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Пояснительная записка

              Дополнительная общеразвивающая  общеобразовательная программа в области изобразительного искусства по предмету «Беседы об изобразительном искусстве» составлена в соответствии с Приказом  Министерства образования и науки РФ от 29 августа 2013 г. № 1008 «Об утверждении Порядка организации и осуществления образовательной деятельности по дополнительным образовательным программам»; на основе «Рекомендаций по организации образовательной и методической деятельности при реализации общеразвивающих программ в области искусств», направленных письмом Министерства культуры Российской Федерации от 21.11.2013 №191-01-39/06-ГИ. 

Данная программа имеет  художественную направленность  и реализуется в Детской школе искусств при ГБПОУ «НОКИ им. С. В. Рахманинова» в рамках комплексной программы «ПАЛИТРА».  
Педагогическая целесообразность данной образовательной  программы обусловлена тем, что учебный  материал спланирован методически грамотно от простых до сложных терминов, понятий в искусстве. С учётом возраста учащихся, особенно младших школьников, темы  уроков чередуются по содержанию: беседы, беседы- игры, творческие занятия.

Актуальность программы заключена в содержании учебных заданий и составлена с учетом современных требований и достижений художественного творчества и соответствует уровню развития детей 7(8)-10(11) лет.

В программе определены ориентиры развития ученика, базирующиеся  на внимательном изучении основных понятий в искусстве, на декоративно-прикладном искусстве, на истории искусства, наблюдении, восприятии.  

Цель: Создание   условий  для развития мотивации, формирование навыков творческой деятельности и самореализации личности ребенка, через знакомство с многообразием видов изобразительного искусства.
Для достижения данной цели формируются следующие задачи:

    Обучающие:
· Обучать основам знаний по предметам (лепка, живопись, рисунок, композиция, декоративно-прикладное искусство, народное искусство) 

· Изучить основные законы перспективы.

· Изучить законы композиции, цветоведения.

· Освоить материалы и техники.

· Освоить виды и жанры живописи.

· Изучить методику последовательного выполнения натюрморта, пейзажа, портрета (рисунок, живопись, композиции)

    Развивающие:
· Систематическое развитие художественно-творческой способности зрительного восприятия, чувства цвета, композиционной культуры, пространственного мышления, фантазии, зрительного воображения, умение решать, с помощью художественных образов творческие задачи.

· Развить умение наблюдать, анализировать и запоминать увиденное.

· Развить умение анализировать и размышлять о работе Великих художниках

· Развивать способность применять полученные знания и умения в самостоятельной работе.
     Воспитательные:

· Воспитание и развития активного эстетического отношения к действительности искусства, явлениям художественной культуры, и народным традициям. 

· Воспитать аккуратность.

· Воспитать интерес к творчеству Великих художников, интерес к народному творчеству.

Отличительной особенностью данной программы является то, что она модифицированная-адаптирована к условиям образовательного процесса Детской школы искусств.
Возраст детей, участвующих в реализации программы «Беседы об искусстве» 7(8)-10(11) лет.
 Cроки реализации образовательной программы  -  3 года обучения. 
Объем учебного времени, предусмотренный учебным планом ДШИ на реализацию учебного предмета

     Общая трудоемкость учебного предмета «Беседы об изобразительном искусстве» при 3-х летнем сроке обучения составляет 204 часов.  Из них: 102 часа - аудиторные занятия, 102 часа - самостоятельная работа.

         Сведения о затратах учебного времени

	Вид учебной нагрузки

аттестации
	Затраты учебного времени
	Всего часов

	Годы
	1год


	2 год
	3 год
	

	Полугодия
	1
	2
	3
	4
	5
	6
	

	Количество

недель
	16
	18
	16
	18
	16
	18
	

	Аудиторные занятия
	16
	18
	16
	18
	16
	18
	102

	Самостоятельная работа
	16
	18
	16
	18
	16
	18
	102

	Максимальная учебная нагрузка
	32
	36
	32
	36
	32
	36
	204


       Формы и режим занятий.

Содержание программы ориентировано на добровольные одновозрастные группы детей наполняемостью 12-15 человек. Занятия проводятся по расписанию, разработанному ДШИ. Продолжительность занятия – 1 час (40 мин), согласно Положению о Детской школе искусств при ГБПОУ «НОКИ им. С. В. Рахманинова».
Ожидаемые результаты реализации программы.

1 год обучения.

По окончании учащийся должен знать:

·  Общие сведения об изобразительном искусстве;

·  Способы получения составных цветов, оттенков одного и того же цвета, светлых и темных оттенков;

· Иметь понятие о хроматической ахроматической гамме цветов;

· Иметь понятие о холодной и теплой цветовых гаммах.

Учащийся должен уметь:

·  Уметь рисовать линии разного направления и характера;

·  Уметь изображать пейзаж в характерной для данного времени года цветовой гамме;

·  Объяснять и учитывать в работе роль цвета в создании настроения в рисунке;

·  Гармонично заполнять всю поверхность листа элементами изображения;

·  Выбирать положение листа в зависимости от содержания изображаемого  (вертикальное, горизонтальное);

·  Выбирать величину изображения предметов соответственно размеру листа (масштаб).

2 год обучения.

По окончании учащийся должен знать:

· Чувствовать эмоционально-смысловое значение цвета.

Учащийся должен уметь:

· Уметь рисовать предметы симметричной формы;

· Уметь подметить контрастные формы;

· Уметь передавать основную, функциональную конструкцию предметов.

3 год обучения.

По окончании учащийся должен знать:

· Знать особенности строения тела человека;

· Учитывать положение фигуры в пространстве при передаче в рисунке простого движения;

· Знать основные законы перспективы (зрительной, линейной);

· Элементарно изображать замкнутое пространство: пол и заднюю стену.

Учащийся должен уметь:

· При изображении человека уметь передавать индивидуальные особенности его внешности;

· Уметь передавать плановость пространства (ближе-ниже, дальше-выше), загораживание дальних предметов ближним;

· Уметь передавать зрительное уменьшение удаленных предметов;

· Уметь передавать глубину пространства путем изображения движущихся предметов и кругового размещения фигур;

· Передавать смысловые связи предметов в тематическом рисунке;

· Уметь вести продолжительную работу над композицией, используя  предварительные наброски;

· Уметь передавать композиционное равновесие на листе бумаги при ассиметричном заполнении плоскости;

· Цвет и освещение;

· Пространство и объем.

В основе всех занятий лежит наблюдение и изучение окружающей действительности,
Формы подведения итогов реализации данной программы.      

С целью контроля за динамикой сформированности знаний и умений учащихся введены диагностические занятия (просмотры)– декабрь, май.
УЧЕБНО-ТЕМАТИЧЕСКИЙ ПЛАН
	
	Название темы
	Количество часов

	
	
	Всего
	самост. работа
	аудиторные занятия

	
	1 ГОД ОБУЧЕНИЯ     1 четверть

	
	1. Вступительная беседа. Вводная беседа.
	2
	1
	1

	
	2. Что такое свободная тема
	2
	1
	1

	
	3. Композиция листа
	2
	1
	1

	
	4. Наброски
	2
	1
	1

	
	5. Что такое аппликация
	2
	1
	1

	
	6. Сходство рисунка с натурой
	2
	1
	1

	
	7. Первобытное искусство
	2
	1
	1

	
	8. Свет и тень
	2
	1
	1

	
	9. Цветовые отношения
	2
	1
	1

	
	2 четверть

	
	10. Просмотр работ
	2
	1
	1

	
	11. Размер изображаемых предметов на листе (масштаб)
	2
	1
	1

	
	12. Компоновка предметов на листе
	2
	1
	1

	
	13. Как создается картина
	2
	1
	1

	
	14. Простые композиции орнаментов
	2
	1
	1

	
	15. Особенности пейзажей
	2
	1
	1

	
	16. Пропорции фигуры человека
	2
	1
	1

	
	17. Виды искусства
	2
	1
	1

	
	3 четверть

	
	18. Русское народное искусство
	2
	1
	1

	
	19. Особенности изобразительного искусства
	2
	1
	1

	20. Посещение музея
	2
	1
	1

	21. Виды ДПИ
	2
	1
	1

	22. Портрет (просмотр репродукций)
	2
	1
	1

	23. Виды живописи
	2
	1
	1

	24.Виды живописи
	2
	1
	1

	25. Пропорции головы человека
	2
	1
	1

	    4 четверть

	26. Натюрморт (просмотр репродукций)
	2
	1
	1

	27. Подведение итогов
	2
	1
	1

	28. Скульптура
	2
	1
	1

	29. Просмотр репродукций на военную тему
	2
	1
	1

	30. Посещение музея
	2
	1
	1

	31. Прогулка по парку. Ярославово дворище
	2
	1
	1

	32 Новгородское искусство
	2
	1
	1

	33. Новгородское искусство
	2
	1
	1

	34. Повторение и закрепление материала.
	2
	1
	1

	Всего:
	68
	34
	34

	2 ГОД ОБУЧЕНИЯ
	         1 четверть

	1. Использование аналогов. Вводная беседа.
	2
	1
	1

	2. Первобытное искусство
	2
	1
	1

	3. Базовые принципы (законы) композиции
	2
	1
	1

	4. Главное и второстепенное в композиции
	2
	1
	1

	5. Правила, приемы и средства композиции
	2
	1
	1

	6. Передача ритма, движения и покоя
	2
	1
	1

	7. Пейзаж
	2
	1
	1

	8. Многоплановость в пейзаже. Художники пейзажисты.
	2
	1
	1

	9. Натюрморт
	2
	1
	1

	
	          2 четверть

	10. Мастера натюрморта
	2
	1
	1

	11. Жанр Марина. Художники
	2
	1
	1

	12. Портрет. Художники-портретисты
	2
	1
	1

	13. Продолжение темы портрет
	2
	1
	1

	14. Плакат
	2
	1
	1

	15. Основные цвета
	2
	1
	1

	16. Хроматические, ахроматические цвета
	2
	1
	1

	17. Дополнительные цвета
	2
	1
	1

	
	         3 четверть

	18. Народное творчество
	2
	1
	1

	19. Хохлома
	2
	1
	1

	20. Гжельская роспись, мезенская роспись
	2
	1
	1

	21. Дымковская игрушка
	2
	1
	1

	22. Каргопольская игрушка
	2
	1
	1

	23. Анатомия головы человека
	2
	1
	1

	24. Анатомия фигуры человека
	2
	1
	1

	25. Рисунок
	2
	1
	1

	26. Иконопись
	2
	1
	1

	27. Посещение музея
	2
	1
	1

	
	       4 четверть

	28. Орнамент
	2
	1
	1

	29. Биоформы и их воплощение в жизни человека
	2
	1
	1

	30 Книжная иллюстрация
	2
	1
	1

	31. Наброски
	2
	1
	1

	32. Прогулка по историческим местам города
	2
	1
	1

	33. Повторение и закрепление материала 
	2
	1
	1

	34. Посещение музея
	2
	1
	1

	Всего:
	68
	34
	34

	Название темы
	Количество часов

	
	Всего
	Всего
	Всего

	3 ГОД ОБУЧЕНИЯ 1 четверть

	1. Базовые принципы композиции. Вводная беседа.
	2
	1
	1

	2. Правила, приемы и средства композиции
	2
	1
	1

	3. Передача ритма, движения и покоя
	2
	1
	1

	4. Передача симметрии и асимметрии в композиции
	2
	1
	1

	5. Технология работы над аппликацией
	2
	1
	1

	6. Бумагопластика
	2
	1
	1

	7. Цвет и тон
	2
	1
	1

	8. Виды орнаментов
	2
	1
	1

	9. Виды орнаментов
	2
	1
	1

	
	2 четверть
	

	10. Самостоятельная работа
	2
	1
	1

	11. Измерение пропорций и углов
	2
	1
	1

	12. Измерение пропорций и углов
	2
	1
	1

	13. Линейная перспектива
	2
	1
	1

	14. Воздушная перспектива
	2
	1
	1

	15. Перспективное сокращение размеров и геометрических тел
	2
	1
	1

	16. Планы композиции
	2
	1
	1

	
	3 четверть

	17. Книжная иллюстрация
	2
	1
	1

	18. Портрет
	2
	1
	1

	19. Натюрморт
	2
	1
	1

	20. Батальная живопись
	2
	1
	1

	21. Поход в музей 
	2
	1
	1

	22. О великих художниках. Просмотр репродукций
	2
	1
	1

	23.О великих художниках. Просмотр репродукций
	2
	1
	1

	24. Архитектура
	2
	1
	1

	25. Архитектура Великого Новгорода
	2
	1
	1

	26. Скульптура в архитектуре
	2
	1
	1

	
	4 четверть
	

	27. Оптическая иллюзия
	2
	1
	1

	28. Влияние биоформ на жизнь человека
	2
	1
	1

	29. Знак-логотип
	2
	1
	1

	30 Посещение музея
	2
	1
	1

	31. Русское народное творчество
	2
	1
	1

	32. О костюмах и узорах
	2
	1
	1

	33. Повторение пройденного материала
	2
	1
	1

	34. Итоговый урок
	2
	1
	1

	 Всего:
	68
	34
	34


Содержание предмета
1 год обучения
I четверть                                                                                        

1. Тема: Вступительная беседа. Инструктаж по технике безопасности.
    Теория: Дать понятие о задачах изобразительного искусства. Объяснение значимости  изучения теоретических основ  и явлений окружающего мира, знакомство с программой  « Беседы по искусству».
2. Тема: Что такое свободная тема.
    Теория : Определение задач стоящих перед автором и пути их решения.

3. Тема:  Композиция листа.   

    Теория: Композиция (от лат.- складывать, строить). Это связь различных частей в единое целое, в соответствии с кокой либо идеей, которые вместе взятые составляют определенную форму. Термин «Композиция» применяется в 2-х аспектах:

1) Это целенаправленное построение художественного произведения.

2) Это важнейший элемент художественной формы, придающий произведению гармоничное единство и грамотность.

4. Тема: Наброски.
    Теория: Определение понятия «набросок» - значение и  назначение.
Набросок-это произведение графики, живописи или скульптуры небольших размеров, бегло исполненное художником. Главное  назначение  наброска быстрая фиксация отдельных наблюдений или замыслов в процессе текущей работы художника. Набросок может исполняться с натуры  либо по памяти или воображению.

