса гармонійних 
пропорційних співвідношень лунає у творі відомого українського 
художника-педагога ХІХ-ХХ ст. Олександра Мурашка "У кав'ярні 
(Парижанки)", де композиційний центр, створений за допомогою 
вишуканих форм, соковитих кольорів, контрасту світла й тіні, затримує 
око глядача саме в тій частинні картини, яка по горизонталі та вертикалі 
відповідає "золотому" перетину. Виникає своєрідна зустріч вертикальних 
та горизонтальних членувань, яка перетворюється в ідеальне пропорційне 
середохрестя. Цей ефект примушує не звертати уваги на маргінальність 
ситуацій та легковажний дух паризьких кафешантанів; він підштовхує 
глядача відчути гармонію великопланової композиції, образну 
змістовність, психологічну характеристику персонажів.

Підпорядкування компонентів композиції та композиційних засобів 
ідейному задуму твору.

Цей закон:
вимагає від проектантів цілісності, виразності, ідейності 

художнього твору;
- зобов'язує проектантів, щоб його композиція в усіх деталях 

підпорядковувалась ідейному змісту, розкривала його ставлення до 
зображуваного, його захоплення. ■ 1

- вимагає визначення гармонійного співвідношення сюжетно- 
композиційного центру до розміру картини та інших її пропорційних 
образів. Згідно з ним проектант повинен враховувати співвідношення 
об'ємів, кольорів, світла, тону і форми, а також ритму і пластики, руху чи 
стану відносного спокою, щоб твір справляв враження єдиного цілого, 
відповідав ідейному задуму. Усі вимоги, які ставить цей закон у зв'язку з 
ідейним задумом, проектанти прагнуть вирішувати у своїх композиціях.

3.4. Особливості композиції дитячих малюнків.
Дитяча образотворча діяльність молодшого школяра при всій її 

своєрідності схожа з аналогічною діяльністю дорослих і поступово набуває 
єдину з нею структуру і життєвий сенс.

Не всякий малюнок є художній образ. Призначений для передачі 
інформації малюнок повинен бути точним, повним, документальним, 
що відповідає пізнавальним цілям. Такий малюнок спрямований в першу 
чергу на думки людини,колективну сферу особистості. Мистецтво- 
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художнє відображення людиною навколишнього його світу предметів, 
явищ природи, суспільство, себе.

Так чим же приваблює нас дитячий малюнок?
По-перше, щирість, емоційність, безпосереднє вираження дитини 

своїх думок і почуттів. Що зазвичай вражає в дитячому малюнку? 
Звичайно, не форма, і способи, а вміння, використовувати мінімум засобів, 
передати свій стан.

По-друге змістовність. Малюнок навіть молодшого школяра несе в 
собі якийсь зміст. Як тільки учень розуміє, що на листку може бути щось 
зображено, всі штрихи, лінії, кривульки набувають значення, 
відображаючи світ, в якому він живе. Малюючи, молодший школяр часто 
розповідає про свій задум, сповнений змісту. У малюнках молодших 
школярів - все, що оточує дітей, що їх хвилює. Чим більше дитина знає 
про світ, тим ширше тематика його малюнків.

Ще одна цінна якість дитячого малюнка - сміливість. Малюк не 
боїться малювати, він хоче і може намалювати все. Для дитини немає 
нічого неможливого. Але ж, ризик, здатність до ризику, сміливість - 
неодмінна умова і характеристика творчої особистості.

Гуманізм, оптимізм змістовність дитячих малюнків - показник 
природного довірливості, доброзичливості людини. Малюнки учнів 
початкової школи можна відразу впізнати по їх яскравості, барвистості, 
декоративності. У них радісне світосприйняття, очікування добра, від 
нього і тільки добра. Це дивує і радує нас, дорослих, і в той же час трохи 
засмучує усвідомлення того, як важко майже неможливо зберегти таке 
сприйняття світу.

Дитячий малюнок переконує нас у тому, що дитина здатна виразити 
в них своє світовідчуття, вони викликають нашу емоційну реакцію і саме 
тому їх можна назвати виразними.

Виразність - головна суттєва ознака художнього образу. Під 
виразністю розуміється здатність митця від різноманітних прийомів 
передавати людські емоції, використання їх в образній характеристиці 
таких деталей, які з найбільшою повнотою розкривають сутність 
зображуваного явища чи характеру’.

Виразність дитячих малюнків - пасивне розкриття дітьми деяких 
характерних сторін предмету, що відбивається або явища дійсності і 
передача активного емоційного ставлення до нього1 2.

1 Григор'ева, Г. Г. Розвиток дошкільнят в образотворчій діяльності. Учеб, 
посібникдля студентів вищих пед. навч. закладів. / Г. Г. Григор 'єва-.М... 1999- С. 233.

2 Лабунська, Л. Образотворче творчість дітей / Л. Лабунська - М., 1965. - С. 56.

Зміст образу втілюється виражальними засобами у наочній формі. 
Технічна сторона художньої діяльності поряд з виразними присутня в 
будь-якому вигляді мистецтво.

Отже, виразність - якість дитячої художньої роботи, яке можна 
розглядати як самостійне. Стосовно до дитячого малюнка виразність - 
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якість нестабільне. Те, що ми вважаємо виразним в малюнку малюка, у 
малюнку старших таким не є. Чим старша дитина, тим більшою мірою 
образотворчі вміння стають засобом вираження задуму.

Одним з найбільш доступних для дитини засобом виразності 
є колір. Використання фарб яскравих, чистих тонів у різноманітному 
поєднанні притаманне молодшим школярам. До 10 років, дитина більш 
тонко і різноманітно використовує колір, створюючи виразні образи. Іноді 
дитина віддає переваги якомусь одному: всі малює зеленим чи блакитним. 
У чому причина? Дитина може використовувати улюблений колір іноді не 
адекватно, в будь-якому суперечності з реальністю, і робить це спеціально. 
У цьому випадку, він, як правило, сильно захоплений зображенням, 
швидше, його змістом і робить своєрідний «подарунок» способу, як би 
прикрашає його.

Дослідники дитячих малюнків відзначають, що діти, освоюючи 
колір, починають використовувати його однозначно, земля - завжди чорна, 
небо - синє тощо.

Інша властивість лінія. Дослідники відзначають, що предмети, 
явища, які близькі дитині, улюблені їм, він малює старанно і акуратно, а 
погані і некрасиві, на його думку, події зображує спеціально недбалої 
лінією.

Композиція сюжетного малюнка також буває дуже виразною. 
Головний, більш значний для нього образ, молодший школяр часто виділяє 
кольором або величиною, розташуванні окремих елементів малюнка. 
Молодшим школярам дуже важко передати рух. Але в малюнках учнів 3-4 
класу рух передано іноді дуже виразно. Наприклад: кішка мчить за мишею, 
витягнувшись як струна і розправивши кігті3.

3 Сакулина, Н. П. Рисование в дошкольном детстве / Н. П. Сакулина. - М., 1965. - 
С. 124.

4 Там само.
1 Флерина, Є. А. Образотворче творчість дітей дошкільного віку / Є. А. Флерина 

-М„ 1956.-С. 40.

Створюючи малюнок, молодші школярі використовують і такий 
засіб як аглютинація - склеювання, комбінування в фантастичному образі 
якихось частин, якостей, засобів різних предметів. М. П. Сакуліна 
зазначила, що виразність дитячого малюнка різноманітна за допомогою і 
способом4.

На думку Є. А. Флериной, щоб судити про виразності образу, 
створеного дитиною, важливо бачити процес виконання малюнка. 
Однак при будь-якому, навіть дуже малому обсязі образотворчих умінь 
дитина повинна вміти і мати можливість висловлювати свої почуття, 
враження вільно, використовувати їх самостійно і творчо5.

Перед учнями початкової школи протягом усього терміну навчання 
потрібно ставити завдання «на виразність» все більше ускладнюється за 
змістом і стосуються кольору, форми, тобто всієї сукупності 
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образотворчих засобів. Вирішуючи ці завдання, дитина робить на 
доступному йому рівні те ж саме, що й справжній художник.

Таким чином, необхідно пробуджувати у дитини зацікавленість до 
сюжетного малювання. У цьому можуть допомогти завдання, що 
вимагають адекватного вираження почуття, ставлення до навколишнього 
світу, настрої, задуму дитини.

Композиція - це спосіб з'єднання образів, спосіб побудови твору. У 
малюнках дітей зустрічаємося і з сюжетами, які передають 
розгорнуте розповідь, так і з сюжетами, які розраховані на ^передачу 
динаміки дії. ? •:

Характерним для дошкільнят і те, що вони розподіляють предмети 
по всій площині аркуша, дотримуючись, однак, відчуття рівноваги .і 
композиційної наповненості.

Дуже характерно і прагнення дитини до ритму. Ритм - це 
повторюваність, чергування і відповідність елементів композиції. У 
дитячих малюнках ми зустрічаємося не тільки з чергуванням форм, і з 
композиційно-колірним ритмом у передачі організованість, 
впорядкованість побудови малюнка. Велике значення мають тут і технічні 
можливості дитини. Знайдена форма легко повторюється і відтворюється. 
Композиційно-ритмічна організованість малюнка відповідає часто по суті 
обраної дитиною темі. ,

Композиція визначається також і як спосіб з'єднання образів. 
Виразність в малюнках дітей проявляється перш за все за рахунок передачі 
руху, зображення характерних поз персонажів, тобто за рахунок 
оперування зовнішніми ознаками предмета.

Інтереси в цьому сенсі деякі особливості побудови композиції, 
специфічні саме для дитячого малюнка. Вибудовуючи свій малюнок, діти 
встановлюють просторові відносини між предметами, персонажами; 
причому вони не копіюють структуру просторових відносин, реальної 
дійсності, але знаходять таке розташування предмета в межах площині 
аркуша паперу, яке відповідає задуманому змістом. Тому композиція 
дитячого малюнка не співпадає повністю з картинами реальної дійсності.

Діти не до кінця осмислюють часом як внутрішньопредметні, так і 
міжпредметні зв'язки; деякі предмети включаються ними у зв'язку зовсім 
мимоволі. У сюжетних малюнках вони часто порушують пропорції 
предметів, хоча і не помічають цього.

Для вираження просторових зв'язків дитина зображує в малюнку такі 
риси предмета, які зазвичай не сприймаються оком. У виразному 
малюнку форма служить засобом передачі характеру образу. Діти 
намагаються домогтися виразності образу у вигляді зображення певних 
поз, жестів певного розташування фігур.

В першу чергу у творчих малюнках на казкові сюжети ми виявляємо 
сміливість і багатство уяви. Деякі діти, бажаючи показати казковість 
образу, змінюють реальні кольори, притаманні тому чи іншому об'єкту, 
надають йому фантастичний відтінок. У малюнках діти використовують
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іноді таке поєднання кольорів, яке надає зображенню таємничість і 
фантастичність. т ■

Як показує аналіз малюнків, одні діти схильні використовувати ритм 
штрихів, плям, лінійних контур, інші тяжіють до,. мальовничого 
відображенню явищ дійсності.

Отже, діти знаходять виражальні засоби для втілення свого задуму - 
колірні поєднання, форму, композицію. У творчому малюнку вони 
передають своє ставлення до зображуваного. Творчий процес передбачає у 
дітей дошкільного віку образне бачення світу, дійсності. Дійсність - 
основа творчого процесу.

Образотворче творчість формується за рахунок образного бачення 
дитини молодшого шкільного віку - вміння спостерігати, 
помічати характерні ознаки, деталі, аналізувати форму, колір об'єкта, що 
спостерігається і в той же час здатність зберігати цілісне враження від 
об'єкта, явища.

3.5. Основні поняття теорії дизайну. Напрями і функції дизайну. 
Художні засоби виразності в дизайні.

Дизайн - це творчий метод, процес і результат художньо-технічного 
проектування промислових виробів, їхніх комплексів і систем, 
орієнтований на досягнення найповнішої відповідності створюваних 
об'єктів і середовища загалом потребам людини, як утилітарних, так і 
естетичних.

Дизайн (англ, design) - задум, план, мета, намір, творчий задум, 
проект і креслення, розрахунок, конструкція, ескіз, малюнок, візерунок, 
композиція, мистецтво композиції, витвір мистецтва.

Дизайн - специфічний ряд проектної діяльності, що об'єднує 
художньо-предметне мистецтво і науково обґрунтовану інженерну 
практику у сфері індустріального виробництва. Реалізуючи функції 
дизайну: відображаючу, виховну, пізнавальну, комунікативну, 
гедоністичну, інтелект використовує всі три типи мислительної діяльності: 
наочно-діловий, чуттєво-образний, поняттєво-логічний.

Метою дизайну може виступати вирішення проблем проектування 
від найменшого елементу конструкції до глобальних великих і навіть 
утопічних ідей. У зв'язку із різким зростанням населення планети, ще 
однією метою дизайну стає соціальна привабливість. Тобто дизайн стає 
інструментом комунікації між людиною та об'єктом дизайну. Мета ж 
дизайну має значущість лише для дизайнерів як керівників проектування;

Таким чином, з мети дизайну можна зробити висновки, щодо: його 
завдання. Основним завданням дизайну є: '

Ергономіка - легкість у використанні об'єкта дизайну;
Інтерфейс користувача - психологічні особливості оператора, що 

працює з об'єктом дизайну;
Останні тенденції заст осування нових технологій в дизайні для
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спрощення його інших завдань. ;
Отже, об'єкт дизайну - річ, що модифікується завдяки дизайну у 

напрямку вирішення проблем проектування або соціальної привабливості. 
Так, під час автотюнингу об'єктом дизайну є авто, яке может-'У 
видозмінюватися як у бік кращих технічних характеристик, так і у бік 
кращого «сучаснішого» вигляду. щ.-.

Слово «design» з'явилося в XVI ст. і вживалося по всій Європі. 
Італійський вислів «disegno intero» означав народжену у. художника і 
викликану богом ідею - концепцію твору мистецтва. Оксфордський 
словник 1588 року подає таку інтерпретацію цього слова: «задуманий 
людиною план або схема чогось, що буде реалізовано, перший начерк 
майбутнього твору мистецтва».

1849 року в Англії вийшов перший у світі журнал, який мав у назві 
слово «дизайн» - «Journal of Design», заснований державним діячем, 
художником-проектувальником сером Генрі Коулом (він же виступав 
ініціатором проведення Всесвітньої виставки в Лондоні 1851 року); В 
одному з перших номерів журналу було відзначено:

Дизайн має двоїсту природу. На першому місці - строга відповідність 
призначенню створюваної речі. На другому - прикраса або орнаментація 
цієї корисної структури. Слово «дизайн» для багатьох зв'язується 
найчастіше з другим, з незалежним орнаментом, протиставленим корисної 
функції, ніж з єдністю обох сторін.

У вересні 1969-го на конгресі Міжнародної ради організацій з 
дизайну було прийнято наступне визначення: «Під терміном дизайн 
розуміється творча діяльність, мета якої - визначення формальних 
якостей предметів, вироблених промисловістю. Ці якості форми 
відносяться не тільки до зовнішнього вигляду, але головним чином до 
структурних та функціональних зв'язках, які перетворюють систему в 
цілісну єдність з точки зору, як виробника, так і споживача».

У середині XX століття в професійному лексиконі для позначення 
формоутворення в умовах індустріального виробництва вживалося поняття 
«індустріальний дизайн». Тим самим підкреслювався його нерозривний 
зв'язок з промисловим виробництвом і конкретизувалася багатозначність 
терміна «дизайн». І багато трактатів по історії дизайну того часу в 
заголовках містили уточнення «індустріальний дизайн». Потім в кінці XX 
століття проектно-художню діяльність в області індустріального 
формоутворення стали називати більш стисло - «дизайн».

Сучасне уявлення про дизайн в цивілізованому світі розглядається 
набагато ширше, ніж промислове проектування. І дійсно, в будь-якій 
області діяльності людини, будь то мистецтво, будівництво або політика 
ми стикаємося з поняттям дизайну.

Появі результату розробки дизайну передують деякі окреслені кроки 
розробки. Загалом, дизайн як процес проектування залежить від таких 
чинників як ергономічність, коштовність, економічність та зручність. Тому 
деякі з наведених нижче етапів проектування можуть бути викинуті з 
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процесу виробництва.
Дизацн як творчий процес можна розділити наш
художній дизайн - створення речового світу суто з точки зору 

естетики сприйняття (зовнішні прояви форми);
технічну естетику - науку про дизайн, що враховує всі аспекти, і 

перш за все конструктивність (ранній етап становлення), функціональність 
(середній), комфортність виробництва, експлуатації, утилізації технічного 
виробу і т. д. (сучасне розуміння).

Об'єктом дизайну може стати практично будь-який новий технічний 
промисловий виріб (комплект, ансамбль, комплекс, система) в будь-якій 
сфері життєдіяльності людей, де соціально-культурно обумовлено людське 
спілкування.

Основні категорії об'єкта дизайну.
Образ - ідеальне уявлення про об'єкт, художньо-образна модель, 

створена уявою дизайнера.
Функція - робота, яку повинен виконувати виріб, а також смислова, 

знакова і ціннісна ролі речі.
Морфологія - будова, структура форми виробу, організована 

відповідно до його функції, матеріалом і способом виготовлення, що 
втілює задум дизайнера.

Технологічна форма - морфологія, втілена в способі промислового 
виробництва речі-об'єкту дизайн-проектування в результаті художнього 
осмислення технології.

Естетична цінність - особливе значення об'єкту, що виявляється людиною 
в ситуації естетичного сприйняття, емоційного, чуттєвого переживання і оцінки 
ступеня відповідності об'єкту естетичному ідеалу суб'єкта.

Різновиди дизайну:
J анімаційний дизайн
J архітектурний дизайн
J веб-дизайн
J графічний дизайн
J дизайн міського середовища
J дизайн інтер'єру
S дизайн церемоній
•S звуковий дизайн 

інформаційний дизайн
J книжковий дизайн
J ландшафтний дизайн

поліграфічний дизайн
J проектування взаємодії
S проектування програмного 

забезпечення
J промисловий дизайн 

світловий дизайн
J транспортний дизайн
J футуродизайн
J екодизайн
S дизайн одягу
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РОЗДІЛ IV.
ДЕКОРАТИВНО-ПРИКЛАДНЕ МИСТЕЦТВО: 

ІСТОРІЯ ТА ТЕХНОЛОГІЯ

4.1. Історія розвитку декоративного мистецтва. Класифікація 
декоративного мистецтва.

Народне декоративно-прикладне мистецтво — одна із форм 
суспільної свідомості і суспільної діяльності. Воно зародилось у 
первісному суспільстві, коли людина жила в умовах родового ладу, а 
засоби для існування добувала примітивними знаряддями. Тоді вся 
діяльність могла бути тільки колективною. Відсутність складних трудових 
операцій призводила до того, що всі члени колективу мали одні й ті ж 
обов'язки, опановували одні й ті ж трудові навички. Розподіл праці 
проходив таким чином: праця чоловіків (мисливство) і праця жінок 
(приготування їжі, виготовлення одягу, ведення домашнього 
господарства). Спільна праця зумовлена спільною власністю на знаряддя 
праці, землю, продукти колективного виробництва.

Пам'ятки кожної конкретної епохи показують, як люди навчились 
працювати з природними матеріалами і що з них виготовляти, яку силу 
надавати їм за допомогою символів-знаків (орнаменту) і що робило 
звичайні речі побутового призначення творами мистецтва. На всіх етапах 
історичного розвитку твори народного мистецтва, залишаючись 
невід'ємною частиною матеріальної культури, водночас в важливою 
галуззю духовної культури народу. Основи художнього, духовного, 
естетичного в них невіддільні від утилітарного, їхня єдність обґрунтовує 
глибоку життєву правду народного мистецтва. Людина навчилася 
виконувати багато процесів праці, створюючи предметний світ: тканини, 
посуд, меблі тощо.

Виготовлення кераміки, тканин, декоративних виробів із металу, 
каменю досягло високого рівня в Єгипті, Ассирії, Ірані, Китаї, Індії, в 
античних рабовласницьких державах Греції і Риму.

У Київській Русі переважали домашні ремесла. Пов'язані з сільським 
господарством, вони відігравали роль допоміжного заняття. Селяни власне 
виготовляли різні вироби, полотна, сукна, взуття тощо для власних потреб. 
На основі домашніх ремесел виникли ремісничі організації. Натуральне 
господарство, вузькість внутрішнього ринку, утиски з боку державної 
адміністрації зумовили необхідність єднання міських ремісників. В XI—■ 
XII ст. в містах Західної Європи, а також Київської Русі поступово 
виникали і поширювалися їхні корпорації — цехи. Вони об'єднували 
майстрів однієї чи кількох спеціальностей з метою захисту їхніх інтересів 
від дрібних виробників. У 1425 р. у Львові діяли 9 цехів (ковалів, шевців, 
кравців, лимарів, кушнірів), а наприкінці XV ст.—-14 цехів об'єднували 
ремісників понад 50 професій. Цехове ремесло бурхливо розвивалось у 
містах, які здобули так зване магдебурзьке право,— у Києві Львові, 
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Полтаві, Чернігові, Новгороді-Сіверському, Житомирі, Бердичеві, Ніжині, 
Кременці, Кам'янці-Подільському тощо.

У XVI—XVII ст. на основі ремесел і домашніх промислів зародилася 
нова, більш висока форма виробництва —- мануфактура. Капіталістичне 
підприємство ґрунтувалося на ремісничій техніці й поділі праці. Ця стадія 
розвитку промисловості історично передувала великій машинній індустрії.

Таким чином, народне декоративне мистецтво України розвивалось у 
двох основних формах — домашнє художнє ремесло й організовані 
художні промисли, пов'язані з ринком. Ці дві форми йшли паралельно, 
тісно переплітаючись між собою і взаємозбагачуючись, кожна історична 
епоха вносила свої зміни. Природні багатства України, вигідне географічне 
і торговельне положення сприяли розвиткові домашніх ремесел та 
організованих художніх промислів. Як уже зазначалося, перехід від 
мануфактур до капіталістичних фабрик, промислового виробництва у XIX 
ст. негативно позначився на дальшому розвиткові художніх промислів, 
основа яких — традиційна художня рукотворність. У різні історичні епохи, 
залежно від зміни соціальних формацій, зазнавало змін і народне 
декоративне мистецтво. Однак завжди його визначальними рисами 
залишалися колективний характер творчості, спадковість багатовікових 
традицій.

Види декоративно-прикладного мистецтва.
Декоративно-прикладне мистецтво — предметно-духовний світ 

людини — включає в себе численні види художньої практики. Це плетіння 
і ткання, розпис і вишивка, різьблення і виточування тощо. Одні види — 
кераміка, обробка кістки і каменю, плетіння — виникли на зорі людської 
цивілізації, інші — молоді: мереживо, гобелен, вироби з бісеру, витинанки 
з паперу, їм заледве налічується кілька століть. Правда, до середини XIX 
ст. ні народне мистецтво, ні художнє ремесло не визнавалися за рівноцінні 
галузі мистецтва, такі, як музика, театр чи живопис.

З другої половини XIX ст. етнографи, історики мистецтва та 
мистецтвознавці все більшого значення надають вивченню народних 
художніх промислів і професійних ремесел, складовим галузям 
декоративно-прикладного мистецтва. У центрі уваги стають проблеми 
специфіки і морфологічної класифікації декоративно-прикладного 
мистецтва. У 1860 р. німецький архітектор і теоретик мистецтва Г. Земпер 
запропонував поділити твори художніх ремесел на чотири групи за 
природно-технологічними властивостями матеріалів: гнучкі і міцні на 
розрив; м'які, пластичні (легко моделюють форму і добре зберігають її); 
гнучкі й еластичні; дуже тверді й міцні. Звідси він вивів 4 види 
декоративно-прикладного мистецтва: текстильний, керамічний, 
тектонічний (художня обробка дерева), стереотомічний (художня обробка 
каменю).

Німецький історик мистецтва Я. Фельке 1883 р. розробив структуру 
видів декоративно-прикладного мистецтва за матеріалом і технікою, 
концепцію якої було прийнято в європейському мистецтвознавстві.
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Сьогодні морфологія декоративно-прикладного мистецтва 
ґрунтується на різних принципах класифікації:

- за матеріалом — камінь, дерево, метал, скло та ін.;,
- за технологічними особливостями — ткацтво, вишивка, плетіння, 

в'язання, розпис тощо;
- рідше за функціональними ознаками — меблі, посуд, прикраси, 

одяг, іграшки.
У декоративно-прикладному мистецтві застосовується близько 20 

матеріалів та ще більше різновидів. Крім цього, існує понад 100 головних 
технік і технологій художньої обробки. Усе це дає вагомі підстави 
стверджувати, що художні ремесла і промисли є найбільшою і 
найбагатшою галуззю художньої творчості. Для її повноцінного 
морфологічного аналізу ніяк не обійтися без диференціації на види, роди і 
жанри.

Декоративне мистецтво складається з: монументально- 
декоративного, театрально-декораційного, оформлювального,
декоративно-прикладного та художнього конструювання.

Декоративна галузь декоративно-прикладного мистецтва має значну 
перевагу художніх засад оздоблення над утилітарними і складається із 
видів- технік. Для зручності останні групуємо за домінуючими 
виражальними ознаками. Поліхромна група: ткацтво, килимарство, 
вишивка, батік, вибійка, бісер, Писанкарство, емалі, розпис (дерево, 
кераміка, скло та ін.). Монохромна група: інкрустація, випалювання, чернь, 
гравіювання. Пластична група: різьблення, тиснення, карбування, пластика 
малих форм. Ажурно-силуетна група: кування і слюсарство, просічний 
метал, скань, мереживо, витинанки, ажурно-силуетна пластика.

Таким чином, декоративно-прикладне мистецтво з його багатством 
матеріалів, конструктивно-формотворчих і декоруючих технік, 
помножених на функціональні типи побутових предметів, утворює 
надзвичайно розгалужену морфологічну систему, для аналізу якої 
необхідно насамперед скористатися низкою розроблених естетичних 
категорій: вид, рід, жанр, твір.

Види декоративно-прикладного мистецтва — головна структурна 
одиниця морфології. Це — художнє деревообробництво, художня обробка 
каменю, художня обробка кістки й рогу, художня кераміка, художнє скло, 
художній метал, художня обробка шкіри, художнє плетіння, в'язання, 
художнє ткацтво, килимарство, вишивка, розпис, батік, писанкарство, 
фотофільмдрук, вибійка, випалювання, гравіювання, різьблення, 
карбування, художнє ковальство, скань, просічний метал, витинанки, 
мереживо, виготовлення виробів з бісеру, емалі, а також меблів, посуду, 
хатніх прикрас, іграшок, одягу, ювелірних виробів тощо. Усі вони 
відносяться до декоративно-прикладного мистецтва, як частина до цілого, 
мають відповідні спільні риси і своєрідні ознаки. Кожен з видів унікальний 
за специфікою матеріалів і технологічним процесом обробки, за художньо- 
композиційними закономірностями структури образів.
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Отже, морфологія видів мистецтва і типологія творів :— це своєрідні 
основи розуміння декоратцвно-прикладного мистецтва, ключ до 
сприйняття його засад та природи.

4.2. Використання техніки пап’є-маше у художньому конструюванні 
(обладнання, матеріали).

Слово пап'є-маше походить з французької назви фр. "жований 
папір"). Вважається, що мистецтво пап'є-маше зародилося у Франції, проте 
це не зовсім так. Виробів з пап'є-маше (у Франції не було до самої 
середини XVII століття, а батьківщиною цього виду мистецтва є Китай, де 
був винайдений папір. При розкопках на території Древнього Китаю були 
виявлені шоломи, виготовлені методом пап'є-маше, і період створення цих 
шоломів коливається між 202-го і 220 роками до н. е.

Далі захоплення пап’є-маше поширилося на територію Японії і 
Персії, де таким методом виготовлялися маски для спеціальних церемоній, 
і тільки в 70-і роки XVII століття пап'є-маше стало відомо у всьому світі, у 
тому числі і у Франції. У 1740 році почалося виробництво лакованих 
виробів з пап'є-маше за зразками, привезеними з Японії. Бізнес виявився 
настільки вдалим, що стали винаходитися усе більш нові склеювальні 
склади і техніка, завдяки якій вироби мали таку ж міцність, як дерево.

Частіше за усе пап'є-маше використовувалося для виготовлення 
ляльок.

У Франції було налагоджено їхмасове виробництво, і нині ці ляльки 
у великій ціні середколекціонерів. До цього дня техніка пап'є-маше 
використовується в театрах при виготовленні декорацій. Вони виходять 
дуже легкими і їх без зусиль можна переміщувати по сцені. А якщо 
подібний виріб не піддавати дії вологи, він може прослужити дуже довго.

Існує три види техніки виготовлення предметів з пап'є-маше. Перша, 
класична техніка пап'є-маше є пошаровим склеюванням на заздалегідь 
підготовленій моделі маленьких шматочків вологого паперу. Шарів паперу 
може бути близько ста. В якості склеювального складу застосовують 
полівініл-ацетатний клей або крохмальний клейстер.

Пап’є-маше - це формовочна маса, яку виготовляють із волокнистих 
матеріалів з додаванням клеючих і наповнюючих речовин. Вироби з пап’є- 
маше набагато легші, ніж із глини чи пластиліну, значно міцніші, їх легше 
фарбувати, надавати їм натурального вигляду. В умовах загальноосвітньої 
школи та дошкільних навчальних закладах із пап’є-маше виготовляють 
наочні посібники, ялинкові прикраси, персонажі для лялькового театру, 
новорічні маски та ін.

Як волокнистий матеріал для пап’є-маше беруть папір; клеючими 
речовинами є крохмальний або борошняний клейстери, клей ПВА. 
Наповнювачами можуть бути використані крейда, борошно, крохмаль, 
глина, гіпс.
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Існує два способи виготовлення виробів із пап’є-маше. Перший 
спосіб полягає в тому, що вироби виготовляються зі спеціальної 
пластичної маси. Є багато рецептів таких паперових мас, але до їх складу 
обов’язково входить волокниста паперова маса, наповнювачі і ключі 
речовини.

Другий, спрощений спосіб виготовлення виробів з пап’є-маше 
полягає в склеюванні форми шматочками паперу. Не дивлячись на 
простоту цього способу, можна виготовити найрізноманітніші, досить 
міцні і красиві вироби. Форму виготовляють із глини, гіпсу, пластиліну або 
здійснюють виклеювання по готових виробах.

Перш ніж розпочати виклеювання пап’є-маше по формі, необхідно 
підготувати клей або клейстер і папір. Хоч є дуже багато різних сортів 
паперу, для виклеювання придатний лише не проклеєний газетний або 
обгортковий папір. Він добре вбирає вологу, рівномірно склеюється, міцно 
з’єднується з ґрунтом і фарбою. Для виклеювання необхідно мати папір 
двох кольорів. ,

Перед наклеюванням паперу поверхню форми покривають шаром 
вазеліну (олії, або крему). Це необхідно для того, щоб після просушування 
наклеєний шар пап’є-маше легко відділявся від форми. Можна наклеїти 
перший шар папером, намоченим у воді. Другий шар шматочків паперу 
наклеюють поверх першого клейстером або клеєм. Так само наклеюють ще 
6-8 шарів паперу. Якщо виріб великий, то кількість шарів можна 
збільшити до 12. Кожний наклеєний на форму шматочок паперу щільно 
пригладжують пальцем, поряд наклеюють другий, третій і т.д. шматочки 
так, щоб краї кожного наступного трохи перекривали попередні. У процесі 
роботи слідкують за тим, щоб на формі не утворювалися складки і 
зморшки. На заокругленнях форми шматочки паперу беруть меншими.

Закінчивши ліплення, виріб ставлять для просушування в тепле, але 
не дуже жарке місце. При швидкому висиханні шари пап’є-маше можуть 
покоробитися або навіть потріскатись. Сушка вважається закінченою, 
якщо при вдавлюванні пальцями паперова маса не зминається, а при 
постукуванні видає дзвінкий, а не глухий звук.

Висушений виріб знімають з форми, а якщо він не знімається, то 
розрізають ножем на дві половинки. Видаливши форму, склеюють 
половинки смужкою паперу.

Підготовлену поверхню покривають ґрунтом, використовуючи для 
цього водоемульсійну фарбу, або зубну пасту. Після висихання ґрунту 
поверхню виробів шліфують дрібним наждачним папером і 
розфарбовують.

Під час виготовлення учнями виробів з пап’є-маше фахівець у галузі 
мистецтва має звертати увагу на додержання ними правил культури праці. 
Наголошувати на тому, що діти мають виконувати роботу тільки на 
підкладній дощечці, під рукою завжди мати серветку і вкінці заняття 
старанно прибрати своє робоче місце.
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4.3. Папір та його властивості. Технологія виготовлення виробів із 
паперу.

Папір - один з найпростіших, найбільш доступних та легко 
оброблюючих матеріалів. З нього можна зробити багато різних 
поробок, які завжди знайдуть практичне застосування. Папір 
зустрічається скрізь і широко використовується. Звичайний газетний 
лист легко може перетворитися в шапочку від сонця, а листок від 
зошита - у пташку, жабку, тваринку.

Виготовлення з паперу методом згинання в Японії стало 
справжнім мистецтвом під назвою “орігамі”. У перекладі з японської 
мови “орі” - складати, “гамі” - папір, отже, орігамі - складати папір. Це 
мистецтво відоме з XVIII століття, хоча його історія почалася в Китаї, коли 
понад 2000 років там винайшли папір. Спочатку орігамі робили в 
буддійських храмах, бо тільки монахи мали дорогий на ті часи папір. 
Пізніше цим мистецтвом захопилися японські аристократи. Вміння 
складати паперові фігурки було ознакою хорошого тону та вишуканих 
манер.

В Японії цей вид діяльності дуже поширений. Останнім часом 
орігамі стало досить популярне в багатьох країнах і навіть включене 
до шкільної програми на рівні з іншими предметами. В Україні 
орігамі ще не набуло такого широкого розповсюдження, хоча воно є 
досить дивовижним мистецтвом і для дітей, і для дорослих.

Умовні позначення: У міжнародній літературі про орігамі давно 
склалася певна система умовних знаків, необхідних для того, щоб 
замалювати схему складання навіть самого складного виробу. Умовні 
знаки відіграють роль своєрідних "нот", керуючись якими можна 
відтворити будь-яку роботу. Кожен орігаміст повинен знати ці знаки й 
уміти користуватися ними для записів.

Традиційне орігамі складають із квадрата тонкого білого паперу, 
як правило, з найменшим використанням ножиць і клею.

Складаючи різноманітні фігурки з паперу, в дитини формуються 
такі якості, як спостережливість, просторова уява, відчуття пропорції, 
логічна пам’ять, зосередженість, кмітливість, фантазія, акуратність; 
водночас у неї виховується любов до природи, естетичні смаки, 
доброта, чуйність тощо.

Сьогодні орігамі має велике значення не тільки в японському 
етикеті. Існують різні способи загортання подарунків, залежно від нагоди 
та пори року. Так, паперових метеликів традиційно роблять на весілля, а 
складені з паперу квітка або якась абстрактна геометрична фігура 
символізують дружбу.

Різновидом орігамі є кусу дами. Це один з самих давніх і декоративних 
традиційних японських виробів у техніці орігамі. Це різноманітні кулі, 
котрі складаються з зібраних разом паперових квітів, розеток або 
паперових деталей іншої форми. Такі окремі деталі часто називають 
модулями.
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Слово кусудама в перекладі з японської "кусурі"- "ліки", "тама" - "шар, 
куля". Відповідно, слово "кусудама" можна перекласти як "лікувальна куля". 
З давніх давен кусудами використовувалися японцями під час синтоїстських 
релігійних містерій кагура. Так називалися ритуали, які склалися на основі 
магічного сонячного культу. З куль в різні сторони стирчали багатометрові 
тичини з нанизаними на них квітками. Й нині жодне японське свято на 
вулиці, у храмі, або вдома не обходиться без кусудам. Для когось вони 
просто прикраса, а хтось надає їм магічні властивості. Таку кулю можна 
підвісити над ліжком хворої людини, котра зарядиться позитивною 
енергією, якщо піднести до неї долоні.

Більшість наших співвітчизників, уже складаючи і з’єднуючи 
кусудами під час легких нездужань, помічали позитивний вплив такої 
роботи на процес одужання. Якщо відволіктися від можливості цілющих 
властивостей кусудам, то вони можуть слугувати чудовою прикрасою 
будь-якого інтер’єра.

Аплікація -один з видів прикладного мистецтва. У перекладі з 
латинської мови applicatio - означає «прикладання, накладання». Це спосіб 
створення орнаментів або художніх зображень шляхом наклеювання або 
нашивання різнокольорових шматочків паперу, тканини.

Аплікація - художній твір, який виконаний шляхом 
наклеювання, пришиття паперу, тканини, соломи, природнього 
матеріалу до основи з однорідного або іншого фону. Аплікація 
застосовується для оформлення деяких учбово-наочних посібників, 
привітальних папок, листівок, іграшок, предметів побуту, одягу, 
інтер'єра. Папір зручний в обробці, добре згортається, складається, 
легко зафарбовується у різні кольори та має різнобарвні відтінки. 
Папір має таку властивість, як пружність, що допомагає при 
вирізуванні ножицями, деталі з нього міцно з'єднуються при 
наклеюванні.

Цілеспрямоване використання орнаментів в роботі має велике 
значення у вихованні дітей, розвиткові в них інтересу до народного 
мистецтва, впливає на формування їх художнього смаку. Виконуючи 
аплікації, діти вчаться розуміти принципи естетичного узагальнення, 
пізнають прийоми творчої імпровізації декоративних образів, вчаться 
бачити в орнаментах комбінації кольорів, співставлення форм, 
величин, положення елементів на площині предмета.

Види аплікації.
Аплікація може бути предметною, яка складається з окремих 

зображень ( листочок, гілка, дерево, гриб, квітка, пташка, людина); 
сюжетною, яка відображує сукупність дій або подій ( „Птахи 
прилетіли”, „Настала осінь”); декоративною, яка включає орнаменти, 
візерунки, якими можна прикрасити різні предмети.

Технологія роботи сюжетної аплікації:
- вибір сюжету;
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- складання ескізу до сюжетної аплікації з урахуванням змісту та 
композиції;

- підбирання паперу за кольором;
- вирізування деталей зображення, використовуючи прийоми 

вирізування по частинам, силуетне вирізування, вирізування по 
контуру;

- розкладання та розміщення деталей зображення на фон (картон) 
відповідно до сюжету;

- наклеювання деталей зображення на основу: насамперед дальній 
план, потім ближній, спочатку великі частини, а потім дрібні 
деталі;

- висушування сюжетної аплікації.

4.4. Поняття про витинанку. Історія розвитку української витинанки. 
Матеріали та інструменти. Техніки витинання.

Витинанка - один з видів народного декоративного ужиткового 
мистецтва. Витинанка як вид мистецтва сягає далеких часів на нашій 
землі. Витинанка, витинати — ці слова підказують, що йдеться про 
творчість, вигадку, своєрідність, неповторність. Це мистецтво 
вирізування з паперу симетричних візерунків.

Витинанки — один з видів народної художньої творчості. Слово 
"витинанка" розкриває техніку їх виготовлення: витинати, тобто вирізати. 
Витинанки — прикраси, що вирізають ножицями з білого або кольорового 
паперу, набули поширення тоді, коли папір став доступним матеріалом.

Взагалі витинанки зі шкіри, що прикрашали одяг, взуття та інші 
побутові й культові речі, зустрічалися ще задовго до того, як люди 
винайшли папір. Археологічні дослідження засвідчують появу ажурних 
візерунків із шкіри ще у V ст. до н.е. (наприклад, зображення шкіряної 
прикраси дерев'яного саркофагу, датованої V ст. до н.е. з кургану, що був 
розкопаний на Алтаї6.

6 Антонович Є. А., Проців В. І., Свид С. П. Художні техніки у школі: І Іавч.-мстод, 
посібник для студентів художньо-графічних фаісультетів вищих навчальних закладів. — 
К.: ІЗМН, 1997,— С. 65.

Перші відомості про паперові прикраси в українських сільських хатах 
з'являються у першій половиш XIX ст. Г. Квітка-Основ'яненко у повісті 
"Щира любов" описує прикраси в українських хатах на Харківщині. Усі 
образи, як свідчить автор повісті, були позаквітчувані Всякими квітами: 
улітку — справжніми, а взимку — зробленими зі шпалер.

Термін "витинанки" вперше з'явився у літературі в 1913 р., щоправда, 
до Появи цього терміну існували інші назви витинанок ("узори", "зірочки", 
"стриганці", "квіти", "вазони" і т.п.). У процесі розвитку витинанки 
успадкували техніку виготовлення шкіряних ажурних прикрас для одягу, 
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взуття, орнаментальні мотиви яких створювались на основі дзеркальної 
симетрії і витинались гострими ножицями або ножем.

Давні у своїх витоках, витинанки тісно пов'язані зі святковими 
обрядами, побутом і звичаями народу. Доступність матеріалів та 
Інструментів сприяли розвиткові цього виду народної художньої творчості, 
в якій безпосередньо виявлялись естетичні почуття, жива уява та 
спостережливість людей, що створювали витинанки. Водночас цей вид 
декоративно-ужиткового мистецтва зберіг і доніс до наших днів високу 
орнаментальну культуру пращурів. Кращі зразки традиційних мотивів 
декоративних композицій окремих народних майстрів запозичувалися, 
розвивалися і збагачувалися наступними поколіннями.

У композиції паперових витинанок певну роль відіграли настінні 
розписи. На Поділлі й Дніпропетровщині паперові прикраси співіснували з 
мальованими, інколи доповнювали їх. Дослідники відзначали, що селянки 
віддавали перевагу витинанкам перед розписами, оскільки виготовлялися 
вони легше і швидше, можна було швидко поміняти окремі елементи 
композиції.

Майстриня із с Саїики Вінницької області Н. Кушнір розповідає, що 
коли вона ще була малою, окраси в хаті не було. Дівчинкою робила 
витинанки, які чіпляли на стінах, над вікнами замість фіранок. І сволоки на 
стелі також з обох боків обліплювали витинанками.

Оскільки витинанки з'явились значно пізніше від інших видів 
народного Декоративно-ужиткового мистецтва, в яких вже сформувалися 
певні мистецькі традиції, в їх композиціях відчувається вплив вишивки, 
настінного розпису, ткацтва, розпису кераміки.

У свою чергу мотиви і композиції витинанок також впливали на ці 
види народного мистецтва.

І нині народні майстри займаються витинанням. Цей вид діяльності 
можуть опанувати навіть діти. Витинання допоможе розвинути фантазію, 
почуття ритму, краси, симетрії та рівноваги зображення і фону.

Звичайно, не обов'язково точно повторювати подані у навчально- 
методичному посібнику зразки витинанок. Одна з цілей означеного 
ілюстрованого видання — показати, що з такого простого й поширеного 
матеріалу, яким є папір, і такими простими інструментами, як ножиці, 
ножик і різець, можна створити гарні художні композиції — неповторні, 
самобутні твори.

Перші витинанки виготовляли із шкіри і використовували для 
культових обрядів, пізніше - для прикраси вікон - як фіранки на 
шибках. На шибки накладали різноманітні візерунки - витинанки. Вони 
на вікнах наче сигналізували свята: “Врожайна”, “Весільна”, 
“Заквітчана”. Поступово витинанки з’являються не тільки на вікнах 
та стінах, але й у хатньому просторі (на полицях, мисниках, шафах, 
креденцях-буфетах), ними прикрашали образи під склом.