5. Тема:  Что такое аппликация.
   Теория: Определение понятия «аппликация», ее виды и использование в творчестве. Аппликация (фр. – «прикладывание»). Техника декоративного искусства. Вырезание (наклеивание) фигур, узоров или целых картин из кусочков бумаги, ткани, кожи и растительных материалов. На материал-основу (фон). Как правило, материалом- основой служит картон или плотная бумага. Аппликация из ткани это разновидность вышивки. Аппликация отличается от других видов изобразительной техники - силуэтностью, плоской обобщенной трактовкой образа, однородность цветового пятна, выразительностью изображения, боле обобщенной формой.
6.  Тема:   Сходство рисунка с натурой.
    Теория: Особенности выполнения рисунка с натуры.
7.  Тема Первобытное искусство (искусство символ, искусство - фетиш).
    Теория: Рассказ об особенностях и развитии искусства. 
Возникновение искусства означало огромный шаг вперед, в развитии человека, способствовало укреплению духовного мира человека, и его начальных эстетических представлений. Характерной чертой является стихийный реализм. Наскальные изображения( животных, охоты, людей).

 8. Тема Свет и тень.  

    Теория:  Дать первое представление о светотеневой моделировке предмета.
   Понятия свет, тень, полутень, рефлекс.  Язык изображения объема формы.
Как вы понимаете  чтобы рисунок был реалистичным, нужно не только правильно построить предметы, но и придать им объем. Степень реалистичности рисунка зависит  прежде всего от распределения света и тени. Свет и тень- самые выразительные средства рисунка. По ходу работы нужно все время контролировать наличие в рисунке света и тени, чтобы рисунок не получился серым. Рефлекс- это отраженный свет  соседних предметов. Итак на каждом изображении должны  присутствовать: Свет, тень и рефлекс.

9. Тема: Цветовые отношения.
Теория:  Дать понятие о сближенных, контрастных цветовых отношениях. Спектральный круг. Цветовой круг: восьмисекторный (7 цветов радуги и пурпурный). Основные цвета: красный, желтый, зеленый, синий и добавляются к ним 4 (промежуточные) цвета: оранжевый, голубой, фиолетовый и пурпурный. Сложение 2-х основных цветов дает дополнительный цвет, между ними. Цветовой круг делится на теплую и холодную половину.
Теплые: красный, оранжевый, желтый и промежуточные оттенки.

Холодные: синий, голубой, зеленый, и переходные (сине-фиолетовый, сине-зеленый).

II четверть

10. Тема    Просмотр работ.
     Теория: Учить  анализировать произведение, используя полученные знания. 
11. Тема:  Размер изображаемых предметов на листе, понятие масштаба.
     Теория:  Дать понятие о соотношении размера предмета с листом. 
12. Тема:  Компоновка предметов на листе.
     Задачи: Изучение правил изображения предметов на листе. Пропорциональное 
     деление листа – горизонталь, вертикаль.      Основы композиции: Композиция и компоновка, они относятся к рисунку. Они  несколько разные по смыслу, но не обходятся друг без друга. Композиция это непосредственный процесс, в переводе с латинского означает составлять, сочинять в каком-то смысле глобальное значение. А компоновка более частное , означает составлять частное из частей. Здесь одно незаметно переходит в другое, сливаясь в процессе работы над рисунком.
13. Тема:  Как создается картина.
     Теория: Знакомство с этапами создания картины

    Этапы создания картины:

1) Эскиз (точный эскиз это гарантия верных пропорций и размеров в будущей картине)

2) После создания эскиза, рисуем базовые очертания, цвета этого слоя задают фон, картины и ее общий вид.
3) После нанесения базовых цветов, мы переходим к созданию главных форм и объектов.

4) Далее начинает прослеживаться главная идея, картины. Это очень кропотливый процесс, поскольку важно удостоверится, что все нюансы соблюдены.
14. Тема: Простые композиции орнаментов. Законы и виды орнаментальных композиций: геометрический, природный, символический, смешанный.  

      Теория:  Дать понятие о видах орнамента.
       Орнамент - украшение, узор построенный на ритмическом чередовании и организованном расположении элементов. Виды орнаментов:

1) Геометрический

2) Растительный

3) Зооморфный

4) антропоморфный
15. Тема:   Особенности пейзажей
     Теория:  Определение понятия «пейзаж».
     При работе над пейзажем, вопросы связанные с передачей среды (света, влияний атмосферы, простора) приобретают  доминирующие значение. В пейзаже как в особом жанре живописи, художник может выражать не только свои личные настроения, но и создавать картины большого художественного обобщения, которые отображают социальное мировоззрение художника, его взгляды и отношение к действительности.
16. Тема:   Пропорции фигуры человека
     Теория: Определить основные пропорции фигуры человека – схема опорно – двигательной системы. Пропорции (лат. proportio – соотношение, соразмерность) – это соотношение величин художественного произведения между собой, а также соотношение каждой отдельной части с произведением в целом.

Слово «пропорция» было введено в употребление в I в. до н.э. древнеримским оратором.
Цицероном, который перевёл на латинский язык платоновский термин «аналогия», обозначающий  “соотношение”.

За историю существование человечества художники разных эпох стремились познать закономерности пропорций объектов окружающего мира, и в особенности пропорции человеческого тела. Так, например, египетские художники  разработали систему, по которой человеческое тело делилось на 21 часть, где на тело приходилось 19, а 2- на головной убор.

За основу деления в египетской системе служила длинна среднего пальца руки, вытянутой вдоль бедра.

Однако система пропорции древнего Египте была составлена без учета характерных особенностей фигур детей и подростков. Поэтому художники изображали мужские, женские и детские фигур по одному канону, делая одних  крупнее других мельче.

Художники древней Греции изображали систему пропорций, которая символизировала равновесие знаний, чувств и силы. Эта система пропорций получила название  «золотое сечение». Сущность «золотого сечения» состоит в том, что сумма двух величин изображаемого предмета относиться к большей величине так же, как большая величина относиться к меньшей. В целых числах «золотое сечение» выражается как такие отношения: 5:3; 8:5; 13:8; 21:13; и.т.д.

Теоретически принцип «золотого сечения» был описан уже в эпоху Возрождения.

Леонардо да Винчи беря за основу опыт древних, разработал оригинальную систему пропорций человеческого тела. Он сделал рисунок – схему, которая художественно и наглядно показывает пропорциональную закономерность частей человеческого тела.

17. Тема:   Подведение итогов. Просмотр работ
     Теория: Обобщение полученных знаний
    Учить анализировать сои работы и работы одноклассников.
III четверть

18. Тема:   Виды изобразительного искусства
    Задачи:   Знакомство с изобразительными видами с искусства (живопись, скульптура, графика, декоративно – прикладное искусство).
  Живопись, например, может быть выполнена энкаустикой, темперой, маслом, акриловыми красками, на дереве, холсте или картоне, а в качестве предмета изображения могут использоваться самые разные темы – библейские, мифологические, исторические, бытовые, которые могут быть изображены в виде жанровой сцены, пейзажа, портрета, натюрморта, с присутствием людей или без них, в трёхмерном изображении, создавая пространственную иллюзию при помощи объёма, формы, светотени, фактуры, и т.д.

Графика, в свою очередь, обращается к схожим темам, используя, однако, другие материалы, формы и техники, которые в некоторых случаях дают название жанрам – миниатюра, акварель, пастель, гравюра (лавис, гравюра на дереве, офорт, меццо-тинто, линогравюра), например: книжная гравюра или станковая (эстамп).

Скульптура представляет собой вид искусства, произведения которого имеют объёмный вид и выполняются посредством тесания/долбления (гранит, мрамор) либо литья (бронза, различные сплавы металлов), или же скульптуру, выполненную  в технике круглой скульптуры (Ronde bosse), барельеф либо горельеф, при этом чаще всего используется специфический изобразительный язык – аллегорический, символический либо мемориальный.

Произведения декоративно-прикладного искусства (керамика, ювелирное искусство, художественное стекло, вышивка, батик) изначально выполняли исключительно утилитарные функции (хранение, транспортировка и употребление продуктов, защитные функции). Благодаря тому, что их декорировали изображениями или декоративными орнаментами, они со временем трансформировались в предметы эстетики и роскоши, которыми украшали интерьер жилых помещений. Широко известны знаменитые греческие вазы из керамики с чёрно-красными изображениями, китайский фарфор и батик, итальянская майолика, французская и немецкая вышивка.
19. Тема:   Русское народное искусство
   Теория:  Знакомство с различными видами русского народного искусства.
    Утилитарное и эстетическое в народном искусстве.

   Декоративно-прикладное искусство у русских представлено весьма разнообразно. Изобразительное творчество проявлялось в резьбе, скульптуре, росписи, графике, декоративном тканье и плетении, в вышивке, ювелирных украшениях и т.д. Художественной обработке подвергались дерево и металл, глина и стекло, кость и рог, ткань и кожа. Древнейшее искусство художественной обработки дерева в виде скульптуры и резьбы было распространено у русских в первую очередь в лесистых районах. Украшения жилища в виде тесанного топором объемного изображения головы коня, реже оленя, а также птиц (утки, гуся, лебедя) широко Еще большее распространение, чем деревянная скульптура, получила плоскорельефная или долбленая резьба, которой украшали не только фасады домов, но и другие деревянные поверхности .Производство расписной деревянной посуды было налажено во многих городах и селах. Наибольшую известность получила работа хохломских мастеров (Нижегородская губерния). В изготовлении художественной керамики также выделялись некоторые крупные центры, продукция которых расходилась широко по стране и имела свои отличительные черты (Гжель, Скопин, Ярославль, Липецк и др.). Гончарные изделия украшали цветной глазурью, а также гравировкой, тиснением. Особый вид художественной керамики составляла глиняная игрушка, имевшая большой спрос на внутреннем рынке. Наибольшую известность получила вятская (дымковская - из слободы Дымковской) игрушка-свистулька из слабо обожженной глины, отличавшаяся красочной нарядностью и остро бытовым и социальным содержанием.

20 Тема:  Особенности изобразительного искусства
   Теория: Изучение особенностей изобразительного искусства

Изобрази́тельное  иску́сство  — раздел пластических искусств, вид художественного творчества, целью которого является воспроизводство окружающего мира. Понятие объединяет различные виды живописи, графики и скульптуры. 

Для изобразительного искусства характерны произведения, эстетическая ценность и образность которых воспринимается чисто зрительно. 

 Способность генерировать объекты — важнейшее свойство изобразительного искусства, связанное с его происхождением, определившее его историю и обуславливающее его развитие. Изобразительное искусство либо создаёт самостоятельные объекты, не имеющие утилитарной ценности (скульптура, живопись, графика, фотоискусство), либо эстетически организует объекты утилитарного назначения и информационные массивы (декоративно-прикладное искусство, дизайн). Изобразительное искусство активно влияет на восприятие предметного окружения и виртуальной реальности.
21. Тема:   Посещение музея
   Теория: Знакомство с народным творчеством. Закрепление материала

22. Тема:   Виды ДПИ
    Задачи: Знакомство с видами ДПИ, его значение в жизни человека.
(от лат. decoro — украшаю) — раздел декоративного искусства (область пластических искусств): создание художественных изделий, имеющих утилитарное назначение.
Произведения декоративно-прикладного искусства отвечают нескольким требованиям: обладают эстетическим качеством; рассчитаны на художественный эффект; служат для оформления быта и интерьера. Такими произведениями являются: одежда, плательные и декоративные ткани, ковры, мебель, художественное стекло, фарфор, фаянс, ювелирные и другие художественные изделия. В научной литературе со второй половины XIX века утвердилась классификация отраслей декоративно-прикладного искусства по материалу (металл, керамика, текстиль, дерево) или по технике выполнения (резьба, роспись, вышивка, набойка, литьё, чеканка, интарсия и т.д.). Эта классификация обусловлена важной ролью конструктивно-технологического начала в декоративно-прикладном искусстве и его непосредственной связью с производством. Понятие «декоративно-прикладное искусство» достаточно широкое и многогранное. Это и уникальное крестьянское искусство, уходящее своими корнями в толщу веков; и его современные «последователи» – традиционные художественные промыслы, связанные общим понятием– народное искусство.
Основные виды декоративно-прикладного искусства

Ба́тик – ручная роспись по ткани с использованием резервирующих составов.

Гобелен – (фр. gobelin) — один из видов декоративно-прикладного искусства, стенной безворсовый ковёр с сюжетной или орнаментной композицией, вытканный вручную перекрёстным переплетением нитей. Гобелены ткутся из цветных шёлковых и/или шерстяных нитей отдельными частями, которые затем сшиваются между собой (часто отдельные цветовые пятна).

Резьба по дереву – вид декоративно-прикладного искусства (также резьба является одним из видов художественной обработки дерева наряду с выпиливанием, токарным делом)

Керамика - (др.-греч. κέραμος – глина) – изделия из неорганических, неметаллических материалов (например, глины) и их смесей с минеральными добавками, изготовляемые под воздействием высокой температуры с последующим охлаждением.

Вышива́ние – общеизвестное и распространенное рукодельное искусство украшать самыми разными узорами всевозможные ткани и материалы, от самых грубых и плотных, как, например: сукно, холст, кожа, древесная кора, до тончайших материй — батиста, кисеи, газа, тюля и пр.

Вяза́ние – процесс изготовления изделий (обычно элементов одежды) из непрерывных нитей путём изгибания их в петли и соединения петель друг с другом с помощью несложных инструментов вручную (вязальный крючок, спицы) или на специальной машине (механическое вязание). В египетской гробнице найдена вязаная детская обувь, возраст которой более четырех тысяч лет.

Макраме (от арабск. – тесьма, бахрома, кружево или от турецк.– шарф или салфетка с бахромой) – техника узелкового плетения.

Художественная обработка кожи –1) Вид декоративно-прикладного искусства, изготовление из кожи различных предметов как бытового, так и декоративно-художественного назначения; 2) отрасль текстильной промышленности, декорирование одежды, обуви, кож-галантерейных изделий.
Моза́ика (фр. mosaïque, итал. mosaico от лат. (opus) musivum – (произведение) посвящённое музам) – декоративно-прикладное и монументальное искусство разных жанров, произведения которого подразумевают формирование изображения посредством компоновки, набора и закрепления на поверхности (как правило — на плоскости) разноцветных камней, смальты, керамических плиток и других материалов.

23. Тема:  Портрет (просмотр репродукций) 

    Теория: Знакомство с видами портретной живописи и рисунка

   Портрет (от французского portrait, от устаревшего portraire - изображать), изображение (образ) какого-либо человека или группы людей, существующих или существовавших в действительности. Портрет - один из главных жанров живописи, скульптуры, графики. Важнейший критерий портретности - сходство изображения с моделью (оригиналом). Оно достигается не только верной передачей внешнего облика портретируемого, но и раскрытием его духовной сущности, диалектического единства индивидуальных черт, отражающих определенную эпоху, социальную среду, национальность. В то же время отношение художника к модели, его собственное мировоззрение, эстетическое кредо, находящее воплощение в его творческой манере, способе трактовки портрета, придают портретному образу субъективно-авторскую окраску. Различают портреты станковые (картины, бюсты, графические листы) и монументальные (фрески, мозаики, статуи), парадные и интимные, подгрудные, в полный рост, анфас, в профиль и т. д. Существуют портреты на медалях, геммах (глиптика), портретная миниатюра. По числу персонажей портреты делятся на индивидуальные, двойные, групповые. Специфический жанр портрета – автопортрет. Просмотр работ художников портретистов.

24. Тема:   Виды живописи
    Теория: Знакомство с видами живописи (станковая, монументальная, декоративно           - прикладная)

Живопись- это искусство плоскости и одной точки зрения, где пространство и объем существуют только в иллюзии.
Большое разнообразие и полнота явлений, впечатлений, эффектов, которые способна воплощать живопись. Живописи доступен весь мир чувств, характеров, взаимоотнашений, переживаний. Ей доступны самые тонкие наблюдения натуры, вечные идеи, впечатления, тонкие оттенки настроений

ВИДЫ ЖИВОПИСИ:
Живопись подразделяют на монументальную, декоративную, театрально-декорационную, миниатюрную и станковую.
Монументальная живопись - это особый вид живописных произведений большого масштаба, украшающих стены и потолки архитектурных сооружений. Она раскрывает содержание крупных социальных явлений, оказавших положительное влияние на развитие общества, прославляет их и увековечивает, содействуя воспитанию людей в духе патриотизма, прогресса и гуманности. Возвышенность содержания монументальной живописи, значительные размеры ее произведений, связь с архитектурой требуют больших цветовых масс, строгой простоты и лаконизма композиции, ясности контуров и обобщенности пластической формы.
Декоративная живопись применяется для украшения зданий, интерьера в виде красочных панно, которые реалистическим изображением создают иллюзию прорыва стены, зрительного увеличения размеров помещения или, напротив, нарочито уплощенными формами утверждают плоскостность стены и замкнутость пространства. Узоры, венки, гирлянды и прочие виды декора, украшающие произведения монументальной живописи и скульптуры, связывают воедино все элементы интерьера, подчеркивая их красоту, согласованность с архитектурой.
Театрально-декорационная живопись - (декорации, костюмы, грим, бутафория, выполненные по эскизам художника) помогает глубже раскрыть содержание спектакля. Особые театральные условия восприятия декорации требуют учета множества точек зрения публики, их большой удаленности, воздействия искусственного освещения и цветных подсветов. Декорация дает представление о месте и времени действия, активизирует у зрителя восприятие того, что происходит на сцене. Театральный художник стремится в эскизах костюмов и грима остро выразить индивидуальный характер персонажей, их социальное положение, стиль эпохи и многое другое.
Миниатюрная живопись получила большое развитие в средние века, до изобретения книгопечатания. Рукописные книги украшались тончайшими заставками, концовками, детально проработанными иллюстрациями-миниатюрами. Живописной техникой миниатюры русские художники первой половины XIX века искусно пользовались при создании небольших (главным образом акварельных) портретов. Чистые глубокие цвета акварели, их изысканные сочетания, ювелирная тонкость письма отличают эти портреты, полные изящества и благородства.
Станковая живопись, выполняемая на станке - мольберте, в качестве материальной основы использует дерево, картон, бумагу, но чаще всего холст, натянутый на подрамник. Станковая картина, являясь самостоятельным произведением, может изображать решительно все: фактическое и вымышленное художником, неодушевленные предметы и людей, современность и историю -- словом, жизнь во всех ее проявлениях. В отличие от графики станковая живопись обладает богатством цвета, который помогает эмоционально, психологически многогранно и тонко передать красоту окружающего мира.
25. Тема:   Пропорции головы человека (Схема опорных точек при построении головы человека).

    Теория: Знакомство с анатомией головы человека.
Пропорции (лат. proportio – соотношение, соразмерность) – это соотношение величин художественного произведения между собой а также соотношение каждой отдельной части с произведением в целом.   Голова человека является общепринятой мерой, или модулем пропорциональных соотношений фигуры человека. Размером головы соизмеряют все части тела человека, от крупного до малого: рост, длины руки, стопы, локтя, кисти руки и т.д.   Форма головы образуется двумя ее составными частями: черепной коробкой и лицевой частью. Их пропорциональные отношения в объемной массе составляют примерно 1:2, если брать за единицу измерения лицевую часть Пропорции головы рассматривается по линейному размеру и по объему. Линия глаза служит серединой высоты головы без учета волосяного покрова. Лобные бугры делят лобно-теменную поверхность по вертикали (от надбровных дуг до теменной части головы) с отношением 1:1. Расстояние между скуловыми костями соответствует высоте лицевой части, т.е. от основания подбородка до переносицы их среднепропорциональная величина составляет примерно 1:1. Высота головы по отношению к диагонали головы составляет примерно 1:1,8. На виде сверху (в плане) показаны соотношения величин лицевой части по отношению к наибольшей ширине затылочной - 1:1,7. Ширина головы по отношению к ширине профильной части головы составляет примерно 1:1,7; 1:1,8. 
    Высота лицевой части головы делится на три равные части. Первая - от основания кончика подбородка до основания носа; вторая - от основания носа до надбровных бугров; третья - от надбровных бугров до середины лобных костей или на полтора-два пальца выше лобных бугров. 
    Одинаковые величины имеют глазные щели, расстояние между внутренними уголками (слезниками) глаза, ширина основания крыльев носа и ширина кончика подбородка.
    Линия рта, т.е. ротовая щель, расположена от основания кончика подбородка до основания носа на расстоянии 2/3. Размер ротовой щели соответствует расстоянию между линией рта и основанием кончика подбородка. Этому расстоянию соответствует и длина носа. Длина носа определяется от переносицы до основания кончика носа (следует обратить особое внимание на положение переносицы). Не зная пропорции, пренебрегая ею, нередко допускают ошибки, полагая, что переносица располагается на линии глаза. Однако это не так. Переносица, как правило, находится выше уровня линии глаза, примерно на уровне верхнего века. 
    Опознавательные скуловые точки располагаются на уровне середины длины носа. Ухо и нос имеют приблизительно равные размеры и располагаются параллельно друг другу на одном уровне. Расстояние между передним краем уха и скуловой костью составляет примерно 1:1,7; 1:1,8 величины уха. Высота шеи спереди определяется расстоянием между основанием подбородка и яремной вырезкой, сзади - между выйной частью затылка и седьмым шейным позвонком. Окружность шеи имеет одинаковые размеры с окружностью голени в области икроножной мышцы, с удвоенной окружностью запястья и приблизительно равна половине высоты головы. Высоте шеи соответствует высота стопы, ширина кисти в области дистальных концов пястных костей и длина фаланговых костей пятого пальца.
26. Тема:   Натюрморт (просмотр репродукций)
    Теория:  Знакомство с понятием «Натюрморт». Виды натюрморта

НАТЮРМОРТ – один из жанров изобразительного искусства, главным образом – живописи. В натюрморте изображаются только обиходные, т.е. повседневные, обыденные вещи, неодушевленные предметы. Это может быть различная снедь, т.е. пища, посуда, книги, статуэтки и т.п. Все живое, естественное, природное становится в натюрморте неодушевленным, мертвым (франц. «натуре морте» – букв. «мертвая натура») и приравнивается к вещам

Натюрморт в пейзаже  (на пленэре) может быть двух типов: один - составленный в соответствии с избранной темой,  другой –  естественный, «случайный».  Он может быть как самостоятельным,  так и являться составной частью жанровой картины или пейзажа. Нередко пейзаж или жанровая сцена самилишь дополняют натюрморт. 

Натюрморт в интерьере предполагает расположение предметов в окружении большого пространства, где объекты натюрморта находятся в сюжетном соподчинении с интерьером.  

Сюжетно-тематический натюрморт подразумевает объединение предметов темой, сюжетом.  

Учебный натюрморт. В нем, как в сюжетно-тематическом, необходимо согласовать предметы по размеру, тону, цвету и фактуре, раскрыть конструктивные особенности предметов, изучить пропорции и выявить закономерности пластики различных. Учебный натюрморт носит также название академический или, как говорили выше, постановочный. Учебный натюрморт отличается от творческого строгой постановкой цели: дать обучающимся основы изобразительной грамоты, способствовать активизации их познавательных способностей и приобщать к самостоятельной творческой работе. 

В декоративном натюрморте основной задачей является выявление декоративных качеств натуры, создание общего впечатления нарядности    «Декоративный натюрморт не есть точное изображение натуры,  а размышление по поводу данной натуры: это отбор и запечатление самого характерного, отказ от всего случайного, подчинение строя натюрморта конкретной задаче художника». 

Основной принцип решения декоративного натюрморта является превращение пространственной глубины изображения в условное плоскостное пространство. В тоже время,  возможно использование нескольких планов,  которые необходимо располагать в пределах небольшой глубины. Учебная задача, стоящая перед учащимися в процессе работы над декоративным натюрмортом, состоит в том, чтобы «выявить характерное, наиболее выразительное качество и усилить в его декоративной переработке,  в декоративном решении натюрморта надо постараться увидеть характерное в нем и на этом построить переработку». 

· Хруцкий Иван Фомич (1810-1885)
· Грабарь Игорь Эммануилович (1871-1960)
· Кончаловский Пётр Петрович (1876-1956)
· Альберти Петр Филиппович (1913-1994)
· Антипова Евгения Петровна (1917-2009)
· Захаров Сергей Ефимович (1900-1993)
· Копытцева Майя Кузьминична (1924-2005)
· Котьянц Геворк Вартанович (1906-1996)
· Крестовский Ярослав Игоревич (1925-2003)
· Осипов Сергей Иванович (1915-1985)
· Позднеев Николай Матвеевич (1930-1978)
· Румянцева Капитолина Алексеевна (1925-2002)
· Скуинь Елена Петровна (1909-1986)
· Тетерин Виктор Кузьмич (1922-1991)
· Шаманов Борис Иванович (1931-2008)
· Максим Гаврилов (2001 н.г.)

27. Тема:   Подведение итогов
     Теория: Обобщение полученных знаний. 
IV четверть

28. Тема:  Скульптура
 Теория: Определение понятия «скульптура», виды скульптурного изображения (плоское, объемное).
Скульпту́ра (лат. sculptura, от sculpo — вырезаю, высекаю) — ваяние, пластика — вид изобразительного искусства, произведения которого имеют объёмную форму и выполняются из твёрдых или пластических материалов.

Главные жанры скульптуры — портрет, исторические, мифологические, бытовые, символические, аллегорическиеизображения, анималистический жанр (изображение животных). Художественно-выразительные средства скульптуры — построение объёмной формы, пластическая моделировка (лепка), разработка силуэта, фактуры, в некоторых случаях также цвета.

          Различаются круглая скульптура (статуя, группа, статуэтка, бюст), осматриваемая с разных сторон, и рельеф (изображение располагается на плоскости — барельеф и горельеф). 
           Монументальная скульптура  (памятники, монументы),  связана с архитектурной средой, отличается значительностью идей, высокой степенью обобщения, крупными размерами; монументально-декоративная скульптура включает все виды убранства архитектурных сооружений и комплексов (атланты, кариатиды, фризы, фронтонная, фонтанная, садово-парковая скульптура); станковая скульптура, не зависящая от среды, имеет размеры, близкие к натуре или меньшие, и конкретное углублённое содержание.

29. Тема:  Просмотр репродукций на военную тему

 Теория: Знакомство с батальным жанром, определение особенностей. Эмоциональный настрой произведений (картина и панорама).
Бата́льный жанр (от фр. Bataille -битва) – жанр изобразительного искусства, посвященный темам войны и военной жизни. Главное место в батальном жанре занимают сцены сухопутных, морских сражений и военных походов. Художник стремится запечатлеть особо важный или характерный момент битвы, показать героику войны, а часто и раскрыть исторический смысл военных событий, что сближает батальный жанр с историческим. А сцены военного быта (в походах, казармах, лагерях) зачастую связывают его с бытовым жанром. Формирование батального жанра началось в XVI веке, однако изображения битв известны в искусстве с древнейших времен. Рельефы Древнего Востока представляют царя или полководца, истребляющего врагов, осаду городов, шествия воинов. В росписи древнегреческих ваз, на рельефах храмов воспевается воинская доблесть мифических героев. Рельефы на древнеримских триумфальных арках – завоевательные походы и победы императоров. В средние века сражения изображали на коврах и гобеленах, в книжных миниатюрах, иногда на иконах (как сцены героических деяний того или иного святого).

К эпохе Возрождения в Италии относятся первые опыты реалистического изображения битв. Постепенно на смену официальным баталиям приходят изображения реальных военных эпизодов. В России активное развитие батального жанра начинается в XVIII веке – со времени грандиозных побед Петра I и его полководцев. Русский батальный жанр проникнут особым духом патриотизма, стремится выразить преклонение перед героизмом и мужеством воинов. Эту традицию сохранили и художники-баталисты XX века. Новый подъем батальный жанр пережил в период Великой Отечественной войны и послевоенные годы – в плакатах и «Окнах ТАСС», фронтовой графике, живописи, а позднее и в монументальной скульптуре.

Художники-баталисты – это художники, посвятившие свою жизнь созданию произведений в батальном жанре, или те, в творчестве которых он преобладал.