Часто на Різдво гілки ялини чи сосни прикрашали різнокольоровими 
«ліхтариками», вирізаними з паперу.
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Іноді витинанки використовувалися разом із настінним розписом: 
велика яскрава вирізана композиція ставала центральною, навколо якої 
малювали «пави» або «хмелик».

Вирізування з паперу - це один із найцікавіших видів роботи. 
Процес виготовлення певних виробів простий та не потребує 
особливих інструментів, матеріалів, спеціальної підготовки. Тому й 
вирізування поширено у народній творчості. Найбільш відомі види 
вирізування - сніжинки, серветки, окремі предмети, композиції. Техніка 
витинання полягає у тому, що силует задуманої композиції вирізають так, 
щоб одразу вийшла симетрична фігура. Для цього папір складають удвоє, 
учетверо, увосьмеро (залежно від задуму та товщини паперу) і ножицями 
вирізають різні рослинні елементи (зірки, квіти, листя, хміль тощо), 
геометричні форми чи контурні зображення птахів або людей.

Для вирізування використовують тонкий білий або кольоровий 
папір. Основний інструмент-ножиці, канцелярський ніж.

Мета навчання техніки витинання: познайомити молодших школярів 
з одним із видів народного декоративно-ужиткового мистецтва - 
витинанкою, різноманіттям її форм, візерунків, способами виготовлення і 
практичного застосування, з традиціями, звичаями, пов’язаними з 
витинанками; закріпити навички володіння ножицями, вміння акуратно 
складати удвоє, учетверо, увосьмеро та ділити по діагоналі аркуш паперу; 
розвивати творчу фантазію, творчі здібності учнів початкових класів; 
викликати зацікавлення виготовлення витинанок.

Технологія роботи:
- Скласти аркуш паперу навпіл.
- Зобразити половинку візерунка.
- Відрізати зайвий папір.
- Вирізати по контуру окремі деталі зображення (рослинні елементи, 

геометричні форми, контурні зображення птахів, тварин, людей).
- Розгорнути та наклеїти композицію на основу (картон).
- Висушити композицію - готову витинанку.

Реалізація теми «Витинанка» можлива в окремих розділах програми 
для, включаючи спектр навчально-виховної діяльності з логіко- 
математичного, художньо-естетичного, природознавчого циклів та ін.: 
■ Інтер’єр бабусиної хати.
» Рослинні елементи у візерунках витинанок.
■ Бабусина світлиця, бабусина скриня: оздоблення

чарівною витинанкою.
■ Поділ цілого на частини. Виготовлення заготовок для

витинанок.
° Рушничок для матусі.
■ Візерунки на бабусиних вишиванках.
• Орнамент для скатертини. Вирізування країв

скатертини.
За формою витинанки вирізуються таким чином:
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X витинанки квадратної форми: аркуш складається вчетверо так, щоб 
вийшов квадрат. Потім, перегнувши його діагоналі, одержуємо 
трикутник. Вирізуємо візерунок. Далі обережно розгортаємо всі 
частини витинанки. Візерунок може містити' квадратики, кружечки, 
листочки, квіти, прямі лінії. Його вирізаємо не тїлі>ки по згину, а й з 
протилежного боку складеного аркуша.

X витинанки круглої форми: з паперу вирізаємо круг і складаємо 
декілька разів, перегнувши по радіусах. Вирізуємо візерунок.

X витинанки прямокутної форми: виготовляємо способом 
симетричного вирізування із смужки паперу, складеного навпіл або 
декілька разів. :
За технологічними і художніми особливостями витинанкй 

поділяються на ажурні (зображення містяться у прорізах) І силуети 
(зображення виступає силуетом); одинарні (виготовлені з одного аркуша) 
та складні (аплікаційні; з кількох аркушів паперу, а тому завжди 
поліхромні). Останні, залежно від прийомів виготовлення, бувають 
накладними (накладаються одна на одну „гіркою”) та складеними 
(великомасштабні твори, орнаменти і зображення яких утворені з окремих 
елементів, складних поряд один з одним, гармонійно поєднаних між собою 
в єдине ціле).

4.5. Історія розвитку писанкарства. Техніка виконання, класифікація.
Становлення української державності сприяє зростанню етнічної 

свідомості народу, яка спостерігається в посиленні його інтересу до історії 
та культури, як фундаменту власної духовності.

Витоки народного мистецтва сягають в сиву давнину. Разом з тим, 
зберігаючи тісний зв’язок з традиціями народної творчості минулого, 
народне мистецтво набуває нового змісту, якостей і рис сьогодення. Митці 
вносять нові елементи, в яких відчувається дух свого часу.

Зараз на хвилі національного відродження проблема писанкового 
розпису є актуальною, тому й ознайомлення юних майстрів з таким 
глибинним пластом рідцрї культури, як писанкарство, - необхідне та 
цікаве.

Писанки — символ України, душа українського народу. Це шедеври 
мініатюрного живопису, в яких український народ виявив свій мистецький 
геній, свою здатність до творчого мислення, художнього узагальнення 
навколишнього світу.- Процес розвитку своєрідної мініатюри дає змогу 
спостерігати зміни, що відбуваються в мистецтві протягом століть: 
особливості орнаменту, колориту, техніки виконання.

Говорячи про писанки в сучасному розумінні, потрібно згадати їх 
праобрази, котрі, існували на території України та в інших місцевостях. 
Праписанками вчені вважають кам'яні галунки (ще із кам'яного віку) з 
примітивними узорами: зиґзаґами, хвильками, колами, стрічками, 
спіралями^квадратами, ромбами тощо. Первісні узори не зникли, усі вони 
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дійшли до наших днів, значно збагатившись за багато віків. На зміну 
кам’яним галункам прийшла кераміка. На сьогодні, за підрахунками В. 
Мицика, в Україні знайдено близько сорока керамічних писанок. Деякі з 
них зберігаються зараз у різних історичних музеях України. Це — оваль
ні брязкальця із чорною, жовтою, коричневою, білою оздобами; їх 
використовували як відлякуючі засоби від злих духів. Під час розкопок 
археологи знаходять також глиняні писанки, історія яких вимірюється ти
сячоліттями. З приходом християнства брязкальця зникають. Звичайно, що 
найбільший інтерес являють яйця малих птахів, вони через свою 
нетривкість майже не збереглися до нашого часу. Останки шкаралуп 
знайдені в кургані ПІ-ІІ тис. до н.е. (В. Корпусова). Це свідчить про те, що 
культ яйця існує з давніх давен і поширений був у багатьох народів. 
Найдавнішими знахідками вважаються декоративні яйця із Карфагена (VII- 
VI ст. до н.е.). Вони оздоблені геометричними орнаментами, квіткою 
лотоса, звірами, людськими головами. Фарби використовувалися червоні й 
чорні. Найстаріші, розписані гарячим воском, яйця знайдені у Польщі й 
датуються Х-ХПІ ст. В. Корпусов допускає, що традиція розпису писанок 
прийшла в Україну із Заходу десь у X ст. І в такому вигляді дійшла до 
наших днів. Пов’язують писанку із сонячним культом, який прийшов до 
слов’ян зі Сходу (Д. Горняткевич). Але поруч могли існувати й інші 
техніки оздоблення, як-то: мальованки, шкрябанки, крашанки тощо.

Найдавніші українські писанки зберігаються в Музеї етнографії та 
художніх промислів (м. Львів). Вони датуються 1882 р., с. Острів 
(Львівщина) і 1891 р., с. Слобідка (Поділля) та інші. Щодо цього музею, то 
варто зазначити, що зібрання народних писанок складає понад 11000 
експонатів з більш як 1000 населених пунктів 20 областей України. Ще 
багато писанок знаходиться в Музеї українського народного 
декоративного мистецтва (м. Київ), в Коломийському музеї народного 
мистецтва та ін. Все це свідчить про масовість писанкарства, котрим 
займався народ України упродовж багатьох століть.

На кінець XIX — початок XX ст. прогресивна творча інтелігенція 
захоплюється народними писанками, починає їх збирати і вивчати, 
створювати приватні і земські колекції, укладати і друкувати їх описи, 
рецепти фарбування, свої технології виготовлення. В роботах О. Пчілки, Н. 
Литвинової, Ф. Вовка, С.Кульжинського, В. Шухевича, В. Чубинського, М. 
Сумцова, М. Драгоманова, В. Антоновича, В. Щербаківського, С. 
Таранущенка, що стали сьогодні бібліографічними раритетами, звертається 
увага на писанки у зв'язку із вивченням орнаментики, виявляється народна 
термінологія мотивів і композицій, регіональні художні особливості, 
побутування в контексті свята та обряду, розшифровуються писанкові 
символи, як відгомони культу Сонця тощо. В цей же період етнографічна 
секція Товариства дослідників Волині та Музею при Товаристві працюють 
над зібранням колекції писанок Волинської губернії.

Після піднесення писанкарства, упродовж десятків років XX ст. 
відбувався занепад цього традиційного мистецтва. Двадцять років тому на 
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заході України став поступово зростати інтерес до писанок, їх навіть 
виготовляли на продаж, хоча офіційно влада ставилася до цього негативно.

Із політичними змінами в суспільстві змінилося і ставлення до 
писанок. Церква мудро і тонко пристосувала язичницький культ писанки 
як знак сонця, оновлення життя і ввела його у свято Великодня як символ 
Христового Воскресіння. Така живучість і незнищеність писанки ще раз 
підтверджується, що вона є важливим культурним і духовним символом 
України. Через сукупність відмінних рис, що характеризують писанку як 
творчу, художньо-історичну цілісність, вона функціонує в системі 
культури і здійснює живий зв’язок минулого з сучасним, що виходить за 
сфери суто естетичного сприйняття і обрядового призначення.

Серед різнобарвних писанок чарує погляд яскрава Поліська писанка 
(Полісся охоплює лісову полосу України, тобто північні райони Сумської, 
Чернігівської, Київської і значну частину Житомирської, Рівненської та 
Волинської областей).

Досліджуючи писанкові орнаменти рослинного характеру чільне 
місце займають такі назви: “неповна рожа”, “шолудива рожа”, “рогата 
квиточка”, “дубові”, “кленові” листочки, “огірочки”, “хвойка”, “півонія”, 
“вазончик”, - тобто представлений той розмаїтий світ рослин, квітів, дерев, 
овочів, що оточував писанкарку змалечку. Зооморфний орнамент 
представлений назвами: “пташині лапки” (гусячі, курячи, індичі, сорочі і 
т.д.), “черепаха”, “павук”, “баранячі роги”, “шапка лося”, “птиці”, 
“рибки”, “козині роги”, “вовчі зуби”, “ракові шийки” і ін. На писанках 
знаходимо предметно-побутовий орнамент: “бочечки і дубовий лист”, 
“грабельки”, “вітрячки”, “човникі”, “решето”, “сокирки”, “драбинки”, 
“васажок”, “вилочки”, “пальці”, “руки”. Космічні мотиви представлені 
назвами: “місяць”, “зорі”, “сонечко”, знаходимо також релігійні мотиви: 
“хрест”, “свічка”.

Крашанка - це яйце, пофарбоване в якийсь один колір, без нанесення 
орнаменту. Фарбування яйця червоним означало колір крові, дозрілих 
овочів, червоної калини, символ любові, радості, втіхи життя. Червона 
крашанка - символ нашого спасіння через кров Ісуса Христа.

Шкрябанка або дряпанка - рідкісний вид писанки. Це яйце 
пофарбоване в темний колір, на якому гострим предметом видряпується 
узор. Найбільш підходить яйце природнього коричневого відтінку, так як в 
білих яєць шкаралупа слабша, крихкіша. Вибираємо яйце відповідної 
форми, фарбуємо його в темний колір, сушимо, олівцем робимо розмітку й 
наносимо малюнок, який можна виконати гострим кінцем ножа, цвяхом, 
шилом, гострим металом, товстою голкою.

Отже, писанкарство — надзвичайно цікавий і водночас, мабуть, один 
з недостатньо вивчених видів народних художніх ремесел. Важко знайти 
ще такий вид мистецтва, в якому так яскраво відобразилися б усі сторони 
життя народу — історія, ужитковість, звичаї, вірування, естетичні 
уявлення, поетичне бачення, мрії про довершеність життя.
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4.6. Декоративний розпис. Народні майстри (К. Білокур, 
1VI. Приймаченко, М. Тимченко та ін.).

Історія виникнення петриківського розпису цікава та захоплююча. 
Традиція прикрашати, оселю та одяг декоративними петриківськими 
розписами зародилася, в Україні задовго до появи християнства. Люди 
вірили, що в красивих орнаментах криється магічна сила, яка захищає 
господарів від злих сил та негараздів. Ось чому петриківськими розписами 
у якості оберегів часто розписували зброю та курені запорозькі козаки.

Український народний декоративний розпис пов'язаний з 
художнім оздобленням предметів побуту. Українці з давніх-давен 
прикрашали стіни хат та господарські будівлі, дерев’яний хатній інтер’єр, 
меблі, посуд, господарські речі. Найдавнішим і найпоширенішим видом 
народного малярства був настінний розпис хат, який відзначався великою 
різноманітністю мальованих орнаментальних мотивів у кожній зоні та 
області. Розписом покривалися стіни хат, призьба, фриз, що йшов угорі 
стіни, наріжні пілястри, підвіконня, обрамлення вікон та дверей, самі двері, 
віконниці. А в інтер’єрі хати - піч, стеля, сволок, обрамлення вікон та 
дверей, образів тощо. В декоруванні фасадної стіни основним 
орнаментальним мотивом виступали «квіти у вазоні».

Важливе місце в художньому орнаменті житла на Україні посідали 
декоративні розписи на дереві, якими прикрашали меблі, господарські 
речі, дерев’яний посуд, дитячі іграшки і особливо, скрині.

Народний декоративний розпис увійшов яскравою сторінкою в 
історію культури українського народу. До нього належать:

1) Настінний розпис культових приміщень (церков), жител і 
надвірних господарських споруд;

2) Багатобарвні малюнки на папері, відомі як мальовки;
3) Станковий народний живопис і графіка;
4) Оздоблення олійними фарбами дерев’яних виробів (скринь, 

мисників, вуликів, віялок, дерев’яного посуду, іграшок, музичних 
інструментів);

5) Писанкарство;
6) Розпис тканин;
7) Малюнки на склі (поширені переважно в західних областях 

України). і
Настінний розпис-це живописне зображення, яке виконано 

безпосередньо на стіні й пов’язано з архітектурою. Настінні розписи мають 
форми мозаїки, панно, тощо. Розписи бувають тематичні й орнаментальні, 
виконуються технікою фрески, темпери, клеєного, силікатного та 
воскового живопису із застосуванням синтетичних матеріалів.

Мальовка - декоративний малюнок на тонкому папері, викопаний 
аніліновими фарбами - «манійками», що прийшов на зміну настійному 
розпису в оформленні інтер’єру хати. З кінця XIX століття були винайдені 
яскраві анілінові барвники, тому майстрині настінного розпису починають 
малювати не на стінах, а на паперових аркушах - мальовках відповідного 
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розміру та формату. Паперові прикраси - квіти в овалі, вазони-букети. 
Прямокутні килимки - наклеювали на стіни, дотримуючись традиційних 
правил оздоблення хатнього інтер’єру (на каміні та сволоку, над вікнами та 
полом). З початку XX століття відомим центром виготовлення мальовок 
стає с. Петриківка Дніпропетровської області.

Петриківський декоративний розпис виник у селі Петриківка 
(нині Царичанського р-ну Дніпропетровської обл.). З часу свого 
заснування у 1772 році Петриківка була важливим адміністративним і 
торговельним центром Протовчанської паланки, де тричі на рік збирався 
ярмарок, на якому місцеві майстри продавали килими, вибій часті тканини, 
а також вироби з дерева, розмальовані самобутнім рослинним орнаментом. 
Після ліквідації Січі село стало казенною слободою, жителі якої не 
зазнавали постійного кріпацького гніту, що також сприяло розвитку 
народного мистецтва. Петриківські декоративні розписи розвивались у 
вигляді стінопису житлових приміщень та декору речей господарського і 
хатнього вжитку. В XIX столітті Петриківка вже була центром 
розповсюдження стінопису на Україні, орнаментика якого бере початок від 
стародавньої традиційної орнаментики, що широко застосовувалася в 
побуті запорізьких козаків для оздоблення їх житла, начиння та зброї. 
Характерним для мистецтва петриківського розпису є рослинний 
орнамент, що продовжує традиції орнаментики українського бароко. Він 
ґрунтується на уважному вивченні реальних форм місцевої флори та 
створенні на цій основі фантастичних, неіснуючих у природі форм квітів.

Широке застосування в розписі мають мотиви садових і лугових 
квітів та ягід - калини, полуниці, винограду. Характерним для 
петриківського орнаменту є також зображення акантового листя 
(папороті), пуп’янків, перистого ажурного листя.

Художньо-побутові вироби, які виготовляються вручну в наш час 
набули значного розвитку в усіх областях України. Кожен вид 
декоративно-ужиткового мистецтва тісно пов'язаний з історією, 
національними традиціями регіонів і свідчить про мистецьку 
обдарованість народних майстрів. Найвищого звання - народний 
художник України -удостоєні: К. Білокур (народне малювання); М. 
Приймаченко (майстер народного розпису); М. Тимченко (майстер 
народного розпису).

Українські народні майстри М. Приймаченко, М. Тимченко, К. 
Білокур, Р. Палецький створили справжні шедеври декоративного 
живопису. У декоративному живописі стилізовані та декоровані форми 
часто поєднуються з орнаментами, візерунками. Важливим засобом 
створення художнього образу тут виступає колір — умовний, надзвичайно 
виразний і емоційний.

Розмаїття квітів, листочків, ягід петриківського розпису захоплює, 
спонукає роздивлятися шедеври народного малярства годинами. Не дивно, 
що в 2013 році унікальне мистецтво внесли до Списку нематеріальної 
культурної спадщини ЮНЕСКО.
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Основним елементом петриківських орнаментів є квітка — символ 
пишної природи. Найчастіше шедеври народного мистецтва прикрашають 
мальви, півонії, айстри, різноманітні польові квіти, а ще ті, які вигадують 
самі майстри. Так на стінах, полотнах та посуді утворюється свій, 
особливий світ краси та натхнення.

Пензлики народні умільці виготовляють самостійно — з котячої 
шерсті, вистриженої з грудей. Завдяки такому інструменту фарба лягає 
рівно, і орнаменти виходять охайними та легкими. Нерідко малюнок 
виконується і пальцями.

Цікаво, що фарби для петриківських творів ніколи не змішують. 
Рожева, жовта, синя, червона та зелена — усі вони покликані вдихнути в 
малюнок життєрадісність та природну легкість. А оскільки колись фарби 
нерідко виготовлялися з природних матеріалів, петриківські розписи мали 
недовгий вік. Тож щороку напередодні великого свята старі малюнки 
змивали та прикрашали оселі новими барвистими оберегами. Так з року в 
рік село розквітало новими барвами та чудернацькими візерунками.

4.7. Історія розвитку народного мистецтва. Види та класифікація 
народного мистецтва.

Народна творчість — це історична основа, на якій розвивалася і 
розвивається світова художня культура, одна із форм суспільної свідомості 
і суспільної діяльності, явище соціальне зумовлене.

Народна творчість включає в себе різні види художньої діяльності 
народу: а) поетичну творчість; б) музичне мистецтво; в) танцювальне 
мистецтво; г) театральне мистецтво; д) народну архітектуру; е) 
декоративне мистецтво; є) образотворче мистецтво.

Народна творчість існує як сукупність численних видів, жанрів, 
родів. Усі її види об’єднує основне — пізнання та відображення трудової 
діяльності людства, його історії, побуту тощо, хоча кожен із них мав певні 
особливості функціонального призначення, матеріалу, засобів вираження.

Праця відіграла величезну роль у походженні мистецтва. Вона дала 
людині руку, здатну виготовляти знаряддя, а отже, створювати потрібні 
предмети, надавати їм відповідної форми. Таким чином виникло рубило, 
яким первісний художник вирізьбив на кам'яній скелі, стінах печери 
зображення звіра і саме так виробилося його вміння користуватися 
рубилом та іншими знаряддями. Рука ставала все вільнішою і 
слухнянішою, її вправність шліфувалась і передавалась від покоління до 
покоління.

В процесі трудової діяльності людей розвивались естетичні почуття 
людини: її вухо, очі вчилися бачити та відчувати красу форм, кольорів, 
звуків тощо. Для того, щоб народилось мистецтво, людина повинна була 
навчитись не тільки вправно працювати інструментами та з їхньою 
допомогою відображувати бачене на камені, в глині, відтворювати звуки, 
але вона повинна була навчитись художньо-образно сприймати дійсність.
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Але й образне мислення — це ще не мистецтво. Воно стає мистецтвом 
лише тоді, коли матеріалізується в певних доступних людині засобах — в 
слові, камені, звуці, жесті і т. ін. Художня творчість була водночас 
пізнанням світу, образним мисленням і практичною дією.

У різні історичні періоди його досягнення невіддільні від засвоєння 
гуманного, демократичного змісту народної творчості, її жанрів і форм, 
багатства образотворчих та орнаментальних мотивів, поетичних образів і 
мелодій, народжених людською фантазією.

Багатство змісту творів кожного виду мистецтва не дає змоги 
проводити класифікацію за якоюсь однією ознакою. Дослідники 
опрацювали принципи, критерії класифікації мистецтв. При цьому за 
основу береться морфологічний аналіз, тобто характеристика мистецьких 
творів за видами.

Вид мистецтва — це певна його галузь, що характеризується тим, які 
сторони життя і як вона пізнає, відображає. Він виділяється специфікою 
функціонального призначення, образності, матеріалом, засобами творчості 
тощо. За цими ознаками у межах кожного виду відгалужуються родові, 
жанрові і типові різновидності. Види мистецтва не ізольовані, доповнюють 
один одного, широко розкриваючи людське життя. Хоч окремі види 
мистецтв і мають схильність до об'єднання, навіть злиття, однак важливе 
значення має розвиток специфічних особливостей кожного з них, бо кожен 
вид зокрема вносить дещо своє, нове, оригінальне до світової художньої 
культури.

Народна архітектура (будівництво) — один із важливих видів 
творчої діяльності народу. Залежно від історико-соціальних і природних 
умов життя, місцевих будівельних матеріалів, художніх смаків різні 
народи по-своєму вирішували об'ємно-планувальну структуру будівель, 
їхню зовнішність (екстер'єр) і внутрішній вигляд — інтер'єр). Народне 
будівництво органічно втілює у собі функціональне й конструктивне 
призначення, художнє втілення.

У всезагальній народній культурі важливу роль відіграє декоративне 
мистецтво — широка галузь мистецтва, яка художньо-естетично формує 
матеріальне середовище, створене людиною.

До нього належать такі види:
- декоративно-прикладне,
- монументально-декоративне,
- оформлювальне,
- театрально-декораційне тощо.
Монументально-декоративне мистецтво безпосередньо пов'язане з 

архітектурою. Це декоративні розписи, сграфіто, вітражі, мозаїка, 
скульптура і т. ін. Оформлювальне мистецтво — це художнє оформлення 
міст, сіл, демонстрацій, експозицій виставок, стендів, вітрин тощо. Між 
названими видами декоративного мистецтва існують тісні взаємозв'язки та 
взаємовпливи. З'ясування художньої специфіки кожного з них неможливе 
без вивчення конкретних періодів історії людства. Найчастіше для 
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визначення суті декоративно-прикладного мистецтва вживається назва — 
народне мистецтво. Бо декоративно-прикладне мистецтво — це мистецтво 
широких мас. Воно виникло в процесі трудової діяльності народу і 
нерозривно пов'язане з його життям і побутом.
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РОЗДІЛ V.
МЕТОДИКА ВИКЛАДАННЯ ОБРАЗОТВОРЧОГО МИСТЕЦТВА 

ТА ХУДОЖНЬОЇ ПРАЦІ В ПОЧАТКОВІЙ ШКОЛІ

5.1. Історія методів навчання малюнку.
Класифікація методів навчання є засобом систематизації науково- 

педагогічних знань про методи навчання. Вона має теоретичне і практичне 
значення. Перше полягає у тому, що, здійснюючи класифікацію методів 
навчання затією чи іншою основою, ми отримуємо дедалі глибші і повніші 
знання про метод навчання як елемент дидактичної системи, який дає 
відповідь на запитання "як учити?".

Класифікація методів навчання малюнку на основі джерел 
інформації:

Словесні методи (бесіда, розповідь, пояснення, лекції тощо) харак
терні тим, що інформацію для засвоєння учень отримує вербальними 
засобами,тобто через слово.

Наочні методи — інформація для засвоєння одержується на основі 
сенсорно-перцептивної діяльності (демонстрування, ілюстрації, показ 
об'єкта, моделі).

Практичні методи. Суть їх у тому, що шляхом виконання 
практичних дій учень отримує деяку інформацію, яку аналізує, робить 
висновок і приходить до тих знань, які необхідно засвоїти. Особливість 
методу в тому, що діяльність з одержання знань накладається в часі на 
діяльність з їх застосування, що дає винятково важливий педагогічний 
ефект.

Класифікація методів навчання на основі самостійної пізнавальної 
діяльності. Не менш відома класифікація методів навчання на основі 
самостійної пізнавальної діяльності, яку запропонували І. Лернер і 
М. Скаткін. Цю групу складають пояснювально-ілюстративний, 
репродуктивний, частково-пошуковий, дослідницький методи, метод 
проблемного вивчення матеріалу. Вони названі в порядку зростання міри : 
самостійної пізнавальної діяльності учнів.

Пояснювально-ілюстративний метод навчання. Цей метод призначе
ний для забезпечення розуміння учнями суті матеріалу, який вивчається. 
Розуміння, як відомо, це не тільки результат, ай процес, у ході якого 
людина встановлює зв’язок невідомого з відомим, підводить невідоме 
поняття під відоме, порівнює невідоме з відомим.

Уміння малювати завжди мало і має важливе значення для людини, а 
його використання служило і служить одним із засобів спілкування між 
людьми. Розвивати свої навички в малюванні людина почала з глибокої 
давнини. Вже первісних людей досягали в цьому великих успіхів, про що 
переконливо свідчать малюнки, знайдені археологами.

Навчання проходило вже не від випадку до випадку, а систематично. 
Метод і система викладання у всіх художників-педагогів були єдиними, бо 
затверджені канони і правила наказували найсуворіше дотримання всіх 



встановлених норм. Єгиптяни поклали початок теоретичному 
обгрунтуванню практики малювання. Навчання малюванню в 
Стародавньому Єгипті відбувалося на заучуванні схем і канонів, на 
копіюванні зразків. Навчаючи малювання, художник-педагог змушував 
заучувати правила зображення форм предметів за встановленими 
шаблонами. У цьому і полягає певна історична обмеженість 
давньоєгипетської методики навчання малюванню.

Давньогрецькі художники по-новому підійшли до проблеми 
навчання і виховання і значно збагатили методи викладання. Грецькі 
художники-педагоги вперше встановили метод навчання малюнку, в 
основі якого лежало малювання з натури. В епоху Римської імперії 
художник-педагог найменше замислювався над високими проблемами 
художньої творчості. Переважало копіювання зразків, повторення 
прийомів роботи великих майстрів Греції, а разом з цим римські 
художники поступово відходили від глибоко продуманих методів навчання 
малюнку, якими користувалися художники-педагоги Греції. В епоху 
середньовіччя досягнення реалістичного мистецтва були відкинуті. 
Художники середньовіччя не визнавали ні принципів побудови 
зображення на площині, ні розроблених греками методів навчання

Над проблемами малюнка починають працювати кращі майстри 
образотворчого мистецтва: Ченніні Ченніно, Альберті, Леонардо да Вінчі, 
Дюрер. Вони активно вступають на шлях наукового дослідження, прагнуть 
зрозуміти закономірності явище природи, встановити зв'язок між наукою і 
мистецтвом. Художники Відродження прагнуть відродити античну 
культуру, збирають і вивчають пам'ятники античного мистецтва, щоб 
зрозуміти методи роботи їх творців так, Леонардо да Вінчі на основі 
літературних відомостей про мистецтво Стародавньої Греції розробив 
квадрат древніх. Вчення про пропорції, перспектива і анатомія знаходяться 
в центрі уваги теоретиків і практиків мистецтва цього часу. Весь процес 
навчання Альберті пропонує будувати на малюванні з натури. 
Дотримуючись послідовність, Альберті знайомить учня з основними 
положеннями лінійної перспективи. Альберті перший став розробляти 
теорії малюнка, поклавши в основу її закони науки і закони природи. 
Особливо велику цінність для навчання малюнку представляє метод 
узагальнення форми, запропонований Дюрером. Особливе значення А. 
Дюрер надавав особовому показу при навчанні малювання, р Художники 
епохи Відродження не тільки теоретично обгрунтували найбільш актуальні 
проблеми мистецтва, але практично довели їх необхідність

Леонардо да Вінчі спробував осягнути все знання свого часу в усіх 
областях. Рисувальник, скульптор, архітектор, а також математик, 
військовий інженер, ботанік, він прагнув акумулювати всі свої знання в 
живописі. Тільки це мистецтво дозволяє, вважав він, створити повну 
ілюзію реальності і передати людський геній. Леонардо да Вінчі залишив 
всього лише близько 20 живописних робіт. Навчання малюванню в 17-19 
ст. в Західній Європі (Л. Карраччі і його брати, Рубенс, Дідро, Гете, Жан- 
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Жак Руссо, Л. Давид, І. Пестолоцці, А. Івон, Жюльен, Рамзауер, П. Шмідт, 
Брати Дюпю’0. Мистецька освіта в кінці 19 поч. 20 в. (Каве, Л. Тедд, 
Баунгарт, Ш. Халлоші, А. Ашбе, Г. Кершенштейнер, Дж. Дьюї) і в сучасній 
зарубіжній школі. У своїй книзі «Еміль, або Про виховання» Руссо вказує 
на те, що малювання необхідно для розвитку органів чуття. Він 
пропонував вчити малювання з натури.

З цього часу в межах панівної капіталістичної культури складаються 
художні напрями, відкрито і послідовно ворожі реалізму. У 1880-і рр.. в 
образотворчому мистецтві Франції, особливо в живопису, почався відхід 
від імпресіонізму. Як згадувалося раніше, вже в творчості ряду 
імпресіоністів спостерігалася тенденції відмови від реалістичного пленеру 
1870-х рр.., З'явилася більш декоративна манера виконання. Процес цей з 
особливою силою дав себе знати до 1890-их рр.. у творчості такого 
типового майстра імпресіонізму, як К. Моне.

Однак більше значення мали не зміни в пізній творчості самих 
імпресіоністів, а висування на авансцену художнього життя групи нових 
імен. Майстри цього нового художнього покоління аж ніяк не єдині, вони 
по-різному беруть свою художню завдання і по-різному вирішують її. В 
одних випадках художники прагнули до подальшого видозміні 
імпресіонізму (Ван Гог, Гоген, Сезан), в інших - прагнучи подолати 
обмежені боку імпресіонізму, вони протиставляли йому своє розуміння 
природи живопису і ролі мистецтва (Пікассо, Далі, Шагал).

Великий внесок у методику викладання малювання був зроблений 
педагогами Академії мистецтв, заснованої в 1858 р. Завдяки їм академія 
стала однією з кращих в Європі. У ній була створена послідовна система 
художньої освіти і методика навчання малюнка.

Інтерес до малювання як до навчальної дисципліни на Русі виник 
дуже давно. Вже в XI ст. книжкова графіка і мініатюра досягають високого 
ступеню розвитку (Остромирово Євангеліє, 1056-1057; "Ізборник 
Святослава", 1073. і ін.). Майже у всіх рукописних книгах ми знаходимо 
малюнки і мальовані заголовні букви. Все це говорить про те, що разом з 
грамотою учні оволодівали і малюнком, який допомагав виробляти 
каліграфічний почерк. Немає сумніву, що малювання викладали в 
монастирських школах як чоловічих, так і жіночих.

Для вироблення чіткого і упевненого почерку і навиків в малюнку 
учні малювали головним чином пером (пір'їною), оскільки робота ним 
вимагає особливо твердої і упевненої руки. Однак метод навчання 
малюванню будувався головним чином на копіюванні зразків. 
Самостійного значення малюнок ще не мав, йому відводилася лише роль 
ілюстрації.

Вперше у малювання як навчальний предмет з'являється на початку 
XVIII ст. У цей період на малювання починають дивитися як на один із 
засобів, що сприяє розвитку образної уяви і навичок, які можна 
застосувати в будь-якій професії. Так, в 1715 р. малювання було включене 
в число навчальних предметів Морської академії. З 1716 р. малюванням
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почали займатися учні хірургічної школи при Санкт-Петербурзькому 
військовому госпіталі, а в 1721р. воно запроваджує в число навчальних 
предметів в Карповській школі Феофана Прокоповича. У 1724 році в 
Російській Академії наук поряд із іншими науками викладали "знатні 
предмети мистецтва" і студенти академії, могли займатися малюванням. 
Поступово малювання як загальноосвітня дисципліна запроваджується все 
ширше: з 1732 року воно викладається в Кадетському корпусі, з 1747 - в 
гімназії при Академії наук, з 1764 - в Інституті благородних дівчат при 
Воскресенському (Смольному) монастирі.

Всі ці навчальні заклади не ставили за мету виховання художників- 
професіоналів, не прагнули наблизити малювання до завдань художнього 
навчання. Вони давали своїм вихованцям лише елементарні навички, щоб 
ті могли їх використовувати в самих різних випадках, тобто навчали 
малюванню із загальноосвітньою метою.

У 1735 році був виданий німецькою і одночасно на російською 
мовами підручник з малювання (І. Д. Прейслера "Основательные правила, 
или Краткое руководство к рисовальному художеству"). Навчання 
студентів за системою I. Д. Прейслера починається з малювання прямих і 
кривих ліній, геометричних фігур і об'ємних тіл, після чого учень 
переходить до малювання частин людського тіла, потім голови і, нарешті, 
всієї фігури.

Як і більшість художників-педагогів, в основу навчання малюнку 
1.Д. Прейслер поклав геометрію і малювання з натури. Геометрія 
допомагає художнику бачити і розуміти форму предмету, а при зображенні 
її на площині полегшує процес побудови. Проте|, застерігає І. Д. Прейслер, 
застосування геометричних фігур повинно поєднуватися зі знаннями 
правил і законів перспективи, а також анатомії.

Слід зауважити, що перші наші вчителі-іноземці просто 
примушували своїх учнів копіювати малюнки з книги І. Д. Прейслера. Це 
дало привід історикам мистецтва найменувати метод 
Прейслера «копіювальним». Сам же І. Д. Прейслер зовсім не 
рекомендував копіювати свої рисунки. Навпаки, в двох книгах він говорив 
про малювання з натури, про необхідність вивчення анатомії, про 
використання цих знань при малюванні з живої моделі, і не провина 
Прейслера, що його книгу стали використовувати для копіювання.

Підручник І. Д. Прейслера високо оцінювався сучасниками, він 
кілька разів перевидавався як за кордоном, так і в Росії. Більш докладної та 
чіткої методичної розробки по навчальному рисунку у той час не було, 
тому праця 1. Д. Прейслера у нас довгий час використовувалася не тільки в 
загальноосвітніх навчальних закладах, але і в художніх спеціальних 
школах. Велику методичну допомогу ця книга надала й вихованцям 
Академії мистецтв.

Великий внесок у методику викладання малюнка був зроблений 
митцями і педагогами Академії мистецтв А.П. Лосенко і В.К. Щебуєвим.
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Постановка художньої освіти в Академії мала плодотворний вплив 
на розвиток методики викладання малювання не лише в художній 
спеціальній школі, але і в загальноосвітній.

У 1834 році А.П. Сапожніков видав згаданий "Курс малювання". Це 
був перший підручник для загальноосвітніх навчальних закладів, 
складений російським художником|митцем|. Підручник перевидавався 
потім багато раз, останнє його видання - 1889 р.

У передмові до видання 1879 року автор писав: "... мета, з якою 
засновані малювальні класи у більшій частині навчальних закладів, 
полягає не в тому, щоб зробити з учнів художників чи митців, а в тому, 
щоб розвинути в них здатність змальовувати та зображати на папері 
видимі предмети зрозуміло і правильно".

Курс малювання А.П. Сапожніков починає з ознайомлення 
різноманітних ліній, потім знайомить з кутами, після чого йде засвоєння 
різних геометричних фігур.

Метод викладання малюнка, запропонований А.П. Сапожніковим, 
зробив переворот в навчально-виховній роботі. До виходу його книги в 
загальноосвітніх навчальних закладах панувало копіювання з оригіналів. 
Малюванню з натури майже не вчили, а над методом розкриття окремих 
положень реалістичного малюнка взагалі ніхто серйозно не замислювався.

А.П. Сапожніков вказав, що кращим способом допомогти учневі 
правильно будувати зображення форми будь-якого предмету є метод його 
спрощення на початковій стадії малювання. Спочатку учень повинен 
визначити геометричну основу форми предмету, а потім вже переходити 
до уточнення. "Одним з таких способів є спосіб розкладання будь-якого з 
видимих предметів на прості геометричні фігури, як трикутники, 
чотирикутники і тому подібні, — вказував А.П. Сапожніков.

А.П. Сапожніков рекомендує педагогові не стільки виправляти 
малюнок учня, скільки пояснювати його помилки словесно. Потрібно, щоб 
учні, слідуючи усним вказівкам і відповідаючи на направляючі питання 
педагога, по власному міркуванню могли правильно намалювати кожну з 
поставлених перед ними нових моделей. Для досягнення цієї мети і 
слугують методичні моделі.

Таким чином, моделі у А.П. Сапожнікова використовуються не для 
малювання з них, як це ми бачили у братів Дюпюї, а для розкриття 
закономірностей будови споруди натури. Вони перебувають поряд з 
натурою і допомагають учневі знатися на особливостях будови форми. 
Так, при малюванні гіпсової голови А.П. Сапожніков пропонує 
користуватися дротяною моделлю: "Будучи поставлена поруч і в тому ж 
повороті з гіпсовою головою, що слугує для зразка, вона може пояснити 
перспективну зміна частин, які її складають".

Позитивні моменти методики викладання А.П. Сапожнікова не 
втратили своєї значущості і наразі, вони використовуються вітчизняними 
методистами.
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Вивчаючи історію методики малювання, необхідно ознайомитися і з 
роботою Г.А. Гиппіуса. У 1844 році він видає фундаментальну працю - 
"Нариси теорії малювання як спільного учбового предмету". Це була 
перша вагома праця з методиці навчання малюванню в загальноосвітній 
школі. Тут були сконцентровані всі передові ідеї педагогіки того часу. Сам 
автор писав: "Відносно джерел, якими я користувався, боргом почитаю 
сказати, що велику частину я почерпав з досвіду, під час самого 
викладання, але багато що запозичував також і з вигадувань відомих 
педагогів і інших письменників, як, наприклад: Гербарт, Пімейер, Щварц, 
Денцел, Дістервег, Гразер, Бенеке, Браубах і, особливо, Песталоцці, 
уроками якого я сам мав користуватися".

Робота Г.А. Гиппіуса виявилась значним вкладом в теорію методики. 
Такого серйозного і глибокого вивчення питань методики в той період ми 
не знаходимо ні в одного, навіть найвидатнішого представника 
педагогічної думки в області навчання малюванню. Всі вони обмежувалися 
викладом загальнотеоретичних положень педагогіки. А художники- 
педагоги основну увагу звертали на правила малювання і обходили 
питання педагогіки. Тим часом основна частина учителів потребувала саме 
розкриття самої методики викладання.

Питання методики часто опускали навіть пізніші фахівці. 
Спеціалісти у галузі мистецтва. Так, М. М. Попов в своїй "Ілюстрованій 
історії методики малювання" (СПб., 1908), кажучи про Г.А. Гиппіуса, не 
звертає уваги на цінність його думок про методику викладання. Отже, 
багато було зроблено в цей період і в області видання різних посібників з 
малювання. Цілу низку посібників представляє великий інтерес як з 
методичної точки зору, так і з точки зору художнього оформлення.

Досліджуючи питання підвищення ефективності навчання і 
виховання школярів засобами образотворчого мистецтва, учені спираються 
на те позитивне, що було накопичене в педагогічній науці і школі за 
кордоном і в дореволюційній Росії, критично підходячи до недоліків в 
спадку минулого.

У 1951 р. була опублікована «Методика викладання малюнка в 
середній школі» Е. С. Кондахчана (видавництво «Мистецтво»), в якій, не 
дивлячись на окремі недоліки, автор достатньо повно і змістовно розглядає 
питання методики викладання малювання в школі. Видання цієї допомоги 
надало велику допомогу вчителям образотворчого мистецтва.

Аналізуючи постановку естетичного виховання, необхідно 
відзначити наступні факти:

1. Прагнення країн (Англія, Бельгія, Японія, Австралія і іи.) тісніше 
пов'язати уроки малювання з уроками праці і за рахунок цього підвищити 
художню якість виробів, що виконуються дітьми на уроках праці. 
Одночасно ставиться завдання додати художнім роботам (виконаним на 
уроках малювання) практичну спрямованість.

2. Широке використання в школах багатьох країн (США, Англії, 
Франції, Італії, Швеції, Фінляндії і ін.) різноманітних малювальних 
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матеріалів: акварельних, гуашевих фарб, кольорової крейди, сангіни, 
пастелі, соусу, кольорових олівців, вугілля, тонованого паперу і ін.

3. Використання на уроках образотворчого мистецтва музики (США, 
Англії і ін.), відповідної за своїм змістом темам, що зображуються в 
малюнках учнів.

4. Застосування в процесі навчання образотворчому мистецтву 
окремих прийомів, вправ, направлених на розвиток у дітей просторових 
уявлень, уяви. Широко відома, наприклад, використовувана в японських 
школах система по розвитку світовідчуття що включає серію таблиць, 
спеціальної наочної допомоги, ряд конкретних учбових завдань.

Автор фундаментального дослідження школи США А. Малькова 
пише? «Позитивною в роботі американських вчителів є величезна 
різноманітність матеріалів, які вони надають дітям для розвитку уяви і 
художньої творчості. Разом з фарбами і глиною діти працюють з дротом, 
пір'ям, морськими камінчиками і іншими матеріалами. Учні створюють 
цікаві оригінальні речі, серед яких особливо привабливо виглядають 
мобільні — складні добре збалансовані конструкції з дроту, які 
підвішуються в приміщенні і коливаються від щонайменших потоків 
повітря».

Безперечний інтерес представляє робота американських вчителів по 
вихованню у дітей уміння бачити і цінувати красиве в повсякденних речах. 
Учням демонструють, а потім обговорюють разом з ними форму кавової 
чашки, малюнок шпалер, якість і колір текстилю, форму вази і розміщення 
в ній квітів і т.д.

Таким чином, методика навчання школярів образотворчому 
мистецтву є своєчасною і ефективною. Запорукою цього успіху служить 
постійне вивчення найбільш важливих і складних проблем теорії 
виховання і навчання школярів засобами образотворчого мистецтва, 
узагальнення кращого педагогічного досвіду і на цій основі постійне 
вдосконалення навчально-виховного процесу.