· Зауервейд, Александр Иванович (1782-1844)– русский живописец.

· Гесс, Петер фон (1792-1871) – немецкий живописец и график.

· Ладюрнер, Адольф Игнатьевич (1798-1855) – русский живописец, профессор Академии художеств.

· Йебенс, Адольф (1819-1888) – немецкий живописец.

· Коссак, Юлиуш (1824-1899) – польский график.

· Невиль, Альфонс (1836-1885) – французский живописец.

· Дмитриев-Оренбургский, Николай Дмитриевич (1837-1898)– русский живописец.

· Верещагин, Василий Васильевич (1842-1904) – русский живописец.

· Каразин, Николай Николаевич (1842-1908)– русский живописец, иллюстратор и писатель.

· Рубо, Франц Алексеевич (1856-1928) – русский живописец-панорамист.

· Коссак, Войцех (1857-1942)– польский живописец.

· Самокиш, Николай Семёнович (1860-1944) – русский живописец, заслуженный деятель искусств РСФСР.

· Зоммер, Рихард-Карл Карлович (1866-1939) – русский живописец и график.

· Владимиров, Иван Алексеевич (1870-1947)– русский живописец и график, заслуженный деятель искусств РСФСР.
30. Тема:  Посещение музея
 Теория: Знакомство с творчеством художников на практике. Закрепление материала
31. Тема:  Прогулка по парку. Ярославово дворище.
 Теория: Знакомство с новгородской архитектурой
Исторический архитектурный комплекс на Торговой стороне Великого Новгорода. Здесь сохранились ценнейшие памятники новгородской архитектуры: Николо-Дворищенский собор, церкви Прокопия, Жен-мироносиц, Параскевы Пятницы, Успения, Георгия, Ивана на Опоках, Воротная башня Гостиного двора.

Ярославово дворище получило своё название по имени новгородского князя Ярослава, прозванного позже Мудрым. Посаженный на княжение в Новгород отцом — великим князем киевским Владимиром Святославовичем, — Ярослав поставил свой дворец в самой оживленной части Торга, и ряды лавок окружали его со всех сторон. Торг начинался у Великого моста, соединявшего его с Детинцем. По берегам длинной вереницей тянулись пристани, у которых стояли суда. Неподалеку располагались иноземные гостиные дворы - Готский и Немецкий. В новгородских летописях Ярославов двор под именем «Княжого двора» упоминается впервые под 1113 годом. Сегодня это одно из красивейших мест в городе.
32., 33 Тема:  Новгородское искусство
 Теория: Знакомство с искусством Древнего Новгорода (декоративное, иконопись, ювелирное, искусство оформления книги)
34. Тема:  Повторение и закрепление материала

 Задачи: Повтор, опрос, анализ. Просмотр.
2 ГОД ОБУЧЕНИЯ
I четверть
1. Тема:  Использование аналогов. Инструктаж по технике безопасности.
 Задачи: Знакомство с понятием «аналог», применение полученных знаний на практике.
Анало́гия (др.-греч. ἀναλογἰα - соответствие, сходство)– подобие, равенство отношений; сходство предметов (явлений, процессов) в каких-либо свойствах, а также познание путём сравнения. Между сравниваемыми вещами должно иметься как различие, так и подобие; то, что является основой сравнения

2. Тема: Первобытное искусство.
 Теория: Знакомство с особенностями первобытного искусства и изображениями этого периода. Изоискусство – как часть ритуального действия – познания танца, пения.
Первобытное искусство – искусство эпохи первобытного общества. Возникнув в позднем палеолите около 33 тыс. лет до н. э., оно отражало воззрения, условия и образ жизни первобытных охотников (примитивные жилища, пещерные изображения животных, женские статуэтки). Специалисты полагают, что жанры первобытного искусства возникали примерно в такой последовательности: каменная скульптура; наскальная живопись; глиняная посуда. У земледельцев и скотоводов неолита и энеолита появились общинные поселения, мегалиты, свайные постройки; изображения стали передавать отвлеченные понятия, развилось искусство орнамента.

В глубокой древности для искусства человек использовал подручные материалы – камень, дерево, кость. Много позже, а именно в эпоху земледелия, он открыл для себя первый искусственный материал – огнеупорную глину и стал активно применять ее для изготовления посуды и скульптуры. Бродячие охотники и собиратели пользовались плетеными корзинами – они удобнее в переноске. Глиняная посуда – признак постоянных земледельческих поселений

Первобытная живопись представляла собой двухмерное изображение объекта, а скульптура – трехмерное или объемное. Таким образом, первобытные творцы освоили все измерения, существующие в современном искусстве, но не владели его главным достижением – техникой передачи объема на плоскости (кстати сказать, ею не владели древние египтяне и греки, средневековые европейцы, китайцы, арабы и многие другие народы, поскольку открытие обратной перспективы произошло только в эпоху Возрождения)

Таким образом, первобытное искусство представлено в следующих основных видах: графика (рисунки и силуэты); живопись (изображения в цвете, выполненные минеральными красками); скульптуры (фигуры, высеченные из камня или вылепленные из глины); декоративное искусство (резьба по камню и кости); рельефы и барельефы

3. Тема:  Базовые принципы композиции
 Теория: Знакомство с композиционными схемами построения картины
(диагональ, вертикаль, горизонталь, спираль)

4. Тема:  Главное и второстепенное в композиции.
 Задачи: Знакомство с правилами выделения сюжетно-композиционного центра
5. Тема:  Правила, приемы и средства композиции.
 Задачи: Изучение правил, приемов и средств композиции.
  Правила, приемы и средства композиции развиваются, обогащаясь творческой практикой новых поколений художников. Те правила и приемы, которые давали возможность художникам добиваться наилучших результатов в передаче явлений действительности, в создании художественного образа, приобретали значение для последующего развития изобразительного искусства.

Средствами композиции являются линия, штриховка (штрих), пятно (тональное и цветовое), линейная перспектива, светотень, воздушная и цветовая перспективы.

Здесь названы лишь основные средства композиции. История изобразительного искусства накопила множество способов отображения реальной действительности в художественных образах. Все эти средства просто невозможно перечислить. Поэтому мы и ограничились лишь основными, которые помогут начинающим художникам плодотворно работать над композицией.
6. Тема: Передача ритма, движения и покоя. 

 Задачи: Изучение понятий «ритм», «движение», «покой».
Ритм - универсальное природное свойство. Он присутствует во многих явлениях действительности. Вспомните примеры из мира живой природы, которые так или иначе связаны с ритмом (космические явления, вращение планет, смена дня и ночи, цикличность времен года, рост растений и минералов и др.). Ритм всегда подразумевает движение. 
Ритм в жизни и в искусстве - это не одно и то же. В искусстве возможны перебои ритма, ритмические акценты, его неравномерность, не математическая точность, как в технике, а живое разнообразие, находящее соответствующее пластическое решение.
В произведениях изобразительного искусства, как и в музыке, можно различать активный, порывистый, дробный ритм или плавный, спокойный, замедленный.
Ритм - это чередование каких-либо элементов в определенной последовательности.
В живописи, графике, скульптуре, декоративном искусстве ритм присутствует как одно из важнейших выразительных средств композиции, участвуя не только в построении изображения, но и зачастую придавая содержанию определенную эмоциональность.
Ритм может быть задан линиями, пятнами света и тени, пятнами цвета. Можно использовать чередование одинаковых элементов композиции, например фигур людей, их рук или ног. В результате ритм может строиться на контрастах объемов. Особая роль отводится ритму в произведениях народного и декоративно-прикладного искусства. Все многочисленные композиции разнообразных орнаментов построены на определенном ритмическом чередовании их элементов.
Ритм является одной из "волшебных палочек", с помощью которых можно передать движение на плоскости. 
Мы живем в постоянно изменяющемся мире. В произведениях изобразительного искусства художники стремятся отобразить течение времени. Движение в картине - выразитель времени. На живописном полотне, фреске, в графических листах и иллюстрациях обычно движение воспринимается нами в связи с сюжетной ситуацией. Глубина явлений и человеческих характеров наиболее ярко проявляется в конкретном действии, в движении. Даже в таких жанрах, как портрет, пейзаж или натюрморт, истинные художники стремятся не просто запечатлеть, но наполнить изображение динамикой, выразить его сущность в действии, в ходе определенного периода времени или даже представить будущее. Динамичность сюжета может быть связана не только с перемещением каких-нибудь объектов, но и с их внутренним состоянием.
7. Тема:  Пейзаж.
 Теория: Особенности построения пейзажа. Пейзаж декорация – одно и двуплановый.

Пейза́ж (фр. Paysage, от pays - страна, местность) – жанр изобразительного искусства (или отдельные произведения этого жанра), в котором основным предметом изображения является дикая или в той или иной степени преображённая человеком природа.
В зависимости от изображённого мотива можно выделить сельский, городской (в том числе архитектурный –Ведута и индустриальный) пейзаж. Особую область составляет изображение морской стихии – морской пейзаж или Марина. Кроме того, пейзаж может носить эпический, исторический, лирический, романтический, фантастический и даже абстрактный характер.
· Васильев, Фёдор Александрович
· Грабарь, Игорь Эммануилович
· Костанди, Кириак Константинович
· Куинджи, Архип Иванович
· Левитан, Исаак Ильич
· Межерицкий, Леонид Яковлевич
· Поленов, Василий Дмитриевич
· Рерих, Николай Константинович
· Саврасов, Алексей Кондратьевич
· Фрумина, Дина Михайловна
· Шишкин, Иван Иванович
8. Тема:  Многоплановость в пейзаже.
 Теория: Изучение многоплановости в пейзаже на примере работ художников-пейзажистов.
9. Тема:  Натюрморт.
 Задачи:  Знакомство с историей жанра натюрморт
    НАТЮРМОРТ – один из жанров изобразительного искусства, главным образом – живописи. В натюрморте изображаются только обиходные, т.е. повседневные, обыденные вещи, неодушевленные предметы.  Это может быть различная снедь, т.е. пища, посуда, книги, статуэтки и т.п. Все живое, естественное, природное становится в натюрморте неодушевленным, мертвым (франц. «натуре морте» – букв. «мертвая натура») и приравнивается к вещам

 Натюрморт в пейзаже  (на пленэре) может быть двух типов: один - составленный в соответствии с избранной темой,  другой –  естественный, «случайный».  Он может быть как самостоятельным,  так и являться составной частью жанровой картины или пейзажа. Нередко пейзаж или жанровая сцена сами лишь дополняют натюрморт. 

Натюрморт в интерьере предполагает расположение предметов в окружении большого пространства, где объекты натюрморта находятся в сюжетном соподчинении с интерьером.  

Сюжетно-тематический натюрморт подразумевает объединение предметов темой, сюжетом.  

Учебный натюрморт. В нем, как в сюжетно-тематическом, необходимо

согласовать предметы по размеру,  тону,  цвету и фактуре,  раскрыть конструк-

тивные особенности предметов, изучить пропорции и выявить закономерности

пластики различных .Учебный натюрморт носит также название академический или постановочный. Учебный натюрморт отличается от творческого строгой постановкой цели: дать обучающимся основы изобразительной грамоты,  способствовать активизации их познавательных способностей и приобщать к самостоятельной творческой работе. 

В декоративном натюрморте основной задачей является выявление декоративных качеств натуры, создание общего впечатления нарядности    «Декоративный натюрморт не есть точное изображение натуры,  а размышление по поводу данной натуры: это отбор и запечатление самого характерного, отказ от всего случайного, подчинение строя натюрморта конкретной задаче художника». 

      Основной принцип решения декоративного натюрморта является превращение пространственной глубины изображения в условное плоскостное пространство. В тоже время,  возможно использование нескольких планов,  которые необходимо располагать в пределах небольшой глубины. Учебная задача, стоящая перед студентом в процессе работы над декоративным натюрмортом, состоит в том, чтобы «выявить характерное, наиболее выразительное качество и усилить в его декоративной переработке,  в декоративном решении натюрморта вы должны постараться увидеть характерное в нем и на этом построить переработку». 

       Декоративный натюрморт дает возможность развития у будущих дизайнеров архитектурной среды чувство цветовой гармонии, ритма, количественной и качественной соразмерности цветовых плоскостей в зависимости от их интенсивности, светлоты и фактурности, и в целом активизирует творческие силы

студентов.

· Хруцкий Иван Фомич (1810-1885)
· Грабарь Игорь Эммануилович (1871-1960)
· Кончаловский Пётр Петрович (1876-1956)
· Альберти Петр Филиппович (1913-1994)
· Антипова Евгения Петровна (1917-2009)
· Захаров Сергей Ефимович (1900-1993)
· Копытцева Майя Кузьминична (1924-2005)
· Котьянц Геворк Вартанович (1906-1996)
· Крестовский Ярослав Игоревич (1925-2003)
· Осипов Сергей Иванович (1915-1985)
· Позднеев Николай Матвеевич (1930-1978)
· Румянцева Капитолина Алексеевна (1925-2002)
· Скуинь Елена Петровна (1909-1986)
· Тетерин Виктор Кузьмич (1922-1991)
· Шаманов Борис Иванович (1931-2008)
II четверть
10. Тема: Мастера натюрморта. 

Теория: Знакомство с творчеством новгородских  художников  (Д. Журавлев, Ю. Ерышев).
Натюрморт (франц. nature morte - "мертвая натура") - жанр изобразительного искусства, показывающий неодушевленные предметы (посуду, фрукты, овощи, букеты цветов, дичь, рыбу и т.п.). Эти картины раскрывают перед нами любование окружающим миром, восхищение его красотой. Предметы могут быть реальными или фантастическими, а зачастую иметь символический смысл. Изображение предметов можно увидеть и в росписях египетских гробниц, и на античных мозаиках, но о формировании натюрморта как самостоятельного жанра можно говорить лишь начиная с XVII столетия. Наша электронная книга подробно расскажет о возникновении и становлении самого распространенного жанра изобразительного искусства. 
· Федор Петрович Толстой (1783–1873)

· Илья Ефимович Репин (1844–1930)

· Валентин Александрович Серов (1865–1911)
· Михаил Александрович Врубель (1856–1910)
· Борис Михайлович Кустодиев (1878–1927)
· Константин Алексеевич Коровин (1861–1939)
· Николай Николаевич Сапунов (1880–1912)
· Александр Яковлевич Головин (1863–1930)
· Сергей Юрьевич Судейкин (1882–1946)
· Константин Федорович Богаевский (1872–1943)
· Ольга Владимировна Розанова (1886–1918)
· Кузьма Сергеевич Петров-Водкин (1878–1939)
· Илья Иванович Машков (1881–1944)
· Аристарх Васильевич Лентулов (1882–1943)
· Николай Андреевич Тырса (1887–1942)
· Евгений Евгеньевич Лансере (1875–1946)

11. Тема:  Жанр Марина. Художники.
 Теория:  Понятие «марина». Знакомство с творчеством художников-маринистов (Айвазовский).

  Марина (фр. marine, итал. marina, от лат. marinus - морской) – жанр изобразительного искусства, изображающий морской вид, а также сцену морского сражения или иные события, происходящие на море. Является разновидностью пейзажа. В качестве самостоятельного вида пейзажной живописи марина выделилась в начале XVII века в Голландии.

Маринист (фр. mariniste) – художник, пишущий марины. Яркие представители этого жанра – англичанин Уильям Тернер и российский (армянский) художник Иван Константинович Айвазовский, написавший около 6000 картин на морскую тему.
Иван Константинович Айвазовский родился 17 июля 1817 года в Феодосии в семье армянского предпринимателя, позднее разорившегося.

Сначала учился в гимназии в Симферополе, затем в 1833 году поступил в Петербургскую Академию художеств, где с 1833 по 1839 годы учился у М.Н.Воробьева в пейзажном классе.

Появившаяся на академической выставке в 1835 году первая картина Айвазовского "Этюд воздуха над морем" сразу же получила хвалебные отзывы критики. В 1837 году живописец за три своих работы с морскими видами награждается большой золотой медалью.

Вскоре Айвазовский отправляется в Крым, получив задание написать ряд пейзажей с крымскими городами. Там он познакомился с Корниловым, Лазаревым, Нахимовым. Крымские работы художника также были успешно представлены на выставке в Академии художеств.

В 1840 году Айвазовский направляется по заданию Академии в Италию. Там он много и плодотворно работает, изучает классическое искусство. В Риме и других европейских городах проходят успешные выставки его работ.

Парижский Совет Академий награждает его золотой медалью. По возвращении в Россию Айвазовский получает звание академика, его направляют в Главный морской штаб, где художнику поручают нарисовать ряд балтийских видов.

Будучи живописцем Главного морского штаба Айвазовский принимает участие в ряде военных операций, создает картины с батальными сценами. Одним из самых известных произведений, написанным в 1848 году, стал "Чесменский бой".

Море предстает у Айвазовского как бы основой природы, в его изображении художнику удается показать всю жизненную красоту могучей стихии. Одной из самых известных картин Айвазовского стал его "Девятый вал", написанный в 1850 году.

Но Айвазовский оставил след в истории не только, как талантливый живописец, но и меценат. Скопив благодаря популярности своих работ немалый капитал, Айвазовский щедро занимался благотворительностью. На его деньги было выстроено здание археологического музея в Феодосии, проведено большое количество работ по благоустройству города.

Из его феодосийской мастерской вышло много известных художников - Куинджи, Лагорио, Богаевский.

Умер Иван Константинович Айвазовский 19 апреля 1900 года.

12. Тема:  Портрет. Художники-портретисты.

 Задачи:  Понятие «портрет». Изучение видов жанра на основе творчества художников-портретистов.

  Портре́т (фр. portrait, от старофранц. Portraire – «воспроизводить что-либо черта в черту», устар. парсуна – от лат. Persona– «личность; особа») – изображение или описание какого-либо человека либо группы людей, существующих или существовавших в реальной действительности, в том числе художественными средствами (живописи, графики, гравюры, скульптуры, фотографии, полиграфии). 
13. Тема:  Продолжение темы «Портрет».
 Теория:  Изучение видов жанра на основе творчества художников-портретистов
  Жанр изобразительного искусства, отражающий внешний и внутренний облик человека или группы людей. Портреты бывают следующих жанров:
 1) Исторический

 2) Мифологический

 3) Батальный

 4) Бытовой
14. Тема:  Плакат.
 Теория:  Определение понятия «плакат» - вид графического искусства.

  Плакат (нем. Plakat от франц. placard - объявление, афиша, от plaquer - налепить, приклеивать), 1) вид графики. 2) Единичное произведение искусства, выполненное в агитационных, рекламных или учебных целях. Современный плакат является обычно полиграфическим воспроизведением созданного художником оригинала. Плакат должен восприниматься на большом расстоянии, выделяясь среди других источников информации. В плакате часто применяются изобразительные метафоры, общепонятные символы, сопоставление разномасштабных изображений, обобщение формы предметов; важную роль играет характер шрифта и расположение текста, яркое условное декоративное цветовое решения.

15. Тема:  Основные цвета.
 Теория:  Изучение основных цветов.

Основные цвета– цвета, смешивая которые можно получить все остальные цвета и оттенки.
 Появление концепции основных цветов связано с необходимостью воспроизводить цвета, для которых в палитре художника не было точного цветового эквивалента. Развитие техники цветовоспроизведения требовало минимизации числа таких цветов, в связи с чем были разработаны концептуально взаимодополняющие методы получения смешанных цветов: смешивание цветных лучей (от источников света, имеющих определённый спектральный состав), и смешивание красок (отражающих свет, и имеющих свои характерные спектры отражения).

16. Тема:  Хроматические, ахроматические цвета.

Теория:  Изучение хроматических и  ахроматических цвета.

Цвета подразделяют на хроматические и ахроматические (бесцветные).
Если предмет имеет ахроматический цвет, то он не избирательно поглощает свет, т. е. излучения с различной длиной волны поглощает одинаково и изменяет количество света, не изменяя его спектрального состава.

Если предмет имеет избирательное поглощение, т. е. лучи с различной длиной волны поглощает неодинаково, то он будет цветным, т. е. иметь хроматический цвет.
К ахроматическим цветам относятся черный, белый, все оттенки серого. Остальные цвета называются хроматическими.
Ахроматические цвета отличаются только по светлоте: черный, темно-серый, серый, светло-серый, белый (светло-серый темней белого, но светлей серого). Хроматические по тону, насыщенности, светлоте.
Цветовой тон– то, что помогает нам различать цвета. Разница в оттенках, которую «понимает» человеческий глаз, зависит всего лишь от длины волны света, которая им улавливается. Первым из всех хроматических цветов человек научился отличать красный.
Цветовой тон – это качественная характеристика цвета. Он определяется спектральным составом отражаемого (или про-пускаемого) предметом света и выражается длиной волны в параметрах (пм).
Светлота –количественная характеристика цвета. Она характеризует количество отраженного (или пропущенного) предметом света данного спектрального состава. Чем больше отражается света от предмета, тем светлее будет его окраска.
Насыщенность цвета характеризуется тем, насколько явно выражен в нем цветовой тон. Она характеризуется близостью к спектральному цвету, поскольку спектральные цвета наиболее (до 100%) насыщены. Например, два предмета отражают одинаковое количество красных лучей, но один отражает только красные лучи, а другой, кроме красных, какое-то количество других лучей. Насыщенность цвета первого предмета будет больше. Этот признак можно также характеризовать степенью разбавления его белым. Для того чтобы уменьшить насыщенность какого-либо красителя, к нему прибавляют белый. Цветовой тон и насыщенность определяют и цветность предмета.

17. Тема:  Дополнительные цвета.
Теория: Изучение дополнительных цветов.

Дополнительные цвета — пары цветов, оптическое смешение которых приводит к формированию психологического ощущения ахроматического цвета (чёрного, белого или серого). Понятие тесно связано с введённым в колориметрию понятием Основные цвета. Дополнительные цвета при смешивании дают ахроматические цвета:

при аддитивном смешении (характерно для смешивания потоков света) дают цвет, воспринимаемый как белый] 

при субтрактивном смешении (вычитание спектров, характерное для смешивания различных пигментов) — серый или чёрный.

При совместном действии потока фотонов равной интенсивности всех длин волн видимого спектра на зрительный аппарат человека возникает ощущение белого, неокрашенного света.

Таким образом, совместное действие световых потоков, вызывающих ощущение соответствующих спектрального и дополнительного к спектральному цветов, вызывает ощущение белого цвета. Этим обуславливается термин «дополнительный цвет».

Дополнительные цвета являются смешанными цветами, так как их ощущение вызывается совместным действием монохроматических лучей, порознь вызывавших бы ощущения своих спектральных цветов

III четверть

18. Тема: Народное творчество. 

 Теория: Изучение различных видов русского народного творчества

  художественное, народное искусство, в частности — архитектура, изобразительное и декоративно-прикладное искусство: художественно обработанные орудия труда, постройки, домашняя утварь и бытовая обстановка, одежда и ткани, игрушки, лубок и т. д. К числу важнейших художественно-технологических процессов, распространённых в народном творчестве, относятся гончарство, ткачество, вышивка, резьба, роспись декоративная, ковка, литьё, гравирование, чеканка и т. д. 
Народная архитектура и декоративно-прикладное искусство принадлежат не только к духовному, но и к материальному производству и носят непосредственно созидательный характер; отсюда слитность в них эстетической и утилитарной функций, образного мышления и технической изобретательности.
Создавая и оформляя предметную среду и давая эстетическое выражение трудовым процессам, бытовому укладу, календарными семейным обрядам, народное творчество являлось неотъемлемой частью медленно изменяющегося строя народной жизни. В отдельных чертах народного творчества прослеживаются особенности труда и быта, культы и верования, восходящие к неолиту и бронзовому веку.

19. Тема:  Хохлома.
 Теория: Знакомство с росписью «хохлома»; изделиями, видами и элементами хохломской росписи.

Хохлома́ — старинный русский народный промысел, родившийся в XVII веке в округе Нижнего Новгорода.

Хохлома представляет собой декоративную роспись деревянной посуды и мебели, выполненную чёрным и красным (а также, изредка, зелёным, желтым) цветом по золотистому фону. На дерево при выполнении росписи наносится не золотой, а серебристый оловянный порошок. После этого изделие покрывается специальным составом и три-четыре раза обрабатывается в печи, чем достигается медово-золотистый цвет, придающий лёгкой деревянной посуде эффект массивности.

Традиционные элементы Хохломы -красные сочные ягоды рябины и земляники, цветы и ветки. Нередко встречаются птицы, рыбы и звери.
20. Тема: Гжельская роспись, мезенская роспись. 

 Теория: Знакомство с особенностями гжельской росписи. Знакомство с мезенской росписью (предметы, элементы росписи).

Мезе́нская ро́спись по де́реву или палащельская роспись — тип росписи домашней утвари — прялок, ковшей, коробов, братин, сложившийся к началу XIX века в низовьях реки Мезень. Самая древняя датированная прялка с мезенской росписью относится к 1815 году, хотя изобразительные мотивы подобной росписи встречаются в рукописных книгах XVIII века, выполненных в мезенском регионе.

По стилю мезенскую роспись можно отнести к наиболее архаичным видам росписи, дожившим до XX века. Предметы густо испещрены дробным узором — звёздами, крестиками, чёрточками, выполненным в два цвета: чёрный — сажа и красный — «земляная краска», охра. Основные мотивы геометрического орнамента — солярные диски, ромбы, кресты — напоминают аналогичные элементы трёхгранно-выемчатой резьбы.

Гжель - это названне живописного подмосковного региона, что в 60-и километрах от Москвы. Слово "гжель" сегодня невероятно популярно. С ним ассоциируется красотой гармония, сказка и быль. Фарфор с нарядной синей росписью и многоцветная майолика известны теперь не только в России, но и за ее пределами. Гжельские изделия привлекают к себе всех, кто любит прекрасное, богатой фантазией и гармоничностью, высоким профессионализмом их создателей. Гжель -это колыбель и основной центр русской керамики. Здесь сформировались ее лучшие черты и проявились высшие достижения народного искусства. Особый интерес представляли изделия, расписанные в один цвет - синей подглизурной краской, наносимой кистью, с графической прорисовкой деталей.
21. Тема: Дымковская игрушка. 

 Теория Знакомство с дымковской игрушкой.

Дымковская игрушка — один из самых старинных промыслов России, существует на Вятской земле более четырёхсот лет. Возникновение игрушки связывают с весенним праздником Свистунья, к которому женское население слободы Дымково лепило глиняные свистульки в виде коней, баранов, козлов, уточек. Позднее, когда праздник потерял своё значение, промысел не только сохранился, но и получил дальнейшее развитие.

Возрождение промысла произошло в советское время в 30-е года XX века и связано с именем А. И. Деньшина, который сумел уговорить потомственных мастериц А. Мезрину, Е. Пенкину, Е. Кошкину не бросать ремесло и организовать артель "Вятская игрушка"

Позднее расширился круг тем за счёт внесения в игрушку новых бытовых и сказочных сюжетов. Было разработано большое количество орнаментов и цветовых сочетаний.

Дымковская игрушка — искусство рукотворное. Каждая — создание одного мастера. От лепки и до росписи процесс творческий, никогда не повторяющийся. Нет и не может быть двух одинаковых изделий. Каждая игрушка уникальна и единственна.
22. Тема:  Каргопольская игрушка.
 Теория: Знакомство с характерными особенностями каргопольской игрушки.
КА́РГОПОЛЬСКАЯ ИГРУ́ШКА, русский художественный промысел, распространенный в районе города Каргополя Архангельской области.

Они грубоваты по лепке, а их плоские лица и обобщенные детали фигуры и одежды напоминают древних каменных баб. В росписи фигурок сочетаются овалы, круги, кресты, пятна, также напоминающие древние орнаментальные мотивы.