5.2. Методика виготовлення виробів з бісеру: ланцюжок, попа рис 
нанизування, плетіння в одну та дві нитки. Матеріали та інструменти 
для роботи з бісером.

Мистецтво виготовлення виробів з дрібних бусин, бісеру й склярусу 
- одне з самих загадкових та цікавих, що має багатовікові традиції.

Бісероплетіння відноситься до давніх видів рукоділля. Бісерне 
мистецтво зародилося ще у Давньому Єгипті й розвивалося протягом 
тисячоліть в різних країнах - Індії, Ближнього й Дальнього Сходу, 
Африки, Американського континенту, Європи й Азії.

У сиву давнину люди виготовляли прикраси з матеріалів, які на той 
час були доступними (ягід, насіння, рослин, черепашок, камінців), їх 
нанизували на кінське волосся або травинку. З часом такі матеріали 
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замінили напівдорогоцінним та дорогоцінним камінням, а з виникненням 
скловироблення-бісером.

Назва бісер виникла від арабського буера, бусер - фальшива 
перлина. Бісер - це основний матеріал для виготовлення різних іграшок, 
прикрас, для ткацтва і вишивки. В залежності від форми і розміру бісер 
поділяють на такі' вида:' бісер (дрібні, трохи сплюснені або круглі бусинки 
або кульки діаметром не більше 2 ми), бусини (крупний бісер діаметром 
більше 2 мм), склярус (довгі палички (трубочки) круглі або багатогранні 
довжиною 5-15 мм), рубка (короткі палички або трубочки довжиною 
близько 2 мм), стрази (імітація дорогоцінного каміння, виконаних з 
свинцевого скла, пластмаси), пайєтки (плоскі різноманітні металеві 
кружечки з отвором у центрі), блискітки (по зовнішньому виду дуже схожі 
на пайєтки, зроблені зі скла, пластмаси; вони можуть бути не тільки 
круглими, але й іншої форми - зірочки, квіточки).

Співвідношення кольорів у виробах
Основний колір Кольори, що СПІВВІДНОСЯТЬСЯ 3 основними

Червоний Чорний, жовтий, сірий, коричневий, бежевий, 
оранжевий, синій, білий

Синій Сірий, голубий, бежевий, коричневий, жовтий, 
рожевий, золотистий

Жовтий Коричневий, чорний, червоний, оранжевий, сірий, 
блакитний, синій, фіолетовий

Зелений Темно-жовтий, лимонний, салатний, сірий, оранжевий, 
коричневий, чорний, кремовий

Фіолетовий Бузковий, бежевий, рожевий, сірий, жовтий, 
золотистий, чорний

Коричневий Бежевий, жовтий, рожевий, салатний, бузковий, 
зелений

Гармонія кольору — основа гарного виробу. Слово "гармонія" означає
узгодженість, стрункість, воно походить з грецької мови (harmonia). 
Художники розрізняють гармонію і контрастність кольорів.

Процес створення композицій у техніці "бісероплетіння" передбачає 
поетапне виконання.

1 . Вибір сюжету.
2 .Складання ескізу композиції. ,
3 .Гармонізація кольорів (спорідненість та контрастність).
4 . Вибір матеріалу за видом (бісер, бусини, склярус тощо), формою та 

розміром.
5 .Плетіння (нанизування) окремих елементів.
6 .Підготовка основи для композиції.
7 .Композиційне вирішення роботи (компонування та закріплення 

елементів на основу).
Процес створення композицій у техніці „бісероплетіння” передбачає 

поетапне виконання.
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1. Вибір сюжету. Вчитель підбирає теми значимі для себе й цікаві 
та доступні для учнів.

2. Складання ескізу композиції. Перед виконанням ескізу вчитель 
має разом із школярами проаналізувати форми предметів, їх 
співвідношення. Вчитель вчить розглядати предмети давати порівняльну 
характеристику його частин, створювати схеми, складати візерунки для 
техніки нанизування.

3. Кольорове вирішення роботи. Вчитель знайомить молодших 
школярів з елементарними законами сполучення кольорів та їх впливом на 
людину, гармонією кольорів (гармонія споріднених кольорів, гармонія 
контрастних кольорів). Формування у школярів знання про кольоровий 
спектр, уміння підбирати і поєднувати кольорові відтінки теплої та 
холодної гами надає можливість школярам розвивати своєрідне 
світосприйняття, передавати емоційний стан, виховувати власну 
колористичну культуру. В процесі цього, відбувається зміна настрою учня, 
підвищується рівень його розумової працездатності, зацікавленість, 
розвиваються творчі здібності та задатки.

4. Вибір матеріалу за видом (бісер, бусини, склярус) та розміром. 
Молодші школярі ознайомлюються з різновидами бісеру за формою, 
кольором та розмірами; матеріалами, які необхідні для бісероплетіння.

5. Плетіння (нанизування) окремих елементів. Учні початкових 
класів ознайомлюються з найпростішими прийомами бісероплетіння: 
підвіска, бахрома, гілочки, фестони, кулька, квітка, листочок, шнури та 
джгути, кутки. Вчитель вчить учнів основним елементам бісероплетіння - 
ланцюжки:

• за складністю: простий, складний;
• за видом: щільний, ажурний;
• за технікою виконання: нанизування на одну голку, дві 

голки або на декількох голках;
• за кількістю рядів: однорядні, багаторядні.
6. Підготовка основи для композиції. Учні вчаться створювати та 

оформлювати основу для композиції, вирішувати композиційність за 
формою, колоритом, художнім смаком.

7. Композиційне вирішення роботи (компонування та 
закріплення елементів на основу). Майбутні вчителі початкових класів 
знайомлять учнів з композиційною майстерністю як основою творчого 
процесу. Учні отримують знання про універсальні закони та правила 
побудови композиції, про різноманітність композицій та технік виконання 
(національні мотиви, художній смак, професіоналізм) за формою, назвою, 
орнаментацією, колоритом. Учні засвоюють основні засоби композиції 
(побудови виробу): ритм, симетрія, асиметрія, рівновага.

Отже, у процесі ознайомлення з технікою бісероплетіння учні 
початкової школи мають знати основні дані про естетику й дизайн, 
традиційне українське народне мистецтво та види декоративно-ужиткового 
мистецтва, основні календарно-обрядові свята українського народу, 
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пов’язані з художньо-трудовою діяльністю; основні види роботи з бісером, 
рубкою, бусинами, стразами, склярусом; види матеріалів для художньої 
обробки та їхні властивості (текстура, фактура); правила безпечного 
користування інструментами; основи графічної грамоти, композиції та 
кольорознавства; прийоми композиційного рішення в декоративній і 
тематичній композиції; виражальні можливості кольору; критерії 
оцінювання виробів із позиції художньої естетики; основні прийоми 
роботи в техніці бісероплетіння. Окрім того, молодші школярі мають уміти 
виконувати об’ємні композиції, конструювати й виготовляти сувеніри з 
бісеру, оздоблювати їх; добирати матеріали за їхніми властивостями, а 
також інструменти та пристосування залежно від обробки матеріалів і 
конструкції виробу; втілювати в практичній роботі такі засоби організації 
композиції: вибір формату, елементів композиції, засоби визначення 
композиційного центру (розміром, кольором, тоном, фактурою, тощо).

5.3. Методика виготовлення народної іграшки.
Іграшка - пам’ять етносу, нації, народу, людства про своє історичне 

та доісторичне Минуле. її форма є однією з початкових субстанціональних 
форм щодо освоєння людиною навколишнього середовища.

Народна іграшка є спадщиною подібно до рідної мови, казки, пісні. 
Народні іграшки перевірені дитячою любов'ю до неї, дитячою грою. 
Народна іграшка несе в собі художню культуру народної творчості, 
розвиває самобутні риси естетики свого народу.

Культура іграшки - важливий елемент загальної культури нації. 
Колись у колиску ліворуч для доньки клали ляльку, для хлопчика праворуч 
- сопілку. За старими повір’ями, то були символічні атрибути - обереги, 
які прийшли з часів язичництва і мали в собі магічну силу. З давніх-давен 
діти робили собі іграшки самі - народ виховував майбутніх майстрів. А 
зараз діти буквально засипані масою дорогих іграшок. Вони яскраві, 
ефектні, але, як ми знаємо, швидко набридають і рідко стають улюбленими 
— дитячій фантазії до них нема що додати.

Українська народна іграшка здавна привертає увагу дослідників 
чарівним світом її образів, сповнених поезії та казковості, що упродовж 
століть панували в уяві дітей, пробуджуючи фантазію і спонукаючи до 
творчості.

Народна іграшка має також неабиякі високі мистецькі якості і 
широкі виховні можливості. Емоційна дія образів, утілених у народній 
іграшці, широко застосовується педагогами в естетичному вихованні дітей, 
допомагає залучити їх до споконвічної культури свого народу.

Українська народна іграшка містить у собі момент істини, своєю 
мовою виголошує правду про народ, його земну сутність та історичне 
призначення.

Як стверджує дослідник історії української народної іграшки 
О. Найден, дитяча іграшка як предмет певного функціонального 
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призначення з’явилася досить пізно, коли цивілізація окремих суспільств і 
народів досягла достатнього рівня розвитку. Відтоді іграшка, поряд з 
іншими речами, зробленими людиною (знаряддями праці, побутовими 
предметами, культовими атрибутами), починає входити до сфери 
культури.

На території України найдавніші прототипи іграшки виявлені в с. 
Мезин Корейського району Чернігівської області. Це були фігурки пташок, 
вовка чи собаки, виготовлені з мамонтового бивня, приблизно 25 тис. років 
тому. Мали вони обрядове значення.

У IV-III тис. до н. е. трипільці виготовляли керамічні жіночі 
статуетки, різноманітні фігурки тварин (овець, коней, биків та ін) та їх 
дитинчат, які символізували плодючість. В могильнику на території 
Львівської області археологами знайдено ліпні порожнисті фігурки 
пташок, що згодом трансформувалися в іграшки-свищики.

Дитячі іграшки давніх слов'ян (дерев'яні коники, качечки) знайдено 
під час розкопок на Наддніпрянщині. Датовані вони приблизно X- 
початком XII ст.

Від українських іграшок періоду XIV-XVIII ст. майже нічого не 
збереглося. Однак етнографи стверджують, що виготовлення забавок не 
припинялося ні в XIV, ні в XVI століттях. У другій половині XVIII ст. 
внаслідок розвитку в Україні ярмаркової торгівлі розпочалося масове 
виробництво забавок на продаж. Жодний ярмарок не обходився без 
глиняних коників, баранчиків, півників, маленького посуду, ляльок - 
«пань», розписаних орнаментом, прикрашених кольоровою глиною і 
покритих прозорою поливою.

Розквіт кустарного іграшкового промислу припадає на середину XIX 
ст. Найбільше виготовляли забавок на Наддніпрянщині, Поділлі, 
Прикарпатті. Серед тогочасних іграшок Наддніпрянщини кінця XIX ст. - 
дерев'яні кухлики для зачерпування рідини, дерев'яні ляльки, маленькі 
моделі побутових речей (іграшкові товкачики, тачівки, рублі, оздоблені 
різьбленням), дзиґи, вітрячки та ін. Популярними були механічні забавки з 
відповідними руховими елементами - вирізані фігурки попарно з'єднаних 
планками ведмедів, ковалів, ткачів; головоломки для дітей так звані велика 
і мала мороки. Велика морока складалася з двох довгих і дванадцяти 
коротких кілочків, що утворювали на основній осі три хрестоподібні 
конструкції, а мала - із чотирьох однакових кілочків, зв'язаних у хрестик. 
Щоб їх розібрати, а потім скласти, необхідно було виявити кмітливість і 
винахідливість. Селище Опішня (Полтавська обл.) відоме своїми 
керамічними іграшками, які відображали реальну природу, народний 
побут, героїв казок, пісень, творів фантастики (коник, квочка з курчатами, 
пташниця, вершники, міські та сільські жінки у типовому одязі, звірі- 
музики тощо). Зародилася Опішнянська іграшка в XVIII столітті.

Гончарі, крім ужиткового посуду, виробляли й «дріб», тобто 
маленькі іграшкові посудинки: глечики, макітерки, мисочки, горнятка, 
маснички тощо. Вони повторювали традиційні форми ужиткового посуду, 
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а розписували їх відповідно до місцевості, де виготовляли (опішнянські, 
косівські, Васильківські та ін).

На Поділлі відомими осередками виготовлення керамічної іграшки 
були Бубнівка, Бар Вінницької області, Адамівка — Хмельницької, 
Калагарівка - Тернопільської області та ін. Найпопулярнішими тут були 
ляльки, коники і вершники. Ляльок завжди ліпили у святковому одязі, з 
намистом на шиї, модною зачіскою на голові; очі і рот позначали крапками 
і рисками. Подільські ляльки тримали у руках дитину або під пахвою 
пташку. Традиційні іграшки-вершники зображали на коні селян, козаків, 
військових тощо. Подільські свищики мали вигляд тварин і птахів.

У XIX - на початку XX ст. на Волині діяли два найбільших осередки 
виготовлення керамічних іграшок (с. Вишнівець та Великий Кунинець 
Тернопільської обл.). Образи іграшок були традиційними (ляльки з 
птахами, свійські тварини, вершники), однак порівняно з подільськими 
вишнівецькі забавки витонченіші та барвистіші.

Наприкінці XIX ст. на Львівщині (с. Стара Сіль), виникли рідкісні в 
українському народному мистецтві сюжети - «танок» і «колисочка». 
Перший зображує жінку і чоловіка у танці. Свищик «колисочка» має 
вигляд «колиски на кружалах», у якій лежить дитина. Окрему групу 
забавок становлять керамічні тарахкальця («хихички»), відомі ще з часів 
трипільської культури, — порожнисті кульки завбільшки з гусяче яйце, 
прикрашені оздобленнями (сонце, півмісяць та ін).

Прикарпатська іграшка, як і посуд та інші вироби з глини, 
насамперед відрізняється від усіх інших колоритом і характером розпису - 
традиційними мотивами і елементами та поєднанням кольорів у орнаменті.

У XIX та на початку XX століття в Карпатах баранчиків та клачики 
із сиру робили чоловіки-вівчарі на полонинах. Виготовлення сирної 
іграшки в таких селах, як Брустури, Річка, Снідавка, Шешори, набуло 
значення промислу, принаймні в 1950-1980-х роках.

Фігурне печиво з тіста, перш ніж дійти до розряду дитячих іграшок, 
мало обрядове значення. Як правило, таке печиво випікається весною 
перед прильотом птахів і здебільшого має вигляд узагальнено-умовного 
птаха та назву «жайворонок», а ще мало назву «голубці».

Українська іграшка вирізняється тематичною неоднорідністю та 
глибоким змістовним наповненням. Вона представлена розмаїттям 
матеріалів технічних і художніх способів опрацювання, багатством 
формальних, композиційних орнаментальних, колористичних вирішень. 
Народна іграшка включає в себе декілька видів народного мистецтва і 
отже становить полівидове явище. Водночас деякі види мистецтва щодо 
іграшки мають допоміжне, другорядне значення. Це наприклад вишивка, 
розпис, ткацтво. Вишивка і ткацтво стосується народних ляльок, розпис 
покриває іграшки з дерева. Проте ні вишивка, ні розпис, ні ткацтво не є 
матеріалом іграшки. Матеріалом її традиційно є дерево.

Більшість доступних нині іграшок із дерева належать до так званих 
акустично-механічних та рухливо-механічних іграшок. Це - деркачі, і 
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фуркала, калатала, дерчаки, вітрячки, пташки на коліщатках з рухливими 
крильцями, візки, каруселі, коники на коліщатках. З дерева роблять також 
дитячі меблі, посуд, тачечки, грабельки, музичні інструменти, пташок- 
свищиків декорованих різьбленим орнаментом півнів, коней, коней з 
вершниками, тощо. І досі побутує традиційна дерев'яна рухливо-механічна 
іграшка «Коваль і ведмідь».

Гра - це, не розвага, це справжнє, теперішнє, яскраве, самобутнє 
життя дитини, разом з цим це і підготовка дитини до дорослого 
відповідального життя. Вона завжди була пов'язана з сімейними 
традиціями, працею і діяльністю дорослих, оточенням дітей турботою і 
увагою.

Іграшки, котрі використовувалися як елемент гри, їх тематика і 
форми знаходилися в тісному взаємозв'язку з матеріальним життям 
суспільства, з розвитком його духовної культури, а також відображали 
еволюцію поглядів на виховання.

У вихованні дітей дошкільного віку існує багато питань і, серед яких 
найголовніші такі: як прищепити дитині, зберегти й посилити: в ній 
відчуття причетності до родових, етнонаціональних ціннісних основ і 
водночас підготувати її до сприйняття та засвоєння найсучасніших 
інтелектуальних, технічних, технологічних і художніх здобутків людства? 
Розв'язання цієї проблеми - справа сучасних педагогів, і саме іграшка 
може тут істотно допомогти.

Іграшка - пам’ять етносу, нації, народу, людства про своє історичне 
та доісторичне минуле. Її форма є однією з початкових субстанціональних 
форм щодо освоєння людиною навколишнього середовища.

Народна іграшка є спадщиною подібно до рідної мови, казки, пісні. 
Народні іграшки перевірені дитячою любов'ю до неї, дитячою грою. 
Народна іграшка несе в собі художню культуру народної творчості, 
розвиває самобутні риси естетики свого народу.

Культура іграшки - важливий елемент загальної культури нації. 
Колись у колиску ліворуч для доньки клали ляльку, для хлопчика праворуч 
- сопілку. За старими повір’ями, то були символічні атрибути - обереги, які 
прийшли з часів язичництва і мали в собі магічну силу. З давніх-давен діти 
робили собі іграшки самі - народ виховував майбутніх майстрів. А зараз 
діти буквально засипані масою дорогих іграшок. Вони яскраві, ефектні, 
але, як ми знаємо, швидко набридають і рідко стають улюбленими - 
дитячій фантазії до них нема що додати.

Українська народна іграшка здавна привертає увагу дослідників 
чарівним світом її образів, сповнених поезії та казковості, що упродовж 
століть панували в уяві дітей, пробуджуючи фантазію і спонукаючи до 
творчості.

Народна іграшка має також неабиякі високі мистецькі якості і 
широкі виховні можливості. Емоційна дія образів, утілених у народній 
іграшці, широко застосовується педагогами в естетичному вихованні дітей, 
допомагає залучити їх до споконвічної культури свого народу.
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Українська народна іграшка містить у собі момент істини, своєю . 
мовою виголошує правду про народ, його земну сутність та історичне 
призначення.

Вивчення теми «Народні іграшки» дітьми дошкільного віку 
передбачає: ознайомлення з народними іграшками як творами мистецтва; 
формування у дітей уявлень про місце та значення даного виду мистецтва 
у житті людини і суспільства; оволодіння навичками та уміннями 
виготовлення традиційних українських народних іграшок з різних 
природних матеріалів та традиційним способам їх оздоблення; вивчення 
творчості сучасних майстрів української народної іграшки; створення 
самостійних художніх робіт.

Методи та методичні прийоми: художні розповіді про витоки 
народної іграшки, про вірування та звичаї українського народу, що 
пов’язані з нею, про символічний зміст іграшок; описи; демонстрування 
унаочнення (зображення виробів-оригіналів, фотографії, ілюстрації у 
художніх альбомах з декоративно-ужиткового мистецтва); проведення 
дидактичних ігор; моделювання ігрових ситуацій за допомогою казкових 
персонажів-іграшок; організація спостереження за роботою «казкових 
майстрів» іграшки та виготовлення виробів під керівництвом вчителя чи 
майстрів-іграшківців; втілення творчого задуму в об’ємі (декоративна 
діяльність).

Орієнтована тематика завдань: глиняна іграшка (свищики, коники), 
лялька-мотанка; вузлова лялька; хатня лялька; одягнена лялька; 
свистунець; дитячий посуд «монетка»; сирні іграшки.

Глиняна іграшка - один з найдавніших видів народної 
творчості. В окремих місцевостях на Україні ще й досі працюють майстри 
народної іграшки. Такими центрами є відома всім Опішня на Полтавщині, 
Яворів на Львівщині, Косів у Івано-Франківській області. Асортимент 
іграшок є досить солідний - коники, баранці, кози, цапи, бички, корови, 
собаки, свинки, зайчики, рибки, півники, чайки, зозульки, індики, олені, 
тури, фантастичні звірі.

Демонструючи малюнки глиняних іграшок, вихователь рекомендує 
дітям звернути увагу на нижню частину фігурок. Вони мають майже 
однакову конструкцію. Розрізнити їх можна лише за формою голови, однак 
незважаючи на це, кожен з виробів виразний, передає певний характер. 
Багато дитячих іграшок з глини виготовлені як свищики.

Іграшки із соломи і трави - типові екологічні іграшки, на Поліссі 
(Чернігівщині, Житомирщині частково Київщині), на Волині й Поділлі 
іграшок із соломи виготовлялося й нині виготовляєгься більше, ніж в 
інших регіонах і місцевостях України. Із соломи виготовляють брязкальця 
ромбічної форми, брязкальця у форм кулі, «дзеркала», тарахкальця, бичків, 
оленів, коників, ляльок різного типу, «павучків» тощо.

Іграшки з трави роблять як дорослі, так і діти. Як правило, їх 
створюють наприкінці весни та на початку літа, коли на луках спадає 
повінь і виростає довга соковита трава - «коси». От із цієї трави жінки 
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роблять ляльок для дівчаток майже так, як колись давно робилися обрядові 
весільні ляльки-япанянки». Діти, зокрема ті, що пасуть худобу, з трави 
виплітали «церкви» та «попові брички», робили різних тварин та лялечок.

Обрядове фігурне печиво у вигляді різних тварин (корівок, свинок, 
баранців, зайців, коней, коней із вершниками) і людських постатей 
(богинь) робили, а подекуди роблять і нині в різних регіонах і місцевостях 
України: Поділлі, Прикарпатті, Закарпатті, Полтавщині, Київщині, 
Черкащині та ін. Ці вироби не є цілковитими іграшками, адже діти їх охоче 
з'їдають. Але, будучи яскраво декорованими та щедро орнаментованими, 
маючи умовно-узагальнені і форми, вони розвивають уяву дітей. Пекли 
пташок: жайворонків, сорок, голубків, майже повсюди на честь зустрічі 
весни, напередодні масового прильоту птахів.

Іграшки із сиру виготовляють тільки в Карпатах. Нині їх роблять 
винятково жінки. Іграшки із сиру виготовляють особливим способом - 
витягуванням, викручуванням та обв'язуванням сирним мотуззям. 
Виходять гарненькі, приємні, комфортні щодо розміру, фактури, смаку 
сирні баранці, коники, козлики, коні з вершниками, олені, півники й інші 
птахи.

5.4. Методика організації та проведення екскурсій (художня 
галерея, музей, виставка): підготовчий етап, організація огляду 
експозиції, підведення підсумків.

Екскурсія - це вид навчальної роботи, при якому навчання 
проводиться на натуральному природному або виробничому об'єкті поза 
межами загальноосвітнього начального закладу, чи класу.

Екскурсія є організованою формою навчання і одночасно методом 
навчання.

Навчальне значення екскурсії полягає в тому, що під час екскурсії 
здійснюється реалізація дидактичних принципів зв'язку з життям, 
політехнічного навчання, наочності і т. п.

Під час екскурсії молодші школярі знайомляться з виробничими 
об'єктами, різними виробничими професіями, учаться знаходити дію 
фізичних законів у різних природних явищах, знайомляться з фізичними 
приладами і вимірювальними інструментами, які застосовуються у 
науково-дослідних лабораторіях і на виробництві.

Як метод екскурсія належить до ілюстративного методу навчання, у 
якому діти практично не впливають на спостережуваний об'єкт чи явище, 
процес.

Екскурсії, як метод навчання і форма організації занять зародилися 
на початку XX століття.

Екскурсії мають бути чітко сплановані і старанно готуватися.
Плануються такі складові елементи екскурсій:

• тема екскурсії;
• об'єкт екскурсії;
• час проведення;
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• оформления результатів.
Вибір теми екскурсії і об’єкту екскурсії здійснюється комплексно, 

взаємопов'язано. В умовах обмеженості часу, який відводиться програмою 
на проведення екскурсій, вихователь повинен вибрати таку тему, яка має 
практичне значення і втілення в окремих умовах. І це втілення повинне 
бути якомога яскравішим і повнішим, зручним для спостереження.

Визначена тема обумовлює час проведення екскурсії, який 
регламентується навчальним планом і режимом дня.

Підготовка екскурсії відбувається в такій послідовності: Детальне 
ознайомлення з об'єктом екскурсії. Визначення тих частин об'єкту або 
технологічного комплексу, які безпосередньо становлять інтерес стосовно 
даної; визначення екскурсовода на час проведення екскурсії. Ідеальним 
випадком потрібно вважати випадок, коли екскурсію веде сам учитель. 
Але на промислових об'єктах ерудиції вчителя може бути недостатньо. 
Тому, як правило, в таких випадках екскурсію проводить працівник 
підприємства, з яким заздалегідь проведена узгоджувальна бесіда щодо 
мети екскурсії і рівня підготовленості учнів початкової школи; визначення 
і вивчення маршруту, яким здійснюватиметься переміщення молодших 
школярів зі школи до об'єкта екскурсії; проведення бесіди з учнями, під 
час якої їм повідомляється тема і мета екскурсії, повторюється потрібний 
теоретичний матеріал. Учні початкових класів одержують питання, на які 
потрібно знайти відповідь під час екскурсії.

Після екскурсії обов'язково проводиться узагальнюючий 
підсумковий урок. Учні діляться враженнями, дають відповіді на питання, 
які вчитель поставив перед екскурсією. Учителем оформлюється 
письмовий звіт про екскурсію. Виготовляються стенди-висновки з 
матеріалами, одержаними під час екскурсії. Учитель обов'язково 
узагальнюй результати екскурсії, пояснює матеріал, який учні погано 
зрозуміли.

5.5. Методика проведення занять із ліплення.
Ліплення розглядається як один з основних різновидів скульптурної 

техніки, пов’язаної з обробкою м’якого матеріалу - спеціальних сортів 
глини, пластиліну, воску.

У практиці початкової школи ліплення визначається як самостійний 
вид образотворчої діяльності, спрямований на пізнання і відтворення 
предметного світу в обтяжних пластичних формах. У процесі ліплення 
молодші школярі виготовляють як предмети побуту, головним чином 
посуд, так і відтворюють образи фруктів, овочів, ягід, тварин, птахів, 
людини тощо. Крім того, ця продукція може мати вигляд як окремих 
предметів, так і нескладних натюрмортів, сюжетних композицій.

Виразні засоби ліплення.
Малюнок у широкому розумінні елемента образотворчої мови 

відтворення форми, обсяжного і просторового моделювання, пластики та 
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динаміки об’єкта. Тобто у даному випадку має місце декоративне 
стилізування реальних ознак, більш вільне їх тлумачення.

Лінія як обмеження силуету об’єкта обумовлена, здебільшого 
формами, які відтворюють учні на тому чи іншому етапі оволодіння 
ліпленням. Так, перші етапи (1 клас) характеризуються конструктивною 
побудовою загальної форми об’єкта, тобто послідовним приєднанням 
однієї деталі до іншої. У більшості випадків вони мають форму кулі, овалу 
та циліндра, у зв’язку з чим переважають криві та прямі лінії, які 
обмежують силуети відповідних деталей.

Діти 2 класу, відтворюючи той чи інший образ із цілого куска глини 
або пластиліну, сполучають лінії різних конфігурацій, що дають їм змогу 
узагальнити силует єдиною складною лінією.

У практичній діяльності дітей має місце як монохромна, так і 
поліхромна декоративна скульптура.

Монохромна скульптура обмежується природним кольором глини. 
Спеціальна термічна обробка готового виробу надає йому жовто- 
оранжевих відтінків.

Поліхромності скульптурні вироби набувають за допомогою 
різнокольорового пластиліну або відповідним фарбуванням деталей чи їх 
розмальовуванням орнаментом.

Композиція окремих образів, які виконуються дітьми старшого 
дошкільного віку, відрізняється найпростішим відтворенням відповідних 
рухів, жестів.

Матеріали та обладнання для техніки «ліплення».
Найбільш зручними матеріалами, якими користуються діти при 

створення побутових або скульптурних виробів, визнані глина та 
пластилін.

Глина - м’який пластичний матеріал, який здатний набувати різних 
форм, а при висиханні - зберігати їх. Для ліплення використовують 
здебільшого глину зеленого або сірого відтінків.

До роботи глину готують таким чином: підсушену глину розбивають 
на дрібні шматочки, насипають їх у пластмасове відро шарами, заливаючи 
злегка кожний шар водою: через день зливають зайву воду, а глину 
старанно розмішують руками до отримання однорідної маси. Якщо вона не 
липне до рук, це означає, що глина придатна до роботи. В інших випадках 
при необхідності або додають води, або - глиняного порошку. 
Приготовлену глину накривають вологою ганчіркою і зберігають у 
прохолодному місці.

Пластилін - штучна пластична маса, яку готують з глини, воску, сала 
та інших добавок. Він м’який і піддатливий, довго не висихає, завжди 
готовий до ліплення однокольорових або багатокольорових виробів; 
виліплені вироби не деформуються і не тріскаються. Але його стан 
залежить від температури: при високій температурі він розм’якшується, 
при низькій - затвердіває. Для роботи з дітьми пластилін менш зручний 
матеріал, ніж глина: він твердіший за глину, липне до рук і погано 

139



відмивається. Крім того, яскравий колір іноді відволікає увагу дітей від 
роботи над формою. Тому глина вважається основним і найкращим 
пластичним матеріалом.

Усі вироби, виготовлені у техніці «ліплення» виконуються кистю 
руки. Для обробки поверхні виробу та відтворення деяких його деталей 
використовують стеку, інструмент, виготовлений із міцних сортів дерев, 
металу або кістки, який має вигляд прямої чи скошеної лопатки тощо.

Для комплексу устаткування для ліплення, крім стеки, відносять: 
станок з обертаючим колом, обертаюче коло для демонстрування моделей, 
дошки для ліплення, блюдце для води, ганчірка, фарби, пензель, муфельна 
піч для обпалювання виробу.

Глина значно пластичніша ніж пластилін, добре формується, довго 
зберігає надану їй форму, вироби з неї легко покривати різними фарбами.

Гончарне ремесло - виготовлення посуду з глини виникло з давніх 
давен. Спочатку вироби ліпили без обладнання і випалювали на відкритих 
вогнищах, пізніше - в земляних та цегляних печах. А в X ст. у Київській 
Русі гончарні вироби почали виготовляти на гончарному крузі.

Обертаючи круг ногами, ремісник руками витягує із рухомої
маси стінки посуду, надаючи йому відповідної форми та гладкої 

поверхні. Просушений виріб відпалюють у печі. Поряд з посудом народні 
майстри виготовляють з глини і дитячі іграшки.

Глиняна іграшка - один з найдавніших видів народної 
творчості. В окремих місцевостях на Україні ще й досі працюють майстри 
народної іграшки. Такими центрами є відома всім Опішня на Полтавщині, 
Яворів на Львівщині, Косів Івано- Франківської області.

Демонструючи малюнки глиняних іграшок, учитель рекомендує 
учням звернути увагу на нижню частину фігурок. Вони мають майже 
однакову конструкцію. Розрізнити їх можна лише за формою голови, однак 
незважаючи на це, кожен з виробів виразний, передає певний характер. 
Багато дитячих іграшок з глини виготовлені як свищики.

Обладнання для роботи з глиною і пластиліном:
Відрізають шматочок глини і пластиліну за допомогою пристрою, 

який складається з ліски або міцної капронової нитки і прив'язаних до її 
кінців дерев'яних паличок.

Загальну форму виробу ліплять пальцями, а для зображення дрібних 
деталей, узорів використовують спеціальні інструменти - стеки.

Розширеним кінцем стеки - розділяють глину чи пластилін на 
шматочки, наносять їх на невелику площину, роблять заглиблення в 
заготовці, а протилежним загостреним кінцем проводять лінії, роблять 
проколи.

Висушені або випалені вироби з глини розфарбовують пензликами, 
використовуючи гуаш, акварельні фарби. Посудину для води краще 
використовувати пластмасову, скляну можна ненароком розбити.

Працюючи з пластиліном, глиною слід дотримуватися вимог 
культури праці:
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1. Ліпити, фарбувати вироби тільки на підкладній пластмасовій 
дощечці.

2. Не залишати кусочки глини або пластиліну на столі чи парті, не 
кидати їх на підлогу.

3. Після роботи з глиною чи пластиліном руки треба витерти 
серветкою і добре вимити.

Технічні прийоми техніки «ліплення»,
У процесі оволодіння ліпленням молодші школярі засвоюють 

найпростіші технічні прийоми: скатування, розкачування, сплющування, 
прищипування, відтягування, вдавлювання, згладжування та інші.

Виготовлення виробів здійснюється учнями двома засобами: 
конструктивним (цілий кусок глини спочатку ділять на декілька кусків, 
відповідно кількості та пропорційного співвідношення деталей, починаючи 
із найбільшої) та скульптурним (з цілого шматку глини виготовляють 
необхідну форму).

Виготовляючи вироби з глини чи пластиліну, учні мають засвоїти 
найпростіші прийоми роботи з цими матеріалами:

1 . Відрізування заготовки певної маси спеціальним пристроєм.
2 .Скачування кульки між долонями рук. Шматочок глини чи 

пластиліну скачують між долонями, поки утвориться правильна куляста 
форма. Всі нерівності на кульці треба загладити вказівним пальцем.

3 .Розкачування заготовки циліндричної і конічної форм. Між 
долонями спочатку розкачують циліндр, а потім пальцем вирівнюють бічні 
поверхні. Якщо потрібно отримати конічну форму, то розкачують 
долонями одну із частин циліндра.

4 .3'єднування окремих деталей. Виліплені з глини чи пластиліну 
деталі з'єднують, притискуючи пальцями одна до одної.

5 . Заглиблення у заготовці. Незначні заглиблення у заготовці чи вже 
виліпленому виробі можна зробити пальцями. Заглиблення певної 
конфігурації, проколи, лінії виконують за допомогою стеки.

6 . Витягування форми виробів. Якщо потрібно отримати певну 
форму із суцільної заготовки глини чи пластиліну, наприклад,: із кульки 
виліпити форму груші, то виконують це пальцями способом витягування.

Спочатку учні виліплюють вироби, що мають прості форми (овочі, 
фрукти), складають орнаменти з простих геометричних фігур. 
Виготовлення виробів, у яких поєднуються різні форми, є дальшим 
ускладненням процесу ліплення. Застосовуючи під час ліплення способи 
витягування, з'єднування, користуючись стеками учні вже зможуть 
виготовити глиняні чи пластмасові фігурки тварин, персонажів казок, 
оповідань, мультфільмів.

Перед ліпленням виробів за аналогією, з пам'яті, вчитель радить 
учням пригадати все про вибраний ними об'єкт, персонаж - загальні риси, 
характерні ознаки, важливі для його зображення. Звертає увагу на 
дотримання пропорційності складових частин виробу.

Методи та прийоми ліплення з глини такі ж, як і з пластиліну.
[.. .........'і
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Перед виготовленням керамічного виробу необхідно розглянути 
зразок. При цьому акцентувати увагу дітей на обстеженні форми, деталей 
та елементів розпису. Вихователь має спрямувати дітей до вибору 
найоптимальніших способів і методів виконання завдання.

Виліпленому виробу можна надати завершеності та охайності за 
допомогою стеків або паличок, а також прогладивши його вологими 
пальцями; поролоновою губкою або клаптиком мокрої тканини. Завдання 
вчителя —— виробити у молодших школярів уміння та навички 
дотримування охайності у роботі.

При виготовленні фігурок з глини слід пам'ятати, що в середині або в 
непомітному місці треба зробити порожнину. Тоді при висушуванні та 
випалюванні річ не тріскатиметься.

Розписувати керамічний виріб треба тоді, коли він ще не зовсім 
сухий, а не одразу після виліплювання. Найкращий час — через добу після 
виготовлення виробу.

Готову розписану річ треба сушити при звичайній кімнатній 
температурі не менше тижня.

5.6. Методика проведення уроку-бесіди з образотворчого мистецтва у 
початковій школі.

Одне із методологічних положень теорії пізнання - єдність і 
взаємопроникнення почуття і свідомості. При навчанні учнів початкової 
школи образотворчому мистецтву і в бесідах про мистецтво з’являється 
можливість здійснити цю єдність на практиці. Естетичні смаки, мистецькі 
здібності учнів на окремих вікових ступенях можуть успішно розвиватись 
лише в процесі оволодіння повноцінними процесами, вміннями та 
навичками в малюванні і при глибокому сприйманні кращих художніх 
творів.

Через малювання пробуджується інтерес до мистецтва, відкривається 
шлях правильного розуміння творів живопису, скульптури, архітектури, 
графіки, декоративно-прикладного мистецтва. Уроки з образотворчого 
мистецтва у початковій школі розвивають вміння бачити красиве в 
природі, в оточуючому житті. Через зорові відчуття при малюванні 
уточнюються уявлення про властивість речей та явищ, з однієї сторони, а з 
іншої - виховується естетичне відношення до цих речей та явищ.

Інколи висловлюється думка, що малюванню слід навчати лише 
дітей, які проявили відповідні здібності. Це помилка. Досвід показує, що 
учні, які мають нормальний загальний розвиток і чудовий зір, при 
відповідних умовах звичайно успішно оволодівають навиками мистецтва.

Єдність завдань виховання і навчання, які здійснюються в процесі 
занять малювання, в значній мірі підвищує його педагогічну цінність. 
Індуктивні та дедуктивні форми мислення виховують в процесі аналізу та 
синтезу, який постійно проводиться під час спостереження того чи іншого 
предмета, явища, і при його відтворенні в малюнок. В малюванні особливо 
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успішно розвивається спостереження, зорова пам’ять, увага, образне 
мистецтво. Поєднання цих здібностей забезпечує підвищення якості 
навчання. Розвиток спостереження, пам’яті, розуміння, характеру також 
отримує допоміжні можливості на уроках з образотворчого мистецтва у 
початковій школі.

Навчання малюванню - вмінням об’єктивно і правдиво зобразити 
предмети, згідно з тим, як ми їх бачимо, зображати їх так, щоб за 
малюнком можна було б судити про будову і форму предмета - спирається 
на систематичний розвиток в дітей здібностей спостерігати, аналізувати, 
запам’ятовувати характерне в предметах та явищах. Таким чином, 
навчання малюванню сприяє підвищенню культури зорового сприйняття, 
що має велике образотворче значення.

Зображувальна грамотність робить уявлення більш повнішими, 
чіткішими, міцнішими і стає однією з необхідних умов всебічного 
розвитку особистості. Така грамотність має велике загальноосвітнє 
значення і повинна набуватися вже в школі. Відсутність навиків 
малювання і достатньо розвинутої кмітливості, поняття форм, гармонії, 
кольору негативно впливає на роботу в більшості професій. Вміння 
малювати може допомагати на тільки в техніці, але і в будь-якій області 
культури.

Успіх виховання і навчання багато в чому залежить від того, які 
методи і прийоми використовує педагог, щоб донести до дітей певний 
зміст, сформувати у них знання, уміння, навички, а також розвинути 
здібності в тій чи іншій сфері діяльності.

Так як молодші шклярі здобувають знання в процесі 
безпосереднього сприйняття предметів і явищ навколишньої дійсності та з 
повідомлень педагога (пояснення, розповіді), а також у безпосередній 
практичній діяльності (конструювання, ліплення, малювання і т.п.), то 
виділяють методи:

- наочні;
- словесні;
- практичні.
Це традиційна класифікація.
До словесних методів належить -бесіда. Бесіда, це організована, 

цілеспрямована розмова учителя з учнями з певної теми, яка складається із 
запитань і відповідей. Бесіда як метод навчання використовується в в 1-4 
класах. Змістом бесіди є програмовий матеріал по ознайомленню 
молодших школярів з навколишнім, він може складати обговорення 
прослуханих казок, оповідань. Поширеними є бесіди, які відтворюють 
факти і явища суспільного життя, проводять бесіди про машини, які 
допомагають дорослим у праці. Готовність дітей до бесіди полягає в 
наявності в них відповідних знань про предмет чи явище, які будуть 
обговорюватися в бесіді. Структура бесіди залежить від теми, змісту, віку 
дитини. У ній взаємопов’язані структурні елементи: початок 
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бесіди (згадування, розповідання), основна (зміст бесіди), заключна 
(читання знайомого вірша).

За дидактичною метою бесіди поділяються на вступні, 
супроводжуючі та заключні. Вступні - коли учитель знайомить молодших 
школярів з новими явищами, формує нові навички, способи дії. Під час 
вступної бесіди він виявляє знання, досвід учнів з даної теми, уточнює їх, 
активізує і на цій основі ставить перед учнями пізнавальні і практичні 
завдання, викликає до них, інтерес. Супроводжуюча 
бесіда використовується під час спостережень, екскурсій, розглядання 
картин. Заключна або узагальнююча, бесіда проводиться з метою 
систематизації знань, їх дальшого поглиблення й усвідомлення.

У 1-4 класах учитель планує бесіду, як самостійне заняття. За 
допомогою спеціально підібраних запитань учитель активізує пізнавальну 
діяльність, виправляє і розвиває думку, доповнює знання, вчить простим 
міркуванням. Такий пожвавлений обмін думками сприяє розвитку 
мислення і пізнавальних інтересів, розвивати мову. При правильно 
побудованій бесіді учні самі починають активно ставити запитання і 
намагатися знайти на них відповіді. За характером запитань можна судити 
про спрямованість дитячого мислення, про те, що виявилось для розуміння 
найважчим. Складність розумової діяльності, якої вимагає узагальнююча 
бесіда (розуміти мету, робити висновки, давати оцінку), робить її методом 
доступним у початковій школі.

Програмою з образотворчого мистецтва передбачено ознайомлення 
дітей з історією мистецтва під час уроків-бесід, присвячених окремим 
епохам, періодам, видам та жанрам образотворчого мистецтва, 
художником. Основна мета бесід - навчити учнів розуміти мову 
образотворчого мистецтва, бачити твори в єдності форми і змісту; 
навчитися бачити прекрасне і потворне в навколишньому житті; вміти 
самостійно аналізувати твори різних видів і жанрів, висловлювати свою 
думку, використовуючи спеціальну термінологію; удосконалювати знання 
та уявлення про мистецтво та його історію. В результаті навчання учні 
повинні знати найбільш вагомі картини, скульптури, архітектурні споруди, 
створені в нашій країні та за кордоном. Бесіди необхідно поєднувати з 
самостійною образотворчою діяльністю молодших школярів: малювання з 
натури, за пам’яттю, за уявою, декоративним малюванням.

5.7. Методика проведення інтегрованого уроку з образотворчого 
мистецтва в початковій школі.

Нетрадиційний нестандартний урок - це імпровізований навчальний 
урок, що має нетрадиційну структуру. Назва уроків дають деяке уявлення 
про цілі, завдання, методику проведення таких уроків.