Из остатков глины мастера лепили игрушки, не придавая им особенного значения. Глиняные лошадки, упряжки, фигурки людей и животных стоили недорого, особенным спросом не пользовались, и их лепили скорее для собственного удовольствия, чем ради заработка. Первоначально игрушки, как и посуда, были «обварными». После обжига раскаленное изделие погружали в «болтушку» — густой мучной раствор. Пригоревшая мука оставляла на светлой поверхности сосуда или игрушки черный кружевной узор. Украшенные процарапанным архаичным орнаментом, своей безыскусностью такие игрушки напоминали скорее произведения художников каменного века. Изготавливались и более дорогие поливные посуда и игрушки, покрытые глазурью
23. Тема:  Анатомия головы человека. Конструкция формы объема головы.
 Теория: Изучение анатомии, пропорций головы человека

 Пропорции (лат. proportio – соотношение, соразмерность) – это соотношение величин художественного произведения между собой а также соотношение каждой отдельной части с произведением в целом. 
  Голова человека является общепринятой мерой, или модулем пропорциональных соотношений фигуры человека. Размером головы соизмеряют все части тела человека, от крупного до малого: рост, длины руки, стопы, локтя, кисти руки и т.д.   Форма головы образуется двумя ее составными частями: черепной коробкой и лицевой частью. Их пропорциональные отношения в объемной массе составляют примерно 1:2, если брать за единицу измерения лицевую часть Пропорции головы рассматривается по линейному размеру и по объему. Рассмотрим размеры головы в трех измерениях: фронтальном (спереди), профильном (сбоку) и горизонтальном (сверху). При рассмотрении головы в фас ее высота по отношению к ширине составляет примерно 1:1,7. Линия глаза служит серединой высоты головы без учета волосяного покрова. Лобные бугры делят лобно-теменную поверхность по вертикали (от надбровных дуг до теменной части головы) с отношением 1:1. Расстояние между скуловыми костями соответствует высоте лицевой части, т.е. от основания подбородка до переносицы их среднепро-порциональная величина составляет примерно 1:1. Высота головы по отношению к диагонали головы составляет примерно 1:1,8. На виде сверху (в плане) показаны соотношения величин лицевой части по отношению к наибольшей ширине затылочной - 1:1,7. Ширина головы по отношению к ширине профильной части головы составляет примерно 1:1,7; 1:1,8. 
    Высота лицевой части головы делится на три равные части. Первая - от основания кончика подбородка до основания носа; вторая - от основания носа до надбровных бугров; третья - от надбровных бугров до середины лобных костей или на полтора-два пальца выше лобных бугров. 
    Одинаковые величины имеют глазные щели, расстояние между внутренними уголками (слезниками) глаза, ширина основания крыльев носа и ширина кончика подбородка. 
    Линия рта, т.е. ротовая щель, расположена от основания кончика подбородка до основания носа на расстоянии 2/3. Размер ротовой щели соответствует расстоянию между линией рта и основанием кончика подбородка. Этому расстоянию соответствует и длина носа. Длина носа определяется от переносицы до основания кончика носа (Следует обратить особое внимание на положение переносицы. Не зная пропорции, пренебрегая ею, нередко допускают ошибки, полагая, что переносица располагается на линии глаза. Однако это не так. Переносица, как правило, находится выше уровня линии глаза, примерно на уровне верхнего века. 
    Опознавательные скуловые точки располагаются на уровне середины длины носа. Ухо и нос имеют приблизительно равные размеры и располагаются параллельно друг другу на одном уровне. Расстояние между передним краем уха и скуловой костью составляет примерно 1:1,7; 1:1,8 величины уха. Высота шеи спереди определяется расстоянием между основанием подбородка и яремной вырезкой, сзади - между выйной частью затылка и седьмым шейным позвонком. Окружность шеи имеет одинаковые размеры с окружностью голени в области икроножной мышцы, с удвоенной окружностью запястья и приблизительно равна половине высоты головы. Высоте шеи соответствует высота стопы, ширина кисти в области дистальных концов пястных костей и длина фаланговых костей пятого пальца.



 24. Тема:  Анатомия фигуры человека.
 Теория: Изучение анатомии, пропорций фигуры человека. Схема опорно – двигательной системы человека.

Пластическая анатомия человека изучает строение внешней, видимой формы тела и его пропорции и каноны. Освоение анатомической азбуки – это длительный процесс, включающий в себя изучение анатомических таблиц, муляжей, гипсовых слепков костей, скелета, мышечной системы, наружных покровов. Очень важно изучить динамику движения тела, мимические движения. Построение фигуры по законам анатомической связи, дает возможность грамотно «поставить» или «посадить» фигуру, построить ее в покое или в движении. Внимательное изучение пластической анатомии - залог успешного рисования фигуры человека.

Перед началом работы над рисунком модели фигуры человека непременно следует научить ее со всех сторон, чтобы получить наиболее полные сведения о рисуемом объекте: о строении формы, положении, движении. объеме формы и ее характере. Такое ознакомление с фигурой перед рисованием и во время рисования является непременным условием. До начала основного рисунка данной модели необходимо сделать ряд краткосрочных рисунков подготовительного характера, небольшого размера.
перемещаясь с одного вида на другой (спереди, сбоку, со спины). Начинать рисунок фигуры с трехчетвертного положения без предварительного освоения простых трехмерных видов (спереди, сбоку, со спины) не следует, так как этим можно осложнить задачу по рисованию н изучению фигуры. Краткосрочные рисунки можно выполнить на одном листе размером 0.5 листа ватмана.
25. Тема:  Рисунок.
 Теория: Определение понятия «рисунок». Рисунок – основа изобразительного искусства.
Рисунок—  вид графики и вместе с этим основа всех видов изобразительного искусства. Рисунок может выступать и как самостоятельный вид творческой деятельности. Виды рисунка различаются по технике исполнения, по назначению, темам и жанрам.

Рисунку подвластны любые жанры (портрет, пейзаж, натюрморт, анималистический, бытовой, исторический жанры и др.). В композициях средствами рисунка можно воплотить разнообразные темы: строительства, сбора урожая, космических полетов, путешествий, праздников и др. Основные средства художественной выразительности рисунка — линия, штрих, пятно. При помощи штриховки, тона и светотени передается форма, объем, пропорции предметов, линейная и воздушная перспективы. Рисунок может быть самостоятельным произведением искусства. Тщательно проработанные, законченные рисунки на отдельных листах — станковые произведения. В отличии от тиражной графики они существуют лишь в единственном экземпляре.

Рисунок — средство познания и изучения действительности. Рисование может осуществляться на основе непосредственного наблюдения с натуры, по памяти, представлению или воображению. Жизненные впечатления художник может зафиксировать в быстро выполненных набросках, более длительных зарисовках или рисунках. Рисунок может быть подготовительным этапом при создании живописных полотен, фресок, мозаик, витражей. Архитектор или дизайнер свой первоначальный замысел проекта фиксируют с помощью рисунка в эскизах. Наброски и эскизы порой имеют большое художественное значение, особенно если они выполнены выдающимися художниками.

Любая работа художника начинается с рисунка. Обучение рисунку составляет важнейшую часть профессиональной подготовки художника. Слушатели Академии художеств и студенты специальных вузов выполняют академические рисунки — многочасовую работу с подробной передачей конструкции и светотени объектов. Рисунок — древнейший вид изобразительного искусства.

Все разновидности технических приемов рисунка, дошедшие до нашего времени, в основном сложились в эпоху Возрождения. Уже тогда рисовали свинцовыми, серебряными и другими металлическими  грифелями,  итальянским карандашом, графитом, сангиной, углем, мелом, пастелью, а также жидкими материалами — бистром, тушью, разноцветными чернилами, акварелью, белилами. Рисунки создавали с помощью птичьих и тростниковых перьев, кистей на белой и тонированной бумаге. Все это привело к исключительному богатству и разнообразию художественных и технических приемов, которые оказали сильнейшее влияние на последующие поколения художников и стали основой для многих художественных школ.

Замечательными мастерами рисунка были Леонардо да Винчи, Микеланджело, Тициан, Рафаэль, А. Дюрер, Рембрандт, П. Рубенс, Ж.-Д. Энгр и другие зарубежные художники. В России виртуозно владели рисунком художники О. Кипренский, К. Брюллов, А. Иванов, П. Чистяков, И. Репин, В. Суриков, В. Серов и многие другие.

Художники XX в. продолжают развивать традиции реалистического рисунка и создают много нового в области островыразительного рисунка авангардных направлений.
26. Тема: Иконопись. 

 Теория: Определение понятия «иконопись». Канон, иконография.

  Искусство - это одно из важнейших явлений в жизни любого общества, неотъемлемая часть человеческой деятельности, играющая значительную роль в развитии не только отдельной личности, но и общества в целом. Суть искусства - оно представляет собой наиболее полную и действенную форму эстетического осознания окружающего мира. Искусство должно было принять разнообразные формы, чтобы воплотить все идеи, мысли, чувства людей не в виде отвлеченных понятий, а во вполне конкретной форме.

Техника иконописания сложна и своеобразна; последовательность писания иконы выработана в древности, изменению не подлежит и по традиции передается иконописцами из поколения в поколение. Поэтому начинающие иконописцы должны также строго и неуклонно ее придерживаться. Если же, в силу обстоятельств, приходится отступать от некоторых материалов и приемов, то каждый иконописец должен более всего бояться нарушить главное: традиционный образ иконы и последовательность его построения. Каждая икона состоит из четырех основных частей — слоев. Первый слой — щит из деревянной доски (или кусок холста) — является ее основой. Второй слой — грунт, или левкас, приготовленный из порошка мела с клеем. Третий слой — живопись, состоящая из рисунка и красочных материалов: пигментов, приготовленных на натуральной яичной эмульсии или на искусственной — казеиново-масляной или поливинилацетатной. Четвертый слой, защищающий живопись от внешних воздействий, представляет собой тонкую пленку отвердевшего растительного масла (олифы).
27. Тема:  Посещение музея.

 Теория: Закрепление материала на практике.
Ни один город России не сохранил такого количества прекрасных памятников зодчества и монументальной живописи. Великий Новгород не случайно называют городом-музеем Древней Руси.

В Великом Новгороде трудно, а порой - невозможно определить, где кончается город и начинается музей. Около 50 ценнейших памятников древнерусского зодчества XI-XVII веков стали частью живой структуры современного городского мира. Можно коснуться шероховатых стен храмов, увидеть древнюю фреску… История новгородских храмов, монастырей, оборонительных сооружений насчитывает много прекрасных и трагических страниц.

Новгородский Кремль
Древнерусский город немыслим без Кремля. Именно он определял его силуэт и планировку. Новгородский Кремль, заложенный князем Ярославом, - древнейший из сохранившихся в России кремлей. Он впервые упоминается в летописи 1044 года.

Собор Святой Софии Премудрости Божией
Одна из древнейших каменных построек Руси (1045-1050). Грандиозный Собор, посвященный Софии Премудрости Божией, заложен князем Ярославом Мудрым, его сыном Владимиром и епископом Лукой.

"Памятник Тысячелетию Российской Государственности"
В 1862 году предстояло празднование 1000-летнего юбилея России, "Памятник Тысячелетию Российской Государственности" решили установить именно в Новгороде, признавая тем самым его ключевую роль в создании Российского государства.
IV четверть
28. Тема:  Орнамент.

 Теория: Изучение символики орнамента

 Орнамент (от лат. ornamentum - украшение), узор, состоящий из ритмически упорядоченных элементов; предназначается для украшения различных предметов (утварь, орудия и оружие, текстильные изделия, мебель, книги и т. д.), архитектурных сооружений (как извне, так и в интерьере), произведений пластических искусств (главным образом прикладных), у первобытных народов - также самого человеческого тела (раскраска, татуировка). Связанный с поверхностью, которую он украшает и зрительно организует, орнамент, как правило, выявляет или акцентирует архитектонику предмета, на который он нанесён. Орнамент либо оперирует отвлечёнными формами, либо стилизует реальные мотивы, зачастую схематизируя их до неузнаваемости.

29. Тема: Биоформы и их воплощение в жизни человека 

 Теория: Определение понятия «биоформа», тренировка навыка превращения биоформы в стилизованный знак
30 Тема: Книжная иллюстрация. 

 Задачи: Знакомство с искусством книжной иллюстрации – макетом книги
 Книжная графика — один из видов графического искусства. Сюда относятся, в частности, книжные иллюстрации, виньетки, заставки, буквицы, обложки, суперобложки и т. п. С рукописной книгой с древности и средних веков во многом связана история рисунка, а с печатной книгой — развитие гравюры и литографии. В древнем мире появился шрифт, также относимый к графике, поскольку сама по себе буква является графическим знаком.

31. Тема:  Наброски.

 Теория: Изучение приемов выполнения набросков – линия, пятно, силуэт, объем.

 Обучение академическому рисунку обязательно включает в себя и занятия набросками. Слово "набросок" говорит само за себя и означает "набросать", т.е. за короткий промежуток времени передать основную характеристику изображаемого объекта. В учебном процессе наброски необходимы как вспомогательный материал и, в то же время, как упражнения, позволяющие пополнить знания и развить навыки, полученные в процессе обучения. 
    Наброски отличаются именно краткосрочностью. Зарисовки более продолжительны по времени и служат другим целям. Например, работая над длительным рисунком, вы никак не можете уяснить для себя строение отдельных узлов и деталей модели. Чтобы разобраться подробнее, вам следует выполнить отдельные зарисовки мест, вызывающих затруднение, с разных положений. 
    Наброски могут быть как линейными, так и тональными. Выбор вида наброска зависит от стоящих перед рисовальщиком задач, а также его опыта в работе с тем или иным графическим материалом. Наброски необходимо выполнять различными графическими материалами и не бояться экспериментов. Это позволяет почувствовать разницу между ними и одновременно придать наброскам разнообразие и характерную выразительность. Так, стальное перо с жидкостью оставляет четкие линии и штрихи, так же как остро отточенный карандаш средней твердости. Сангина, уголь, соус позволяют лучше выявлять объем тоном и передавать целостность формы предмета. Не менее важным компонентом является бумага. Следует внимательно отнестись к ее качеству (фактуре, плотности и тону). Тона бумаги должны быть сдержанными, а их цветовые колебания незначительными. 

32. Тема:  Прогулка по историческим местам города.

 Теория: Знакомство с историческими памятниками города.

33. Тема: Повторение и закрепление материала. 
 Теория: Закрепление полученных знаний на практике.

34. Тема: Посещение музея. 

 Теория: Закрепление полученных знаний на практике.

Ни один город России не сохранил такого количества прекрасных памятников зодчества и монументальной живописи. Великий Новгород не случайно называют городом-музеем Древней Руси.

В Великом Новгороде трудно, а порой - невозможно определить, где кончается город и начинается музей. Около 50 ценнейших памятников древнерусского зодчества XI-XVII веков стали частью живой структуры современного городского мира. Можно коснуться шероховатых стен храмов, увидеть древнюю фреску… История новгородских храмов, монастырей, оборонительных сооружений насчитывает много прекрасных и трагических страниц

Церковь Сергия Радонежского и Часозвоня
Церковь Сергия Радонежского – единственное надвратное сооружение северо-запада России, сохранившееся до нашего времени

Церковь Андрея Стратилата
Церковь Андрея Стратилата построена на фундаменте лестничной башни прежде гигантского собора Бориса и Глеба, построенного купцом Сотко Сытничем, прототипом известного новгородского былинного героя Садко

ФГУК "Новгородский государственный объединенный музей-заповедник"
В состав музея-заповедника входят экспозиции, выставочные залы, памятники-музеи в Великом Новгороде и других городах Новгородской области. 
В 2005 году Новгородский музей отпраздновал свое 140-летие

3 ГОД ОБУЧЕНИЯ
I четверть
Тема: Симметрия и Ассиметрия. Инструктаж по технике безопасности.
Теория: Изучение основных терминов и способов передачи симметрии и ассиметрии в композиции.

 Симметрия.
Это наглядно проявляющееся средство композиции. Под ней понимают повторение, отражение левого в правом, верхнего в нижнем и т. д. Как средство композиции симметрия используется очень давно. В разные времена она понималась по-разному - от строгих канонов до такой свободной трактовки, когда за симметрией сохранялась лишь роль организующего начала. В природе абсолютной симметрии нет. Отступления от симметрии неизбежны и в технике, что обусловливается функциональными и конструктивными факторами. Такое отступление вполне допустимо, так как само по себе не дезорганизует форму. Однако в этом случае асимметричный элемент необходимо органически увязать с остальным объемом, композиционно уравновесить и тогда симметричная в своей основе композиция может стать еще более оригинальной.

 Асимметрия.
Использование асимметрии в симметрично развивающейся форме часто встречается при проектировании отдельных изделий мебели и особенно интерьеров. Поэтому художнику-конструктору важно научиться хорошо разбираться в особенностях соподчинения, которые действуют при отступлениях от симметрии. Асимметрия как свойство-состояние формы имеет принципиальное отличие от симметрии. При организации асимметричной композиции используются многие закономерности, так как отдельные элементы лишены своей связующей - оси симметрии. Работа над асимметричной формой сложнее, чем над симметричной. Здесь необходимо тонкое понимание композиционного равновесия, так как соподчиненность формы обычно и сводится именно к нему.
5. Тема:  Технология работы над аппликацией.

 Теория: Изучение технологии работы над аппликацией (материалы, техника)

  Аппликация - наиболее простой и доступный способ создания художественных работ, при котором сохраняется реалистическая основа самого изображения. Это дает возможность широко использовать аппликацию не только в оформительских целях (при изготовлении наглядных пособий, пособий к различным играм, игрушек, флажков, сувениров к праздничным датам, оформление стенгазет, выставок, помещений д/с), но и в создании картин, орнаментов и т.д.

Основными признаками аппликации являются силуэтность, плоскостная обобщенная трактовка образа, однородность цветового пятна (локальность) больших цветовых пятен.

Аппликация может быть предметной, состоящей из отдельных изображений (лист, ветка, дерево, гриб, цветок, птица, дом, человек и т.д.); сюжетной, отображающей совокупность действий, событий («Салют Победы», «Полет в космос», «Птицы прилетели» и т.д.); декоративной, включающей орнаменты, узоры, которыми можно украсить различные предметы.

Аппликация является одним из древнейших способов украшения одежды, обуви предметов быта, жилища, применяемым и поныне у многих народов. Возникновение аппликации относится к древнейшим временам и связано с появлением, стежка, шва на одеждах из шкур животных.
6. Тема:  Бумагопластика.
 Теория: Изучение технологии работы с бумагой

   Бумагопластика – это, по сути, объёмная аппликация, в которой различные элементы композиции могут располагаться на разном уровне в трехмерной проекции. Поделки в технике бумагопластики иногда имеют вид картин, открыток, то есть оформляются они на жёстком фоне, в рамке или без неё. А иногда такие поделки существуют самостоятельно, без строгой привязки к фону. Например, это могут быть бумажные цветы, собранные в букет, отдельные фигурки и так далее.

  Бумагопластика – ёмкое название, объединяющее различные техники: квиллинг, оригами и тому подобные. Собственно говоря, какой бы метод работы с бумагой вы ни применили, главное – художественность результата. 

  Материалом для бумагопластики может стать любой вид бумаги – от самого прочного картона, до тончайших папиросных листов. Чаще всего в одной композиции сочетаются разные бумажные фактуры, которые выгодно оттеняют друг друга. Кроме того, бумага может быть покрашена или затонирована, исходя из плана будущей поделки – зелёные листья, разноцветные лепестки и так далее. Сборка элементов композиции происходит на клей, обычно ПВА, а также двусторонний скотч.

7. Тема:  Цвет и тон.
 Теория:  Определение терминов. Практическая работа, позволяющая сделать вывод о насыщенности цвета

Цвет — это свойство тел вызывать то или иное зрительное ощущение в соответствии со спектральным составом отражаемого или излучаемого ими света.

Наблюдаемые в природе цвета разделяются на две важнейшие группы: хроматические и ахроматические.

К группе ахроматических относятся белый, серый и черный цвета. Они характеризуются лишь количеством отраженного света, или, иначе говоря, неодинаковым коэффициентом отражения.

Цветовой тон и насыщенность являются качественными характеристиками цвета. Количественную сторону цвета определяет светлота (яркость), т. е. количество света, отражаемого данной окрашенной поверхностью. Степень близости цвета к белому называют светлотой. Поэтому, кроме цветового тона и насыщенности, каждая окрашенная поверхность должна характеризоваться величиной коэффициента отражения.
8. Тема:  Виды орнаментов.

 Теория:  Знакомство с видами орнамента в зависимости от содержания мотива, характера композиции, материала исполнения (лепной, резной, вышивной, набивной, чеканной, гравировочной).
9. Тема:  Виды орнаментов. Задачи: Знакомство с видами орнамента в  зависимости от содержания мотива, характера композиции.
мотивов, разнообразию приемов варьирования формы, силуэта, композиционных комбинаций, художникам всегда удавалось создавать новые оригинальные образцы орнаментального творчества. Поэтому можно предположить, что ряд простых орнаментальных мотивов независимо друг от друга могли возникнуть в разных странах одновременно. 
       Орнамент бывает графическим, живописным, скульптурным, по форме - геометрическим или растительным, иногда принимает фантастические формы; в него могут быть включены изобразительные мотивы. Совокупность орнаментов, их обусловленность материалом и формой предмета, а также ритм образуют тот декор, который является неотъемлемым признаком определенного стиля. 
       Стиль в искусстве какой-либо эпохи — это исторически сложившееся единство разной системы, средств и способов художественной выразительности. Основу любого стиля составляет единообразная система художественных форм, порожденных идейной и методологической общностью, возникшей в определенных социальных и экономических условиях. При формировании образной системы нового стиля орнамент входит в число наиболее важных составляющих его элементов и находится в числе тех средств художественной выразительности, которые позволяют безошибочно определять принадлежность к данному стилю какого-либо архитектурного памятника или произведения декоративно-прикладного искусства. 
       В процессе складывания стиля, несущего в себе новые художественные идеалы, в прикладном искусстве появлялись новые орнаментальные мотивы, создавались новые декоративные решения. 
       Основными классификационными признаками орнамента служат его происхождение, назначение и содержание. С учетом всего этого орнаментальные формы можно объединить в следующие группы, или виды:

       Технический орнамент. Возникновение форм этого орнамента обусловлено трудовой деятельностью человека. Например, фактура поверхности предметов из глины, изготовленных на гончарном круге, рисунок простейших клеток ткани при выработке ее на первобытном ткацком станке, спиралевидные витки, получаемые при плетении веревок, и т. п.
       Символический орнамент. Формированию символического орнамента способствовала общность природы условно-символических изображений произведений орнаментального искусства в целом, а сами орнаментальные образы, как правило, представляют собой символы или систему символов.
Такого рода изображение способно в лаконичной форме выразить очень широкие, многообразные понятия. Появившись в Древнем Египте и других странах Древнего Востока, символический орнамент и сегодня продолжает играть важную роль.
       Геометрический орнамент. Первоначально этот орнамент возник благодаря слиянию технического и символического орнаментов, образовав более сложные комбинации изображений, лишенные конкретного повествовательного значения. Отказ от сюжетной основы в этом виде орнамента позволил акцентировать внимание на строгом чередовании отдельных природных мотивов. Ведь любая геометрическая форма — это изначально реально существующая форма, предельно обобщенная и упрощенная. Постепенное развитие первоначальных и в то же время основных геометрических форм привело к тем художественным формам, которыми пользуется современное искусство, и которые отличаются особым разнообразием и изяществом в произведениях арабомавританского и готического декоративного искусства.
       Растительный орнамент. Это самый распространенный орнамент после геометрического, для него характерны свои излюбленные мотивы, причем последние различны в разных странах, в разные времена. Растительный орнамент по сравнению с другими его видами предоставляет наибольшие возможности для создания разнообразных мотивов, приемов исполнения, для оригинальной трактовки формы. 
       Растительный орнамент использует многочисленные формы растений: листья, цветы, плоды, взятые вместе или по отдельности. Это художественная переработка разнообразных форм растительного мира. В руках художника-орнаменталиста первоначальные формы, масштабы, цвет изменяются и соподчиняются по законам симметрии.
       При стилизации усиливаются соответственно характеру растения все типические особенности его, и удаляется или ослабляется частное или случайное. Часто эти изменения настолько значительны, что первоначальный материал преображается до неузнаваемости. К наиболее распространенным растительным формам с древнейших времен относятся: акант, лотос, папирус, пальмы, хмель, лавр, виноградная лоза, плющ, дуб.
       Каллиграфический (эпиграфический) орнамент. Этот орнамент составляется из отдельных букв или элементов текста, выразительных по своему пластическому рисунку и ритму. Искусство каллиграфии наиболее полно развилось в Китае, Японии, Иране и ряде арабских стран, использовалось и в Древней Руси, играя наряду с собственно орнаментикой заметную роль в декорировке различных изделий декоративно-прикладного искусства.
       Фантастический орнамент. В основе этого вида орнамента лежат изображения воображаемого, чаще символического содержания. Особенное распространение фантастический орнамент с изображением сцен из жизни сказочных животных получил в странах Древнего Востока (Египта, Ассирии, Китая и Индии). В эпоху средневековья он приобрел особую популярность в связи с религиозными запретами (в странах Западной Европы, в Византии эпохи иконоборчества, в мусульманских странах Ближнего и Среднего Востока).
       Астральный орнамент (о слова «астра» — звезда) утверждает культ неба. Основными элементами являются изображение неба, солнца, облаков, звезд. Наиболее распространен в Японии и Китае.
       Пейзажный орнамент. Главные объекты этого орнамента — самые разнообразные природные мотивы: горы, деревья, скалы, водопады, часто в сочетании с архитектурными мотивами и элементами животного орнамента. Особенно большое развитие получил в декоративно-прикладном искусстве Японии и Китая.
       Животный орнамент построен на изображениях птиц и зверей с различной степенью стилизации: как близких к реалистическим, так и условных. В последнем случае орнамент несколько приближается к фантастическому.
       Предметный, или вещный, орнамент. Возник в античном Риме и широко использовался во все последующие эпохи. Содержание предметного орнамента составляют изображения военной геральдики, предметов быта, атрибутов музыкального и театрального искусства

II четверть

10. Тема:  Самостоятельная работа.
 Теория:  Проверка и закрепление полученных знаний.

11. Тема:  Измерение пропорций и углов (построение предметов быта, геометрических тел)
 Теория:  Практическое занятие, позволяющее сделать вывод о том, как учащиеся за 2 года обучения усвоили приемы измерения. Зарисовка схемы построения и измерения

12. Тема:  Измерение пропорций и углов.
 Теория: Практическое занятие, позволяющее сделать вывод о том, как учащиеся за 2 года обучения усвоили приемы измерения. Зарисовка схемы построения и измерения

13. Тема:  Линейная перспектива.
 Теория: Повторение и более глубокое изучение основных законов линейной перспективы– понятие линии горизонта, точка и уровень зрения.

  применительно к рисунку, имеют в виду прежде всего линейную перспективу. Без знания законов линейной перспективы невозможно реалистически нарисовать даже самый простой предмет, какую-нибудь коробку. При этом, сделать правильный перспективный рисунок достаточно просто. Возьмите фломастер, подойдите к окну и прямо на стекле обведитеконтуры всего, что вы видите. Кстати, именно этот метод (или его вариации), использовались художниками Возрождения, которые начинали разрабатывать теорию перспективных построений (этих художников впоследствии историки назвали «перспективистами и аналитиками»).  Даже само слово «перспектива» переводится с латыни как «смотреть сквозь».
1. Параллельные прямые пересекаются. Видимых пересечений, конечно, на рисунке не будет, но вы явно увидите, что они будут сходиться. Есть исключение, параллельные прямые будут параллельны друг другу и в перспективе, если расположены вертикально или параллельно линии горизонта.

2. Перпендикулярные прямые сходятся не под прямым углом. То есть, конечно, под прямым, но на рисунке он будет выглядеть или тупым, или острым, по-разному, в зависимости от расположения.

3. Круги в перспективе (если они у вас будут на рисунке) превратятся в эллипсы. Правда, тут тоже есть варианты, например, если круг лежит на линии горизонта, то он станет линией, а если стоит развернувшись к вам лицом, то останется кругом.

4. Основной закон линейной перспективы: предметы одного размера на картине будут выглядеть разными, в зависимости от удаления — чем дальше от зрителя, тем меньше, и наоборот.
14. Тема:  Воздушная перспектива.
 Теория: Повторение и более глубокое изучение основных законов воздушной перспективы – изменение формы и цвета, объема предмета по степени их деления в пространстве.