Види інтегрованих уроків. Найчастіше маємо інтегрувати такі 
розділи програми, як-от: ознайомлення з довкіллям + мовленнєве 
спілкування + художньо-продуктивна діяльність; художньо-мовленнєва 
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діяльність + українознавство + образотворча діяльність; основи здоров'я 
(валеологія, ОБЖД) + мовленнєве спілкування + художньо-продуктивна 
діяльність; логіко-математичний розвиток + мовленнєва діяльність + 
конструювання тощо. Обов'язковою складовою інтегрованого уроку 
щоразу є мовленнєве спілкування та творча продуктивна діяльність учнів 
початкових класів (малювання, ліплення, аплікація, театралізована 
діяльність, конструювання, художня праця, сюжетно-рольова гра тощо).

Найпоширенішими типами нетрадиційних уроків є: уроки-ділової 
гри, уроки-змагання, уроки типу КВК, уроки-консультації, театралізовані 
уроки, уроки-конкурси, майстер-класи, уроки-виставки, уроки-тренінги 
або тренінги уроки з груповими формами роботи тощо.

Ефективність нестандартних уроків забезпечується за умов 
володіння учителем методикою їх проведення та умілого використання 
таких уроків у певній системі в поєднанні з традиційними формами 
роботи.

Проведення нетрадиційних уроків робить процес навчання 
інтенсивним, бо створює атмосферу змагання, виховує вміння 
співпрацювати. Такі заняття сприяють розвитку творчості, формуванню 
власних поглядів на проблеми, які слід вирішити.

У сучасному педагогічному процесі значного розвитку набула ідея 
інтеграції. Інтегрований урок - це нестандартний урок, який проводиться з 
метою розкриття загальних закономірностей, законів, ідей, теорій, 
відображених у різних науках і відповідних їм навчальних предметах.

Інтегровані уроки ставлять за мету об’єднати споріднений матеріал 
кількох занять навколо однієї теми. Молодші школярі розглядають 
художній образ, явище, поняття (інтегратори) з різних боків.

Підготовка інтегрованих уроків передбачає:
- аналіз річного календарного планування;
- зіставлення матеріалу різних предметів для виділення тем, близьких 

за змістом або метою використання;
- визначення інтеграторів;
- визначення завдань уроків;
- «конструювання» уроків.
Перший етап проведення інтегрованого уроку - організаційний.
Другий - ознайомлення з темою та метою.
На третьому етапі важливою є вступна бесіда, характерна 

особливість якої - актуалізація знань з усіх інтегрованих уроків.
Підготовка цього етапу уроку потребує від учителя особливої уваги: 

бесіда повинна бути змістовною, лаконічною, чіткою. Якщо заняття з 
різних занять за однією темою проводяться окремо, вступна бесіда триває 
двічі (втричі) довше. Саме тому, об'єднання змісту занять значно скорочує 
час на їх опанування і забезпечує різнобічне сприймання чи явищ, що є 
безперечною перевагою інтеграції. Методика проведення інтегрованого 
уроку вимагає від вчителя високого професіоналізму та ерудиції. Якщо 



такі нестандартні уроки відбуваються систематично, це значно впливає на 
розвиток пізнавальних здібностей молодших школярів.

Умови, необхідні для ефективного проведення інтегрованих 
уроків:

- правильне визначення теми уроку, - ретельний відбір програмового 
змісту та завдань,

- включення попереднього досвіду молодших школярів у 
навчальний процес (використання методу апперцепції),

- прод умане поєднання індивідуальних і групових форм роботи з 
учнями 1- 4 класів,

- зміни видів діяльності молодших школярів,
- використання інтерактивних методів навчання, активізація 

розумової діяльності учнів 1 - 4 класів,
- наявність високих професійних якостей учителя, що забезпечить 

творчу співпрацю та взаємодію,
наявність змістовного творчого предметно-розвивального 

середовища, багатоваріативного дидактичного матеріалу,
- обов'язкове врахування вікових та індивідуальних особливостей 

молодших школярів, їх творчих здібностей.
Інтегровані уроки - ефективний засіб для закріплення набутих 

учнями мовленнєвих умінь та навичок і збагачення пізнавального досвіду з 
метою більш повного і глибокого розкриття теми, успішного розв'язання 
мовленнєвих та розумових завдань з різних розділів програми. Інтегровані 
заняття можна проводити, починаючи з 1 класу.

Зазначимо, що найкраще інтегрувати уроки та види діяльності, які 
вимагають від учнів розумового навантаження та підвищеної пізнавальної 
активності, з заняттями художньо-естетичного циклу.

5.8. Методика проведення уроків з декоративного мистецтва.
Малювання — одне з улюблених занять молодших школярів, що дає 

великий простір для прояву їхньої творчої активності. Діти малюють усе, 
що їх цікавить, окремі предмети й сцени навколишнього життя, 
літературних героїв і декоративні візерунки, їм доступне використання 
виразних засобів малюнка. В початковій школі малювання займає провідне 
місце в навчанні дітей образотворчому мистецтві і включає 3 види:

1) предметне (малювання окремих предметів);
2) сюжетне;
3) декоративне.
Кожному з них властиві специфічні завдання, які визначають 

програмний матеріалі зміст роботи.
Декоративне малювання, як і всі види образотворчого мистецтва, 

розвиває у молодшого школяра відчуття прекрасного. Витвори народного 
декоративного мистецтва близькі учням барвистістю, простотою 
композиції. Ознайомлюючи молодших школярів з витворами 
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декоративного мистецтва різних областей нашої країни, педагог повинен 
виховувати у молодших школярах відчуття любові до Батьківщини, 
пошану до праці людей, що створюють ці витвори мистецтва.

Декоративне малювання вирішує наступні завдання:
0 розвивати у молодших школярах відчуїтя композиції у зв'язку з 

побудовою узору на різних формах;
0 розвивати відчуття кольору;
0 розвивати здібності розрізняти стилі в декоративному мистецтві і 

використовувати їх окремі елементи в своїй творчості;
0 удосконалювати технічні навики в малюванні пензлем і олівцем.
Навчаючи молодших школярів декоративного мистецтва, педагог 

повинен розвивати у них уміння бачити взаємозв'язок між всіма 
компонентами узору, кольором, композицією, елементами форми.

Дитині необхідно відчути і зрозуміти, як в залежності від 
призначення і форми предмету змінюється орнамент, який його 
прикрашає. Звідси вона пізнає про значення, доцільність оформлення, 
зв'язок форми і змісту. Програма з образотворчого мистецтва передбачає 
такі завдання з декоративного малювання: учити малювати за мотивами 
української вишивки, кераміки, килимарства, писанкарства, народних 
іграшок; виконувати візерунки на прямокутнику, квадраті, крузі, різних 
плоских паперових формах, що імітують предмети побуту. Формувати 
вміння ритмічно розміщувати елементи візерунка по всій площі, по краях, 
у середині; використовувати елементи візерунка: лінії, мазки, крапки, 
кружечки, кільця; кольорові поєднання властиві для вишивки та кераміки.

Тематика уроків пропонується така: килимова доріжка, гарна 
хустинка, килимок, рушник, серветка, скатертина, кухлик, чашка, блюдце, 
тканина на сукню, яєчко-крапанка, рукавичка, пташка, рибка, димківський 
коник, лялька.

Учні, знайомлячись з декоративним малюванням, повинні навчитися 
уявляти собі, що таке ритм і симетрія, без чого декоративне мистецтво не 
може існувати.

У декоративному малюванні розвиток відчуття кольору виділяється 
як важливе завдання. Колір в розписному орнаменті тісно пов'язаний з 
композицією, в узорі вони невідокремлені один від одного. Опанувати 
всіма можливостями колірних поєднань учні 1-4 класів, природно, не 
можуть, хоча відчуття кольору починає розвиватися ще в 
переддошкільному віці.

У початкових класах учні вивчають техніку малювання акварельною 
фарбою, симетрично розташовують круг, квадрат, трикутник, малювання 
по вирізаній формі (хустка, фартух, сукня, сорочка), поєднують кольори, 
ритм узору, створюють декоративні композиції.

Основними завдання уроків з декоративного мистецтва є:
1. Продовжувати ознайомлювати з доступними творами декоративного 

мистецтва - народною іграшкою, петриківським розписом та ін.
2. Удосконалювати знайомі та вчити новим прийомам малювання;
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3. Розрізняти і використовувати різні кольори і відтінки (вміти підбирати 
кольори відповідно тла).

4. Навчити малювати візерунки на різних геометричних формах, по- 
різному їх заповнювати;

5. Ознайомити з деякими характерними закономірностями побудови 
візерунка (відповідність візерунка формі паперу, ритмічність та ін.);

6. Розвивати естетичне сприймання, самостійність, творчість.

5.9. Методика роботи з пластичними матеріалами на уроках художньої 
праці.

Глина широко використовується в різних галузях промисловості: 
будівельній, металургійній, керамічній, паперовій та ін.

Глина та пластилін - пластичні матеріали, з яких діти успішно 
можуть ліпити різні об'ємні вироби, розвиваючи свою творчість, фантазію.

Глина - як осадова порода складається з дрібних частинок. При 
змочуванні водою вони утворюють пластичну масу, яка при висиханні 
зберігає надану їй форму, стає твердою, а після відпалювання ще й 
міцною.

Пластилін - це також глина, добре перемішана з розплавленим 
воском і домішками жиру, які надають їй властивості постійно зберігати 
пластичну форму. Для надання пластиліну певного кольору добавляють у 
суміш мінеральну фарбу.

Пластилін найкраще зберігати при кімнатній температурі. При 
низькій температурі він стає твердий, а при високій - дуже м'який і 
прилипає до рук. Якщо пластилін затвердів, то перед ліпленням його 
розминають, розігріваючи в руках.

Глина значно пластичніша ніж пластилін, добре формується, довго 
зберігає надану їй форму, вироби з неї легко покривати різними фарбами.

Гончарне ремесло - виготовлення посуду з глини виникло з давніх 
давен. Спочатку вироби ліпили без обладнання і випалювали на відкритих 
вогнищах, пізніше - в земляних та цегляних печах. А в X ст. у Київській 
Русі гончарні вироби почали виготовляти на гончарному крузі.

Обертаючи круг ногами, ремісник руками витягує із рухомої маси 
стінки посуду, надаючи йому відповідної форми та гладкої поверхні. 
Просушений виріб відпалюють у печі. Поряд з посудом народні майстри 
виготовляють з глини і дитячі іграшки.

Глиняна іграшка - один з найдавніших видів народної 
творчості. В окремих місцевостях на Україні ще й досі працюють майстри 
народної іграшки. Такими центрами є відома всім Опішня на Полтавщині, 
Яворів на Львівщині, Косів Івано-Франківської області.

Демонструючи малюнки глиняних іграшок, вихователь рекомендує 
дітям звернути увагу на нижню частину фігурок. Вони мають Майже 
однакову конструкцію. Розрізнити їх можна лише за формою голови, однак 
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незважаючи на це, кожен з виробів виразний, передає певний характер. 
Багато дитячих іграшок з глини виготовлені як свищики, коники.

Обладнання для роботи з глиною і пластиліном
Відрізають шматочок глини і пластиліну за допомогою пристрою, 

який складається з ліски або міцної капронової нитки і прив'язаних до її 
кінців дерев'яних паличок.

Загальну форму виробу ліплять пальцями, а для зображення дрібних 
деталей, узорів використовують спеціальні інструменти — стеки.

Розширеним кінцем стеки - розділяють глину чи пластилін на 
шматочки, наносять їх на невелику площину, роблять заглиблення в 
заготовці, а протилежним загостреним кінцем проводять лінії, роблять 
проколи.

Висушені або випалені вироби з глини розфарбовують пензликами, 
використовуючи гуаш, акварельні фарби. Посудину для води краще 
використовувати пластмасову, скляну можна ненароком розбити.
Працюючи з пластиліном, глиною слід дотримуватися вимог культури 
праці:
4. Ліпити, фарбувати вироби тільки на підкладній пластмасовій дощечці.
5. Не залишати кусочки глини або пластиліну на столі чи парті, не кидати 
їх на підлогу.
6. Після роботи з глиною чи пластиліном руки треба витерти серветкою і 
добре вимити.

Прийоми ліплення
Виготовляючи вироби з глини чи пластиліну, учні мають засвоїти 

найпростіші прийоми роботи з цими матеріалами:
1 . Відрізування заготовки певної маси спеціальним пристроєм.
2 .Скачування кульки між долонями рук. Шматочок глини чи 

пластиліну скачують між долонями, поки утвориться правильна куляста 
форма. Всі нерівності на кульці треба загладити вказівним пальцем.

3 .Розкачування заготовки циліндричної і конічної форм. Між 
долонями спочатку розкачують циліндр, а потім пальцем вирівнюють бічні 
поверхні. Якщо потрібно отримати конічну форму, то розкачують 
долонями одну із частин циліндра.

4. З'єднування окремих деталей. Виліплені з глини чи пластиліну 
деталі з'єднують, притискуючи пальцями одна до одної.

5. Заглиблення у заготовці. Незначні заглиблення у заготовці чи вже 
виліпленому виробі можна зробити пальцями. Заглиблення певної 
конфігурації, проколи, лінії виконують за допомогою стеки.

6. Витягування форми виробів. Якщо потрібно отримати певну 
форму із суцільної заготовки глини чи пластиліну, наприклад, із кульки 
виліпити форму груші, то виконують це пальцями способом витягування.

Спочатку учні виліплюють вироби, що мають прості форми (овочі, 
фрукти), складають орнаменти з простих геометричних фігур. 
Виготовлення виробів, у яких поєднуються різні форми, є дальшим 
ускладненням процесу ліплення. Застосовуючи під час ліплення способи 
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витягування, з'єднування, користуючись стеками учні вже зможуть 
виготовити глиняні чи пластмасові фігурки тварин, персонажів казок, 
оповідань, мультфільмів.

Перед ліпленням виробів за аналогією, з пам'яті, вихователь радить 
дітям пригадати все про вибраний ними об’єкт, персонаж - загальні риси, 
характерні ознаки, важливі для його зображення. Звертає увагу на 
дотримання пропорційності складових частин виробу.

Методи та прийоми ліплення з глини такі ж, як і з пластиліну.
Перед виготовленням керамічного виробу необхідно розглянути 

зразок. При цьому акцентувати увагу дітей на обстеженні форми, деталей 
та елементів розпису. Вихователь має спрямувати дітей до вибору 
найоптимальніших способів і методів виконання завдання.

Виліпленому виробу можна надати завершеності та охайності за 
допомогою стеків або паличок, а також прогладивши його вологими 
пальцями, поролоновою губкою або клаптиком мокрої тканини. Завдання 
вчителя — виробити у молодших школярів уміння та навички 
дотримування охайності у роботі.

При виготовленні фігурок з глини слід пам'ятати, що в середині або в 
непомітному місці треба зробити порожнину. Тоді при висушуванні та 
випалюванні річ не тріскатиметься.

Розписувати керамічний виріб треба тоді, коли він ще не зовсім 
сухий, а не одразу після виліплювання. Найкращий час — через добу після 
виготовлення виробу. Готову розписану річ треба сушити при звичайній 
кімнатній температурі не менше тижня.

5.10. Методика малювання умовно-пласких предметів (листок клена, 
калини, аркуш паперу в перспективі).

Малювання — одне з улюблених занять молодших школярів, що дає 
великий простір для прояву їхньої творчої активності. Учні малюють усе, 
що їх цікавить, окремі предмети й сцени навколишнього життя, 
літературних героїв і декоративні візерунки, їм доступне використання 
виразних засобів малюнка. В початковій школі малювання займає провідне 
місце в навчанні учнів образотворчому мистецтві і включає 3 види:

1) предметне, 2) сюжетне, 3) декоративне.
Кожному з них властиві специфічні завдання, які визначають 

програмний матеріалі зміст роботи.
Предметне -1) за безпосереднім спостереженням (з 

натури). Загальними завданнями навчання малюванню окремих предметів 
для 1-4 класів є наступні:

1) навчити зображувати форми та будови предметів, передача 
пропорційних співвідношень частин, змін у зв’язку з нескладним рухом;

2) навчити зображенню деяких характерних деталей, що роблять 
зображення виразним, образним;
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3) передавати кольори предмета відповідно до його змісту й 
характеру;

4) розвивати технічні навички в малюванні олівцями, фарбами та ін.
Предметне малювання поділяється в свою чергу на малювання з 

пам’яті, за попереднім сюжетом, та безпосереднім спостереженням 
(малювання з натури). Малювання з пам’яті розвиває зорову пам’ять, 
образне мислення. Воно потребує швидкого запам’ятовування. Малювання 
з натури - найскладніший вид предметного малювання. Основне завдання 
його навчити молодшого школяра «бачити предмет», сприймати форму, 
відтворювати її на малюнку. На початку уроку слід детально 
проаналізувати натуру, запитати учнів, з чого вони почнуть малювати. 
Вчитель може застосувати частковий показ зображувального предмета з 
роз’ясненнями. Варто дати зображення на дошці кольоровою крейдою, а 
потім стерти, щоб учні не перемальовували. В 1 класі малювати треба у 
певній послідовності, з урахуванням вікових особливостей. Дітей навчають 
малювати від руки прості предмети, що складаються з ліній, прямокутної, 
трикутної та колоподібної форми (прапорці, м’яч). Вчитель малює при 
учнях, щоб вони бачили процес виконання (предмети в яких лежать прямі 
лінії; предмети круглої форми (намисто, м’ячі, цукерки). Потім 
прямокутної форми ( ворота з парканчиком, прапорець). Наступний етап - 
малювання предметів, основа яких прямі і колоподібні лінії (дерево з 
листочками, квіти, вишні). В 2-3 класах - перед заняттям розглядають 
предмет. Малюнок - зразок вчителя при учнях, супроводжується 
поясненням (малювання округлої форми, прямокутної та нове в цьому віці 
трикутної форми (яблуко, слива, овочі); овальної форми (ялинкові 
прикраси). Малювання предметів, що складаються з декількох частин 
однієї форми але різні за розміром (снігова баба). Учні 4 класу- вже 
виконують складніші завдання. Розгляд предмета, ілюстрації, іграшок. 
Починають малювання дерев, квітів, букетів, метеликів, жуків, гусінь, 
потім вчать машини, автобуси, трамваї (малювання будинків різних за 
будовою, розміром, багатоповерхові, казкові будинки, пароплави, літаки). 
Найскладніший малюнок це - людина. В основі якого лежить знання 
пропорції тіла дорослого і дитини. Спочатку малюють ляльку, петрушку, 
іграшкових героїв.

Малювати листки клена, калини, винограду потрібно, намалювавши 
спочатку середину листка видовженим мазком, інші мазки розміщують під 
гострим кутом до середини — це зубчики листка. Ці листки складаються з 
трьох подібних частин зубчастої верхівки і двох бічних. Починають 
малювати з центральної частини, з середнього зубчика, видовжений мазок 
якого буде основною лінією всього листка. Так само малюємо сусідні бічні 
зубчики. Потім малюємо середню, бічну частину листка, знову починаючи 
із середнього зубчика. Вісь середньої частини листка розміщена під 
гострим кутом до основної осі листка. Це нижня, третя частина 
розміщується під прямим або тупим кутом до осі листка. Головне 
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зображення можна залишити в одному кольорі або виділити прожилки 
темнішим кольором.

Після набуття певного досвіду у виконанні цієї вправи доречно 
робити малюнки відразу фарбою, не застосовуючи олівець. Це сприятиме 
розвитку творчої уяви, збереження у пам'яті всього малюнка, тобто 
розширить творчі можливості, а вашій руці надасть упевненості та 
точності рухів.

Значно складнішим завданням є малювання «перехідного мазка» та 
за його допомогою елементів петриківського розпису.

Для «перехідного мазка» характерний неповторний ефект плавного 
переходу одного кольору в інший. Виконання малюнка «перехідним 
мазком» можна вважати вершиною виконавського мистецтва у 
петриківському розписі.

Щоб виконати «перехідний мазок», слід на кінчик пензля набрати 
темну фарбу, наприклад, коричневу, відтак потримати пензлик ручкою 
донизу 10-12 секунд, щоб надати можливість фарбі стекти вниз у п'ятку 
пензлика. Потім кінчиком пензля набираємо фарбу світлого тону, 
наприклад, жовту. Робимо перший мазок: тягнемо світлий вусик. 
Поступово з'являється темний відтінок у широкому кінці мазка, який при 
завершенні стає зовсім темним. Повернувши пензлик на 120°, робимо 
другий мазок, так само можна зробити і третій. Після цього пензлик 
вимиваємо водою і все повторюємо. Мазки можуть бути в тонкому вусику 
темного кольору, а у широкому — світлого. У цьому випадку спочатку 
набираємо на пензлик фарбу світлого кольору, повертаємо п'яткою вниз, а 
потім набираємо на кінчик темну фарбу і виконуємо мазок аналогічно до 
попереднього.

Мазок починається темним кольором і переходить у світлий. 
Перехідним мазком малюємо квіти, листя, птахів, пейзажі. Кольори 
«перехідного мазка» можуть бути різними: коричневий — жовтий; 

»>■ оранжевий — темно-червоний; блакитний — темно-фіолетовий; рожевий 
— чорний чи коричневий; жовтий — синій; жовтий — чорний тощо.

Виконуючи елементи петриківського розпису, малюнок виконуємо 
відразу фарбами.

Наступна вправа — виконання «цибульки» як «перехідним мазком», 
так і звичайним. Цією вправою поглиблюємо навички виконання складних 
елементів петриківського розпису.

Вправу можна виконувати як за допомогою олівця, коли виконується 
спочатку підготовчий рисунок, а потім фарбами, так і одразу фарбами. За 
необхідності вносимо додатковий колір, у даному випадку — жовтий. 
Якщо виконання елемента умовно розділити на чотири етапи, то першим 
буде рисунок олівцем, потім підмальовок жовтою фарбою, перші мазки 
червоною і завершення малюнка. ,
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5.11. Методика акварельного живопису. Правила роботи аквареллю 
для учнів початкової школи.

Акварельні фарби відносяться до групи клейових фарб. Назва 
«акварель» походить від латинського слова «аква» — вода, так як вода є 
розчинником для цього виду фарб. Живопис аквареллю має свою історію і 
традиції. Вперше з'явилася вона в Китаї в XII столітті, хоча ще в 
Стародавньому Єгипті користувалися непрозорими акварельними фарбами 
з додаванням білил. Живопис аквареллю, як правило, ніжна, тендітна і 
повітряна. Але до середини XIII століття вона мала чисто прикладний 
характер, в основному нею користувалися для розмальовки креслень, 
гравюр, фресок. Увійшла акварель в моду і у Франції, інших країнах 
Європи і Америки. Можна додати, що з подачі аргентинського художника 
Рохо був оголошений Міжнародний день акварелі. Вперше він був 
відзначений 23 листопада 2001 року. Аквареллю можна передати тонкі 
колірні переходи, насиченість простору повітрям, багатство кожного тону.

Основна особливість акварельних фарб - велика прозорість. Це 
єдина живописна техніка, яка повністю обходиться без білил. Білила 
замінює папір, який просвічує через накладені на нього фарби, а потрібний 
колірний тон може бути отриманий і попереднім змішуванням фарб на 
палітрі, і накладанням їх один на одного на папері. Для досягнення 
враження найвищої яскравості, наприклад, у полисках, відповідні ділянки 
паперу залишають повністю або майже не зафарбованими. Папір тут 
виступає нібито в якості ще одної фарби, що допомагає створенню 
колористичного рішення твору.

Акварель — єдиний вид фарб, що відрізняється особливою 
прозорістю, чистотою і яскравістю кольору. Живопис аквареллю на 
вологому папері називають «англійською аквареллю». Цей прийом дає 
акварелі глибину і створює відчуття сонячного світла та повітряної 
перспективи. Метод роботи на вологому аркуші паперу французькі 
аквареліст називають: «travailler dans Геаи» (працювати у воді). Для 
збереження стабільної вологості листа, щоб мати триваліший за часом 
можливість працювати зі складною мальовничою формою, легко 
сплавляючи і змішуючи фарби на мокрому аркуші, художники вдавалися 
до численних хитрощів. При роботі аквареллю по-сирому під вологий 
аркуш паперу підкладали змочені у воді сукно або фланель, які тривалий 
час живили папір вологою в міру її підсихання із зовнішнього боку.

Кращою для акварелі вважається щільний папір із зернистою 
поверхнею. Деяка зернистість поверхні паперу вельми сприятлива для 
акварельного живопису: вона сприяє глибині звучання на ній кольору. 
Аквареллю зазвичай пишуть на білому папері, який виконує роль білил, 
коли виникає необхідність у деяких місцях збереїти білизну паперу, 
наприклад для передачі світлових плям і відблисків.

Починаючи працювати, всі фарби необхідно змочити, щоб вони 
дещо розмокли і легко бралися на пензель. Закінчивши роботу, їх 
обов’язково слід промити.
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Палітра - пластмасова фарфорова тарілка, кахельна плитка. Папір 
розмокає, лохмітиться, з нього вимивається клей і фарби на ньому дещо 
мутнішають. Папір краще не використовувати в якості палітри.

Розвитку навичок малювання, зокрема елементам акварельного 
живопису, в цілому, в початковій школі приділяють певну частину часу в 
навчально-виховному і пізнавальному процесі. Слід знати, що малювання 
приймає участь в формуванні розвинення незалежного погляду дитини на 
оточуючий світ, через образотворче мистецтво молодші школярі здатні 
формувати загальну реалістичну картину навколишнього світу, бачити як 
окремі предмети з їх особливостями, так і взаємодії цих предметів.

Спочатку необхідно ознайомити учня з окремими формами, 
геометричними фігурами, розглянути їх зовнішній вигляд. Малювати з 
учнями окремі предмети, не складні за формою, наприклад: яблуко, ягода, 
прямокутник-прапорець, квадратне вікно. На початку кольори повинні 
бути прості і однозначні: червоний, чорний, зелений, синій. Для молодших 
школярів рскладно малювати весь предмет одразу, діти бачать предмет 
частинами. Тому малюючи його вони малюють окремі частини, які 
пропорційно не відповідають одне одному. Ця вікова особливість є 
важливою і дорослим обов’язково потрібно її враховувати при зображенні 
та поясненні.

На початковому етапі, необхідно навчити дитину „бачити” предмет 
за його формою, пропорції предмета (яблуко - кругле та велике, листочок 
- продовгуватий та маленький). Бачити характерні ознаки предмета та 
виділяти їх кольором (яблуко - червоне, або жовте з зеленим листочком), 
вчитися та вдосконалювати малювання олівцями, крейдою, пензлем - це 
прості лінії та рухи, крапки та кола.

Варто відзначити особливості техніки при малюванні кола та овалу, 
де присутня необхідність для дитини виділяти співвідношення частин. Це 
дає змогу ускладнити завдання: малювання ялинки, чи наприклад, 
сніговика з різних за розмірами колами. В цей період необхідно привчати 
дітей розмальовувати малюнки штрихами, та зафарбовувати не виходячи 
за контури.

На даному етапі учням зрозуміло малювання яскравих кульок, 
м’ячиків, згодом деревця з прямим стовбуром .

Наступним етапом виділимо малювання сюжету.
Учням малювання сюжету стає більш зрозуміло з 6-й років. З цього 

віку дитина починає бачити зв’язки предметів. Тому на даному етапі 
головна задача навчити в заданому сюжеті виділити головне і зуміти 
зобразити предмети на одній лінії з урахування пропорцій та кольорової 
гами з більш складними кольорами ніж раніше. Необхідно вимагати від 
учня правильного розташування предметів у просторі, але зауважимо, що 
ці навички остаточно діти набувають згодом. За заданою тематикою 
(сюжетом) молодших школярам необхідно вловити основну ідею - 
„діючих осіб”, передати дії предметів по відношенню одне до одного, 
розташування їх в просторі.
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Вивчати сюжети з учнями початкової школи необхідно починати з 
добре знайомих предметів: квітка в полі, взимку йде сніг, „Хто живе в 
лісі?”, „їжачок несе грибок”.

На листах кольорового паперу зображати відповідні сюжети 
(блакитний - вода і риби, або небо і птахи; жовтий - пляж, мушлі на 
піску).

На будь-якому етапі малювання необхідно пам’ятати вікові 
особливості сприйняття молодшими школярами оточуючого світу та 
поняття перспективи в образотворчому мистецтві.

Отже, робота аквареллю - справа досить складна, потребує 
особливої майстерності. У процесі виконання практичних завдань молодші 
школярі ознайомлюються з основними поняттями образотворчого 
мистецтва, пізнають можливості живопису у відображенні навколишнього 
світу набувають технічних умінь та опановують послідовність зображення 
предметів і об'єктів.

5.12. Методика використання казок та оповідань на уроках 
образотворчого мистецтва у початковій школі.

Методика використання казок та оповідань на уроках 
образотворчого мистецтва у початковій школі передбачає необхідність 
ураховувати основні вікові та індивідуальні особливості їхнього розвитку, 
а також розвитку їхньої творчої діяльності. Робота з народними та 
авторськими казками, оповіданнями може проводитися з використанням 
різноманітних стратегій та організаційних форм. Крім уроків, це можуть 
бути різноманітні ігри та вправи, малювання, ліплення, конструювання, 
творчі завдання.

Уроки образотворчого мистецтва у початковій школі розвивають у 
молодших школярах естетичне сприйняття, вміння помічати красиве у 
навколишньому середовищі, закладають основи художнього смаку. 
Виховують звичку вносити елементи краси в побут, природу, стосунки з 
однолітками, дорослими.

Вчитель знайомить молодших школярів з різними видами та 
жанрами образотворчого мистецтва: живописом (пейзаж, портрет, 
натюрморт, казковий, побутовий, анімалістичний), графікою, скульптурою 
та декоративно-прикладним мистецтвом. На таких уроках учні розвивають 
здатність сприймати мистецькі твори, виявляють емоційне ставлення до 
зображеного; у молодших школярів розвиваються здібності до 
образотворчої діяльності (почуття кольору, форми, композиції). Учні і з 
задоволенням навчаються використовувати колір, форму, лінії, штрихи, 
пропорції, композицію, різні матеріали (олівці, фарби, фломастери, воскові 
олівці, свічки, природний матеріал, глину, пластилін, тісто, папір, картон) 
та нетрадиційні техніки (штампування, малювання пальчиком, 
долоньками, крапками, фактурного малювання, обривання об’ємної 
аплікації, орігамі та ін.) як засоби створення виразного художнього образу.
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Молодших школярів навчають створювати складні художні образи, 
багатофігурні сюжетні композиції, розміщувати предмети ближче та далі, 
самостійно знаходити прийоми зображення при інтеграції різних видів 
образотворчої діяльності.

Для учнів 1- 4 класів створюються умови для експериментування з 
фарбами та іншими художніми матеріалами.

На уроках образотворчого мистецтва у початковій школі вчитель 
спонукає учнів до творчості, використовуючи ігрові методи та прийоми 
(ігрові ситуації, розповіді - малювання з елементами казки, ігри - забави, 
ігри - етюди).

Казка, гра, фантазія, на думку В.О. Сухомлинського, - це 
животворне джерело дитячого мислення, благородних почуттів і 
прагнень... Через казкові образи в свідомість дітей входить слово з його 
найтоншими відтінками... Під впливом почуттів, що породжені казковими 
образами, дитина вчиться мислити словами. Діти знаходять велике 
задоволення у тому, що їхня думка живе у світі казкових образів, в них - 
перший крок від яскравого, живого, конкретного до абстрактного.

Для збагачення творчої діяльності засобами образотворчого 
мистецтва вчитель повинен сприяти сталості задуму гри, розвитку його у 
певний сюжет, має вчити молодших школярів гратися поруч, а згодом і 
разом. Одним із основних прийомів педагогічного впливу є його рольова 
участь в іграх, що надає діям учнів цілеспрямованості і змістовності, 
сприяє їх об'єднанню для спільної гри, збагачує ігрові задуми, дії. Його 
запитання, звернені до учнів як до персонажів, сприяють становленню 
сюжетно-рольової гри, оскільки вони зі збагаченням гри різноманітними 
діями, виникненням сюжету починають словами позначати свої ролі.

Ігрова діяльність молодших школярів має бути спрямована на 
формування їхніх умінь спільно вибудовувати і розвивати сюжет, розуміти 
партнерів по грі та узгоджувати свої дії з їхніми. Із цією метою вчитель 
може використовувати:

— спільний почерговий переказ казки або оповідання. Педагог у 
певний момент змінює розповідача, за необхідності нагадує подальший 
розвиток подій;

— - спільне придумування казки або оповідання, які пізніше 
використовують як ігрові сюжети. Важливо, щоб залучені до реалізації 
цього завдання симпатизували одне одному, мали приблизно однаковий 
рівень ігрової діяльності;

— спільне розігрування сюжету казки або оповідання після того, як 
діти запам'ятали його. Це є необхідною умовою збагачення їхнього досвіду 
елементарної рольової поведінки. Добре знаючи учнів, вчитель вчить їх 
по-різному комбінувати (фантазувати, уявляти тощо) елементи ігрового 
сюжету.

Казка відома учням з дошкільних років. Її привабливість - у 
сюжетності, таємничості, фантастичності. Неможливо уявити дитяче 
мислення без казки, живої, яскравої, яка засвоюється свідомістю, 
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почуттями людини як певної сходинки людського мислення. Дуже 
полюбляють молодші школярі творчі завдання над казкою:

Молодші школярі з захопленням грають у вовків і лисиць, з любов'ю 
готують маскарадні костюми зайців і півників; на святкових ранках з 
інтересом відтворюють повадки улюблених казкових персонажів, а на 
уроках образотворчого мистецтва молодші школярі створюють 
образотворчі казкові композиції на папері й на асфальті, розвиваючи 
творче мислення, фантазію, уяву.

На уроках образотворчого мистецтва у початковій школі творчі 
завдання можуть бути індивідуальними і колективними, що мають 
інтегрований характер. Результатом виконання творчих завдань є поява 
продукту, що відрізняється новизною, оригінальністю, унікальністю 
(нового образу, малюнка, казки). Зокрема, наведемо приклади виконання 
дітьми творчих завдань за казкою "Ріпка".

• Розповісти знайому казку по колу.
• Розіграти казку. Діти розподіляють ролі.
• Розповісти про користь ріпи і про те, які страви з неї можна 

приготувати.
• Придумування своєї казки "Морквина" (за аналогією).
• Оформлення книги "Корисні казки " (обкладинка, ілюстрації).
• Виготовлення костюмів-нагрудників "Овочі" (тканина, папір).
• Розігрування придуманих казок.

Словесна творчість - найбільш складний вид творчої діяльності 
дитини. Елемент творчості є у будь-якому дитячому розповіданні. 
Обов'язковим компонентом такої розповіді мають бути самостійно 
створені учнем нові образи, ситуації, дії. Під поняттям „нові” розуміють 
такі, які дитина повністю в житті не сприймала, але елементи якої є у її 
розповіді. Продуктом цієї діяльності повинна бути невеличка логічно- 
послідовна розповідь сюжетного або описового характеру.

В основі творчої розповіді лежить творча уява. Л. С. Виготський, 
О. В. Запорожець, С. Л. Рубінштейн, О. В. Петровський розглядають 
творчу уяву як складний психічний процес, нерозривно пов'язаний з 
життєвим досвідом дитини. Творча уява — це здатність уявляти те, чого 
раніше не бачив, уміння перевести словесний опис на наочний, створювати 
нові образи на основі перетворення існуючих уявлень. Особливістю 
творчої уяви є вміння легко, гнучко поєднувати у новій ситуації елементи 
особистого досвіду та відомих знань.

Л. С. Виготський визначив закони, яким підкоряється діяльність уяви:
1. Творча діяльність уяви знаходиться в прямій залежності від 

багатства і різноманітності попереднього досвіду людини, оскільки цей 
досвід є матеріалом, з якого створюються побудування фантазії (чим 
багатший досвід, тим більша уява).

2. Зв'язок фантазії і реальності виявляється зв'язком між готовим 
продуктом фантазії і складним явищем дійсності. Вона (фантазія) не 
відтворює того, що було сприйняте у попередньому досвіді, а створює з 
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цього досвіду нові комбінації (уява стає засобом поширення досвіду 
людини, адже людина може уявити за чужою розповіддю те, чого раніше 
не бачила).

3. Зв'язок між фантазією та реальністю двобічно виявляється в 
емоційному зв'язку. З одного боку, будь-яке почуття, емоція прагне 
втілитися у відомі образи. З іншого - образи фантазії дають внутрішню 
мову для нашого почуття. Це почуття добирає окремі елементи дійсності 
та комбінує їх у такий зв'язок, який обумовлений зсередини нашим 
настроєм, а не зовні, логікою самих цих образів.

Творча уява молодших школярів має найбільшу пластичність і 
найбільш легко піддається педагогічному впливу.

Таким чином, на уроках образотворчого мистецтва у початковій 
школі вчителі вчать учнів сприймати образний зміст твору, закріплюють 
знання дітей про жанрові особливості, композиційну структуру, мовні 
засоби української народної казки: своєрідність початку та закінчення, 
вчать дітей розуміти й емоційно сприймати образний зміст казки, 
характери образів героїв, поетичні образи через створення колірно- 
графічних композицій.
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РОЗДІЛ VI.
ПСИХОЛОГО-ПЕДАГОГІЧНІ ОСНОВИ ОБРАЗОТВОРЧОЇ 

ДІЯЛЬНОСТІ МОЛОДШИХ ШКОЛЯРІВ

6.1. Зміст підготовки вчителя образотворчого мистецтва в початкових 
класах.

Невід’ємною частиною культури, одним із визначальних її проявів є 
образотворче мистецтво. Протягом тисячоліть мистецтво займало одне з 
пріоритетних місць за силою впливу на особистісний розвиток людини та 
її виховання.

Освітня галузь «Мистецтво» у початковій школі є однією з ланок 
неперервної мистецької освіти, що логічно продовжує дошкільну освіту, 
створює базу для успішного опанування учнями художніх компетенцій 
основної школи.

Навчальна програма «Образотворче мистецтво» реалізує вимоги 
освітньої галузі «Мистецтво» (змістова лінія «Образотворче мистецтво») 
Державного стандарту початкової загальної освіти та гармонійно поєднує 
навчально-виховний потенціал образотворчої культури з її естетично- 
мистецькою, зображально-моторною і творчо-діяльнісною складовими.

У 2016/2017 навчальному році діючими є наступні державні 
програми з мистецьких дисциплін:

Навчальна програма «Образотворче мистецтво» для 
загальноосвітніх навчальних закладів 1-4 класи (авт. Шмагало Р.Т., 
Марчук Ж.С., Бачкова 1.Б., Чорний О.В., Гнатюк М. В. -2011 рік).

- Навчальна програма «Мистецтво» (авт. Л.Масол, О.Коваленко, 
Г.Сотська, Г.Кузьменко, Ж.Марчук, О.Константинова, Л.Паньків, 
І.Гринчук, Н.Новікова, Н.Овіннікова), що включає три блоки «Музичне 
мистецтво», «Образотворче мистецтво» та інтегрований курс 
«Мистецтво».

Метою художнього виховання засобами образотворчого мистецтва є 
формування і розвиток в учнів комплексу ключових, міжпредметних і 
предметних компетентностей у процесі опанування художніх цінностей 
та способів художньої діяльності шляхом здобуття власного естетичного 
досвіду.

Головними завданнями курсу є:
Формування:

емоційно-естетичного досвіду учнів, культури почуттів, 
елементарних світоглядних орієнтацій та оцінних суджень, основ 
національної та громадянської свідомості;

особистісно-позитцвного, художньо-естетичного сприйняття 
дійсності на основі емоційно-чуттєвого досвіду, здатності до художнього 
мислення та творчої активності; , ,. , і
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- художньої компетентності учнів, у процесі засвоєння основ 
образотворчої грамоти;

- елементарних умінь та навичок використовувати художні техніки 
та матеріали, засоби художньої виразності у власній творчій діяльності;

Розвиток:
- чуттєво-емоційної сфери, здатності розуміти та інтерпретувати 

твори мистецтва (у відповідності до вікових можливостей), оцінювати 
естетичні явища;

- універсальних особистісних якостей та здібностей: образного 
мислення, уяви, фантазії, спостережливості, зорової пам’яті, художнього 
смаку та сприйняття кольору, форми, ритму, фактури поверхні;

- художньо-практичних умінь, навичок та вміння використовувати 
набуті знання у самостійній художній діяльності;

Засвоєння учнями:
- початкових знань про образотворче мистецтво та його роль у житті 

суспільства, культурному середовищі;
- основних понять з курсу образотворчого мистецтва через 

сприйняття композиції, форми, кольору, об’єму, простору, руху;
- елементарних знань про специфіку художньо-образної мови різних 

видів образотворчого мистецтва та виражальні можливості художніх 
технік і матеріалів.

З метою пробудження й поглиблення в учнів початкової школи 
інтересу до художнього пізнання через різноманітні форми мистецької 
діяльності, розкриття внутрішнього потенціалу кожного учня, незалежно 
від рівня його мистецьких здібностей, виховання впевненості у власних 
можливостях пізнавати навколишній світ і мистецтво, з предметів 
художньо-естетичного циклу продовжує діяти мотиваційна шкала 
оцінювання учнів, тобто оцінювання без балів.

Об’єктами перевірки та оцінювання (мотиваційними критеріями) у 
процесі навчання мистецьких дисциплін є:

- інтерес до уроків художньо-естетичного циклу та мистецтва 
загалом;

- спрямованість діяльності на сприймання, пізнання творів та власну 
творчість;

- ініціативність, що передбачає свободу творчого виявлення, активне 
включення у творчий процес на уроках, прагнення застосування набутого 
досвіду у позаурочний час.

У 1-4 класах з предметів художньо-естетичного циклу 
домашні завдання учням не задаються і в журналі не записуються.

З метою підвищення якості викладання навчальних предметів 
художньо-естетичного циклу у початковій школі під час комплектації 
педагогічних працівників рекомендується передбачити годинне 
навантаження з образотворчого мистецтва та інтегрованого курсу 
«Мистецтво» насамперед учителів, які мають спеціальну освіту за 
дипломом (учитель музики, учитель образотворчого мистецтва).
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Підготовка вчителя до уроків образотворчого мистецтва
Якість кожного уроку з образотворчого мистецтва і досягнення 

поставленої мети залежить від підготовки вчителя до уроку: продумування 
його структури, змісту, методики проведення, підготовки матеріалів, 
інструментів тощо.

Підготовка вчителя до урок складається з попередньої підготовки 
(перспективного планування) що завершується складанням календарного 
плану та безпосередньої підготовки (початкового планування до 
визначеного уроку).

Попередня Підготовка вчителя до уроків образотворчого мистецтва 
в основному проводиться під час літніх канікул. Умовно можна її 
розділити на декілька етапів:

вивчення навчальної програми і пояснювальної записки до неї;
вивчення навчальної літератури та нових методичних 
матеріалів, статей в журналах і збірниках, які висвітлюють 
досвід і теоретичні питання змісту, організації і методики 
проведення занять; вивчення досвіду місцевих творчих 
учителів;
підготовка обладнання та наочних посібників до занять;
складання переліку творів мистецтва, які будуть зображуватися 
учнями;
продумування технології створення малюнку (послідовність 
етапів роботи і витрата часу).

До попередньої підготовки слід віднести складання календарного 
плану.

Безпосередня підготовка вчителя до уроку вимагає визначення 
конкретного змісту, форм організації і методів проведення кожного 
заняття, налаштування відповідних матеріалів, наочних посібників. 
Особливе місце у підготовці займає визначення мети уроку та її 
досягнення у процесі уроку. Загальна мета уроку визначається комплексно 
у триєдиному зв’язку навчальних, розвивальних і виховних цілей:

навчальні цілі направлені на формування в учнів загальних і 
спеціальних знань та вмінь;
розвивальні цілі с прямовані на вдосконалення сенсомоторики 
дитини, на розвиток її образного і логічного мислення, 
просторових уявлень, творчих образотворчих здібностей;
виховні цілі передбачають виховання у школярів позитивних 
якостей: потреби до праці, образотворчої культури, естетики, 
економного використання матеріалів, бережного ставлення до 
результатів праці інших людей, поваги до людей праці.
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6.2. Методика підготовки вчителя образотворчого мистецтва в 
початкових класах як складова професійного становлення.

Головною метою підготовки вчителя образотворчого мистецтва в 
початкових класах є формування творчої, всебічно розвиненої, духовно 
збагаченої особистості майбутнього спеціаліста із науковим світоглядом, з 
широким професійним кругозором, яка постійно дбає про своє 
самовдосконалення^ особистості, яка повністю відповідала б вимогам, що 
ставить до неї сучасне суспільство.

Автори сучасних досліджень в галузі професійної підготовки 
вчителя (М.О, Данилов, Н.В. Кузьміна, В.О. Сластьонін, М.М. Скаткін, 
Л.О. Хомич, Г.1. Щукіна) відзначають, що рівень професійної готовності 
майбутнього спеціаліста залежить від об’єму і складу спеціальної 
підготовки, змісту методичної підготовки, а також від рівня загального 
розвитку особистості.

Майбутні вчителі початкових класів в процесі теоретичної 
підготовки повинні засвоїти систему знань, умінь і навичок, необхідних 
для “персонального використання” одного із видів професійної діяльності, 
що виділяються відповідно суспільному поділу праці”, тобто здійснення 
навчально-виховного процесу в початковій школі. Засвоєння цих знань, 
умінь та навичок відбувається в процесі “фахово-методичної, психолого- 
педагогічної та світоглядно-культурологічної підготовки” майбутніх 
вчителів.

Таким чином, в процесі професійної освіти майбутні вчителі 
початкових класів отримують психолого-педагогічну підготовку, 
спеціальну підготовку з ряду дисциплін (філологічні, природно- 
математичні, естетичні), які вони будуть викладати в початковій школі.

Навчальна дисципліна “Образотворче мистецтво” є складовою 
частиною спеціальної підготовки майбутнього вчителя початкових класів і, 
на нашу думку, заслуговує на увагу щодо визначення місця і значення в 
складі фахової підготовки майбутніх вчителів початкових класів.

Питання про значення навчання малюванню для загальної освіти та 
виховання піднімалося із найдавніших часів. Ініціаторами введення 
образотворчого мистецтва в курс навчальних предметів загальноосвітньої 
школи виступали видатні педагоги і суспільні діячі минулого Песталоцці, 
Я,- А. Коменський, Дж. Локк, Ж.-Ж. Руссо. Кожна епоха зробила свій 
внесок в скарбницю теорії образотворчого мистецтва, відкрила власні 
методи передачі образотворчого досвіду наступним поколінням. Знання 
про принципи, правила, закони і прийоми зображення фігури людини і 
тварин, рослин, інтер’єра вироблялися і передавалися від майстрів учням 
як в процесі діяльності, так і в спеціальних школах, де навчали мистецтву. 
Вже на кінець XIX століття в європейських країнах, в тому числі і в 
Російській імперії, був накопичений великий досвід професійного 
навчання образотворчому мистецтву. В загальноосвітній школі 
образотворче мистецтво в якості навчальної дисципліни з’являється 
наприкінці XIX століття. До загальноосвітньої школи переносилися
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методи навчання початківців у професійній школі, на жаль, без урахування 
її специфіки, що несло певні негативні наслідки. Довгий час не 
здійснювалася спеціальна підготовка вчителів до викладання даної 
дисципліни в початкових класах.

В результаті аналізу досліджень, присвячених підготовці вчителів 
початкових класів до викладання образотворчого мистецтва (Л.В. Бабенко, 
Є.С. Кондахчан, С.В. Коновець, В.С. Кузін, М.М. Ростовцев), ми прийшли 
до висновку, що вона взаємопов’язана із процесом викладання 

“ образотворчого мистецтва в загальноосвітній школі. З перших кроків
становлення радянської загальноосвітньої школи в ній відводилося місце 
для вивчення образотворчого мистецтва. Так, в трудовій школі, під 

■і впливом А.В. Бакушинського, знайшла своє відображення теорія “вільного
творчого малювання”, що полягала в обмеженні впливу педагога на процес 
творчої художньої діяльності дитини. Мистецтву в трудовій школі 
відводилася виховна роль, але й не заперечувалося оволодіння дитиною 
певними знаннями, що стосуються компонування картини, малювання 
людини і тварин, зображення нескладних речей із завваженням 
характерних особливостей форми і т. ін.

З утвердженням в радянському мистецтві стилю, що отримав назву 
“соціалістичний реалізм” та полягав у правдивому, історично конкретному 
зображенні дійсності в її революційному розвитку, основи методики 
викладання образотворчого мистецтва в загальноосвітній школі 
розробляються на наукових засадах академічного рисунка. В навчальних 
програмах та посібниках для шкіл прослідковується чітка орієнтація 
вчителя на реалістичне мистецтво (В.М. Ветров, В.В. Колокольников, 
Є.С. Кондахчан, Г.В. Лабунська, Г.А. Назаревська, Є.Є. Рожкова). 
Виходять перші посібники для вчителів початкових класів та для студентів 
педучилищ (П.Б. Биков, В.О. Фармаковська, Є.С. Кандахчан). Зміст 
викладання малювання в школі розглядається в них як систематичний курс 
навчання елементарним основам рисунка, основам академічної грамоти. 
Згодом виходить ряд навчальних посібників з рисунку, живопису, основ 
образотворчої грамоти для вчителів образотворчого мистецтва (Г.В. Беда, 
В.С. Кузін, Н.В. Одноралов, А.Є. Терентьєв, А.А. Унковський, 
Є.В. Шорохов). Слід відзначити, що досвід підготовки вчителів 
образотворчого мистецтва переноситься на підготовку вчителя початкових 
класів до викладання образотворчого мистецтва як в педагогічних 
училищах, так і в педагогічних інститутах ( В.В. Колокольников, 
В.С. Кузін, М.А. Кириченко).

Для останніх десятиліть характерним є розширення кола завдань 
образотворчого мистецтва у світлі виховання всебічно розвиненої 
особистості. Піднімаються питання про розвиток творчих здібностей учнів, 
розвиток просторового мислення, образної уяви, знайомство з видатними 
творами мистецтва. Однак естетичне виховання дітей розглядається у 
невід’ємності з формуванням комуністичного світогляду, а естетичні 
погляди - в світлі ідейно-політичної спрямованості. Незмінним



залишається головне завдання образотворчого мистецтва - дати учням 
знання елементарних основ реалістичного малюнка. Головне практичне 
завдання навчання образотворчому мистецтву в середній школі - це 
“оволодіння елементарними основами реалістичного малюнка, прийомами 
та навичками малювання”.

Навчальна та художньо-творча діяльність учнів початкових класів 
полягає у формуванні основ художніх уявлень через єдність сприйняття та 
художньої діяльності і втілюється у новому змістовому наповненні (колір, 
лінія, форма, об’єм, простір, композиція ).

В Україні в період з 1990 року діють як типові, так і ряд авторських 
програм з образотворчого мистецтва для загальноосвітньої школи. їх 
автори (Є.А. Антонович, С.П. Свид, ВА. Шпільчак, Е.В. Бєлкіна, Л.М. 
Любарська, М.І. Резниченко, С.В. Коновець) метою художнього виховання 
засобами образотворчого мистецтва проголошують “розвиток особистісної 
цілісності, духовності та послідовне формування естетичної культури” 
особистості. Серед завдань, що постають перед вчителем при викладанні 
образотворчого мистецтва, автори зараховують “засвоєння образотворчої 
грамоти” (Є.А. Антонович), ознайомлення із “засобами, якими 
створюється твір мистецтва” (Е.В. Бєлкіна), ’’формування знань та уявлень 
про образотворче мистецтво” (Л.М. Любарська), “вдосконалення 
практичних знань, навичок та умінь” (С.В. Коновець), тобто засвоєння 
мови мистецтва як форми існування художніх творів, котру, в нашому 
розумінні, слід вважати засобом у досягненні основної мети.

Таким чином, можна констатувати, що характерним для сьогодення 
стає зміщення акцентів у меті викладання образотворчого мистецтва в 
загальноосвітній школі. Першочерговим стає завдання формування 
цілісної особистості, її духовне збагачення в процесі оволодіння 
художньою діяльністю. Засвоєння мови мистецтва, основ образотворчої 
грамоти розглядаються на сучасному етапі як засоби у досягненні основної 
мети.

Детальний аналіз шкільних програм з образотворчого мистецтва 
дозволяє визначити, яким обсягом знань має володіти вчитель початкових 
класів для успішного здійснення керівництва образотворчою діяльністю 
молодших школярів.

В-межах традиційного підходу до підготовки майбутніх вчителів 
початкових класів (С.Л. Бучинський, І.П. Глінська, М.А. Кириченко, В.С. 
Кузін, М.М. Ростовцев) в галузі викладання образотворчого мистецтва ми 
визначили такі складові цього процесу:

1. Вивчення основ образотворчоїтрамоти.
2. Вивчення історії та теорії мистецтва.
3. Вивчення методики викладання образотворчого мистецтва.
4. Вивчення особливостей дитячої художньої творчості.
В цілому в роботах цих авторів спостерігається спрямованість, на 

вивчення методики викладання образотворчого мистецтва. Володіння 
грамотою образотворчого передбачається в них первинно. Хоча на 
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практиці ми зустрічаємося з проблемами, пов’язаними саме з володінням 
образотворчою грамотою, розумінням її ролі у дитячій творчій діяльності 
та формуванні ціннісних відношень до дійсності, життя, мистецтва у 
молодших школярів.

Сучасність вимагає від особистості, особливо особистості вчителя 
початкових класів, не просто багажу знань, а розвинутого мислення, 
вміння оцінити нові факти, ідеї, явища, з якими вона буде зустрічатися в 
житті та праці, здатності до сприйняття, осмислення, відбору та 
використанню знову отриманих знань. Система знань та умінь, здобутих 
особистістю, повиннна стати основою, необхідною для подальшої освіти 
та самоосвіти, розвивати пізнавальні інтереси і здатності, формувати 
здатність орієнтуватися та застосовувати знання в нестандартних умовах. 
Тому дуже важливо в процесі професійного становлення майбутніх 
педагогів поглиблювати і розширювати знання в галузі образотворчої 
діяльності як чинника їх творчого та культурного зростання.

6.3. Вимоги до розробки плану-конспекту уроку з образотворчого 
мистецтва.

Мета художнього виховання засобами образотворчого мистецтва - 
формування і розвиток в учнів ключових, міжпредметних і предметних 
компетенцій у процесі опанування художніми цінностями та способами 
художньої діяльності шляхом здобуття власного естетичного досвіду. 
Формування діяльної компетентної особистості відбувається, коли зміст 
навчання формується «від результату» і навчання грунтується на засадах 
особистісно-зорієнтованого підходу. Основна компетентність предмета 
«Образотворче мистецтво» - оволодіння основами образотворчої 
культури.

На думку академіка І.Зязюна, мистецька освіта, сутність якої 
полягає у «поєднанні інтелекту і почуттів», в сучасних умовах має бути 

складовою естетичного розвитку особистості, разом з формуванням 
креативності та культури методологічного мислення, стимулюванням 
пізнавальної й творчої активності у різних видах життєдіяльності людини. 
Послідовним кроком стала розробка «Національної доктрини розвитку 
освіти України у XXI Столітті», в якій наголошується на необхідності 
зміни «знаннєвої парадигми», освіти на «діяльнісно-розвиваючу», і в 
обов'язковому переході ВІД інформаційно-репродуктивного навчання до 
особистісно-орієнтованогО.

Образотворче мистецтво - особлива форма відображення дійсності, 
естетичний художній феномен, який передає красу навколишнього світу, 
внутрішнього світу людини через осмислення фундаментальних категорій 
«краса», «гармонія», «ритм», «пропорційність», «довершеність». 
Особливості опанування образотворчого мистецтва в школі пов’язані з 
його багатогранним впливом на свідомість і підсвідомість учнів, його 
емоційно-почуттєву сферу, художньо-образне мислення і творчі здібності.
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Образотворче мистецтво сприяє художньо-естетичному розвитку 
людини та стимулює готовність особистості брати участь у різних формах 
культурного життя суспільства.

Успішний художньо-творчий розвиток дітей на уроках 
забезпечується дотриманням методичних принципів, адекватних специфіці 
образотворчого мистецтва:

Організація художньо-творчого розвитку передбачає врахування 
вікових, індивідуальних, національних, культурних, регіональних 
особливостей і традицій; останнє зумовлює звертання до глибоких коренів 
народної творчості, переймання національним духом, а не сліпе 
копіювання взірців національного декоративного мистецтва; 
Залучення до розуміння змісту та сутності мистецтва повинно 
здійснюватися шляхом особистісно-емоційного сприйняття художньої 
інформації. Саме через це досягається духовно-моральне і естетичне 
виховання особистості, пробудження в її душі добрих почуттів, чуйності, 
здатності до співпереживання;

Художній образ - це основа, на якій будується художньо-образне 
сприймання мистецтва і власна художня діяльність. Через це опору на 
художній образ необхідно передбачити у всіх видах художньої діяльності - 
і в розділі „Практична робота”, і в розділі „Сприймання”

Опанування мовою мистецтва і формування навичок практичної 
роботи доцільні лише в художньо-образному ключі, як освоєння засобів 
виразності художнього образу. Інакше набуті знання і уміння будуть 
позахудожніми (тобто марними);

Ефективність занять мистецтвом істотно залежить від зацікавлення 
художньою працею, від одержуваних дітьми під час занять емоційного 
задоволення, радості, забезпечення цієї умови досягається дотримання 
вищезазначених положень і характером організації занять (уроків).

Програма передбачає творче ставлення вчителя до змісту і 
технологій навчання, поурочного розподілу навчального художнього 
матеріалу. Вчитель має можливість обирати мистецькі твори для 
сприймання, орієнтуючись на навчальну тематику та критерії їх високої 
художньої якості, а також розробляти художньо-практичні й ігрові 
завдання для учнів, враховуючи програмні вимоги, мету уроку, дбаючи 
про необхідну кількість часу для виконання практичних творчих робіт, 
втілюючи «діяльнісно-розвиваючу» парадигму навчання.

Творче використання на уроках образотворчого мистецтва елементів 
інноваційних технологій (інтегративні - Є.Бєлкіна, О.Давидова, 
С.Коновець, Л.Масол, Н. Миропольська; діалогу культур - В.Біблер, 
інтерактивні - О.Пометун, Л.Пироженко; розвивального навчання 
(проблемно-евристичні) - Л.Виготський, Л.Занков, Д.Ельконін; ігрові - 
Л.Виготський, Н.Кудикіна, Л.Масол та інформаційні - М.Жолдак, 
С.Пейперт, І.Роберт) забезпечує формування стійкого інтересу учнів до 
навчальної діяльності, результатом якого є не тільки підвищення базового 
рівня знань, а й розвиток мислення, вміння і бажання працювати 
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самостійно. Застосовуючи елементи інтерактивного навчання, проблемні 
ситуації, дослідницьку діяльність, евристичні бесіди, дискусії, творчі 
завдання, ігрові технології навчання, метод проектів, кращі вчителі 
досягають високого рівня навчальної та позакласної діяльності. Вони 
виявляють індивідуальні здібності і нахили дітей, створюють умови для 
подальшого їх розвитку. Це забезпечує високу результативність і якість 
навчання.

Основні види діяльності учнів на уроках образотворчого мистецтва 
включають: художньо-творче самовираження; сприймання, інтерпретацію 
та оцінювання художніх творів; пізнання мистецтва та оцінювання 
художніх творів із спільним художнім образом.

Для успішної практичної діяльності учнів (на яку відводиться не 
менше 25 - ЗО хвилин уроку) вчитель має допомогти їм оволодіти 
засобами виразності, що досягається постійними вправляннями. Для того, 
щоб ці вправляння не знижували інтересу дітей до митецької діяльності, 
вони повинні бути не лише технічними (спрямованими на формування 
певної навички), а й мати художнє (естетичне) забарвлення. Робота над 
технікою виконання водночас є роботою над його виразністю 
(художністю), при цьому оволодіння навичками є засобом для досягнення 
цілі - створення художньо-образного продукту (малюнка, аплікації, пісні, 
вірша, танцю тощо).

Виконання вправ, зазвичай, пов’язано з наслідуванням. Механічне 
багаторазове повторення може викликати в учнів відразу, тому бажано, 
щоб «кожен новий повтор ставав несхожим на попередній, перетворювався 
на більш досконалу копію зразка і на якомусь етапі перетворився у 
творчий пошук ініційований не лише вчителем, а й самим учнем. 
Останнім часом у науковому та педагогічному середовищі широкого 
розповсюдження набув термін «особистісно-орієнтованого навчання». 
Особистісно-орієнтований підхід надає можливість розглядати учня, як 
суб’єкт процесу навчання, вказує на неповторність індивідуальних 
механізмів розвитку даної особистості. За визначенням С.І. Подмазіна, 
«зміст особистісно-орієнтованої освіти передусім полягає у задоволенні 
потреб буття людини, її особистісного існування: свободи, вільного вибору 
себе, свого світогляду, дій вчинків, позицій, самостійності і самореалізації, 
самовизначення, творчості, повинен включати все, що необхідно людині 
для будівництва і розвитку».

І. Я. Якиманська виділяє такі головні позиції особистісно- 
орієнтованого навчання:

Визнання учня головним суб’єктом процесу навчання; 
Визначення мети - розвиток індивідуальних здібностей учня; 
Визначення засобів, що забезпечують реалізацію встановленої мети 
шляхом виявлення й структурування власного досвіду учня, його 
направленого розвитку в процесі навчання.
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Основним елементом освітнього процесу був і залишається урок. В 
умовах особистісно-орієнтованого підходу суттєво змінюється його мета, 
функція, форма організації.

Мета такого уроку - створення умов для виявлення пізнавальної 
активності учнів, засобами досягнення вчителем такої мети є:

Використання різних форм і методів організації навчальної 
діяльності, як дозволяють розкрити власний досвід учнів;

Створення атмосфери зацікавленості кожного учня в роботі класу; 
Стимулювання учнів до всловлень, використання різних способів 
виконання завдань без побоювання помилитися, одержати невірну 
відповідь, не той результат;

Використання в ході уроку дидактичного матеріалу, який дозволяє 
вибрати найбільш значні для нього види і форми навчального змісту; 
Оцінка діяльності учня не тільки за кінцевим результатом (правильно- 
неправильно), але й за процесом його осягнення;

Заохочення прагнення учня знаходити свій спосіб роботи аналізувати 
способи робити інших учнів у ході уроку, вибирати та засвоювати більш 
раціональний;

Створення педагогічних ситуацій на уроці, які дозволяють кожному 
учню проявити ініціативу, самостійність, вибірковість у способах роботи, 
створення обстановки для природного самовираження учня.

Форми організації навчально-пізнавальної діяльності 
В арсеналі кожного вчителя є значна кількість форм організації навчально- 
пізнавальної діяльності, а саме:

фронтальна форма, за характером сумісно-індивідуальна 
(передбачає, що всі учні працюють в одному темпі за однаковим 
завданням);

парна (організація навчально-пізнавальної діяльності за парами, які 
мають певну основу, навчальні, індивідуальні можливості учнів);

групова (склад учнів поділяється на групи, бригади, ланки; кожна 
група має своє завдання , рівноцінні за змістом та складністю); 
кооперовано-групова, колективна (клас поділяється на групи для 
виконання кожною з них частини загального завдання;

диференційовано-групова (передбачає організацію роботи груп учнів 
з різними можливостями, за різними завданнями, що відповідають 
визначеним можливостям);

ланкова (передбачає організацію навчальної діяльності постійних 
груп учнів, за характером - послідовно-взаємодіюча); 
бригадна (передбачає організацію навчальної діяльності спеціально 
сформульованих тимчасових груп учнів, за характером - сумісно- 
взаємодіюча);

індивідуальна (самостійна робота кожного учня за особистим 
завданням і за самостійно обраним темпом, які залежать від навчальних 
можливостей і психічних особливостей);
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/ індивідуально-групова (передбачає включення окремих учнів в 
роботу, над оригінальними завданнями при виконанні основним складом 
запального завдання).

Педагогічна майстерність вчителя полягає в усвідомленні цілей 
навчального процесу, чіткому визначенні завдань конкретного етапу 
навчання, конкретного уроку та їх реалізації, доцільному підбору методів і 
форм, навчання.

У результаті якісної художньої освіти й виховання має відбутись 
становлення особистісного розвитку школярів на основі виявлення 
різнобічних естетичних інтересів і потреб, розвитку художніх здібностей 
та в кінцевому рахунку формування творчої індивідуальності кожного 
учня.

ПЛАН - КОНСПЕКТ 
уроку з образотворчого мистецтва 

■Тема:
Мета:
Тип уроку: комбінований
Техніка виконання: акварельний живопис
Методи навчання: Наочні: ілюстрація, демонстрація, власний 

показ вчителя, педагогічний малюнок, слухання музичних фрагментів. 
Дидактичні ігри, інтерактивна гра, декоративне малювання, творча 
робота, рольова гра, робота з підручником, евристична бесіда.

Форма організації: урок.
Обладнання: фарби, пензлі, склянка з водою, палітра, планшет для 

малювання, олівець, гумка, альбом, словничок, акварельні фарби, палітра. 
Для :вчителя: комп’ютер, таблиці, схеми, малюнки, фотографії, 
репрддукції картин М. Реріха.

'Терміни та поняття:
Клас: З
Час проведення: 45 хв.
Візуальний ряд: презентація, фоторепродукції:

.Літературний ряд: уривки віршів;
Музичний ряд: музичні замальовки (музика Тібету);
■Міжпредметні зв'язки: літературне читання, музичне мистецтво.

Хід уроку.
1. Організаційний момент (1 хв.)

II. Актуалізація опорних знань учнів (5 хв.)
III. Повідомлення теми та мети уроку (1 хв.)
IV. Мотивація навчальної діяльності учнів (3 хв.)
V. Пояснення нового матеріалу (7 хв.)

VI. Практична робота (25 хв.)
VII. Підсумок уроку (3 хв.)
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6.4. Типи уроків образотворчого мистецтва в початковій школі.
У дидактиці існують різноманітні класифікації уроків 

(Ю. Чабанський, Г. Кирилова, І. Лернер, М. Махмутов, В. Онищук, 
О. Савченко та інші), проте єдиної та універсальної класифікаційної схеми 
створити неможливо з огляду на багатоманітність цілей, завдань, методів 
тощо. Утвердилися такі основні типи уроків, які належать і до уроків 
мистецтва: урок уведення в тему, урок розширення і поглиблення теми, 
урок узагальнення. Більш деталізований варіант типології передбачає урок 
вивчення нового матеріалу, урок повторення і закріплення матеріалу, урок 
комплексного застосування отриманих знань і вмінь учнів, урок 
систематизації та узагальнення знань і вмінь учнів, урок перевірки і 
контролю освітніх результатів, а також комбінований урок, який 
одночасно вирішує декілька перелічених вище завдань.

В процесі викладання мистецтва поширені в останні роки жанри 
уроків: урок-гра, урок-екскурсія, урок-подорож, урок-казка, урок-дослід, 
урок-турнір, урок-вистава, урок-естафета, урок-панорама, урок-діалог, 
урок-концерт, урок-вернісаж тощо. Варто також синтезувати елементи 
різних жанрів на одному уроці, коли це дидактично доцільно.

В образотворчому мистецтві класифікують такі типи уроків:
1. Уроки ознайомлення з мистецькими творами
(Учні ознайомлюються з окремими творами різних видів чи жанрів 

образотворчого мистецтва або цілими серіями цих творів).
2. Уроки вивчення творчості художників
(Проводяться бесіди, лекції про творчий шлях одного або кількох 

митців)
3. Уроки сприймання та оцінювання творів образотворчого 

мистецтва
(Організовується сприймання, оцінка та аналіз певного художнього 

твору або кількох творів).
4. Уроки оволодіння образотворчою грамотою
(Заняття з композиції, малювання з натури, за темами, оволодіння 

різними художніми техніками тощо).
5. Уроки створення самостійних творчих робіт
(Втілення задумів учнів).
6. Урок конструювання
7. Урок-дослідження (порівняння).
(Наприклад, малювання обличчя людини (виміряти всі відстані від 

очей, довжину носа, вуха і т.д.).
За структурою сучасні уроки образотворчого мистецтва здебільшого 

мають комбінований характер, дещо схожі між собою, але й відрізняються 
відповідно до певної теми або типу. їх основні компоненти такі:

1. Організація уваги учнів (в разі сприймання - установка на 
сприйняття).

2. Розповідь або лекція вчителя.

170



3. Демонстрація наочних засобів навчання (з паралельним 
коментарем, бесідою або обговоренням).

4. Інструктаж (вербальний тобто словесний, або візуальний 
тобто демонстраційний).

5. Практична, творча або оцінна діяльність учнів.
6. Аналіз та оцінка створених (або сприйнятих) художніх робіт.
Звичайно, кожному окремому уроку “відповідає” низка методів і 

методичних прийомів.
1. Порівняльний аналіз.
2. Моделювання.
3. Ігровий метод.
4. Дискусія.
5. Метод проблемних та експериментальних ситуацій.
6. Колективна творча діяльність.
Навчально-наочне обладнання з образотворчого мистецтва:
Моделі та муляжі
1. Драпіровка (тканина однотонна — світла і темна).
2. Набір іграшок декоративно-прикладного мистецтва.
3. Набір муляжів овочів та фруктів, гіпсові моделі, геометричні 

тіла, рельєф, голова.
4. Предмети побуту: посуд (кераміка, фаянс), рушники, 

серветки, зразки декоративної тканини, шпалери.
Інструменти та пристосування
1. Дошка біла (для малювання по ній дерев 'яним вугіллям).
2. Дошка магнітна та набір магнітів до неї.
3. Пензлики круглі м’які або шматочки паралону (по кількості 

учнів)
4. Прості олівці.
5. Пензлики для клею.
6. Пристосування для загострення олівців.
7. Ножиці.
8. Набори кольорового паперу, картону, клей.
9. Підставка для натури або натурний столик (на 20-25 учнів 2-3 

столики).
10. Прості ручки для пер.
11. Стакани для води (пластмасові).
12. Скульптурні стеки.
13. Глина, пластилін і відро.
14. Акварельні,гуаиіеві фарби.
Демонстраційні таблиці
Динамічні таблиці по образотворчому мистецтву (натюрморт, 

пейзаж, основи кольоровознавства, таблиці послідовності виконання 
начерків людини, птахів, тварин тощо).

1. Таблиці з перспективи.
2. Малюнки геометричних тіл.
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3. Таблиці з декоративно-прикладного мистецтва (по . видах 
мистецтва, елементи розпису). ' .

4. Таблиці по скульптурі.
5. Таблиці по архітектурі.
6. Репродукції картин художників по жанрах.
7. Методичний фонд вчителя (роботи учнів минулих років).
8. Самостійно діючі виставки (Наприклад: “Подорож в світ 

природи", “Я бачу світ", тощо).

Структура уроків образотворчого мистецтва
Урок — головна форма навчально-виховної роботи з дітьми в 

загальноосвітній школі. За діючою програмою передбачено чотири головні 
види занять з образотворчого мистецтва: малювання з натури, 
декоративно-графічні роботи, бесіди про образотворче мистецтво та 
малювання на теми з навколишнього життя. Кожному з них властивий 
певний тип уроку. Але найпоширенішим у викладанні цієї дисципліни є 
тип змішаного уроку, структуру якого становлять, як правило, одні і ті ж 
елементи (крім бесід про образотворче мистецтво).

Організація уроку. До початку малювання учні готують і 
перевіряють наявність необхідного приладдя, учитель у класному журналі 
відмічає відсутніх, записує тему.

Встановлення натурної постановки, підготовка унаочнення (таблиці, 
моделі, зразки аналогічних робіт тощо) повинні проводитись до уроку.

Пояснення нового завдання. Перед тим, як розпочати практичну 
роботу над новою темою, учні повинні чітко усвідомити завдання, мету і 
вимоги, які ставляться перед ними. Дуже корисно продемонструвати із 
відповідними коментарями кращі зразки виконання подібного завдання 
учнями попередніх років. При такій організації роботи процес 
удосконалення умінь і художніх навичок вихованців буде більш 
цілеспрямованим, свідомим, творчим, діти чітко уявлятимуть кінцеву мету 
своєї праці.

Учитель повинен знайти шляхи, щоб викликати в учнів живий 
інтерес до даної теми, бажання оволодіти секретами зображальної 
грамоти, тобто створити в класі атмосферу творчого пошуку і натхненної 
праці, від якої б учні одержували максимум естетичної й моральної 
насолоди. Сухість, формалізм, монотонність при викладанні образо
творчого мистецтва в загальноосвітній школі неприпустимі. Потрібно 
пам’ятати, що без людських емоцій ніколи не бувало, немає і бути не може 
людського шукання істини. Учитель повинен не лише давати учням певну 
суму знань, але й уміти «запалювати» дітей до самоудосконалення, щоб 
природній потяг до художньої творчості став їх духовною потребою. Для 
цього можна використати і цікаві повчальні факти із життя видатних 
людей, влучні афоризми і репродукції з картин тощо. Під час 
організаційного моменту уроку, якщо темою, скажімо, є малювання з 
натури, учитель коротко, доступною мовою аналізує предмети натурної 
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постановки, їх конструктивну будову, положення у просторі, перспективні 
скорочення колір, визначає найбільш освітлені та затінені місця, рефлекси 
і та інше. Дуже цінним є швидкий показ послідовності компоновці та 
лінійної побудови зображення крейдою на дошці чи вуглем на аркуші 
паперу (враховуючи різні точки зору учнів). Після цього зображення 
стирається чи знімається, щоб учні не копіювали готовий рисунок. Якщо 
темою уроку є малювання з пам’яті, за уявою чи ілюстрування 
літературних творів, учитель також проводить вступну бесіду, демонструє 
подібні малюнки чи репродукції характеризує їх художні якості, виконує 
на дошці кілька педагогічних рисунків-схем, підказуючи учням можливі 
варіанти композиційних вирішень.

Самостійна робота учнів. Головною метою уроку образотворчого 
мистецтва є набуття учнями навичок практичної роботи. Саме тому більша 
частина уроку (орієнтовно 25 хвилин) відводиться на практичні вправи. 
Учитель повинен дбати про те, щоб навчально-виховний процес проходив 
в основному не у формі теоретизування, а шляхом безпосередньої 
образотворчої діяльності учнів, у ході якої набуваються, поглиблюються і 
закріплюються графічні і живописні навички та знання школярів.

Під час самостійної роботи учитель веде фронтальне спостереження 
за виконанням завдання, попереджує і допомагає учням виправити 
допущені помилки, в окремих випадках особисто на полях аркуша 
пояснює, як грамотно передати характер певної моделі, її конструктивну 
будову, перспективні скорочення тощо. В разі, коли учитель у багатьох 
помічає типову помилку, він може на деякий час припинити роботу, 
пояснивши дітям суть даної помилки (пропонує, наприклад, перевірити 
усім співвідношення окремих величин, правильність зображення певної 
площини, порівняти свої роботи з натурою на віддалі витягнутої руки, 
виявити найсвітліші чи найтемніші місця, рефлекси тощо). Коли вчитель 
помітить, що діти втомились, він дає їм змогу перепочити, демонструючи 
найбільш вдало виконану (чи розпочату) роботу якогось учня, даючи 
відповідні поради. Після цього робота відновлюється. Під час самостійної 
роботи у класі повинна панувати тиша - ознака зосередженості, 
діловитості, творчої уваги.

Підведення підсумків уроку. Учитель об’єктивно характеризує 
роботи за якістю їх виконання, залучаючи до цього весь колектив класу. 
Виховне значення оцінки надзвичайно велике. А тому, оцінюючи роботи, 
вчитель насамперед повинен звертати увагу на старанність учня, образну 
виразність малюнка, самостійність у вирішенні поставленого завдання і, 
звичайно, художню грамотність. Звичайно, оцінювання творчості не є 
остаточними нормативами, і тому кожен учитель повинен виявляти 
максимум тактовності і здійснювати індивідуальний підхід до кожного 
учня і в кожному конкретному випадку, щоб не розчаровувати дітей у 
наслідках своєї праці, а якомога більше стимулювати їх до оволодіння 
навичками роботи та образотворчою грамотою. Кращі роботи обов’язково 
відзначаються похвалою вчителя з метою активізації творчої ініціативи 
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учнів, а демонструючи для порівняння окремі гірші роботи, вчитель у 
тактовній формі робить докір авторам за несумлінність, неохайність, 
зобов’язуючи тих, хто одержав незадовільну оцінку, переробити чи 
удосконалити малюнок. У читель виставляє оцінку в окремо відведеній 
графі в журналі. В кінці уроку вчитель демонструє роботи для виставки. 
Пізніше при заміні експозиції цими малюнками поповнюється методичний 
фонд кабінету образотворчого мистецтва. На домашнє завдання учням, 
крім підготовки матеріалів та інструментів, вчитель задає завдання 
поспостерігати за змінами в природі, звернути увагу на кольорову гаму, 
проаналізувати форми предметів, порівняти величини предметів, 
переглянути ілюстрації та інше. Завдання учні записують у щоденники.

6.5. Проведення колективних занять з образотворчого мистецтва в 
початкових класах.

Із метою активізації проявів художньої творчості радимо залучати 
дітей до виготовлення індивідуальних і, колективних робіт через створення 
образів предметів навколишньої дійсності шляхом гармонійного 
поєднання різних вищезазначених видів образотворчої діяльності, 
матеріалів (папір із глиною, пластилін із природним матеріалом) або технік 
(аплікація з обірваного паперу та малювання долонькою) тощо. Така 
інтеграція дуже подобається молодшим школярам і сприяє пошуку нових 
цікавих рішень у створенні вже знайомих образів.

Колективні роботи значніші за результатом для учнів, викликають у 
них захоплення.

Молодших школярів радують колективні заняття, їх спільна 
діяльність щодо створення колективної образотворчої композиції. 
Особливе задоволення має загальний результат, який завжди багатше за 
змістом, справляє на них більш яскраве враження, ніж індивідуально 
виконана робота. Для проведення цих занять потрібна певна підготовка і 
певне бажання учня початкових класів.

1 .Підготовчий етап, який дозволить поглибити власні знання з теми 
майбутньої роботи, дозволить сформувати яскраві образи, що породжують 
бажання втілювати їх у власній колективній роботі.

Для цієї мети треба впроваджувати екскурсії, бесіди, читання 
книжок, розглядання репродукцій, ілюстрацій, а також спільна підготовка 
декоративного панно, на якому буде виконуватися колективна композиція.

І.Основний етап- етап виконання роботи, він включає в себе 
планування, виконання й оцінку колективної роботи. Його мета - не тільки 
надати молодших школярам можливість втілити в кбмпозиції образи 
навколишнього світу, але і створити в ході колективнбї творчості умови 
для творчої взаємодії учнів, що сприяють не тільки естетичному і 
художньому розвитку особистості, але і формування у них умінь творчо 
працювати в колективі.
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^Заключний етап - період взаємодії молодших школярів з вже 
завершеною роботою.

Виконану учнями композицію можна вивішувати на стенді «Наша 
творчість». Тим самим залучаємо увагу батьків, вони разом з дітьми 
розглядають, обговорюють, хвалять дитину за виконану роботу. А так 
само, у них виникає бажання продовжити роботу з образотворчої 
діяльності в домашніх умовах. Готові роботи використовуються в грі тощо.

Робота з колективної діяльності молодших школярів в основному 
проводиться на уроках і в позаурочний час. Якщо композиція, яку 
належить створити учням, інтегрована, багатопланова, роботі над нею 
можемо присвятити 2-3 уроки. Можна розподілити роботу по створенню 
зображень між учнями так, щоб кожному було цікаво, щоб дитині було по 
силам, створити свою частину в загальній композиції і щоб вона могла 
проявити себе найкращим чином використовуючи свої можливості, і 
досягти вагомого результату.

Виокремлюють три основні форми спільної діяльності учнів: 
- спільно-індивідуальна, 
- спільно-послідовна, 
- спільно-взаємодіюча.

Спільно-індивідуальна форма характеризується тим, що учасники 
діяльності на початку працюють індивідуально, з урахуванням загального 
задуму, і лише на завершальному етапі робота кожного стає частиною 
загальної композиції.

Завдання кожному видається відразу, спочатку роботи індивідуальні 
і потім коректуються в залежності від того, що зроблено іншими. 
Виконуючи свою частину роботи, учень знає, чим краще він сам виконає 
те, що йому доручено, тим краще буде робота колективна.

Це з одного боку, створює умови для мобілізації творчих 
можливостей дитини, а з іншого - вимагає їх прояви в якості необхідної 
умови. До переваг такої форми організації діяльності відноситься також і 
те, що вона дозволяє залучити в колективну творчу діяльність досить 
велику групу учнів, які не мають досвіду спільної роботи.

Спільно-послідовна форма передбачає роботу за принципом 
конвеєра, коли результат дій одного учасника знаходиться в тісному 
взаємозв'язку від результатів попереднього і наступного учасників.

Спільно-взаємодіюча робота виконується всіма учасниками 
одночасно, узгодження їх дій здійснюється на всіх етапах.

На заняттях з образотворчого мистецтва в початкових класах бажано 
використовувати всі три форми спільної діяльності дітей. Вибір залежить 
від завдань, які ставляться на занятті перед молодшими школярами.
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6.6. Психолого-педагогічні основи ігрових форм навчання 
образотворчого мистецтва молодших школярів.

«Духовне життя дитини 
повноцінне тільки тоді, 
коли вона живе у світі гри, 
казки, музики, фантазії, творчості... 
її повинні виховувати так, 
щоб дитина почувала себе шукачем і 
відкривачем знань. Тільки за цієї умови 
одноманітна, напружена робота дитини 
забарвлюється радісним почуттям і 
може принести маленьким людям 
переживання творця.»

В. О. Сухомлинський

Учіння, як і будь-яка інша діяльність, здійснюється під впливом 
певних стимулів, спонукань, які є рушійними силами навчально- 
пізнавальної активності учня. Такими спонукальними стимулами є 
потреби, інтереси, переконання, ідеали, ціннісні орієнтації, уявлення учня 
про себе, тощо. Вони утворюють мотивацію навчальної діяльності (або 
мотиваційну сферу) молодшого школяра.

Молодший шкільний вік - дуже вагома складова в житті дитини, що 
має вирішальне значення для розвитку особистості. Дитина 
перетворюється у відносно самостійну, активну особистість. Розвиваються 
всі сторони психіки дитини, закладається фундамент для діагностики та 
корекції рівня розвитку, для подальшого шкільного навчання і виховання. 
Важливу роль у цьому відіграє гра, яка у дошкільному віці була провідною 
діяльністю, а в цей період все ще продовжує займати значне місце у житті 
дитини.

У різні періоди розвитку та становлення шкільництва дослідники 
висували неоднакові теорії і відстоювали відповідні їм погляди на гру. На 
основі проведених досліджень теоретично обґрунтовано, що рольова гра є 
соціальною за своїм походженням та змістом; досліджено умови 
виникнення цієї форми гри в онтогенезі, виділено основну одиницю гри і 
доведено, що гра виникає не спонтанно, а формується під впливом 
виховання.

У дослідженнях науковців розкрито внутрішню психологічну 
структуру Гри, простежено динаміку її розвитку та розпаду. Виявлено, що 
основним мотивом гри є людина, її діяльність. Відповідно встановлено, що 
ігрова техніка - перенос значень з одного предмета на інший, скороченість 
і узагальненість ігрових дій є важливою умовою проникнення дитини в 
сферу соціальних відносин та доведено - реальні відносини дітей в процесі 
гри є практикою їх колективних дій. Як наслідок, обґрунтовано функції 
гри у психічному розвитку дітей молодшого шкільного віку.
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У глибоку давнину дитячі ігри виникли як стихійне наслідування дій 
дорослих. В ігрових вправах і змаганнях підростаюче покоління 
готувалося до праці; полювання, війни, дотримання норм поведінки, тобто 
гра мала важливі соціальні функції. З розвитком людства, нагромадженням 
знань, засобів матеріальної і духовної культури, прискоренням темпів 
життя гра поступово втрачала свою навчальну функцію. Універсальний 
засіб народної' педагогіки, вона починає вважатися «легковажним» 
заняттям, стає переважно привілеєм дітей із заможних класів, обслуговує 
лише дозвілля; У школі, з її традиційним бажанням уникати будь-якої 
стихійності, з поглядами на учня як на слухняного виконавця, досить 
тривалий час для гри не було місця.

Майбутні педагоги навчалися за схемою: у дитячому садку діти 
граються, а в школі - вчаться, щоб підготуватися до життя, а після школи 
— працюють. Різке розмежування видів діяльності за місцем перебування 
людини, на жаль, узаконило в свідомості педагогів однобічність 
поведінкової і пізнавальної сфер школяра.

Сучасна психологія визнає, що гра охоплює всі періоди життя 
людини. Це - важлива форма її життєдіяльності, а не вікова ознака. З грою 
людина не розлучається все життя, змінюються лише її мотиви, форми 
проведення, ступінь вияву почуттів та емоцій. Розробкою теорії дитячих 
ігор, з'ясуванням ролі, структури і значення гри для виховання і навчання 
дітей займалися психологи Ж.Піаже, Л.С.Виготський, О.М.Леонтьєв, 
Д.Б.Ельконін та ін.

А.С.Макаренко вважав дитячі рольові ігри такими ж важливими для 
розвитку дитини, як для дорослого справжню працю. Однак, зазначав він, 
тільки та гра є педагогічно цінною, в якій дитина активно діє, мислить, 
будує, комбінує, моделює людські взаємини. За цих умов вона може 
виконувати в грі різні ролі —бути командиром, виконавцем, творцем, 
знаходити умови для виявлення своїх здібностей та життєвої активності.

У період становлення України як незалежної, економічно розвиненої 
держави проблема розвитку дитини набуває особливого значення. Глибокі 
знання, креативність, уміння спілкуватися, мобільність на сьогодні більш 
ніж важливі для кожного з нас. Розвинути задатки, які допоможуть дитині 
стати необхідною у суспільстві та самодостатньою, можна у процесі 
дидактичних ігор.

Проблема педагогічних можливостей гри багатоаспектна та охоплює 
широкий спектр питань, серед яких особливе місце займає дидактична гра.

Грі властиві певні загальні, універсальні ознаки:
1. Гра як активна форма пізнання навколишньої дійсності. 

Різноманітність її форм уводить дитину у сферу реальних життєвих явищ, 
завдяки чому вона пізнає якості та властивості предметів, їх призначення, 
способи використання; засвоює особливості стосунків між людьми, 
правила і норми поведінки; пізнає саму себе, свої можливості і здібності. 
Гра іншим чином відкриває шляхи пізнання світу, ніж праця і навчання. У 
ній практичне, дієве освоєння дійсності відбувається раніше, ніж здобуття 
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знань. Інтерес дитини до гри поступово вичерпується внаслідок засвоєння 
знань і умінь. Це спричиняє розвиток сюжету гри, появу нових ролей у ній.

2. Гра як свідома і цілеспрямована діяльність. Кожній грі властива 
значуща для дитини мета. Навіть найпростіші ігри-діїз предметами мають 
певну мету (нагодувати, покласти ляльку спати тощо). Чим менша дитина, 
тим більш наслідувальними є її ігрові дії. Поступово зростає рівень 
усвідомленості дітей у грі. Щоб досягти мети, вони відбирають необхідні 
засоби, іграшки, здійснюють відповідні дії та вчинки, вступають у 
різноманітні стосунки з товаришами. Діти домовляються про тему і зміст 
гри, розподіляють ролі, певною мірою планують свою діяльність. Усе це 
свідчить про цілеспрямований, свідомий характер гри.

Крім загальних, гра наділена специфічними, характерними тільки 
для неї ознаками:

1. Гра як вільна, самостійна діяльність, що здійснюється за 
особистою ініціативою дитини. У грі дитина реалізує свої задуми, по- 
своєму діє, змінює за своїми уявленнями реальне життя. Гра є вільною від 
обов'язків перед дорослими сферою самодіяльності та самостійності 
дитини, оскільки, граючись, дитина керується власними потребами та 
інтересами. Воля і самостійність дитини виявляються у виборі гри, її 
змісту, у добровільності об'єднання з іншими Дітьми, у вільному 
входженні в гру і виході з неї тощо.

2. Наявність творчої основи. Гра завжди пов'язана з ініціативою, 
вигадкою, кмітливістю, винахідливістю, передбачає активну роботу уяви, 
емоцій і почуттів дитини. Ініціативу і творчість у різних ситуаціях діти 
виявляють по-різному. В одних іграх їхня творчість пов'язана з побудовою 
сюжету, вибором змісту, ролей; в інших - виявляється у виборі способів 
дії, їх варіативності (жмурки, ігри у доміно, м'яч тощо). Багато ігор 
вимагають уміння узгоджувати свої дії, швидко змінювати тактику своєї 
поведінки чи способи дій (рольові, рухливі ігри). Значну творчу роботу 
передбачають дидактичні ігри, які мають на меті розвиток пізнавальної 
активності, допитливості, швидкості розумових дій, ініціативи у прийнятті 
рішень.

Творчий елемент є носієм індивідуальності кожного гравця, тому гра 
є засобом розвитку творчості, формування здібностей молодших школярів.

3. Емоційна насиченість. У процесі гри діти переживають певні 
почуття, пов'язані з виконуваними ролями: турбота, ніжність "матері", 
відповідальність "лікаря", справедливість "вчителя" тощо. У колективних 
іграх вони виявляють дружбу, товариськість, взаємну відповідальність, 
відчувають радість від результату, подолання труднощів. Більшість ігор 
супроводжуються естетичними емоціями.

Використання моментів гри в процесі образотворчої діяльності 
належить до наочно-дієвих прийомів навчання. Чим менший учень, тим 
більше місце в її вихованні та навчанні повинна займати гра; Ігрові 
прийоми навчання сприятимуть залученню уваги дітей до поставленого 
завдання, полегшувати роботу мислення та уяви.
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Навчання малюванню в 1-4 класах починається з ігрових вправ. їх 
мета - зробити більш ефективним і процес навчання дітей по створенню 
найпростіших лінійних форм і розвиток рухів руки. Учні слідом за 
вчителем спочатку проводять рукою різні лінії в повітрі, потім пальцем на 
папері, доповнюючи рух поясненнями: «Це бігає по доріжці хлопчик», 
«Так бабуся мотає клубок» і т. д. З'єднання образу і руху в ігровій ситуації 
значно прискорює оволодіння вміннями зображати лінії і найпростіші 
форми.

Включення ігрових моментів у образотворчу діяльність у Початковій 
школі продовжується і при зображенні предметів. Наприклад, в гості до 
дітей приходить нова лялька, і вони ліплять їй частування: млинці, пироги, 
печиво. У процесі цієї роботи учні опановують умінням розплющувати 
кулю.

Учні малюють плюшевого ведмедика з натури. І цей момент можна 
вдало обіграти. Ведмедик стукає у двері, вітається з дітьми, просить їх 
намалювати його. В кінці заняття він бере участь у перегляді дитячих 
робіт, вибирає за порадою учнів кращий портрет і вішає його в ігровому 
куточку.

Навіть з семи-восьми років можливе застосування ігрових прийомів, 
звичайно, меншою мірою, ніж з дітьми 6-ти років. Наприклад, під час 
прогулянки діти через саморобні фотоапарати розглядають краєвид, 
дерево, тварин, «роблять знімки», а прийшовши в клас, «проявляють і 
друкують їх», зображуючи сприйняте на малюнку.

При використанні ігрових моментів вчитель не повинен 
перетворювати весь процес навчання в гру, так як вона може відволікти 
дітей від виконання навчальної задачі, порушити систему в придбанні 
знань, умінь і навичок.

Таким чином, вибір тих чи інших методів і прийомів залежить:
від змісту і завдань, що стоять перед даним заняттям, і від завдань 

образотворчої діяльності;
від віку дітей та їх розвитку;
від виду образотворчих матеріалів, з якими діють учні.
На уроках, де в центрі уваги Стоять завдання щодо закріплення 

уявлень про навколишнє, в основному застосовуються словесні методи: 
бесіда, питання до учнів, які допомагають їм відновити в пам'яті бачене.

У різних видах образотворчої діяльності прийоми навчання 
специфічні, так як образ створюється різними засобами. Наприклад, 
завдання навчання композиції в сюжетних темах вимагає в малюванні 
пояснення по картині, показу в малюнку того, як віддалені предмети 
малюються вище, а довколишні нижче. У ліпленні це завдання 
вирішується розташуванням фігур згідно їх дії: поруч або окремо один від 
одного, один за одним і т. п. Тут не потрібно будь-якого спеціального 
пояснення чи показу роботи.
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Жоден прийом не можна використовувати без ретельного 
продумування поставлених завдань, програмного матеріалу заняття та 
особливостей розвитку дітей даної групи.

Окремі методи та прийоми - наочні і словесні - суміщаються і 
супроводжують один одного в єдиному процесі навчання на уроці.

Наочність оновлює матеріально-чуттєву основу образотворчої 
діяльності молодших школярів, слово допомагає створенню правильного 
уявлення, аналізу і узагальнення сприйнятого і зображуваного.

Отже, гра як провідний вид діяльності учнів поєднує в собі як 
загальні для будь-якої соціальної діяльності ознаки (цілеспрямованість, 
усвідомленість, активна участь), так і специфічні (свобода і самостійність, 
самоорганізація, наявність творчої основи, почуття радості й задоволення).

6.7. Форми організації позаурочної роботи з образотворчого 
мистецтва в початковій школі (виставки, екскурсії, гуртки, свята).

Форма організації навчання — спільна навчальна діяльність педагога 
і дітей, що здійснюється в певному порядку і встановленому режимі. У 
дитячому садку використовують фронтальні, групові, індивідуально- 
групові, індивідуальні форми організації навчання. Головною вимогою у 
виборі форми організації навчання є необхідність сприяння дошкільникові 
у його бажанні навчатися. Як відомо, дитина розвивається тоді, коли вона 
переживає радість від процесу навчальної діяльності, здобутого 
результату.

За провідною діяльністю розрізняють такі форми організації 
навчання з образотворчого мистецтва в початковій школі: урок, 
дидактична гра, екскурсія. Дидактична гра. Використовують її як 
самостійну форму організації навчання і як частину заняття. Дидактичні 
ігри ознайомлюють учнів з різноманітними явищами, предметами та їх 
властивостями (формою, величиною, кольором, просторовим 
розміщенням). Кожна дидактична гра має своє навчальне завдання, 
наприклад, ознайомити із властивостями і якостями предметів, порівняти 
предмети, явища тощо. Гра активізує довільні і мимовільні процеси 
сприймання, уваги, пам'яті. Екскурсія. Цінність екскурсії полягає у 
безпосередньому ознайомленні дітей із предметами, явищами природи, 
діяльністю дорослих у природних умовах Специфічне значення екскурсій 
полягає в забезпеченні першого сприймання невідомих предметів і явищ. 
За правильної методики таке сприймання є яскравим і цілісним, 
наснаженим емоційним ставленням дитини до побаченого, Що сприяє 
розвитку її пізнавальних інтересів. Однією з вимог до екскурсії є 
повторюваність її проведення, тому вихователь повинен раціонально 
розподілити знання, які діти мають отримати під час кожної 
екскурсії. Урок— навчальне заняття; певний проміжок часу, відведений 
для заняття групою учнів постійного складу з окремого предмета за сталим 
розкладом.
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Одночасно із уроком як універсальною формою організації 
навчально-виховного Процесу, в практиці початкової школи 
використовують цільові прогулянки, екскурсії, відвідування картинних 
галерей, музеїв тощо. Останні призначені для збагачення уявлень про 
навколишній світ, сучасне й минуле життя нашого народу, красу рідного 
краю, працю дорослих тощо. Упровадження цих форм у навчально- 
виховний процес сприяє формуванню оцінювального ставлення до 
навколишньої дійсності, оволодіння основами естетичного сприймання 
творів образотворчого мистецтва.

Позакласна робота - це організована на добровільних засадах 
діяльність учнів, спрямована на розширення й поглиблення їхніх знань, 
умінь і навичок, розвиток самостійності, творчих здібностей, інтересу до 
вивчення образотворчого мистецтва. Ця діяльність базується на інтересі і 
бажанні дітей її виконувати, тому вона необов'язкова для всіх учнів класу.

Позакласна робота ґрунтується на добровільній ініціативі й 
активності молодших школярів. Зміст її виходить за межі шкільної 
програми. Позакласна робота має бути цікавою для учнів, задовольняти 
їхні інтереси й запити.

Позакласна робота сприяє вирішенню основних завдань школи. 
Головні її напрямки:

- розширення й поглиблення знань, умінь і навичок, передбачених 
програмою, розвиток самостійності, творчих здібностей, інтересу до 
вивчення образотворчого мистецтва, формування у дітей позитивного 
ставлення до образотворчої діяльності;

- виявлення найпростіших образотворчих закономірностей;
- встановлення зв'язків і взаємозв'язків між окремими мистецькими 

елементами та явищами;
- розширення уявлень дітей про єдність природи і мистецтва;
- забезпечення застосування знань і вмінь на практиці.
Діти, які беруть участь у позакласній роботі, мають конкретніші 

знання, їх відповіді більш точні й виразні. Позакласна робота сприяє 
розвиткові мислення молодших школярів. Під час проведення позакласної 
роботи у дітей виховується повага до праці, в тому числі й до фізичної. В 
учнів, що беруть участь у позакласній роботі, виховується почуття 
відповідальності за доручену справу, дисциплінованість, діти привчаються 
виконувати роботу своєчасно. У позакласній роботі відкриваються широкі 
можливості для виявлення ініціативи, творчості, в учнів розвивається 
любов до мистецтва. Найголовнішою умовою організації позакласної 
роботи є керівна роль учителя. Завдання вчителя полягає в тому, щоб 
формувати в дітей стійкий інтерес до мистецтва, захоплення 
різноманітними дослідженнями. Щоб зацікавити молодших школярів, 
учитель має досконало знати мистецтво і бути готовим відповісти на будь- 
яке запитання дитини.

Разом з тим він повинен багато чого вміти: спостерігати, аналізувати 
результати спостережень і використовувати їх у своїй навчальній роботі. 1 
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справді, без відповідних знань і вмінь, а також без прагнення та бажання з 
боку вчителя позакласну роботу організувати неможливо, адже вона 
ґрунтується на добровільній ініціативі та активності молодших школярів. 
Тому все залежить від учителя і його активності.

Особливостями позакласних занять слід вважати: добровільність 
участі учнів у різних заходах; зміст занять не обмежується рамками 
програми; методи і форми занять основані на творчій діяльності й 
інтересах учнів.

За своїм змістом, формами організації та методами проведення 
позакласна робота з образотворчого мистецтва різноманітна. Виділяють 
такі види позакласної роботи: індивідуальні, групові, масові.

Індивідуальна позакласна робота проводиться з тими учнями, які 
виявляють інтерес до об'єктів і явищ образотворчого мистецтва. 
Пізнавальний інтерес зароджується в них на уроках і в позаурочній роботі. 
Спочатку він нестійкий, ситуативний і проявляється у збиранні марок, 
листівок, кольорових фотографій, на яких зображені твори мистецтва; 
читанні дитячих книжок про них; перегляді телепередач. Однак все це 
школярі роблять безсистемне, нецілеспрямовано. Завдання учителя - 
вчасно помітити, виявити і перетворити це захоплення в стійкий 
довготривалий інтерес до змісту навчального предмета. Відповідно до 
цього індивідуальна позакласна робота повинна бути цілеспрямована, 
планомірна. Розпочинається вона з побудови завдань на тому змісті і тих 
видах діяльності, якими цікавиться дитина. Наприклад, якщо вона збирає 
кольорові листівки про мистецтво, рослини, то їй пропонується зробити з 
них тематичні підбірки, знайти до кожної з тем загадки, прислів'я, цікаву 
інформацію. Ефективність індивідуальної позакласної роботи залежить від 
рівня усвідомлення учнем мети завдання, його вагомості, від оволодіння 
способами виконання й оформлення його результатів, а також від 
оцінювання товаришами й учителем.

Виявлення і розвиток індивідуальних інтересів дозволяє за 
спільністю об'єднувати і залучати дітей до групової та масової позакласної 
роботи.

Індивідуальна робота проводиться з окремими учнями, які 
виявляють особливий інтерес до образотворчого мистецтва. Учителеві слід 
виявити дітей, що цікавляться мистецтвом, розвивати їхні інтереси, 
спрямовувати в потрібне русло з тим, щоб потім спиратись на таких дітей 
при організації гурткової і масової позакласної роботи. Для них можна 
добирати окремі завдання: прочитати ту чи іншу книжку,;провести не 
передбачені програмою спостереження в; куточку живої природи або в 
природі, виготовити певну наочність і намалювати те, що бачили.

Для заохочення учнів до виконання індивідуальних завдань слід 
використовувати на уроках знання і практичні вміння, яких діти набули в 
процесі позакласної роботи.

Позакласні заняття з окремими учнями проводяться у всіх 
початкових класах. Учитель повинен допомогти дітям намітити об'єкти 



зображення, скласти план занять, організувати систематичне керівництво 
та облік роботи. Уже в 1-му класі він може доручити дітям оформити 
колекцію гілок і листків різних дерев як майбутню наочність, провести за 
планом спостереження. Завдання можуть мати практичну спрямованість.

Зміст позакласної роботи кожного наступного класу розширюється 
та поглиблюється залежно від набутих на уроках знань і вмінь. Тому 
поступово практикуються види занять, коли діти об'єднуються в невеликі 
тимчасові групи для спільного виконання певної роботи

Отже, при організації індивідуальної позакласної роботи з 
образотворчого мистецтва класовод, враховуючи інтереси молодших 
школярів, спочатку планує індивідуальні завдання для окремих учнів, 
надалі об'єднує їх у тимчасові групи відповідно до виявлених інтересів, а 
вже учнів 3-4-х класів залучає до групових і масових видів позакласної 
роботи.

Індивідуальні завдання з певної теми виконуються безпосередньо на 
заняттях (короткочасні спостереження, досліди, практичні роботи, 
діяльність із засобами наочності). Вони бувають також 
випереджувальними або виконуються після проведення заняття і 
розраховані на тривалий час (кілька тижнів чи увесь термін роботи гуртка). 
Ефективність виконання довготривалих завдань залежить від осмислення 
школярами їхньої мети, оволодіння прийомами виконання дій у необхідній 
послідовності. Тому, поставивши завдання, варто одразу ж актуалізувати 
опорні знання та уміння, при потребі продемонструвати учням зразок 
виконання окремих дій або діяльності в цілому, організувати діяльність 
дітей (із різним рівнем самостійності), яка спрямовується на пошук нових 
способів діяльності.

Основою організації всіх позакласних заходів є гурткова робота. У 
початкових класах переважають гуртки юних художників. З учнями 2-4 
класів учитель організовує гурток юних митців, який об'єднує 15- 20 
чоловік. Члени гуртка обирають старосту, який разом з учителем 
(керівником) складає план роботи, підтримує зв'язок з іншими 
предметними гуртками. До гуртка треба залучати як учнів, що добре 
навчаються, так і тих, що відстають у навчанні. Робота в гуртку сприяє 
розвитку інтересу до образотворчого мистецтва: навіть учні з поганою 
поведінкою часто починають поводитися значно краще, у багатьох із них 
виявляються здібності, ініціатива. У гуртку треба поєднувати 
індивідуальну творчу роботу кожного учня з колективною. Робота повинна 
організовуватися так, щоб в учнів виховувалось чуття колективізму, 
відповідальності за доручену справу. Заняття гуртка проводять двічі на 
місяць.

Мета гуртка - зацікавити учнів предметом, поглибити і розширити 
їхні знання, виробити в них навички спостережень, проведення 
експерименту, естетичне сприймання творів мистецтва [61, с. 5].

Робота в гуртку проводиться систематично за певною програмою, 
розробленою вчителем. У початковій школі потрібно організовувати один 
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загальний мистецький гурток. Запис у гурток має бути добровільним, але 
кожний, хто вступає в гурток, повинен дотримуватись правил [61, с.8]:

- членом гуртка може бузи кожний бажаючий;
- кожний повинен працювати над темою, вести роботу за планом;
- кожну роботу юннат має доводити до кінця;
- кожний школяр повинен відвідувати збори гуртка, почергово 

звітувати за проведену роботу перед загальними зборами і брати активну 
участь у масових заходах гуртка.

Методи роботи з гуртківцями різноманітні - бесіда і розповідь 
учителя, робота з малювання, групові екскурсії тощо. Під час вивчення 
матеріалу проводяться досліди, спостереження. Роботи, які виконуються в 
гуртку, обов’язково фіксуються за допомогою записів, зарисовок, 
складання колекцій малюнків.

При організації позакласної роботи з образотворчого мистецтва в 
початкових класах доцільно організовувати різні клуби, наприклад “Юні 
художники”, “Мистецький клуб” тощо. До клубу записується близько 15- 
20 учнів. Обирається рада клубу, яка готує заняття. Складається тематика 
засідань, що проводяться 1-2 рази на місяць. Наведемо приблизну 
тематику засідань клубу: “Осінній букет”, “Фарби золотої осені”, “Осінь у 
лісі”, “Грибне царство”, “Подорож кімнатних рослин”, “Життя під снігом”, 
“Хто де зимує?”, “Сліди на снігу” тощо. На таких заняттях діти вчаться 
шукати відомості про явища неживої природи, рослини та тварин, 
користуватись науково-популярною і довідковою літературою та 
удосконалюють навички виконання зображень.

До правильно організованої групової роботи належать 
загальношкільні масові заходи - екскурсії, походи з вивчення мистецтва 
рідного краю; читацькі конференції з оглядом книг про мистецтво; 
проведення ранків, свят з різноманітної образотворчої тематики. У цих 
заходах беруть участь учні лише за бажанням, причому з різних класів.

До масових позакласних занять належать ранки. Вони проводяться з 
метою ознайомлення молодших школярів із образотворчим мистецтвом 
регіону. На таких ранках учні доповідають про свою роботу та її 
результати. Доповіді супроводжуються демонстрацією кращих робіт учнів: 
малюнками, фотографіями тощо. Тривалість доповіді до 5 хв. Художня 
частина повинна бути пов'язана з темою. Потрібно звернути увагу на 
оформлення ранку. Сцена має бути оздоблена картинами, картами, 
портретами відомих учених (відповідно до тематики ранку).

До масових заходів відносяться виставки робіт учнів. Це 
найцікавіша і дуже корисна форма фіксації робіт дітей. Виставка повинна 
мати чітко поставлену мету, визначену тему. До кожного експонату 
потрібно додати стислу анотацію, щоб кожний відвідувач міг самостійно 
ознайомитись з експонатом. Підготовкою до виставки керує виставочний 
комітет із числа учнів. На виставку запрошуються батьки, учні інших шкіл. 
Слід організувати облік відвідувачів. Після закінчення виставки 
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проводяться відкриті збори гуртка, на яких кращі експонати преміюють 
книгами.

Позакласна робота в школі є органічною частиною всієї системи 
навчально-виховної роботи школи. Заняття в гуртках, секціях, клубах 
проводяться відповідно до. типових програм для позашкільних установ і 
загальноосвітніх шкіл, а також по програмах, розроблених окремими 
педагогами.

Програма позакласних занять з образотворчого мистецтва школярів 
І—IV класів ставить за мету:

збуджувати і закріплювати інтерес і любов до образотворчого 
мистецтва, розвиваючи естетичні відчуття і розуміння прекрасного;

- удосконалювати образотворчі здібності, художній та естетичний 
смак, спостережливість, творчу уяву і мислення;

- знайомити з мистецтвом рідного краю, з творами образотворчого 
і декоративно-прикладного мистецтва.

Такі заняття в школі повинні проводитися в тісному контакті 
вчителя-вихователя початкової школи з вчителем образотворчого 
мистецтва або керівником позакласної роботи з образотворчого мистецтва, 
а також з вчителями музики, української мови та ін.

Позакласна робота з образотворчого мистецтва включає керівництво 
практичною роботою дітей в гуртках, проведення екскурсій в музеї, на 
виставки, в майстерні художників, вихід на природу (у парк, ліс) з метою 
спостереження і зарисовок, проведення бесід про образотворче мистецтво.

Тут особлива увага приділяється набуттю умінь і навичок, які 
можуть бути використані в суспільно-корисній роботі (оформлення 
стінгазет, виставок, свят і т.д.). Позакласна робота дозволяє детальніше 
ознайомити учнів з різними образотворчими техніками — так званим 
«видряпуванням», аплікацією, монотипією (друк на склі), мозаїкою і 
вітражем, з різними графічними і живописними матеріалами.

Дуже важливе значення як для дітей так і їхніх батьків має 
проведення художніх виставок та ранків. Готуючи роботи для виставок, 
діти стараються якомога краще виконати малюнки, аплікації, розписи та 
ін.. Для них ці роботи є виразниками творчих здобутків у галузі мистецтва, 
своєрідним самовираженням. Тематика виставок різноманітна: 
приурочення до свят, літературні ілюстрації, творчі здобутки певних класів 
та ін.. Не менш важлива і підготовка дітей до святкових ранків: 
виготовлення подарунків, естетичне оформлення кабінету чи зали, 
створення декорацій та ін. такі ранки та виставки пропонується проводити 
систематично.

Найважливішими завданнями всіх видів позакласної роботи з 
образотворчого мистецтва є розширення і поглиблення знань та уявлень 
школярів про прекрасне; виховувати уміння бачити, відчувати і розуміти 
прекрасне. Виховується емоційно-естетичне ставлення учнів не тільки до 
предметів і явищ навколишнього середовища, але і до витворів мистецтва, 
розвивається їх творча активність.
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6.8. Характеристика етапів уроку з образотворчого мистецтва в 
початковій школі.

Урок — головна форма навчально-виховної роботи з дітьми в 
загальноосвітній школі. За діючою програмою передбачено чотири головні 
виду , занять з образотворчого мистецтва: малювання з натури, 
декоративно-графічні роботи, бесіди про образотворче мистецтво та 
малювання на теми з навколишнього життя. Кожному з них властивий 
певний тип уроку. Але найпоширенішим у викладанні цієї дисципліни є 
тип змішаного уроку, структуру якого становлять, як правило, одні і ті ж 
елементи (крім бесід про образотворче мистецтво).

Організація уроку. До початку малювання учні готують і 
перевіряють наявність необхідного приладдя, учитель у класному журналі 
відмічає відсутніх, записує тему.

Встановлення натурної постановки, підготовка унаочнення (таблиці, 
моделі, зразки аналогічних робіт тощо) повинні проводитись до уроку.

Пояснення нового завдання. Перед тим, як розпочати практичну 
роботу над новою темою, учні повинні чітко усвідомити завдання, мету і 
вимоги, які ставляться перед ними. Дуже корисно продемонструвати із 
відповідними коментарями кращі зразки виконання подібного завдання 
учнями попередніх років. При такій організації роботи процес 
удосконалення умінь і художніх навичок вихованців буде більш 
цілеспрямованим, свідомим, творчим, діти чітко уявлятимуть кінцеву мету 
своєї праці.

Учитель повинен знайти шляхи, щоб викликати в учнів живий 
інтерес до даної теми, бажання оволодіти секретами зображальної 
грамоти, тобто створити в класі атмосферу творчого пошуку і натхненної 
праці, від якої б учні одержували максимум естетичної й моральної 
насолоди. Сухість, формалізм, монотонність при викладанні образо
творчого мистецтва в загальноосвітній школі неприпустимі. Потрібно 
пам’ятати, що без людських емоцій ніколи не бувало, немає і бути не може 
людського шукання істини. Учитель повинен не лише давати учням певну 
суму знань, але й уміти «запалювати» дітей до самоудосконалення, щоб 
природній потяг до художньої творчості став їх духовною потребою. Для 
цього можна використати і цікаві повчальні факти із життя видатних 
людей, влучні афоризми і репродукції з картин тощо. Під час 
організаційного моменту уроку, якщо темою, скажімо, є малювання з 
натури, учитель коротко, доступною мовою аналізує предмети натурної 
постановки, їх конструктивну будову, положення у просторі, перспективні 
скорочення колір, визначає найбільш освітлені та затінені місця, рефлекси 
і та інше. Дуже цінним є швидкий показ послідовності компоновці та 
лінійної побудови зображення крейдою на дошці чи вуглем на аркуші 
паперу (враховуючи різні точки зору учнів). Після цього зображення 
стирається чи знімається, щоб учні не копіювали готовий рисунок. Якщо 
темою уроку є малювання з пам’яті, за уявою чи ілюстрування 
літературних творів, учитель також проводить вступну бесіду, демонструє
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подібні малюнки чи репродукції характеризує їх художні якості, виконує 
на дошці кілька педагогічних рисунків-схем, підказуючи учням можливі 
варіанти композиційних вирішень.

Самостійна робота учнів. Головною метою уроку образотворчого 
мистецтва є набуття учнями навичок практичної роботи. Саме тому більша 
частина уроку (25 хв.) відводиться на практичні вправи. Учитель повинен 
дбати про те, щоб навчально-виховний процес проходив в основному не у 
формі теоретизування, а шляхом безпосередньої образотворчої діяльності 
учнів, у ході якої набуваються, поглиблюються і закріплюються графічні і 
живописні навички та знання школярів.

Під час самостійної роботи учитель веде фронтальне спостереження 
за виконанням завдання, попереджує і допомагає учням виправити 
допущені помилки, в окремих випадках особисто на полях аркуша 
пояснює, як грамотно передати характер певної моделі, її конструктивну 
будову, перспективні скорочення тощо. В разі, коли учитель у багатьох 
помічає типову помилку, він може на деякий час припинити роботу, 
пояснивши дітям суть даної помилки (пропонує, наприклад, перевірити 
усім співвідношення окремих величин, правильність зображення певної 
площини, порівняти свої роботи з натурою на віддалі витягнутої руки, 
виявити найсвітліші чи найтемніші місця, рефлекси тощо). Коли вчитель 
помітить, що діти втомились, він дає їм змогу перепочити, демонструючи 
найбільш вдало виконану (чи розпочату) роботу якогось учня, даючи 
відповідні поради. Після цього робота відновлюється. Під час самостійної 
роботи у класі повинна панувати тиша - ознака зосередженості, 
діловитості, творчої уваги.

Підведення підсумків уроку, домашнє завдання.
Учитель об’єктивно характеризує роботи за якістю їх виконання, 

залучаючи до цього весь колектив класу. Виховне значення оцінки 
надзвичайно велике. А тому, оцінюючи роботи, вчитель насамперед 
повинен звертати увагу на старанність учня, образну виразність малюнка, 
самостійність у вирішенні поставленого завдання і, звичайно, художню 
грамотність.Звичайно, оцінювання творчості не є остаточними нормати
вами, іі тому кожен учитель повинен виявляти максимум тактовності і 
здійснювати індивідуальний підхід до кожного учня і в кожному 
конкретному випадку, щоб не розчаровувати дітей у наслідках своєї праці, 
а якомога більше стимулювати їх до оволодіння навичками роботи та 
образотворчою грамотою. Кращі роботи обов’язково відзначаються 
похвалою вчителя з метою активізації творчої ініціативи учнів, а 
демонструючи для порівняння окремі гірші роботи, вчитель у тактовній 
формі робить докір авторам за несумлінність, неохайність, зобов’язуючи 
тих, хто одержав незадовільну оцінку, переробити чи удосконалити 
малюнок. Учитель виставляє оцінку в окремо відведеній графі в журналі. 
В кінці уроку вчитель відбирає кращі роботи для виставки. Пізніше при 
заміні експозиції цими малюнками поповнюється методичний фонд 
кабінету образотворчого мистецтва. На домашнє завдання учням, крім 
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підготовки матеріалів та інструментів, вчитель задає завдання 
поспостерігати за змінами в природі, звернути увагу на кольорову гаму, 
проаналізувати форми предметів, порівняти величини предметів, 
переглянути ілюстрації та інше. Завдання учні записують у щоденники.

6.9. Обладнання кабінету образотворчого мистецтва в початковій 
школі.

Якість викладання зазначеного шкільного предмета ще значною 
мірою залежить від певного предметно-просторового середовища в якому 
здійснюється навчально-виховний процес. Оскільки образотворче 
мистецтво належить до групи гуманітарно-естетичних шкільних 
дисциплін, то логічним виглядає висновок про необхідність створення 
спеціального художньо-естетичного середовища для образотворчої 
діяльності школярів

В умовах школи об'єктом спеціально організованого художньо- 
естетичного середовища може стати предметний кабінет образотворчого 
мистецтва, який доречно використовувати для уроків образотворчого 
мистецтва як у початкових, так і в інших класах. Частіше за все добре 
оснащений та естетично оформлений шкільний кабінет образотворчого 
мистецтва є результатом спільної праці вчителя, учнів, їхніх батьків та 
безпосередньо адміністрації школи. Навіть часткове оснащення та 
оформлення будь-якого класного приміщення, з огляду на проведення в 
ньому тільки уроків образотворчого мистецтва, позитивно впливає на 
процес залучення молодших школярів до світу прекрасного загалом та 
художньо-творчої діяльності зокрема.

Найбільш бажаним варіантом достатнього обладнання кабінету 
образотворчого мистецтва є наявність в ньому декількох функціональних 
зон: місця для роботи вчителя, місць для діяльності учнів, гігієнічного 
куточка та простору для експонування і зберігання спеціального 
оснащення, технічних засобів навчання, художніх матеріалів та приладдя.

Для кабінету образотворчого мистецтва доцільніше виділяти велику 
світлу, теплу, добре провітрювану кімнату, що має додаткове т.зв. 
«підсобне» приміщення (для натурно-методичного фонду, ТЗН та іншого). 
В зв'язку з тим, що в кабінеті образотворчого мистецтва діяльність 
школярів пов'язана з додатковим напруженням зору, слід звернути 
особливу увагу на організацію освітлення та колірне оформлення кабінету. 
Достатнє освітлення та гармонійне пофарбування (краще в світлій 
ахроматичній гамі) кабінету образотворчого мистецтва не лише 
сприятимуть успішній образотворчості дітей, але й запобігатимуть їх 
передчасній втомі.

Художньо-декоративне оформлення кабінету має бути обмеженим як 
за розмірами, так і за кількістю елементів постійного та тимчасового 
оздоблення. Для постійного оформлення слід використовувати: композиції 
у формі настінного розпису або мозаїки, зразки справжніх мистецьких 
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творів, декілька стендів за тематикою образотворчої грамоти та систему 
«затемнення» приміщення. Тимчасове оформлення може мати суто 
навчальне спрямування: виставки дитячих художніх робіт, наочні 
посібники до певної навчальної теми уроку тощо.

Кабінет слід обладнати комплектом відповідних меблів, найкраще 
спеціальними шафами, стелажами, стільцями та партами, що мають 
змінний кут нахилу робочої поверхні, підставками для натурних ком
позицій. Але в основному меблі мають відповідати функціональному 
призначенню, тобто бути зручними у створенні найсприятливіших умов 
для навчальної та образотворчої діяльності молодших школярів. Звичайно, 
меблі не мають заважати ні під час роботи, ні під час змушеного 
пересування дітей та вчителя по кабінету (наприклад, відстань від парт до 
дошки має бути не меншою за 2,4 м, а проміжки між рядами понад 60 см).

Важливою ланкою в обладнанні та оснащенні шкільного кабінету 
образотворчого мистецтва виступають сучасні технічні засоби навчання. 
Тому поряд з перевіреними часом екранно-проекційними та 
аудіовізуальними технічними засобами (типу кіноапарата епідіаскопа 
діапроектора, кодоскопа магнітофона телевізора, відеомагнітофона та ін.) 
можна використовувати й різні комп'ютерні технології.

В предметному кабінеті необхідно зосередити й систематизував 
достатній обсяг навчально-методичних посібників (таблиці, репродукції, 
зразки дитячих робіт, науково-методичні посібники, сенсорні еталони та 
іншу наочність з кольорознавства конструювання, композиції, малювання з 
натури тощо) та відповідний натурний фонд (муляжі овочів та фруктів, 
моделі людської голови та тіла різні предмети побуту та мистецькі твори, 
особливо зразки виробів декоративно-ужиткового мистецтва). Можна 
зберігати в кабінеті й необхідні художні матеріали та приладдя (фарби, 
пензлі, папір, ножиці, клей, різці, пера, крейду, глину, пластилін та інші). 
Та головним у створенні, оснащенні та оформленні шкільного кабінету 
образотворчого мистецтва залишається те, щоб він був зручним місцем для 
образотворчості дітей та методичним центром для удосконалення 
педагогічної майстерності вчителів.

Створюючи кабінет образотворчої діяльності, слід наповнити 
його різноманітними матеріалами, зокрема такими, як:

• прості та кольорові олівці;
• пастель, акварель, гуаш;
• фломастери;
• крейда;
• папір для малювання;
° розмальовки;
• мольберти;
• пластилін;
• лекала;
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• обладнання для аплікації та ліплення, для роботи з природним 
матеріалом. Також у цьому осередку варто розмістити копії скульптур, 
репродукції картин, відомості про їх авторів тощо.

Кабінет образотворчого мистецтва як навчальна лабораторія - це 
цілеспрямоване організоване середовище, де створені всі необхідні умови 
для формування індивідуальних творчих можливостей учня.

Сучасний вчитель образотворчого мистецтва повинен володіти 
методом художнього оформлення шкільних кабінетів. Створюючи образне 
оформлення кабінетів, яке визначається і розкривається в співставлення з 
його назвою, слід використовувати творчу наочно-образну інформацію.

В основному приміщенні, призначеному для навчального процесу, 
індивідуальні стали для учнів розташовані амфітеатром, що включає 
похибки при огляді та натурних об’єктів, а також дозволяє учням вільно 
пересуватись між столами з метою змінити ракурс відносно натурних 
постановок і джерел світла. Зліва на проекті розташований стіл вчителя, в 
який вмонтований пульт управління технічними засобами навчання. В 
центрі біля фронтальної стіни, розташовані змінні універсальні подіуми 
для демонстрації універсальний постановок. Подіум може переміщатися 
по кабінету. Вздовж фронтальної стіни, що виконує функцію класної 
дошки, розташовані стійки з паличками. Палиці можуть підніматися і 
опускатися на різну висоту, завдяки чому можна змінювати розташування 
натурних об’єктів відносно лінії горизонту. У верхній частині 
прикріплений каприз, за яким знаходяться рухомі палиці, освітлювальні 
прожектора з кольоровим склом, механізм зашторювання. Штори 
підвішені справа і зліва від фронтальної стіни, вздовж стіни розташовані 
виставкові стенди з учнівськими роботами або навчальними таблицями, а 
також три зливні раковини. Задня стіна являє собою продовження стендів 
для виставок, виконаний отвір на ній служить для проекціювання 
технічними засобами навчання, які встановлюються в підсобному 
приміщенні. На вікнах підвішені штори декоративні і для затемнення. У 
підсобному приміщенні розташовуються меблі у вигляді стінок чи 
спеціальних стелажів для збирання наочних предметів, технічних засобів 
навчання натурного методичного фонду, учнівських робіт, методичної 
літератури, таблиць, діафільмів, діапозитивів, кодотранспорантів, 
кінофільмів, відеомагнітофонів, магнітофона, програвана, матеріалів та 
інструментів освітлюваних приладів і т. д. Все повинно бути 
систематизоване по темам і видам занять. Вчительський стіл повинен 
розміщуватись біля вікна. Даний кабінет може бути використаний 
вчителями креслення та музики. В створенні такого кабінету повинні брати 
участь і вчитель, і учні.

Постійно, піклуючись про оснащеність кабінету образотворчого 
мистецтва, вчитель повинен максимально прилучати учнів до цієї роботи, 
що створить додаткові умови не тільки для навчання образотворчого 
мистецтва, але й для ознайомлення учнів з історією мистецтва, художнім 
конструюванням, моделюванням. Тільки в цьому випадку будуть 
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забезпечені високий науковий, ідеологічний і естетичний рівні викладання 
предмета, навчальна організація праці на уроці, що, без сумніву, викличе в 
учнів оволодіння знаннями і надбання навиків.

Розташування всіх необхідних засобів в такому кабінеті, їх 
оптимальне, розумне використання в навчанні і вихованні учнів, 
безумовно впливає на структуру уроку, стимулює самостійну ініціативу, 
творчу роботу учнів, створює передумови для вираження проблемних 
завдань. і

Матеріали кабінету образотворчого мистецтва. В кабінеті 
образотворчого мистецтва повинні бути представлені наступні матеріали: 

документальні - це роботи про мистецтво по питаннях 
естетичного виховання;

група засобів словесно-образної наочності — література про 
мистецтво, монографії художників різних історичних періодів;

- група засобів, що забезпечує високий рівень наукової організації 
праці - книги з методики викладання образотворчого мистецтва, з 
позакласної і позаурочної роботи, матеріали із досвіду роботи школи, 
довідникові видання, матеріали про місцевих художників, творчі роботи 
учнів.;

- група засобів художньо-зображальної наочності - натуральний 
фонд, методичні таблиці, репродукції картини, листівки, фотографії;

група екранно-звукових засобів навчання - аудіовізуальні 
посібники, відеозаписи, кінофільми, діафільми, діапозитиви, грамзаписи, 
магнітофонні записи; комп’ютер, дискети, CD, мультимедійний проектор.

група допоміжних засобів включає спеціальне кабінетне 
оснащення - мольберти, стелажі, підставки, подіум, демонстраційні 
вітрини, освітлювальні прилади, світильники, що управляються за 
допомогою реостата, апаратуру з технічних засобів, матеріали, 
інструменти, які використовує художник для створення рисунка, 
графічних та живописних робіт.

Практика довела, що засоби навчання дають необхідний 
педагогічний ефект тільки в тому випадку, якщо вчитель використовує їх в 
комплексі, в потрібний момент уроку, без порушення його логічної 
побудови.

Особливу увагу необхідно приділити розміщенню наочного 
дидактичного матеріалу для заняття, підготувати підставку для натури, 
продумати місце розміщення натури або декількох натур.

Наприкінці заняття організується перегляд і аналіз малюнків учнів, 
тому варто продумати, де будуть розміщені готові роботи (на столі, на 
мольбертах, на дошці і т.п.) Для демонстрації малюнків, зображень 
необхідне спеціальне обладнання. Воно повинно бути практичним та 
зручним для учнів. Для цього використовується дошка з прикріпленими до 
неї рейками, на які ставиться малюнок, картина. Роздивляючись одразу всі 
малюнки учні можуть порівняти їх, робити висновки, тому необхідно мати 
стенд. Такі стенди зручні, тому що їх можна вішати на стіну, для того щоб
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учнівські малюнки не падали між рейками натягують білу нитку, яка 
тримає роботи. Ще повинна бути вказівна паличка.

Матеріали і обладнання зберігаються в певному місці, повинні бути 
чітко розділені за видами діяльності.

Сучасні вимоги до проведення занять образотворчою діяльністю 
передбачають зв'язок образотворчої діяльності з іншими видами 
діяльності молодших школярів: ігровою, музичною, театралізованою, тому 
педагог не говорить, що заняття закінчене, він створює умови для 
переходу до іншого виду діяльності.

6.10. Навчальний план, навчальна програма з образотворчого 
мистецтва (типова та альтернативні програми з образотворчого 
мистецтва, види планування навчально-виховного процесу з 
образотворчого мистецтва в початковій школі: перспективне, 
поурочне).

Значне місце у формуванні особистості дитини займає мистецтво, 
здатне розвивати почуття прекрасного, формувати високі естетичні смаки, 
вміння розуміти і оцінювати твори мистецтва, пам’ятки історії і 
архітектури, красу, багатство природи.

Образотворче мистецтво - важливий засіб морального, естетичного 
виховання дітей, формування художньої культури, загальнолюдських, 
національних цінностей, гармонійного розвитку особистості.

Мистецька освіта, сутність якої, на думку академіка І.Зязюна, 
полягає у «поєднанні інтелекту і почуттів», в сучасних умовах має бути 
складовою естетичного розвитку особистості, разом з формуванням 
креативності та культури методологічного мислення, стимулюванням 
пізнавальної й творчої активності у різних видах життєдіяльності людини. 
Послідовним кроком у цьому напрямі стала розробка «Національної 
доктрини розвитку освіти України у XXI столітті», в якій наголошується 
на необхідності зміни «знаннєвої парадигми», освіти на «діяльнісно- 
розвиваючу», і обов'язковому переході від інформаційно- 
репродуктивного навчання до особистісно-орієнтованого.

Освітня галузь «Мистецтво» розглядається як суттєвий компонент 
загальної освіти школяра. Його могутній пізнавальний і виховний 
потенціал пов’язаний з естетичною природою, завдяки якій осягаються 
потаємні найскладніші процеси духовного життя людини, її внутрішнього 
світу. Освітня галузь «Мистецтво» реалізується через навчальні 
предмети «Образотворче мистецтво» і «Музичне мистецтво».

У цьому навчальному році відбулося впровадження нових 
навчальних програм для початкової школи, створених відповідно до 
нового Державного стандарту початкової загальної освіти, затвердженого 
Постановою КМУ № 462 від 20.04.2011. Відповідно, вивчення мистецьких 
дисциплін у 1-2 класах здійснюватиметься за новими навчальними 
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програмами, затвердженими МОН України (наказ від 12.09.2011 № 
1050).

Відповідно до нових навчальних програм з кожного навчального 
предмета поетапно видаються навчально-методичні комплекти (підручник, 
робочий зошит):

• «Образотворче мистецтво» авт. Калініченко О.В., Сергієнко В.В., 
видавництво ВД «Освіта»;

• Образотворче мистецтво» авт. Трач С.К., Резніченко М.І., 
видавництво «Навчальна книга - Богдан».

Основна компетентність предмета «Образотворче мистецтво» - 
оволодіння основами образотворчої культури.

Основні види діяльності учнів на уроках включають:
- художньо-творче самовираження;
- сприймання, інтерпретацію та оцінювання художніх творів;

пізнання мистецтва та оцінювання художніх творів із спільним 
художнім образом.

Одним з основних принципів при проведенні уроків образотворчого 
мистецтва в молодших класах є активність школярів. Саме ігрові 
технології дозволяють створити високий рівень мотивації, 
результативності занять та умови для соціалізації особистості школяра, 
його виховання. Художньо-творча ігрова активність сприяє сприятливому 
емоційному стану учнів, стимулює розвиток творчих здібностей. 
Художньо-дидактичні ігри розвивають образне та логічне мислення, 
спостережливість, різні види пам'яті, в тому числі зорову, є ефективним 
засобом засвоєння знань, умінь і навичок.

Завдання з пізнавальним і ігровим початком необхідно складати з 
урахуванням вікових можливостей учнів. Ігри з елементами театралізації, 
створенням образів в образотворчій, словесній, театральній діяльності 
викликають у школярів яскравий емоційний відгук. При використанні 
художньо-дидактичних, настільно-друкованих ігор, різноманітних лото, 
парних- картинок відбувається закріплення знань про властивості 
предметів, які потім учні повинні зобразити у власній художній діяльності 
(малюнку, аплікації, ліпленні тощо).

Педагогічні умови розвитку художньо-творчого потенціалу 
молодших школярів у процесі образотворчої діяльності.

Художньо-творчий потенціал молодших школярів є багаторівневою 
функціональною системою, котра виявляється у творчій активності 
особистості у галузі образотворчої діяльності, зумовлена рівнем розвитку 
природних задатків і творчих здібностей учнів, особливостями чуттєвого 
сприймання, інтелектуальною активністю, інтересами і внутрішніми 
потребами та творчою ініціативою у їх взаємодії. На основі 
багаторівневості художньо-творчого потенціалу молодших школярів 
убачається доцільність організації відповідного педагогічного 
забезпечення, яке стимулювало б розвиток творчих здібностей учнів.
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Для оцінки результатів вияву творчих якостей особистості 
розроблено критерії оцінки художньо-творчого потенціалу молодших 
школярів та його показники, їх основою визначено діяльнісний підхід, 
оскільки за діяльністю та її результатами можна судити про творчі 
здібності учнів. Із цією метою було укладено перелік якісних показників 
образотворчих робіт учнів у системі структурних складових художньо- 
творчого потенціалу. До уваги бралася виразність малюнка як одного із 
найважливіших показників художнього розвитку дітей та вміння учнів 
віднаходити художньо-виражальні засоби створення художнього 
образу залежно від їх індивідуального уявлення про естетичні ознаки 
образів предметів реального світу.

На уроках образотворчого мистецтва у 1-4 класах загальноосвітньої 
школи учні виконують малюнки графічні, живописні, декоративні - 
окремих предметів, натюрморти, зображення тварин, людей, явищ природи 
та тематичні композиції; ліплять скульптурні форми, конструюють 
предмети побуту та їх прикрашають, знайомляться з матеріалами та 
інструментами, якими користується художник, знайомляться з 
мистецькими творами художників, скульпторів, майстрів декоративно- 
прикладного мистецтва; вчаться їх аналізувати, а також вивчають терміни 
образотворчого мистецтва і спостерігають за навколишнім.

Початкова ланка освіти покликана сформувати в учнів цілісне 
світосприймання і світовідчуття, забезпечити розвиток естетичних ідеалів і 
сМакій; почуття відповідальності за збереження культурних надбань 
суспільства.

Принципи визначення змісту та аналіз програми з 
образотворчого мистецтва в початкових класах.

’Образотворче мистецтво є унікальним у здійсненні завдань як 
художнього, так і особистісного розвитку. Це зумовлено не тільки самою 
прйродою образотворчого мистецтва, а й тим, що в ранньому віці 
образотворча діяльність є для дітей однією з найбільш доступних та 
емоційно захоплюючих форм творчої діяльності. Ефективність вирішення 
проблеми поліпшення художньо-естетичного розвитку школярів тісно 
пов'язана з розробкою та виданням підручників і навчально-методичних 
посібників, співзвучних зі змістом та завданнями нових шкільних програм.

Зміст навчання малюванню- система наукових знань, умінь і 
навичок, оволодіння якими забезпечує всебічний розвиток здібностей 
учнів, формування їх світогляду, моралі та поведінки, підготовку до 
Суспільного життя, до праці. Успішний художньо-творчий розвиток дітей 
зумовлюється дотриманням методичних принципів, адекватних 
специфіці мистецтва:

1) керування художньо-творчим розвитком учнів 
передбачає врахування вікових, індивідуальних, національних, 
культурних, регіональних особливостей і традицій; останнє зумовлює 
звернення до глибоких коренів народної творчості, проникнення 
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національним духом, а не сліпе копіювання взірців і канонів національного 
декоративного мистецтва;

2) залучення учнів до розуміння змісту та сутності мистецтва слід 
здійснювати шляхом особистісно-емоційного сприйняття художньої 
інформації. Саме через це досягається духовно-моральне й естетичне 
виховання учня, пробудження в його душі добрих почуттів, чуйності, 
здатності до співпереживання;

3) художній образе основою, на якій будується художньо-образне 
сприймання мистецтва і власна художня діяльність. Через це опору на 
художній образ необхідно передбачати у всіх видах художньої діяльності - 
і в розділі "Практична робота", і в розділі "Сприймання";

4) опанування мови мистецтва і формування навичок практичної 
роботи, доцільні лише в художньо-образному ключі як опанування засобів 
виразності художнього образу. Інакше набуті знання й уміння будуть 
позахудожніми (тобто марними);

5) ефективність занять мистецтвом, істотно залежить 
від зацікавлення художньою працею, від одержуваного дітьми в процесі 
занять емоційного задоволення, радості. Забезпечення цієї умови 
досягається дотриманням вищезазначених положень і характером 
організації занять (уроків);

6) заняття образотворчим мистецтвом мають бути організовані за 
законами мистецтва, що передбачає:

- нестереотипність, структурну різноманітність, структурну 
режисуру;

- залучення учнів до співпереживання, створення відповідного уроку 
емоційного настрою, чому сприятиме включення до сценарію уроку 
ігрових, казкових моментів, використання інших видів мистецтв 
(художнього слова, музики, елементів театрального дійства, 
кінофрагментів);

- наявність трьох основних структурних елементів уроку (відповідно 
до законів будь-якої художньої творчості): сприймання, формування 
творчого задуму, його посильна творча реалізація.

Відповідно до методичних принципів, мети і завдань предмета 
програма з образотворчого мистецтва складається з двох головних 
розділів: Сприймання та Практична (творча) художня 
діяльність результатами вивчення яких мають бути навчально-творчі 
роботи школярів, виконані на площині і в об'ємі в реальному, 
декоративному та абстрактному (не фігуративному) ключі, що відповідає 
двом взаємозалежним напрямам процесу художнього навчання, 
визначених у Державному стандарті загальної середньої освіти як 
«художньо-пізнавальна» та «духовно-творча» площини.

Розділ «СПРИЙМАННЯ» включає в себе два взаємопов'язаних види 
діяльності.

І . Естетичне сприймання дійсності. Передбачає її художнє 
освоєння: формування вміння бачити, емоційно відгукнутись та 
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усвідомити красу, естетичні якості різноманітних явищ і об'єктів 
діяльності: природи і тваринного світу, міст і сіл, будинків і квартир, 
зовнішнього вигляду людини (віддзеркалених в одязі, прикрасах, 
зовнішніх рисах і пластині тіла).

2 .Сприймання мистецтва. Передбачає формування навичок 
сприйняття й оцінки художнього образу у творах образотворчого 
мистецтва (по можливості - і в інших видах). Як розділ роботи сприймання 
здійснюється на матеріалі шедеврів світового образотворчого мистецтва, 
творів сучасних авторів, як українських, так і зарубіжних, і вирішує три 
основні завдання:

1) формування уявлення про особливості образної мови різних видів 
образотворчого мистецтва, розуміння ролі виражальних засобів у 
створенні художнього образу (певного стану, настрою, характеру тощо) 
твору мистецтва;

2) розвиток уміння виразити своє ставлення та емоційне 
переживання щодо твору, який аналізується: а) у "формі словесного 
відгуку "на рівні емоційно-естетичної оцінки, художнього аналізу 
(порівняння, зіставлення, виявлення загальних рис тощо); розгорнутої 
художньої оповіді, що передає естетичні погляди, смаки, ідеали учнів; б) 
передавання враження про твір за допомогою зображення (миттєво 
виконані начерки і замальовки з пам'яті); в) можливо - в інших формах 
художньої творчості (музика, театр, художня фотографія, анімація тощо);

3) формування знань та уявлень про мистецтво і художників, 
специфіку їхньої праці. Засвоєння спеціальних художніх термінів.

Розділ "ПРАКТИЧНА (ТВОРЧА) ХУДОЖНЯ ДІЯЛЬНІСТЬ" 
передбачає максимально широкий спектр художніх технік і матеріалів, 
включає роботу на площині і в об'ємі.

По кожному з розділів робота виконується за чотирма основними 
навчальними проблемами: питання композиції і композиційна діяльність; 
колір; простір і об'єм; форма (силует, частина і ціле, пропорції, 
конструкція тощо). Головні напрями і завдання роботи щодо реалізації 
зазначених проблем з урахуванням вікових особливостей дітей наведені в 
таблиці 1.

У кожному із розділів програми робота ведеться за чотирма 
основними дидактично змістовими лініями процесу художнього навчання 
школярів:

1. Питання композиції та композиційної діяльностіпередбачає 
формування емоційно-смислового задуму композиції і повинно 
здійснюватися в художньо-образному ключі з акцентуванням уваги на 
чуттєво-естетичному світові людини, предметів або подій; можна зробити 
припущення щодо їх настрою, характеру, взаємин тощо. Втілення задуму 
художніми засобами являє собою структурно-пластичну сторону 
композиції і передбачає також освоєння композиційних властивостей і 
засобів (єдність, співрозмірність, динамічний і статичний стани, ритм, 
симетрія і асиметрія, контраст і нюанс, масштаб, пропорції тощо).
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2. Колір. Розвиток кольорочутливості ока, уміння бачити багатство 
кольорів в навколишньому середовищі, здатності до розпізнавання 
колірних станів середовища. Внаслідок цього - подолання стереотипних 
колірних уявлень, формування в учнів художньо-естетичного ставлення до 
навколишньої дійсності, потреби насолоджуватися красою природи і 
творами мистецтва; у практичній роботі - вміння передавати різноманіття і 
виразність кольору в малюнках, пов’язаних із відображенням явищ 
навколишньої дійсності; формування відчуття декоративної виразності 
кольору, що передбачає: розуміння умовності декоративного кольору, 
розуміння гармонії кольоросполучень.

3. Простір та об’єм. Навчання відтворенню умовної глибини 
простору на площині до перспективними методами, взаємне розташування 
предметів один відносно одного і спостерігача: освоєння глибини 
простору; формування понять про точку зору, що перебуває поза 
зображуваним. Навчання відтворенню третього виміру(об’єму) у 
зображенні поодиноких предметів на площині. Вивчення перспективних 
методів побудови простору: законів лінійної і повітряної перспективи; 
альтернативних способів просторової побудови зображення.

4. Форма. Розвиток емоційно-естетичного сприйняття і передачі 
форми: навчання сприйняттю й передаванню характерних особливостей 
обрисів загальної силуетної форми предмета; навчання декоративній 
стилізації природних форм у роботі на площині і в об’ємі, освоєння 
прийомів декоративної розробки й збагачення форми(деталями, фактурою, 
текстурою тощо).

Формування навичок модифікації (видозмін) форм: у межах 
загальної побудови шляхом зміни пропорцій(як загальної форми, так і 
складових її частин), видозміни деталей і декору;шляхом перетворення 
статичного стану предметів чи явища в динамічний, наприклад зображення 
дерев, рослин, хмар тощо під дією різних природних явищ(вітру, 
температури тощо); при створенні фантастичних образів і конструкцій 
внаслідок розвитку в учнів здатності уявляти ;

Формування навичок аналізу й відтворення предмета з точки зору 
розмірів, пропорцій, конструкції, оволодіння знаннями закономірностей 
побудови реальної форми предметів. Ці напрямки роботи здійснюються в 
емоційно-естетичному ключі і є стратегічними; реалізуються впродовж 
усього періоду навчання. Водночас, при виконанні конкретного завдання 
той чи інший напрям розвитку дитячого кольоросприйняття виступає 
провідним щодо інших. Основні напрямки і завдання практичної роботи з 
даних навчальних проблем представлені у програмі з урахуванням вікових 
особливостей учнів молбдших класів.

Роботу щодо освоєння навчальних проблем програма пропонує 
здійснювати трьох аспектах художньо-творчого розвитку: реальному, 
декоративному, виражальному, які передбачають посилене створення 
художнього образу на основі передачі різноманітних якостей і 
властивостей форми, кольору, простору та композиції відповідно:
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1. У реалістичному художньому ключі. Методи і форми роботи: з 
натури, за пам'яттю, за уявою, індивідуальна робота.

2. У декоративній манері. Методи і форми роботи: за уявою, 
індивідуальна, групова і колективна робота.

3. У різних, стильових напрямах від абстрактних до асоціативно 
виражених. Методи і форми роботи: за уявою.

Таким чином, зміст практичної діяльності орієнтовано на можливість 
ознайомлення учнів з особливостями художньо-образної мови різних видів 
образотворчої діяльності, з різноманітними пластичними техніками і 
доступною технологією створення художнього образу у власних творчих 
роботах.

У програмі вказані лише навчальні завдання (мета). Завдання, 
спрямовані на розвиток художньо-образотворчого мислення й уяви не 
завжди вказані, але повинні вчителем на кожному уроці. Провідне 
навчальне завдання уроку завжди вказане першим, супутні завдання - у 
порядку значущості для кожного уроку. Вказана в програмі приблизна 
тематика завдань розрахована на дитяче сприйняття і не може виступати 
календарним планом. Якщо кількість завдань перевищує кількість 
навчальних годин, вчителю надається можливість вибрати найкращий 
варіант завдання або замінити, його за своїм бажанням, але з урахуванням 
навчальних проблем програми.Образотворча діяльність - одна з 
найдоступніших і емоційно захоплюючих форм творчості. Вона є 
унікальним засобом особистісного розвитку дитини, громадського і 
духовного становлення підростаючого покоління. Саме під таким кутом 
зору слід розглядати і уроки візуального (образотворчого) мистецтва в 
школі. Зміст, головні завдання, види діяльності учнів на уроці визначає 
програма з образотворчого мистецтва (авторами є Лоріна Любарська, 
Микола Резніченко, Ольга Протопопова). Але оскільки мистецтво - річ 
суб'єктивна, то і навчання мистецтва є творчим процесом.

Програма лише спрямовує вчителя у русло проблем курсу, у 
загальному вигляді показує можливі шляхи їх вирішення. Названі в 
програмі навчальна мета, матеріали та техніки, тематика практичної 
роботи та послідовність їх переліку є орієнтовними, що унеможливлює 
використання програми як календарного плану. Роботу на рік необхідно 
планувати самостійно, враховуючи при цьому власні художньо-творчі, 
інтелектуальні, матеріально-технічні можливості, етнічні, історичні, 
культурні особливості свого регіону, міста, села, школи, а також 
рекомендації Міністерства освіти і науки України щодо системи контролю 
та оцінювання навчальних досягнень учнів початкової школи

Цією програмою передбачається систематизоване, цілеспрямоване, 
послідовне та планомірне зМістовно-інтегроване опанування на 
теоретичному та практично-творчому рівні різних видів мистецтва при 
домінуючій ролі освітнього компонента "Образотворче мистецтво", тобто 
образотворче мистецтво інтегрується з архітектурою, дизайном, 
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художньою фотографією, кіно, телебаченням, літературою, музикою, 
театром, хореографією, цирком.

Разом з різними видами мистецтв у програмі використовується 
матеріал з народознавства та ознайомлення з навколишнім світом. 
Програму структуровано за такими основними напрямками естетичного 
розвитку школярів: пізнавально-діяльнісний (когнітивно-праксіологічний), 
художньо-творчий (креативний) та сприймання і оцінювання 
(перцептивно-аксіологічний).

Забезпеченню цілеспрямованої систематизації та послідовної 
планомірності подання програмового матеріалу має сприяти орієнтовна 
тематика шкільних занять з образотворчого мистецтва в рамках 
календарного планування з одногодинним тижневим навантаженням, що 
виступає значною складовою цієї нової програми. Крім того, у змісті даної 
програми детально визначено навчально-виховні завдання від 1-го до 4-го 
класу, настанови щодо оптимального змісту й обсягу знань, умінь та 
уявлень молодших школярів з образотворчого мистецтва, а також 
мистецьку абетку термінів і понять, що увійшли до програми.

Поряд з поширеними формами діяльності учнів на уроках 
естетичного циклу новою програмою передбачається активне 
впровадження інших маловикористовуваних або нетрадиційних форм, 
серед яких: колективна, творчо-ігрова, творча та оцінна діяльність на 
ґрунті інтегрування різних видів мистецтва.

У практиці початкової школи використовуються два види 
планування: перспективне й поурочне.

Перспективне планування визначає завдання і зміст роботи на 
тривалий часу: навчальний рік, півріччя, квартал, місяць.

Річний план роботи охоплю є всі важливі напрями його 
функціонування і є результатом творчої думки всіх працівників . З 
естетичного виховання та образотворчої діяльності в ньому 
передбачаються заходи щодо поповнення матеріальної бази, облаштування 
освітньо-розвивального середовища, поліпшення стану освітньо-виховного 
процесу, виявлення, узагальнення та впроваджен ня кращого педагогічного 
досвіду.

До перспективних планів належать також сітки уроків з 
образотворчої діяльності, які складають вчителі та педагоги з 
образотворчої діяльності терміном на місяць, квартал або півріччя в 
довільній формі (перелік занять, група, термін проведення, теми) або у 
вигляді таблиць сіток (тема, мета, замальовки образів).

Отже, в сьогоденні уможливлюються альтернативні підходи 
педагогів до планування: свобода вибору видів і форм планів на засадах 
доцільності, помірності, відповідності обраній стратегії та державній 
програмі.
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6.11. Мета та завдання уроків тематичного малювання в початковій 
школі. Методика роботи над ілюстрацією.

Тематичне малювання - найцікавіше для учнів. Воно має велике 
навчальне і виховне значення: сприяє ідейному, естетичному та етичному 
вихованню учнів, розвиває творчу уяву, виховує художній смак, 
прищеплює навички творчої роботи, вчить спостерігати природу і життя 
людей. На заняттях тематичного малювання є найбільші можливості для 
здійснення міжпредметних зв'язків образотворчого мистецтва, літератури 
та музики. У зміст занять тематичним малюванням входить: зображення 
різноманітних сюжетів із навколишнього життя, ілюстрування 
літературних творів, творчі твори картин на різноманітні теми, придумані 
самими дітьми. Тематичне малювання дає учням можливість придбати 
вміння передавати думки і уявлення засобами образотворчого мистецтва, 
тобто вчить їх користуватись малюнком як графічною мовою, мовою 
художніх образів. Малювання на теми розвиває творчі здібності, привчає 
дітей до самостійності в роботі, дає можливість виразити свої думки і 
почуття. У малюнках-композиціях учні безпосередньо виражають свої 
враження , свій спосіб сприйняття навколишнього світу.

Тематичне малювання, тобто зображення простих сюжетних картин 
- людей і їх діяльності, розвиває уяву і уявлення учнів, сприяє закріпленню 
зв’язків між зображувальною і мовною діяльністю. Саме тематичне 
малювання, яке включає вміння зображати не тільки предмети, але і людей 
в русі і діях, надає учням максимальну можливість зображувати, 
усвідомлювати і відчувати реальні повсякденні ситуації.

При цьому особливої уваги на уроках тематичного малювання 
заслуговують наступні моменти:

1. Щоб запобігти примітивізму, необхідно виконувати вправи, які 
сприяють збагаченню простіших схематичних зображень окремими 
деталями, порівнянню предмета з його зображенням.

2. Для подолання стереотипності, так і статичності зображень 
важливо навчити дітей зображувати фігури в русі, предмети в різних 
положеннях.

3. Щоб запобігти механічному і графічному перечислению 
предметів, важливе своєчасне навчання навичок елементарної композиції. 
Необхідно приділяти увагу взаємозв’язку предметів і навчити дітей 
усвідомлено організовувати зображення на площині аркуша.

4. Велика увага повинна приділятися питанням кольору (розрізнення 
кольорів, змішування фарб, адекватність передачі кольорів предметів) і 
формуванню графічної діяльності з врахуванням особливостей моторної 
сфери дітей.

На уроках тематичного малювання навчання здійснюється в таких 
напрямах:

• збагачення уявлень дітей, розвиток мови в образотворчій 
діяльності;
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• навчання зображення елементів композиції (окремих предметів, 
людей), спостереження натури;

• вирішення композиційних завдань (обговорення, виділення 
основних дійових осіб, побудови композиції картини, малювання сюжету).

У школі на уроках образотворчого мистецтва рекомендуються різні 
теми. Важливо, щоб саме завдання спонукало учня до композиційної 
активності, роздумів, уяви.

Малювання на теми - це зображення явищ навколишнього життя та 
ілюстрування. На тематичних малюнках учні зображають життя дітей і 
дорослих та явища природи.

Тематичне малювання дає учням можливість примножити вміння 
передавати свої думки і уявлення засобами образотворчого мистецтва.

Тематичне малювання розвиває творчі здібності, привчає дітей до 
самостійності в роботі, дає можливість відобразити свої думки і чуття, В 
малюнках-композиціях учні відображають свої враження свій спосіб 
сприйнязтя навколишнього світу. Для зображення здорового сприйняття 
учнів додаються завдання по замальовках окремих предметів і об’єктів з 
натури - все це допоміжний матеріал для композиції. Тематичне 
малювання має велике значення і для вчителя, воно дає можливість ближче 
познайомитись з духовним світом учнів, дізнатись про особливості 
характеру кожного учня.

При тематичному малюванні необхідно перш за все усвідомити 
сприйняті події, вміти розповісти про них. Також важливо співвідносити і 
порівнювати предмети з їх графічним зображенням. Учні повинні вміти 
співвідносити текст з його ілюстраціями.

Методика зображення людини дає позитивні результати - оживляє 
малюнки дітей і значно розширює можливості в образотворчій діяльності. 
Це виявляє ефективність наступних положень:

1) ціленаправленість диференційованого навчання в залежності від 
рівня розвитку композиції і своєрідності побудови дитячого малюнка, від 
розвитку графічної діяльності дітей;

2) поетапне підвищення складності роботи при зображенні одних і 
тих же об’єктів.

3) Використання різних матеріалів, форм графічної діяльності в 
орієнтуванні зображень по розміщенню і кольору, дій учнів мовленням, 
опора на досвід дітей.

Уроки тематичного малювання є обов’язковими в розділі навчання з 
образотворчого мистецтва починаючи з початкових класів. Збільшується 
складність, міняються теми, але Сумно те, що діти в основному йдуть по 
неправильному шляху «чистого малювання», посіяного на стереотипах 
мультиплікації. Тут дуже важливе керівництво зі сторони вчителя, 
створення атмосфери творчого розкріпачення мислення, вміння 
підтримувати прагнення дітей відображати і відчувати, фантазувати.

Уроки композиції в загальноосвітньої школи полягають у малюванні 
ілюстрацій до улюблених казок, на вільні теми, в зображенні близького і 
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зрозумілого дітям. Втілюючи ці теми, учень проявляє себе, свої 
індивідуальні особливості. Дітей захоплює процес живопису фарбами 
(корисно застосовувати метод, коли живопис використовується без 
рисунку). Учні не задумуючись виконують багатофігурні, складні 
композиції, вводять туди тварин, фантастичних чудовиськ, та інші 
непередбачені елементи. Пізніше у дітей з композицією виникають певні 
труднощі. В деякій мірі зникає безпосередність сприйняття життя. В той 
же час приходить розуміння, що композиція - не тільки приваблива 
картиика, в ній потрібно виразити свої думки, оцінки, відношення до явищ 
дійсності. Тоді учні, розробляючи тему, починають з позначення деталей, з 
виконання окремих ескізів. Вони починають розуміти, що краще спочатку 
знайти великі співвідношення, іти від загального до окремого. Такий метод 
формує вміння цілісно бачити, надає малюнкам грамотного характеру.

Методика проведення уроків тематичного малювання.
Зображення сюжетів навколишньої дійсності треба будувати таким 

чином щоб вони були пов’язані з малюванням з натури. На заняттях 
тематичного малювання вчитель повідомляє закони побудови людини в 
стані спокою і в русі, пропорції частин тіла людини.

Під час тематичного малювання учні удосконалюють малювання за 
спостереженням, з пам’яті, з уяви також пояснює дітям послідовність 
виконання ескізу за етапами уроку:

1) розміщення (за компонування);
2) використання допоміжних ліній;
3) загальний ескіз малюнка;
4) розробка деталей малюнка;
5) тональне пророблення малюнка.
Ці методичні рекомендації допомагають учням зрозуміти процес і 

послідовність роботи, їх можна виконувати крейдою на дошці, а також на 
окремих листках паперу олівцем або фломастером. Малюнки на теми та всі 
його різновидності закладають основи творчого зображення 
навколишнього світу і основи реалістичного малюнка. Але і цей вид 
роботи учня повинен проходити під керівництвом вчителя. Вчитель 
повинен провести вступну бесіду, використати уривки літературних 
творів, показати приклади з творів видатних художників.

В процесі творчої праці учнів над композицією на уроках - бесідах 
про творчість і окремі роботи майстрів живопису необхідно знайомити 
учнів з досягненнями попередніх поколінь в цій галузі. На конкретних 
прикладах прослідковувати процес зародження задуму і розробки теми 
сюжетної картини, порядок роботи над нею.

В роботі кольором потрібно прагнути, щоб учні не просто 
розмальовували, а шукали колористичне рішення. Можна запропонувати 
їм тонований папір, це дозволить утримати роботу в одноманітній гамі.

Ілюстративне малювання є частиною тематичного малювання - це 
виконання малюнків до літературних творів, тобто малюнків що 
пояснюють певний текст. Твір для ілюстрування повинен бути добре 
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знайомим усім дітям. На уроці діти пригадують прочитаний твір чи 
переглянутий фільм. Найчастіше це роблять за допомогою питань, діти 
відповідають на них, пригадують послідовність подій, найцікавіші 
моменти твору.

Добре замість питань показати кілька ілюстрацій в тій послідовності 
в якій відбуваються події. Вони відтворюють в пам’яті дітей зміст твору, 
допомагають знайти найбільш характерні моменти ілюстрування. Велике 
значення мають репродукції ілюстрацій художників, але треба вчителю 
пам’ятати, що залишати їх під час малювання перед очима дітей не можна, 
бо ілюстрування зведеться до звичайного змальовування, не дасть дітям 
обдумати і створити свою власну композицію. Репродукції і ілюстрації, які 
є в книжках треба аналізувати, розкривати їх цінність в доступній для дітей 
формі.

Для того, щоб продемонструвати як виглядають звірі можна 
використовувати зоологічні таблиці зображень звірів, птахів. В ході 
демонстрації наочності вчитель з учнями обговорюють будову, форму, 
пропорції тіла тварин і птахів. Вчителю необхідно робити малюнок тварин 
на дошці, щоб діти краще зрозуміли будову тіла, послідовність малюнка.

При ілюструванні казок чи байок вчителю необхідно звертати увагу 
на те, що тварини наділені людськими якостями, вони розмовляють, 
ходять один до одного в гості, їдять, тобто виконують всі дії, які 
виконують люди і переживають ті самі почуття, які переживають люди. 
Тобто, серед казкових героїв є хороші (позитивні) і погані (негативні) 
герої. Вчитель в ході аналізу твору обговорює з дітьми як зображуються 
позитивні герої (яскравими кольорами, усміхненими, ніжними) і як 
змальовуються негативні (темними кольорами, великі зуби тощо).

Вчитель може пропонувати якийсь епізод з твору, а може дозволити 
дітям самим вибрати цікаві епізоди для ілюстрування. Головним завданням 
вчителя на уроці ілюстративного малювання є те, щоб учні могли 
самостійно вирішити композицію. Це сприятиме розвитку творчої уяви, 
фантазії, оригінальному вирішенню теми.

Розрізняють композиції на теми навколишньої дійсності (картини 
природи) та ілюстрування. Тематичному малюнкові за спостереженням 
передує кропітка підготовча робота - учні цілеспрямовано спостерігають 
об'єкти майбутньої композиції, порівнюють, аналізують їх, роблять 
начерки і на основі цього матеріалу створюють на уроці сюжетну 
композицію. Як правило, темами таких малюнків г сезонні зміни в природі 
("Зимова казка", "Цвітуть сади", "Птахи прилетіли;", "Веселі зимові 
ігри дітей", "В небі над полями райдуга-дуга", "Осінь така мила").

Ілюстрація - малюнок, зображений в книжці чи журналі, що 
допомагає читачеві глибше зрозуміли зміст твору, 
характери персонажів. ІЛЮСТРУВАННЯ - створення ілюстрацій 
до прочитаних віршів, казок, оповідань.

Приклади тематичного малювання :
1 клас: "Снігова королева", "Фарбований лис", "Заєць та їжак".
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2 клас: "Рукавичка", "Колобок", "Коза-дереза", "Чиполіно", 
"Буратіно".

З клас: "Ялинка в зимовому лісі".
4 клас: Виконання тематичної композиції "Блакитноока весна".
Створити хорошу ілюстрацію до літературного твору - справа не з 

легких. Той, хто працює над ілюстрацією, повинен осмислити задум 
автора, добре знати епоху описану в творі, характери героїв, їх зовнішній 
вигляд, побут, одяг, речі вжитку. Тому молодші школярі створюють 
ілюстрації до творів, що відповідають їх віковим особливостям.

6.12. Контроль та критерії оцінювання учнівських творчих робіт з 
образотворчого мистецтва.

Змістом орієнтовних вимог до оцінювання навчальних досягнень 
учнів початкової школи є виявлення, вимірювання та оцінювання 
навчальних досягнень, які структуровані у навчальних програмах, за 
предметами.

Оцінювання навчальних досягнень учнів здійснюється вербально:
у 1 класі з усіх предметів інваріантної складової. За рішенням 

педагогічної ради навчального закладу може надаватися словесна 
характеристика знань, умінь і навичок учнів 2 класу;

у 2-4 класах з предметів інваріантної складової, зокрема і 
«Образотворче мистецтво»;

у 1-4 класах з усіх предметів варіативної складової.
Оцінювання навчальних досягнень учнів здійснюється за 12-бальною 

шкалою. Основними функціями контролю навчальних досягнень учнів є: 
мотиваційна, діагностувальна, коригувальна, прогностична, навчально- 
перевірювальна, розвивальна, виховна (наказ МОН України від 19.08.2016 
року №1009).

Об’єктами контролю у процесі навчання у початковій школі є 
складники предметних компетентностей.

Облік результатів контролю ведеться учителем/учителькою у 
Класному журналі і табелях навчальних досягнень.

Структурними компонентами контролю навчальних досягнень учнів 
є перевірка та оцінювання результатів навчальної діяльності. За формою 
організації навчально-пізнавальної діяльності учнів перевірка може бути: 
індивідуальною, груповою, фронтальною; за способом - усною (бесіда, 
розповідь учня), письмовою (самостійні і контрольні роботи, перекази, 
диктанти, у тому числі окремі тестові, компетентнісні завдання тощо), а 
також практичною (дослід, практична робота, навчальний проект, 
учнівське портфоліо, спостереження, робота з картами, заповнення 
таблиць, побудова схем, моделей тощо). Перевірка навчальних досягнень 
учнів здійснюється за допомогою різних методів, вибір яких зумовлюється 
особливостями змісту навчального предмета, його обсягом, рівнем 
узагальнення, віковими можливостями учнів. Для перевірки навчальних 
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досягнень учнів необхідно застосовувати завдання різних когнітивних 
рівнів: на відтворення знань, на розуміння, на застосування в стандартних і 
змінених навчальних ситуаціях, уміння висловлювати власні судження, 
ставлення, оцінки.

Оцінювання - процес встановлення рівня навчальних досягнень 
учня/учениці в оволодінні змістом предмета відповідно до вимог чинних 
навчальних програм. Його результатом є педагогічна оцінка, яка 
відображається в оцінювальних судженнях і висновках учителя/учительки 
вербально, або в балах. Виставлення балів обов’язково супроводжується 
оцінювальними судженнями. Оцінювання у початковій школі ґрунтується 
на врахуванні рівня досягнень учня/учениці, а не ступеня його невдач. 
Результати оцінювання навчальних досягнень учнів є конфіденційною 
інформацією, доступною лише для дитини та її батьків (або осіб, що їх 
замінюють). При вербальному оцінюванні використовуються як усні, так і 
письмові оцінні судження, які характеризують процес навчання і 
відображають кількісний і якісний його результати: ступінь засвоєння 
знань і вмінь з навчальних предметів та характеристику особистісного 
розвитку учнів. Характеристика особистісного розвитку учнів відображає 
самостійність, відповідальність, комунікативність, уміння працювати в 
групі, ставлення до навчальної праці, рівень прикладених зусиль, 
сформованість навчально-пізнавальних інтересів, ціннісних орієнтирів та 
загальнонавчальних умінь тощо та здійснюється вербально під час 
поточного контролю.

Недопустимою є заміна оцінок іншими зовнішніми атрибутами 
(зірочками, квіточками, прапорцями тощо).

Об’єктивність і точність оцінок забезпечуються такими критеріями: 
якість знань (міцність, повнота, глибина, узагальненість, системність, 

дієвість);
сформованість ключових і предметних компетентностей, способів 

навчальної діяльності (виконання за зразком, за аналогією, в нових 
ситуаціях);

досвід елементарної творчої діяльності (частково-пошуковий і 
пошуковий рівні);

досвід емоційно-ціннісного ставлення до навколишнього світу, до 
інших людей, до самого себе.

У початковій школі застосовують поточний і підсумковий види 
контролю, які здійснюють шляхом поточної перевірки та поточного 
оцінювання й відповідно шляхом підсумкової перевірки та підсумкового 
оцінювання. Поточний контроль здійснюється в процесі вивчення 
теми/розділу з метою визначення рівня розуміння і первинного засвоєння 
учнями окремих елементів змісту теми/розділу, зв’язків між ними та 
засвоєним змістом попередніх тем/розділів уроків, закріплення знань, 
умінь і навичок, їх актуалізації перед вивченням нового матеріалу.

Поточну перевірку проводять індивідуально або фронтально в усній 
чи письмовій формі систематично в межах кожної теми, визначеної 
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навчальною програмою. Вона передбачається учителем/учителькою під 
час підготовки до кожного уроку і знаходить своє відображення у 
поурочних планах (конспектах) уроків. Поточна перевірка може 
здійснюватись у формі короткотривалої (10-15 хвилин) самостійної 
письмової роботи, яка охоплює певну частину навчального матеріалу. Як 
правило, вона носить діагностичний характер.

Тематична перевірка навчальних досягнень учнів (контрольні 
роботи) з предмету «Образотворче мистецтво» не проводиться.

Поточне оцінювання здійснюється за результатами поточної 
перевірки - усного опитування учнів на уроці, виконання письмових робіт 
(класної роботи, зокрема самостійної, практичної роботи тощо). Воно 
передбачає вербальну оцінку або оцінку в балах на основі Критеріїв 
оцінювання навчальних досягнень учнів початкової школи.

Підсумкове оцінювання за тему з предмету «Образотворче 
мистецтво» не проводиться.

Особливістю системи оцінювання досягнень учнів з дисциплін 
художньо-естетичного циклу є її багатофункціональність, що зумовлена 
багатокомпонентністю змісту мистецької освіти, спрямованої на цілісне 
формування художньо-естетичної кулыури учнів, і передбачає:

- формування в учнів емоційно-естетичного ставлення до дійсності, 
світоглядних орієнтацій, особистісно-ціннісного ставлення до мистецтва;

- розвиток емоційно-почуттєвої сфери, оригінального асоціативно- 
образного мислення, універсальних якостей творчої особистості;

- формування знань та уявлень про мистецтво, розуміння специфіки 
художньо-образної мови різних видів мистецтва, здібності до сприймання 
та інтерпретації художніх творів;

- розширення естетичного досвіду, вмінь і навичок у сфері 
мистецької діяльності, потреби в художньо-творчій самореалізації та 
духовному самовдосконаленні.

Об’єктами перевірки та оцінювання у процесі вивчення мистецьких 
дисциплін учнями мають стати: V

- здатність учнів сприймати, розуміти і відтворювати твори 
мистецтва, інтерпретувати їх художньо-образний зміст (висловлювати 
власне естетичне ставлення);

- вміння і навички з практичної художньої діяльності (відтворення за 
зразком), досвід самостійної та творчої діяльності (застосування набутих 
знань і вмінь у змінених, зокрема, проблемно-пошукових ситуаціях);

- обізнаність у сфері мистецтв - елементарні знання та уявлення про 
мистецтво, його основні види і жанри, розуміння художньо-естетичних 
понять та усвідомлене користування відповідною термінологією, уявлення 
про творчість відомих вітчизняних і зарубіжних митців (мистецтвознавча 
пропедевтика);

- загальна естетична компетентність, художньо-образне мислення 
учнів як інтегрований результат навчання, виховання й розвитку.
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РІВНІ 
навчальних 
досягнень

Бали Критерії оцінювання навчальних досягнен ь учнів з візуального 
(образотворчого) мистецтва

І. Початковий 1 Учень (учениця) сприймає та відтворює художні образи на частковому рівні, 
однозначно їх характеризує, демонструє слабо сформоване художньо-естетичне 
мислення, елементарні навички та уміння у творчій художній діяльності

2 Учень (учениця) володіє незначною частиною тематичного матеріалу, має слабо 
сформований рівень сприйняття художніх образів, виявляє певні творчі вміння та 
навички у практичній діяльності, володіє незначною частиною термінологічного 
мінімуму; словниковий запас в основному дозволяє викласти думку

3 Учень (учениця) здатний сприймати та відтворювати окремі фрагменти художніх 
образів з конкретним образно-художнім змістом, знає незначну частину 
тематичного матеріалу, послуговуючись обмеженим термінологічним та 
словниковим запасом

II. Середній 4 Учень (учениця) може відтворювати художні образи на репродуктивному рівні, в 
основному розуміє образну сферу художнього твору; застосування знань та 
термінологічного запасу на практиці задовільне

S Учень (учениця) володіє навичками й уміннями, які дають змогу проаналізувати чи 
відтворити окремі художні образи, котрі мають художньо конкретну словесну 
понятійну основу, але не завжди вміє сприймати і відтворювати художні образи, які 
вимагають абстрактного художньо-мистецького мислення; виявляє задовільне 
знання спеціальної художньої термінології; словниковий запас небагатий

6 Учень (учениця) не завжди вміє сприймати та репродукувати візуальні образи, має 
достатньо сформоване художнє мислення, не завжди послідовно та логічно 
характеризує окремі художні явища, його розповідь потребує уточнень і додаткових 
запитань; виявляє знання і розуміння основних тематичних положень, але не завжди 
вміє самостійно зробити аналіз художнього твору, порівняння, висновки щодо 
сприймання творів образотворчого мистецтва

III. Достатній 7 Учень (учениця) може відтворити різні візуальні образи, проте робить 
непереконливі висновки, не завжди послідовно викладає свої думки, допускає 
мовленнєві та термінологічні помилки.; знає найважливіший тематичний художній 
матеріал, але знання не достатньо стійкі; спостерігаються помітні позитивні зміни у 
творчій художній діяльності учня

8 Учень (учениця) вміє сприймати і репродукувати візуальні образи певного рівня, 
досить повно аналізує художньо-образний зміст твору, але має стандартне 
мислення, йому бракує власних висновків, асоціацій, узагальнень; не завжди вміє 
поєднувати художні образи та життєві явища; на достатньому рівні володіє 
спеціальною художньою термінологією при аналізуванні художніх творів у процесі 
їх сприймання та інтерпретації

9 Учень (учениця) виявляє достатнє засвоєння тематичного художнього матеріалу, але 
допускає неточності у використанні спеціальної художньої термінології, які 
потребують допомоги вчителя, трапляються поодинокі недоліки у відтворенні 
художнього образу і художньо-образному оформленні своїх роздумів щодо оцінки 
творів образотворчого мистецтва; не завжди самостійно систематизує та узагальнює 
художній матеріал

IV. Високий 10 Учень (учениця) має міцні знання програмового матеріалу, але, аналізуючи художні 
твори, допускає несуттєві неточності у формулюваннях та використанні спеціальної 
художньої термінології, не завжди обгрунтовано може довести свою точку зору на 
художні явища в процесі їх сприймання, не завжди вміє відтворити окремі 
фрагменти художніх образів. Вказані неточності може виправляти самостійно

11 Учень (учениця) володіє тематичним художнім матеріалом у межах програми, вміє 
використовувати набуті знання, уміння і. здібності у нових художньо-творчих 
завданнях, виявляє знання спеціальної художньої термінології, їх усвідомлення та 
міцність, уміння систематизувати, узагальнювати, аналізувати .твори візуального 
(образотворчого) мистецтва, асоціювати їх з творами інших мистецтв та життєвими 
явищами, застосовувати набуті знання в образотворчій діяльності

12 Учень (учениця) має міцні, грунтовні знання тематичного художнього матеріалу 
(жанри, митці, твори образотворчого мистецтва) у межах програми, здатний 
систематизувати, узагальнювати, свідомо сприймати та відтворювати візуальні 
образи, широко застосовувати асоціативні зв’язки між творами образотворчого 
мистецтва, творами інших мистецтв та життєвими явищами. Учень (учениця) 
свідомо послуговується мовою візуального мистецтва у роздумах, висновках та 
узагальненнях щодо сприймання художніх образів, має достатньо високий рівень 
художньо-мистецького мислення у розвитку світопізнання і світовідчуття; 
самостійно використовує набуті художні вміння, навички та власні здібності в 
художній діяльності
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РОЗДІЛ VII.
РОЗВИТОК ТВОРЧОСТІ МОЛОДШИХ ШКОЛЯРІВ НА УРОКАХ 

ОБРАЗОТВОРЧОГО МИСТЕЦТВА

7.1. Методика використання різних художніх технік на уроках 
образотворчого мистецтва.

Кожна людина, яка б вона сильна, цілеспрямована, практична не 
була, прагне до досконалості, до краси....

їй потрібно те життєдайне джерело, яке б наповнювало душу 
енергією, розум - мудрістю, а життя - красою...

Звичайно, цю важливу роль відіграє мистецтво. Людина, яку 
надихнули ніжні звуки чудової мелодії, неперевершений спів поезії, а чи 
незабутній, різнобарвний слід пензля на полотні, здатна на справді великі 
справи.

Неабияку роль в формуванні та розвитку особистості відіграє 
образотворче мистецтво. Адже, як відомо, дитя, яке ще не вміє зв’язно 
говорити, висловлювати свої думки, вже намагається чи то на клаптику 
паперу, чи то на стіні будинку, намалювати деякі невідомі йому штрихи. 
Або з охотою береться до розфарбовування кольоровими олівцями 
замальовок...

Образотворче - це один із видів мистецтва, що супроводжує людину 
у продовж усього життя, забарвлює його різнобарвними тонами, додає 
наснаги, витримки...

Але характерною ознакою малюнків більшості дітей, які приходять 
до школи, є схематичність зображення, що обумовлюється недостатнім 
загальним розвитком дітей, обмеженістю їхніх уявлень про навколишню 
дійсність. Техніка виконання малюнків однотипна, у них переважає 
лінійність зображення. Діти не передають об’ємності, реальних пропорцій 
предметів, розміщення їх у просторі, користуються “відкритим” кольором, 
тобто чистою фарбою, яка відтворює лише колір замість конкретного 
відтінку. Деякі діти не вміють назвати кольорів.

Разом з тим малюнки дітей молодшого шкільного віку відзначаються 
виразністю. Вдумливого глядача це радує і водночас дивує, оскільки 
молодші школярі ще не володіють тим, що прийнято називати грамотою 
зображення. Відсутність досвіду, образотворчої грамоти не шкодить 
дитячому малюнку, його виразності і щирості.

Діти бачать світ своєрідно. У процесі створення образів їм допомагає 
фантазія не тільки у казкових сюжетах, а й у малюнках, теми яких узято з 
дійсності.

Виразність образів дитячих малюнків давно стала предметом 
дослідження мистецтвознавців, психологів, педагогів.

Спостереження наводять на думку, що образотворча діяльність 
дитини не може не стати предметом зусиль дорослих - тих спеціалістів, які 
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беруть на себе обов’язок розвивати і вдосконалювати її. Таким чином, 
педагог не повинен бути лише спостерігачем дитячої творчості.

Дитина росте, розвивається, тому і виразність її малюнків слід 
розглядати у русі, в розвитку. Малювати діти починають раніше, ніж 
читати. У дошкільному віці вони знайомляться з графічними 
можливостями закріплення інформації на площині. У початковій школі 
діти вчаться спостерігати, виділяти окремі' предмети з оточення, зіставляти 
їх з іншими предметами, знайомляться з прийомами втілення образів у 
доступній їхньому віку художній формі.

Діти молодшого шкільного віку порівняно легко оволодівають 
елементарними вміннями працювати олівцем і пензлем, у них розвивається 
почуття ритму. На заняттях учні опановують способи побудови 
зображення, правила застосування матеріалів і приладдя, набувають 
технічних вмінь.

З перших днів перебування дитини у школі, вона із задоволенням 
зображає на папері все, що бачить, уявляє, що її оточує (маму, тата, дерева, 
птахи, квіти і т.д.).

Завдання навчання й виховання засобами образотворчого мистецтва 
здійснюються у процесі класних, позакласних та позашкільних видів 
роботи.

Класна робота складається з практичних занять: малювання з натури, 
на тему з навколишнього життя та літературних творів, декоративне 
малювання. Ці види занять, відрізняючись за змістом і методикою, тісно 
взаємопов’язані й доповнюють один одного у вирішенні поставлених 
програмою завдань.

До класної роботи належать і бесіди про образотворче мистецтво. У 
процесі вивчення образотворчого мистецтва учні повинні засвоїти 
відомості про найвидатніші твори художників, художньо-виражальні 
засоби образотворчого мистецтва композиція. Рисунок, коло, світлотінь), 
вивчити основні принципи образотворчого мистецтва, особливості видів 
образотворчого мистецтва (живопис, графіка, скульптура, декоративно- 
прикладне мистецтво, архітектура), особливості жанрів (пейзаж, 
натюрморт, портрет). Крім того, учні мають оволодіти теоретичними 
основами малювання.

Учні повинні навчитися малювати з натури і з пам’яті окремі 
предмети, натюрморти, тварин і птахів, фігуру людини з передачею 
пропорцій, конструктивної будови, перспективи, кольору, тональних 
відношень.

Не менш важливо навчити учнів самостійно вибирати сюжет 
тематичного малювання. Вести попередні спостереження, робити начерки і 
зарисовки, використовувати відповідно до задуму різні прийоми роботи 
олівцем, вуглиною, пером аквареллю, гуашшю, техніки гравюри тощо.

На уроках у молодших школярів формується вміння стилізації 
природних форм, їх декоративного перероблення з дальшим 
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використанням у візерунках, декоративних композиціях, а також навички 
використання у роботах симетрії, ритму, кольору.

Основним методом навчання графічної грамоти є малювання з 
натури, яке ставить перед дитиною завдання малювати предмет таким, 
яким вона його бачить, так, щоб і інші могли встановити схожість 
намальованого з моделлю. Виконувати цю вимогу дітям на першому етапі 
не просто, тому що в дошкільному віці вони як правило, малювали за 
уявою.

З цією метою вчитель проводить пояснювальну бесіду 
(найефективнішою є форма запитань і відповідей). Перші запитання 
повинні спрямувати учнів на вивчення форми предмета, наступні - 
переключити увагу на вивчення пропозицій предмета, окремих його 
деталей, їх характеру і розміщення. Учитель звертає увагу учнів на те, як 
освітлений предмет, у який колір він забарвлений.

Учні виконують спеціальні вправи, які займають кілька хвилин на 
початку уроку. Так, організовуючи колективне обговорення предмета, 
вчитель пояснює дітям, що малювати модель потрібно з певної точки зору, 
бо інакше змінюється видимість предмета. При цьому доцільно показати 
предмет у різних положеннях.

Учням з малим досвідом роботи з натури важко одночасно вивчати 
модель і компонувати малюнок. Ось чому, перш ніж почати малювати, 
вчитель повинен поставити перед учнями запитання про те, як краще 
розмістити зображення на аркуші паперу.

На перших порах виявляється невміння учнів використовувати 
натуру як вихідний момент для розв’язання композиційного завдання. 
Учителі рекомендують учням спочатку визначити, що більше - ширина чи 
висота предмета. Якщо, наприклад, висота його у півтора рази більше від 
ширини, то аркуш для малювання кладуть коротким краєм до себе, тобто 
так, щоб його найбільша довжина використовувалася для нанесення 
пропорцій висоти предмета, а найменша - ширини.

Слід підкреслити, що питання композиції учні початкової школи 
вивчають в елементарній формі. Вони повинні навчитися розміщувати 
зображення приблизно в центрі аркуша і не робити його занадто 
маленьким або занадто великим. Але ці принципи композиції учні 
засвоюють з деякими труднощами.

Велику увагу вчитель повинне приділяти питанням техніки малюнка: 
правильному штрихуванню (в формі, косо), роботі пензлем (по сухому, по 
мокрому) і т.д. З цією метою учні систематично виконують різноманітні 
графічні й живописні вправи.

Успіх робот залежить і від організації робочого місця. Якщо 
малювання з натури проводиться не в кабінеті, а в класі, все одно вчитель 
повинен мати 2-3 переносні підставки на яку при потребі накладається 
драпіровка. Підставки з натурою розставляються так, щоб кожний учень із 
свого місця добре бачив ту чи іншу постановку.
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Крім того, вчитель повинен мати достатню кількість роздавального 
матеріалу - натуру малих форм.

У 1-ІІ класах предмети ставляться тільки у фронтальному 
(профільному) положенні.

Досвід показує, що до зображення. Яке передає тримірність 
навколишнього світу, можна переходити, починаючи з III класу. На цей 
час дитина вже має не лише достатній рівень загального розвитку 
(особливо - абстрактного мислення), а й розвинуто дані, необхідні для 
зображувальної діяльності, для передачі об’єму предметів: окомір, уміння 
розв’язувати в малюнку завдання на основі аналізу натури.

Натюрмортом називається група предметів, наприклад з фруктів, 
квітів, речей домашнього вжитку та інших “неживий предметів”. Учитель 
добирає натюрморт з предметів, споріднених за змістом і різних за 
формою та кольором. Зважаючи на те, що малювання натюрморту, 
особливо фарбами, є складним завданням, доцільно брати спочатку добре 
знайомі учням і прості за формою предмети.

Важливо правильно скомпонувати групу предметів і поставити її так, 
щоб предмети гарно виглядали на даному фоні, мали різну глибину 
розташування. Перед роботою бажано показати учням кілька натюрмортів, 
виконаних відомими художниками, і проаналізувати їх. При цьому увага 
учнів звертається на порівняльні розміри предметів, їх розташування. 
Колір, освітлення тощо, так само аналізується і група предметів, яку 
передбачається малювати з натури.

Малювання з натури поділяється на тематичне, ілюстративне та 
декоративне.

Тематичне малювання - це зображення явищ навколишнього життя 
та ілюстрування. На тематичних малюнках учні зображають життя дітей і 
дорослих та явища природи на уроках ілюстративного малювання учні 
виконують малюнки до відомих їм дитячих творів (казки, байки, 
оповідання).

Ілюстративне малювання є частиною тематичного малювання - це 
виконання малюнків до літературних творів, тобто малюнків що 
пояснюють певний текст. У початкових класах літературними творами є 
оповідання, казки, байки, вірші, півсні, загадки. Твір для ілюстрування 
повинне бути добре знайомим усім дітям. Ознайомлення з ним можна 
провести в позаурочний час, або на уроці читання. З короткими творами 
корисно ознайомлювати на уроці бо вони не займають багато часу.

Декоративне малювання - це створення орнаменту, візерунків чи 
груп елементів, які декорують предмети побуту підкреслюють їх форму, 
цей вид роботи виробляє в учнів просторове та об’ємне сприйняття 
навколишнього світу. Ознайомлення з декоративно-прикладним 
мистецтвом в школі проходить з першого класу. В першому класі діти 
ознайомлюються з керамікою та художнім розписом. У другому класі 
знання поповнюються, більш детальніше зупиняються на петриківському 
розписі. Розробляються елементи для створення узорів, візерунків. Балі
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здобуті знання і навички використовуються в композиціях, а також 
продовжують вивчати з інших видів декоративно-прикладного мистецтва ■ 
кераміка (оздоб посуду) ліплення з пластиліну свищиків. Ознайомлюються 
з писанкарством. Вирізають елементи та наліплюють їх на основу. 
Петриківський розпис - малювання казкової птиці.

Важливе місце на уроках образотворчого мистецтва являє 
ознайомлення з нетрадиційними техніками. Види технік, що 
використовуються на уроках образотворчого мистецтва при ознайомленні 
з графіком в початковій школі: плямографія, гратографія, виготовлення 
штампиків, монотипія на склі.

7.2. Нетрадиційні види малювання у початковій школі.
До нетрадиційного малювання належить малювання природним та 

покидьковим матеріалом: пальчиком, долонькою, ниткою, квачиком- 
тичком, листочком. Воно не вимагає спеціальної підготовки, але дуже 
просте і цікаве дітям. Завдання вчителя - оволодіти самому цими 
техніками і навчити учнів початкової школи ними користуватися. Дуже 
добре коли педагог духовно багатий, який бачить красу в усьому що його 
оточує. Він вміло поєднує класичні методики і сучасні технології. Дітям з 
ним цікаво,в них виховується любов до творчості, він вчить дітей бути 
маленькими майстрами.

Учні 1 класу малюють пальчиком (калину),кулачком; або 
долонькою чи квачиком. Учні 2-3 класів ознайомлюються з техніками 
«віддзеркалення», «відбиток». Учні 4 класу малюють на яєчній шкарлупі, 
ознайомлюються з техніками «ниткографія», «набрискування».

Монотипія (від грецької monos - один, єдиний і tupos - відбиток) - 
одна з найпростіших графічних технік. Її можуть освоїти навіть молодші 
школярі.

По гладкій поверхні скла робиться малюнок гуашевими або 
акварельними фарбами, зверху накладається аркуш паперу і притискається 
до поверхні, виходить відбиток у дзеркальному відображенні.

Інструменти і матеріали:
- Скло з обклеєними скотчем краями (розмір скла за форматом аркуша для 
майбутнього відбитка);
- Фарби (акварельні або гуашеві);
- Пензлі різних розмірів (товсті - для нанесення фарби на скло, тонкі - для 
промальовування елементів);
- Ганчірочка або губка (для видалення фарби з поверхні скла);
- Папір (краще різної якості), ватман, акварельний папір, фотопапір тощо.
- Палітра (для змішування фарб і пошуку кольорових плям);
- Скляна баночка (для промивання пензликів).
Вмочуємо в фарбу і притискаємо до аркушу паперу.

Гратаж на папері темного фону залитому воском зубочисткою 
процарапуємо малюнок.
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Відзеркалення малюємо на одній половині аркуша потім складаємо 
навпіл.

Ниткографія - беремо нитку, аркуш паперу складаємо навпіл, нитку 
обмакуємо в гуаш і викладаємо як заманеться на половину аркушу, 
накриваємо другою і притискаємо та витягуємо нитку за хвостик.

Набрискування - виконується з допомогою зубної щітки,на яку 
пензликом наноситься фарба,потім натискаємо на щітку пальцем і 
відпускаємо,так ми набрискуємо на папір малюнок.

Відбиток - листочок з дерева мокаємо у фарбу та прикладаємо до 
паперу

Кляксографія - за допомогою піпетки, наносимо на аркуш паперу 
кляксу. Можна дати їй розтектися або за допомогою палички надати 
форму. Це такий спосіб малювання, при якому плями не є помилкою або 
проявом неакуратності, а ставляться на папір спеціально і навіть 
обмірковано. Кляксографія має велику популярність. Захоплюються нею 
як діти, так і дорослі. І це навіть не дивно. Адже така техніка посилено 
розвиває у молодшого школяра творчу уяву. З одного боку, можна 
подумати, що молодший школяр може винести зі своєї плями. Проте, 
кожна зроблена пляма має неповторну форму і розмір.
Матеріали та інструменти:

- пензлик. Краще всього якщо це буде синтетично. Окрім цього, 
можна узяти для роботи звичайну зубну щітку;

- фарби. Це може бути як акварель, так і розведена водоюгуаш. Голови 
е,
щоб фарба була рідкої консистенції. Доречі, в роботі над такою техні 
кою також використовують
художню туш. Вона буває різних кольорів;
картон або аркуш білого паперу для основи;

- місткість для води;
- коктейльна соломинка;
- піпетка;
- волога ганчірочка або серветки. За допомогою їх можна без проблем 

прибрати забруднення з рук, а також зайві потьоки на папері.
Чарівна мозайка - малювання на зім’ятому папері.
Акварель по-сирому - (фр. Aquarelle - водяниста; итал. acquarello, - 

"по-сирому" або "по-мокрому”, "вологим-по-вологому" фр. travailler dans 
Геаи - "працювати у воді") - техніка в акварелі, коли фарба наноситься на 
рясно змочений водою папір, такий спосіб можливий тільки в 
акварельному живописі. Метод "по-сирому" часто застосовується в 
комбінації з роботою аквареллю "по-сухому". Він вимагає від художника 
точності у виборі кольору і тону. Навіть досвідчений майстер, працюючи 
по мокрому паперу, не може передбачати остаточний результат, оскільки 
малюнок залишається "в русі" до повного висихання. В той же час саме 
своєю непередбачуваністю акварель "по-сирому" притягає багато 
художників. Також цей метод, що дає можливість легко наносити фарби і 
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змивати їх при помилках, не затираючи папір, дозволяє краще вивчити 
специфіку акварельного живопису.

Малювання на яєчній шкарлупі - на ній малюнок виходить 
об’ємним. На листі малюємо силует, готуємо шкарлупу - кладемо на 
тарілку, щоб висохла,ламаємо і клеїмо на силует і зафарбовуємо.

Нетрадиційні техніки малювання відкривають широкі можливості 
для розвитку уяви і творчих здібностей дітей. Розвиває і уточнює знання 
дітей про барви довкілля. Вчить визначати, співвідносити і називати 
кольори природи. Розвиває дрібну моторику руки, мовлення. Виховує 
любов до розмаїття природи.

Використання нетрадиційних технік на уроках з образотворчого 
мистецтва допомагає дітям у подоланні негативних емоцій. Тобто 
мимоволі здійснюється психологічна корекція, яка допомагає знімати 
негативні емоційні переживання дітей. Це сприяє підвищенню рівня 
самоповаги та нейтралізації захисних симптомокомплексів (тривожність, 
недовіра до себе, конфліктності, труднощів у спілкуванні), спричинених 
внутрішніми конфліктами особистості.

7.3. Сприйняття та аналіз творів образотворчого мистецтва 
молодшими школярами.

Образотворче мистецтво - це специфічне відображення дійсності.
Образотворче мистецтво відіграє велике значення в естетичному 

сприйманні художньої творчості молодших школярів. Естетичне 
сприймання творів образотворчого мистецтва - це вид естетичної 
діяльності, яка спрямована на цілісне пізнання художнього образу, як 
естетичної цінності. Воно є єдністю пізнання і оцінювання. Естетичне 
сприйняття визначає особлива морально - світоглядна спрямованість. 
Складність його полягає в тому, що це процес співучості, співтворчості 
художника і суб’єкта сприймання. Якісне естетичне сприймання твору 
мистецтва потребує наявності попередніх знань: види , форми, жанри, 
образотворчого мистецтва. Естетичне сприйняття викликає інтерес не 
тільки до змісту зображеного, але і до форми в якій виражений образ,до 
засобів виразності.,воно сприяє виникненню відповідних уявлень. 
Естетичне сприймання ми починаємо розвивати з раннього віку і 
вирішальну роль у цьому відіграє навчання. Навчання проходить як на 
заняттях так і в повсякденній діяльності. Образотворче мистецтво відіграє 
велике значення в естетичному розвитку під час ознайомлення з творами 
мистецтва, виховує естетичний смак, сенсорні здібності.

Творчість -це лабораторія винахідок людини; це вища форма 
психічної активності, самостійності, здібність створювати щось нове, 
оригінальне. Молодші школярі не пасивно копіюють довкілля, а 
перероблюють його відповідно до накопиченого досвіду і ставлення до 
зображуваного.
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Вимоги:
- відповідати віковим особливостям
- відповідати програмовим вимогам
- доречність
- збагачувати уявлення молодших школярів про навколишній світ
- виховуючи - оцінювальне становлення до нього.
- розвивати творчі здібності
- нормувати і збагачувати знання про елементи образотворчої мови
- сприяти у формуванні умінь і навичок.

Роль сенсорного сприйняття предметів в оволодінні прийомами 
зображення. Методика організації розглядання та обстеження 

предметів.
Дослідження відомого педагога Н. П. Сакуліної показали, що 

успішне оволодіння прийомами зображення й створення виразного образа 
вимагають якісних уявлень про окремі предмети і встановлення зв’язків 
зовнішнього вигляду предмета з його призначенням. Тому перед початком 
зображення діти виділяють якості предмета (форму, величину, колір, 
положення в просторі,) а потім шукають способи реалізації цього завдання.

Виділяють 4 етапи сприйняття предметів:
1) Організація сприйняття предмета в цілому. Вона включає 

послідовний і безперервний рух пальців і очей починаючи з верхньої точки 
вниз по головним характерним лініям.

2) Обстеження предмета рукою і поглядом супроводжується 
аналізом основних частин і визначенням їх властивостей (форма, 
пропорції').

3) Виділення більш дрібних частин предмета і встановлення їх < 
форми, просторового положення відносно до інших частин.

4) Повторне цілісне сприйняття предмета взагалі.
Форма, колір, будова, перш за все сприймаються наочно, тому 

предмети спочатку роздивляються. Деякі особливості предметів, як 
величина, якість поверхні, тобто особливості, які знаходять відображення у 
ліпленні потребують розглядання та обстеження.

Вплив сприймання творів мистецтва на становлення особистості 
дитини, її розвиток надзвичайно вагомий. Без виховання з дитячих років 
поваги до духовних цінностей рідної національної та світової культури, 
здатності розуміти і шанувати мистецтво, без пробудження творчої 
активності неможливе становлення всебічно розвиненої особистості.

За допомогою мистецтва дітей можна навчити розуміти гармонію 
природи, красу людських стосунків, давати емоційно-естетичну оцінку 
художнім творам, осмислювати задум художника, висловлювати 
узагальнення на основі аналізу та власні судження. Образотворче 
мистецтво дозволяє вчителю не лише розвивати у дітей інтерес до 
прекрасного, але й формувати початкові уявлення на основі сприймання 
навколишнього світу.
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Шляхи до глибокого розуміння учнями образотворчого мистецтва 
прокладаються не відразу, не внаслідок двох-трьох бесід або епізодичних 
відвідувань художніх музеїв. Сприйняття художніх творів є складним 
процесом, а головними умовами сприйняття є: життєвий досвід, рівень 
естетичного розвитку, а також індивідуальні особливості. Навчити бачити 
прекрасне навколо себе, у навколишній дійсності покликана система 
естетичного виховання.

Особливу роль в естетичному вихованні особистості молодшого 
школяра відіграє художнє сприймання. В науковій праці О. П. Рудницької 
„Педагогіка загальна та мистецька” розкривається механізм структури 
художнього сприймання:

• первинне ознайомлення з художньою інформацією, її сенсорне 
осмислення;

• аналіз виразно-смислового значення художньої мови;
■ > інтерпретація та естетична оцінка художнього смислу твору.

Сформована культура сприймання передбачає органічну єдність 
емоційної реакції з аналітико-синтетичною діяльністю свідомості, тому 
переживання художньої образності, як форма спілкування з мистецтвом, 
пронизує всі етапи сприймання. Так, звучання музики, образне багатство 
художнього полотна викликає безліч емоційних реакцій. Відсутність таких 
реакцій збіднює ціннісно-смислову сторону художнього сприймання. Тому 
важливою ланкою навчальної роботи у курсі викладання образотворчого 
мистецтва є формування навичок сприймання прекрасного в житті і 
мистецтві та емоційно-естетичної оцінки.

7.4. Педагогічний малюнок як один із наочних методів навчання 
образотворчого мистецтва молодших школярів.

Образотворчу діяльність вчителя, що здійснюється безпосередньо на 
уроці і пов’язана з ілюструванням навчального матеріалу та є доповненням 
до усного пояснення прийнято називати педагогічним малюнком. Це 
лаконічні начерки великого розміру виконані різноманітними матеріалами 
на класній дошці або аркушах паперу з метою роз’яснення навчального 
завдання.

Малюнки великих розмірів розраховані на фронтальну демонстрацію 
всім учням класу, а невеликі начерки, виконані вчителем на полях роботи 
учня або на невеликих аркушах паперу, мають на меті індивідуальне 
пояснення навчального матеріалу учневі.

Педагогічний малюнок виконується вчителем і для ілюстрування 
педагогічної документації. Це невеликі за розмірами начерки, які 
виконуються у плані-конспекті уроку. Вони ілюструють найбільш важливі 
частини навчального матеріалу, відображають етапи його пояснення.

В педагогічному малюнку повинно передаватися головне та суттєве. 
Зображення має бути обґрунтовано спрощеним, лаконічним і виразним.
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Педагогічний малюнок виконується упродовж незначної кількості 
часу. Це вимагає від учителя впевненого володіння навичками швидкого 
малювання.

Педагогічні малюнки може виконуватися з метою :
• ілюстрування окремих положень усного пояснення, що проводить 

вчитель у ході уроку;
• демонстрація методичної послідовності роботи над рисунками;
• показ однієї із стадій виконання малюнка;
• пояснення сутності будови зображуваних об'єктів;
• показ принципів композиційного рішення рисунка;
• показ прийомів роботи із різноманітними матеріалами.

Головним і визначаючим фактором успіху педагогічного показу 
методів роботи над рисунком є художня майстерність вихователя, якою 
необхідно оволодівати педагогу.

Сьогодні, коли головною метою дошкільної освіти є формування у 
дитини основ світогляду, ціннісного ставлення до навколишнього світу й 
свого власного «Я» та здатності до елементарного самовизначення, 
певного переосмислення потребують зміст і технологія навчання 
образотворчої діяльності.

Заняття образотворчого мистецтва молодших школярів розглядаємо 
як форму спілкування педагога з учнями. Вони здебільшого бувають 
теоретичними, практичними, творчими. Головну увагу при цьому 
приділяють опрацюванню з дітьми малюнка для досягнення його образно- 
естетичної виразності.

Технології спілкування визначаються і створюються, зважаючи на 
інтереси і потреби дітей. Адже в дошкільному віці провідними є потреби: у 
спілкуванні (інтелектуально-розвивальне спілкування з педагогом), 
діяльності (дії з зображувальними матеріалами), визнанні (самовираження, 
самореалізація, самоствердження). Наші дослідження свідчать: у цьому 
віці переважає поверховий, суто емоційний інтерес, здебільшого 
нестійкий. Хоча не можна заперечувати і наявності пізнавально- 
когнітивного та художньо-інтелектуального рівнів інтересу. Це зобов'язує 
більше уваги приділяти змісту спілкування. У традиційних методиках 
навчання зображувальної діяльності інтерес підтримують доволі часто 
штучно. Йдеться про різноманітні «сюрпризні моменти», ігрові прийоми, 
наприклад, уведення ігрових персонажів, що іноді заважають дітям 
зосередитися на створенні образу. Наш досвід та експерименти доводять, 
що діти, особливо старшого віку, потребують серйознішого спілкування, 
їм подобаються «філософські» бесіди, спільні з педагогом роздуми, 
відкриття, подорожі, спостереження, обговорення.

У нашій роботі пріоритетним було індивідуальне спілкування. 
Професійність сучасного педагога полягає в умінні бачити, відчувати й 
розуміти на фронтальних заняттях кожну окрему дитину. Проілюструємо 
це простим прикладом. Звернення на кшталт «Сашко, мені цікаво 
дізнатися твою думку з такого приводу...» має переважати над 
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традиційним «Діти, що ви думаете про..?». Доцільно визнати, зрештою, за 
кожною дитиною право відтворювати в образотворчій діяльності світ 
таким, яким вона його бачить, відчуває та сприймає. Додамо до цього, що 
серед дітей бувають «реалісти» та «абстракціоністи». Отже, не поспішайте 
записувати до розряду невдалих малюнки, побудовані лише на грі 
кольорових плям і мазків. Радимо в цьому разі поспілкуватися з маленьким 
художником, виявивши справжній інтерес до його малюнка. Наприклад: 
«Мені подобається гра кольорів у твоєму малюнку, але чи не допоможеш 
ти мені зрозуміти, що ти намалював?».

Не завжди потрібно демонструвати дітям, якого кінцевого результату 
вони мають досягти в малюванні чи іншому виді образотворчої діяльності. 
Тим паче не варто розкривати процесу його досягнення, бо, на нашу 
думку, це призводить до стереотипності зображень.

Слова педагога «А тепер я покажу вам, як треба малювати пташку» 
вважаємо недоречними в особистісно розвивальних технологіях 
спілкування, адже кожна дитина бачить та уявляє пташку по-своєму. А 
головне завдання педагога - створити умови для того, щоб діти самі 
намалювали або виліпили її з пластиліну, глини, воску, тіста.

Пам'ятаймо: зображувальна діяльність починається із ситуації 
вибору (ідеї, матеріалу, виражальних засобів). Освітні технології 
особистісно-розвивальної педагогічної моделі спрямовані на розвиток у 
дитини здатності формулювати ідеї та радіти, коли вони реалізовані, 
формується позитивна «Я-концепція» дитини. Емоційно сприймаючи 
природу, її явища, об'єкти, діти часто-густо намагаються відтворити це все 
в малюнках. Щоб їхні малюнки не були однотипними та маловиразними, 
намагаємося використовувати в роботі такі особистісно-розвивальні 
технології, що передбачають прямий взаємозв'язок між активним 
сприйманням краси природи та осмисленням дітьми особливостей і 
виразності художніх образів, утілених у пейзажному живопису.

7.5. Розвиток творчих здібностей під час малювання із пам’яті, за 
уявою.

Сьогодні проблема розвитку творчих здібностей перебуває у центрі 
уваги. Саме образотворча діяльність створює сприятливі умови 
естетичного і емоційного сприйняття мистецтва, що сприяє формуванню 
естетичного відношення до дійсності. На цій основі розвивається 
художній смак.

Молодші школярі через малювання часто передають своє ставлення 
до оточуючого. Тому необхідно добре в дивлятися в те, що зображує 
дитина і спробувати зрозуміти, що засмучує, лякає, цікавить, від чого 
радіє.

Завдання дедалі ширшого залучення дитини до скарбів духовної 
культури може бути успішно розв'язане за умови, якщо цю роботу 
послідовно здійснювати, вже починаючи з молодшого шкільного віку. А 
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отже, маємо вдосконалювати естетичне виховання учнів, підвищувати 
ефективність ознайомлення молодших школярів із живописом, музикою, 
фольклором, літературою, активізувати дитячу творчість у різних видах 
художньої діяльності.

Важливий шлях, який допомагає виконувати це завдання, 
взаємозв'язок образотворчого мистецтва молодших школярів з іншими 
засобами естетичного розвитку дітей, зокрема, з музикою, природою, 
сюжетно-рольовою грою та іграми-драматизаціями.

Образотворча діяльність повинна бути різноманітна по змісту, 
матеріалу, якщо інтерес дитини обмежується одним видом діяльності, 
певною тематикою одноманітним матеріалом, такий інтерес 
обмежений. Показником розвитку інтересу до образотворчої діяльності 
можна вважати бажання займатися на заняттях, гуртках у вільний час, у 
сім’ї, використовуючи різні матеріали, прагнення оволодіти уміннями 
навичками різними техніками.

Творчі здібності пов’язані із створенням нового оригінального, зі 
знаходженням нових способів виконання діяльності.

Саме нетрадиційна техніка малювання - це спосіб створення 
нового витвору мистецтва, у якому гармонує колір, лінія, сюжет.

Саме нетрадиційні техніки створюють атмосферу розкутості, 
відкритості, розвивають самостійність. Робота кожного учня початкової 
школи неповторна.

У вітчизняній психології найбільший внесок у дослідження 
проблеми здібностей зробив Б. Теплов. Він зазначає, здібності - це такі 
індивідуальні особливості особистості,які забезпечують порівняну легкість 
і високу якість оволодіння тією чи іншою діяльністю. Здібності до будь- 
якої діяльності є в кожної людини, але залежно від вроджених задатків 
рівень їхнього розвитку у всіх різний. Здібності до образотворчої 
діяльності належать до спеціальних здібностей. Спеціальні здібності - це 
здібності, які виявляються лише в окремих видах людської діяльності 
(художні, спортивні). У роботах Б. Теплова підкреслювалася провідна роль 
виховання і навчання, які виявляють значення педагогічній діяльності в 
розвитку художньо-творчих здібностей; велику роль приділяв створенню 
умов образотворчої діяльності дітей, він вважав, що творчі здібності 
даються дитині від народження - їх треба розвити.

Дослідженнями виявлено, що передумовою продуктивної творчості є 
формування художнього образного начала, а джерелом творчості- 
самостійне сенсорне опанування дітьми властивостей предметів. 
Виокремлено три етапи у розвитку творчості дітей: 1) спостереження, 
2)творчий процес, пов'язаний з виникненням задуму, 3) поява нової 
продукції.

Дослідження показують, що навчання не гальмує творчих 
здібностей, а навпаки, сприяє їхньому становленню і розвитку.

У розвитку образотворчих здібностей розрізняють періоди:
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- дозображувальний (починається з моменту, коли до рук дитини 
вперше потрапляє будь-який зображувальний матеріал - папір, олівець);

зображувальний (діяльність набуває творчого характеру, 
відбувається поява свідомого зображення предметів).

Отже, здібність до образотворчої діяльності може бути розвинена у 
кожної людини. Але в людини, яка має хороші вроджені задатки до цієї 
діяльності, здібності розвиваються до такої міри, іцо вона може творчо 
працювати в галузі образотворчого мистецтва, тоді як люди з менш 
сприятливими задатками зможуть розвивати здібність лише до рівня 
грамотного, графічно правильного зображення предметів.

Розвиток образотворчого мистецтва вимагає певних умов:
1) система завдань будується з урахуванням конкретних завдань, 

програми з естетичного виховання;
2) організація роботи не тільки за зразком, а і творчо, самостійно;
3) комплексний вплив різноманітних видів мистецтв;
4) використання матеріалів, посібників, іграшок, картин;
5) взаємозв’язок методів і прийомів сприяли навикам самостійності.
Образи дійсності і мистецтва збуджують і збагачують дитячу 

фантазію, а втілення їх у малюнок і гру за допомогою виражальних 
засобів, якими діти оволоділи під керівництвом педагога, закріплює, 
уточнює ці образи, перетворює їх в основу для формування інших, іще 
багатших і різноманітніших.

Виховання творчої особистості - одне з найважливіших соціальних 
завдань, які покликані розв'язувати всі ланки освіти.

Серед інших видів мистецтва образотворче мистецтво унікальне у 
вирішенні задач як художнього, так і духовного становлення 
підростаючого покоління. Образотворча діяльність стає однією з 
найдоступніших форм творчості, що емоційно захоплює.

Мету художнього виховання засобами образотворчого мистецтва 
стисло можна визначити як розвиток у молойших школярів високих 
ідеалів, формування потреби до образотворчої творчості в процесі 
осмислення світу. Вчитель має вибирати види образотворчої діяльності, 
що забезпечують взаємодію і взаємодбповшованість правої (художньо- 
образної) і лівої (словесно-понятійної) півкуль мозку, що сприятиме 
ефективному навчанню учнів, а також уяви,’Почуття кольору і композиції.

Плануючи роботу з образотворчого мистецтва педагог завжди має 
пам’ятати про фундаментальну для художнього розвитку проблему - 
зв’язок із життям.

Уроки образотворчого мистецтва у початковій школі мають великі 
переваги в художньому розвитку дітей: розвивають моторику руки, її 
волю, культуру зображення; не дають підстав боятися помилок, 
заохочують розкуту сміливу роботу; розвивають почуття характеру 
силуетної форми, цілісне, емоційне, творче бачення.

Чимале багатство творчої уяви дає робота з папером. Це не тільки 
робота на ньому, але й з ним (моделювання, конструювання). Дитина 
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вчиться згинати папір, прорізати, робити різні фігури. Робота з папером не 
тільки захоплююча, вона ще й безпосередньо розвиває у дітей об’ємне 
художнє мислення. Для поштовху розвитку творчих уявлень вчитель, 
готуючись до уроків виконує творчі роботи. Дуже важливо вміти 
демонструвати дітям свої знання та уміння.

Художнє слово, музика, колір створюють на уроках образотворчого 
мистецтва емоційний настрій на роботу дитячої уяви. Слухаючи музичні 
твори П. І. Чайковського з циклу „Пори року”, дитяча уява дає можливість 
не тільки відчути, а й візуально уявити, наприклад, зимовий пейзаж із 
засніженими ялинками.

Отже, вчитель має допомагати учням опанувати мову мистецтва. 
Навчати здатності почувати гармонію і створювати її своїми руками. 
Формувати художній смак і дати дитині можливість глибше увійти в світ 
мистецтва, у царство Краси.

Залучення дітей до основ культури, духовних багатств людства, 
надання їм можливості виявляти, виражати себе і власне ставлення до 
навколишнього світу, прищеплювання прагнення до постійного пізнання 
нового, до розширення свого світогляду сприяють формуванню 
гармонійної творчої особистості з гнучким розумом, великою душею і 
активною життєвою позицією.

7.6. Індивідуальний підхід на уроках образотворчого мистецтва.
Правильне керівництво естетичним розвитком молодших школярів 

можливе лише в результаті вивчення і знання їх вікових та індивідуальних 
особливостей. Разом із використанням фронтальних занять обов’язково 
необхідно використовувати індивідуальні форми занять, особливо з тими 
дітьми, які цього потребують у зв’язку з індивідуальними 
характеристиками.

Індивідуальний підхід націлений у першу чергу на зміцнення 
позитивних якостей і усунення недоліків. При умінні і своєчасному 
втручанні можна уникнути небажаного, болісного процесу перевиховання.

Індивідуальний підхід є органічною частиною педагогічного 
процесу, він допомагає залучити всіх дітей в активну діяльність з 
оволодіння програмним матеріалом. У педагогіки принцип 
індивідуального підходу має пронизувати всі ланки виховної та навчальної 
роботи з молодшими школярами. Сутність його виражається в тому, що 
спільні завдання виховання, які стоять перед педагогом, що працюють з 
колективом дітей, вирішуються їм за допомогою педагогічного впливу на 
кожну дитину, враховуючи психологічні особливості та умови життя.

Виховуючи інтерес до малювання, слід бути особливо уважним до 
кожної дитини, уміти допомогти їй, надати необхідну підтримку у 
намаганні дитини добре виконати роботу й об’єктивно оцінити її 
старанність. Вихователь не повинен обмежуватись тільки завданням 
естетичного розвитку молодших школярів, а тісно пов’язувати це з 
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вихованням у них моральних якостей, дружелюбності та справедливого 
оцінювання робіт інших дітей. Активізуючи діяльність учнів, не слід 
опікати їх і привчати до механічного виконання вказівок вчителя. 
Необхідно довіряти учням діяти самостійно, не зважаючи на те, що їх 
роботи можуть бути на початку невдалими.

Аналізуючи учнівські роботи, можна дізнатися про різні 
індивідуальні особливості кожної дитини, що проявляються при доборі 
сюжету, і в розкритті творчого замислу; визначити, хто добре володіє 
технічними уміннями та навичками, хто почувається беззахисним.

Індивідуальний підхід до учнів вчителю необхідно починати 
здійснювати з моменту підготовки до уроку, плануючи попередні 
спостереження, бесіди, тощо. Після уроку учні розглядають роботи 
товаришів та самостійно оцінюють їх, а керівництво учителя цим процесом 
потребує особливої майстерності. Уроки з образотворчого мистецтва 
надають широкі можливості для вивчення особливостей учнів і здійснення 
індивідуального підходу до кожної дитини, що сприяє розвитку у них не 
тільки художніх здібностей, але й уваги, спостережливості, волі, 
наполегливості.

Індивідуальне заняття є доцільним під час спостережень у довкіллі 
(пошукаємо красу разом), розглядання побутових предметів, об’єктів 
природи, арт-об’єктів (творів мистецтва, продуктів творчості учня); 
проведення зображувальних вправ та експериментування з матеріалами.
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висновки
Сучасні інтегративні процеси європейського освітнього простору 

зумовлюють необхідність розв’язання важливої проблеми художньо- 
педагогічної підготовки майбутніх учителів початкової школи у процесі 
вивчення образотворчого мистецтва. За цих умов вагомого значення 
набуває культурологічна компетентність фахівця. Окрім стрімкого 
зростання обсягу і якості професійних знань нині майбутні учителі 
початкової школи мають розвивати нестандартне мислення, комунікативні 
вміння та навички, здійснювати творчий підхід до розв’язання не лише 
технологічних, а й художньо-естетичних питань. У цьому контексті 
підготовка висококваліфікованих кадрів набуває загальносуспільного 
значення. Радикальне підвищення рівня професіоналізму в поєднанні із 
загальною культурою передбачає різнобічний особистісний розвиток, 
формування гуманістичної педагогічної позиції на основі єдності 
професійної, художньо-педагогічної, естетичної й культурологічної 
підготовки.

Мистецтво може стати однією з основних ланок у становленні 
особистості. Саме воно відкриває нам чарівний світ почуттів людини, що 
прагне в барвах, лініях, кольорі, у звуках, інтонаціях, темпі; у виразних, 
зворушливих висловах поділитись своїми переживаннями, хвилюваннями, 
радостями, захопленнями від почутого, побаченого, пережитого в 
реальному житті.

Природа настільки щедра до людини, що обдарувала талантом 
кожного. Той, хто не володіє пензлем живописця, мистецтвом музиканта, 
може досягти великих успіхів у спорті або науці, а той, хто байдужий до 
наукових істин, стане незамінним фахівцем, про нього скажуть: «Майстер 
на всі руки». Дитина ще не встигла народитися, а в ній вже живе велика 
таємниця таланту, отже, високе призначення педагога - допомогти 
маленькій людині розгадати секрети свого внутрішнього «Я». Потреба в 
красі дитини існує з перших днів її життя, вона намагається розвивати 
творчу особистість саме через мистецтво, адже це благодатна діяльність 
для виховання позитивних почуттів.

Світ мистецтва безмежний. Пізнавати його ми будемо не день, не рік, 
а все життя. Тому, починаючи з початкової школи, вчитель покликаний 
розвивати в учнів художній смак, виховувати важливу для людини якість - 
любов до мистецтва, до прекрасного. Зорові образи, створені мистецтвом, 
легко запам’ятовуються й залишаються в пам’яті надовго. Вони 
збагачують емоційний світ, учать яскравіше сприймати навколишнє 
життя.

Образотворче мистецтво відображає навколишній світ у художніх 
образах, художній образ — це «душа» мистецького твору. Робота над 
зображенням — це постійна практика. Зазначимо, що у процесі 
дослідження, було виявлено, що показники рівня розвитку творчих 
здібностей молодших школярів після проведення уроків образотворчого
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мистецтва, навчання нетрадиційним технікам малювання змінилися якісно 
і кількісно. Окрім того, рівень розвитку творчих здібностей найбільш 
помітний у вільній образотворчій діяльності.

Теоретично доведено, що застосування нетрадиційних матеріалів і 
технік сприяє розвитку у молодших школярах дрібної моторики рук і 
тактильного сприйнятгя, просторового орієнтування на аркуші паперу, 
окоміру і зорового сприйняття, уваги і посидючості, образотворчих 
навичок й умінь, спостережливості, естетичного сприйняття, емоційної 
чуйності, допомагають навчити мислити сміливо і вільно.

У ході аналізу психолого-педагогічної, мистецтвознавчої літератури 
виявлено, що творчий процес - це справжнє диво - молодші школярі 
розкривають свої унікальні здібності і відчувають радість, яку їм 
приносить творення, де вони починають відчувати користь творчості і 
вірять, що помилки - це всього лише кроки до досягнення мети, а не 
перешкода, як у творчості, так і у всіх аспектах їхнього життя. Молодшим 
школярам дають зрозуміти, що у творчості немає правильного шляху, 
немає неправильного шляху, є тільки свій власний шлях.

У монографії розкрито, що у процесі створення зображення в дитини 
формуються спостережливість, естетичне сприйняття, художній смак, 
творчі здібності. Зображувальна діяльність надає можливість доступними 
засобами виразити емоційний стан дитини, її ставлення до навколишнього 
світу, вміння самостійно створювати прекрасне.

Представлені теоретично-методичні особливості проблеми 
дослідження визначають вагоме значення для розвитку творчого мислення, 
відвідування художніх музеїв, творчих майстерень художників, виставок 
дитячої творчості, перегляд кінофільмів про видатних митців. 
Виявлено, що велику роль в дитячій творчості, як і творчості художника, 
відіграє уява. Простежено, що елементи творчої уяви виражаються на 
заняттях, якщо перед дітьми розкрити можливість самостійно планувати 
свою діяльність та відбирати прийоми як зображувального, так і 
технічного порядку.

Загалом, представлені у монографії матеріали дозволяють 
обгрунтувати думку про те, що формування творчої особистості в процесі 
образотворчого мистецтва є важливим і складним завданням професійної 
підготовки майбутніх учителів початкової школи. Доведено, Що могутнім 
чинником розвитку творчої особистості майбутнього фахівця є 
образотворче мистецтво, яке завдяки універсальності розвиває візуальний і 
сенсорний досвід, поглиблює знання, впливає на емоційно-почуттєву 
сферу оперуючи при цьому основними художніми засобами, пов’язаними 
з зоровим сприйняттям (кольором, формою, простором тощо).
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