Воздушная перспектива - объективное физическое явление, суть которого в том, что свет, проходящий через прозрачную среду, преломляется, рассеивается и отражается.
В нашем случае такой средой является воздух. В зависимости от состояния атмосферы,её загрязнённости и влажности свет рассеивается в толще воздуха в большей или меньшей степени и тогда мы видим воздушную дымку (высветленные дали).
По мере отдаления от наблюдателя можно отметить:
• постепенное уменьшение насыщенности тона
• уменьшение чёткости очертаний объектов съёмки
• смягчение контраста светотени
• высветление далей
15. Тема: Перспективное сокращение размеров геометрических тел  

 Теория:  Практическая работа. Совершенствование навыков работы с перспективой. Выполнение прозрачных, конструктивных рисунков.

 В основе построения учебного и акаде​мического рисунка лежит линейная (пре​имущественно), тоновая или воздушная, а также аксонометрическая перспектива. Прямая линейная перспектива — способ изображения пространственных фигур на плоскости с помощью центрического проектирования.

Центр перспективно сокращающихся линий расположен в глубине листа, на ли​нии горизонта, находящейся на уровне глаз рисовальщика. Она может быть вы​сокой или низкой в зависимости от вы​бранной точки зрения. Изображенные на плоскости фигуры размещены так, что крайние от них линии, удаляясь, сходятся в точке пересечения. Прямая линейная перспектива позволяет передать глубину пространства изображения, придать час​тям правильные пропорциональные соот​ношения (за счет соотношения размеров и расположения объемов фигур), соотнес​ти ракурсное сокращение предметов в за​висимости от специфики их зрительного плоскостногб восприятия.

С помощью одной линии можно изоб​разить предмет в пространстве — выхо​дящий ближний объем выделяется более четкой и контрастной линией, по мере удаления объемов линии становятся мяг​че и светлее.

Удаление предметов, уменьшение их раз​меров при удалении, характер ракурсного сокращения, пересечение в композицион​ном и перспективном центре основных горизонталей,вертикалей и диагоналей — все должно соответствовать законам прямой перспективы, согласованно организующей пространство изображения в формате гра​фического листа. Тоновая же перспектива создает пространство с помощью тона: ближняя форма — то, что спереди, — вы​деляется с помощью контраста и более плотного тона, дальняя сознательно спи​сывается (трактуется иначе).

Оптико-геометрические модели прямой линейной перспективы создают эффект глубокого динамического (или статиче​ского) пространства, в котором распола​гается изображаемый объект. Линейная перспектива позволяет передать на плос​кости объемную форму предмета в лю​бом ракурсе или перспективном сокраще​нии. Линейно-конструктивное построение предмета на плоскости вновь возвраща​ет художника к его умению видеть: это умение видеть предмет «насквозь». Под рукой умелого художника линейно-кон​структивные модели предмета могут об​рести большую силу зрительно-эмоцио​нального воздействия.

Схема перспективного построения геометрических предметов в соответствии с линией горизонта.
Необходимо только помнить, что точный рисунок не должен выглядеть как чертеж, его исполнение лишь подчинено основным закономерностям перспективного построения и ясного представления о пространственных особенностях – формы предмета, — решающую же роль в рисунке играет «натурное знание», искусство художнически распознавать, «видеть натуру».

16. Тема:  Планы композиции.
 Теория:   Просмотр работ художников и определение планов композиции и их особенностей в формировании и пространстве изображения. В большинстве случаев главное действующее лицо или группа размещается в композиции на втором плане, в то время как первый план служит как бы подходом к ним. Все остальные пространственные планы осуществляют функцию дополнительную. Вместе с первым планом они создают окружение, обстановку для главного действия, образуют его «декоративное обрамление», так или иначе связанное с происходящим на втором плане. Примерами могут служить такие произведения, как «Афинская школа» Рафаэля, «Явление Христа народу» А. И. Иванова, «Воскрешение дочери Иаира» И. Е. Репина, «Последний день Помпеи» К. П. Брюллова.

Картина «Последний день Помпеи» отображает трагический момент в истории Италии. Художник вел поиски решения полотна, исходя из темы. Он строил композицию на контрастах и ритме светлых и темных пятен. Главные группы фигур расположены на втором пространственном плане. Самый сильный свет (вспышка молнии) создает контраст именно в группах на втором плане. Фигуры этого плана наиболее динамичны, отличаются тонкой психологической характеристикой.

Первый план композиции является подходом к рассмотрению главного, дополняет его существенными моментами, в том числе смежными группировками людей.

Третий план также несет значительную композиционную и смысловую нагрузку, так как показывает грандиозность и трагичность события и подкрепляет динамику второго пространственного плана.

Композиция картины по-своему ритмична за счет чередования светлых и темных пятен. Уравновешенность и целостность произведения достигается благодаря различной силе контрастов тона и  цвета.
III четверть
18. Тема: Анатомия фигуры человека.
 Теория: Повторение и более глубокое изучение анатомии и пропорций фигуры человека в движении. Опорно – двигательная система человека – её взаимодействие  при передаче движения фигуры.

 Пластическая анатомия человека изучает строение внешней, видимой формы тела и его пропорции и каноны. Освоение анатомической азбуки – это длительный процесс, включающий в себя изучение анатомических таблиц, муляжей, гипсовых слепков костей, скелета, мышечной системы, наружных покровов. Очень важно изучить динамику движения тела, мимические движения. Построение фигуры по законам анатомической связи, дает возможность грамотно «поставить» или «посадить» фигуру, построить ее в покое или в движении. Внимательное изучение пластической анатомии - залог успешного рисования фигуры человека.

19. Тема:  Изображение человека в движении.

 Задачи: Изучение особенностей изображения человека в движении.
20. Тема:  Батальная живопись.

 Теория: Просмотр работ художников, их анализ.
 Бата́льный жанр (от фр. bataille — битва) — жанр изобразительного искусства, посвященный темам войны и военной жизни. Главное место в батальном жанре занимают сцены сухопутных, морских сражений и военных походов. Художник стремится запечатлеть особо важный или характерный момент битвы, показать героику войны, а часто и раскрыть исторический смысл военных событий, что сближает батальный жанр с историческим. А сцены военного быта (в походах, казармах, лагерях) зачастую связывают его с бытовым жанром.

Художники-баталисты — это художники, посвятившие свою жизнь созданию произведений в батальном жанре, или те, в творчестве которых он преобладал.

· Зауервейд, Александр Иванович (1782—1844) — русский живописец.

· Гесс Петер фон (1792—1871) — немецкий живописец и график.

· Ладюрнер, Адольф Игнатьевич (1798—1855) — русский живописец, профессор Академии художеств.

· Йебенс Адольф (1819—1888) — немецкий живописец.

· Коссак Юлиуш (1824—1899) — польский график.

· Невиль Альфонс (1836—1885) — французский живописец.

· Дмитриев-Оренбургский, Николай Дмитриевич (1837—1898) — русский живописец.

· Верещагин Василий Васильевич (1842—1904) — русский живописец.

· Каразин Николай Николаевич (1842—1908) — русский живописец, иллюстратор и писатель.

· Рубо Франц Алексеевич (1856—1928) — русский живописец-панорамист.

· Коссак Войцех (1857—1942) — польский живописец.

· Самокиш Николай Семёнович (1860—1944) — русский живописец, заслуженный деятель искусств РСФСР.

· Зоммер Рихард-Карл Карлович (1866—1939) — русский живописец и график.

· Владимиров, Иван Алексеевич (1870—1947) — русский живописец и график, заслуженный деятель искусств РСФСР.

· Авилов Михаил Иванович (1881—1954) — русский живописец и график, народный художник РСФСР.

· Греков Митрофан Борисович (1882—1934) — русский живописец, основатель студии батальной живописи.

· Френц Рудольф Рудольфович (1888—1956) — русский живописец, график и педагог, руководитель батальной мастерской ЛИЖСА имени И. Репина (1934—1956).

· Соколов Анатолий Александрович (1891—1971) — русский живописец.

· Мальцев Пётр Тарасович (1907—1993) — русский живописец, народный художник СССР.

· Кривоногов, Пётр Александрович (1911—1967) — русский живописец, заслуженный деятель искусств РСФСР.

· Петров, Иван Семёнович (художник) (1924—1990) — художник, график, заслуженный художник Украинской ССР.

· Чагадаев Александр Сергеевич (1956г.р.) - русский живописец.
21. Тема:  О костюмах и узорах – народного, светского искусства.
 Задачи: Знакомство с историей костюма. Характерные особенности костюма того или иного народ.

 Русский народный костюм формировался на протяжении веков, и его развитие было обусловлено социально-экономическими изменениями в жизни народа, религиозными воззрениями, взаимосвязями и контактами с другими национальными культурами. Этим объясняется ценность народной одежды для изучения культуры и быта, характеристики традиционного художественного творчества, а также многих других сторон жизни народа, исторического процесса развития нации в целом.
Красота русского народного костюма доставляет людям радость, пробуждает в них художников, учит чувствовать и понимать красоту, творить сообразно ее законам. Народная одежда выражает стремления ее носителя, воспитывает способность находить меру предметов как соответствия их свойств общественным потребностям человека, формирует эстетически ценностную ориентацию человека в мире и, следовательно, не только отражает мир, но и преображает, творит его.
Русская народная одежда, сохранившаяся в основных чертах в крестьянской среде вплоть до начала XX века, - ценнейший памятник народного творчества. Колорит одежды, обилие вышитых и вытканных узоров и украшений – все это свидетельствует о вкусах и традициях народа, о его понимании красоты и гармонии.
1. Общие характерные особенности русского народного костюма
История русского народного костюма насчитывает многие столетия. Точно также многие века практически неизменными оставались природные условия, в которых жило крестьянство, характер и условия крестьянского труда, продиктованные природной средой, обряды, верования, весь народный быт. В результате народный костюм оказался в максимальной степени приспособленным к жизни народа и были выработаны приемы его изготовления.
Одна из характерных черт, свойственных всему народному костюму - его функциональность. Он не сковывает движений, легкий, не жаркий, и в то же время достаточно теплый и укрывает от непогоды. Для разных обстоятельств жизни в различных условиях были выработаны и разные виды одежды: от легких поддёвки или казакина до закрывающих все тело от макушки до пят армяка и тулупа. Крестьянская работа с ее интенсивными размашистыми движениями требовала свободной одежды, и в шагу крестьянских портов вставлялся широкий клин, "ширинка", а под мышки рубах - ромбические ластовицы. В жаркие дни страды крестьянка могла выйти в поле в одной легкой рубахе, лишь подпоясавшись, либо заткнуть полы понёвы за кушак, практически оставшись в одной понёве. Функциональными требованиями было продиктовано и отсутствие пуговиц на рабочей одежде с ее широким запахом: любой член семьи, независимо от телосложения, мог надеть зипун или полузипунник на рубаху, либо на овчинный полушубок, не переставляя пуговиц, а лишь подпоясавшись кушаком, а широкая пазуха служила объемистым карманом.
Другая характерная черта народного костюма - его ярко выраженная конструктивность. Рациональная конструкция рубахи, сарафана, зипуна, понёвы, армяка почти не требовала употребления ножниц, а отходы ткани ручной выделки были минимальными. Небольшое количество прямых швов сокращало время, потребное на изготовление одежды и не требовало большого мастерства от швеи. Изготовляя ткань, крестьянка рассчитывай ее на конкретный вид одежды, а следовательно при шитье могла обойтись без подрубания швов и кромок, тем более что подрубить толстую армячину, сукно для понёвы и даже холст непросто.
В то же время, при всей простоте, это была очень яркая, декоративная одежда, украшавшая человека. Декоративность достигалась путем комбинирования праздничной одежды из тканей разного цвета и качества, что давало экономию дорогостоящих тканей, и за счет сравнительно простых средств декорирования путем нашивки лент, мелкой аппликации из ромбов и квадратов, вставок из простого крестьянского кружева, вышивки простым швом с геометрическим орнаментом. Непревзойденная декоративность народного костюма - его типичнейшая черта. Но декорация имела и функциональное назначение, будучи в значительной мере связанной с верованиями народа. На нижней одежде, непосредственно надевавшейся на тело, орнамент располагался на наиболее важных местах и выполнял роль оберега от нечистой силы, которая не могла миновать магические узоры на вороте, пазухе, обшлагах рукавов и подоле. На праздничной одежде орнамент в виде прошв, вышивки, нашитых лент, мелкой аппликации располагался по плечевым швам, швам подоплеки и т.п., отмечая, таким образом, конструктивные и функциональные элементы. Орнамент употреблялся только мелкий, геометрический, реже растительный.
Нередко возникает вопрос о цветовой гамме народного костюма. Существует мнение о неслучайности расположения цветов на костюме в связи с цветовой символикой, например, о том, что нижняя, "земная" часть костюма (например, женские понёвы), намеренно была темной (черные, синие понёвы), а верхняя, связанная с небом, с солнцем - белая и красная. Действительно цветовая символика известна. Но как тогда быть с красными понёвами и андараками и с тем, что совершенно не употреблялся в народном костюме зеленый цвет - цвет мира и покоя? Думается, что на выбор цвета оказывали влияние более прозаические обстоятельства. Ткани окрашивались только растительными красками и преобладание красного цвета связано с тем, что дававшая красную краску марена в качестве сорняка росла почти в каждом огороде, тогда как растительных зеленых красителей природа почти не знает: растения дававшие зеленую краску, росли только в Китае, поэтому лишь привозные с Востока шелка и атласы были зелеными, в ограниченном количестве попадая в народный быт.
Самую нарядную одежду крестьянки надевали не только по большим церковным, но и трудовым праздникам; в день первого выгона скота, на праздник первой борозды, в сенокос и жатву. Расшитая красочная одежда хорошо гармонировала с сельским летним пейзажем.
Декоративное оформление одежды соответствовало и внутреннему убранству крестьянской избы. Яркая расцветка рушников, подзоров, скатертей, половиков, покрышек на сундуки, а также расписной деревянной утвари перекликалась с красочными тканями одежды.
Наконец, отметим еще один определяющий признак народного костюма - его комплексность. Состав народного костюма был совершенно определенным и четко привязывался к тому или иному региону. По некоторым причинам, это, в основном, относится к женскому костюму. Выделяется ряд женских костюмных комплексов: понёвный, комплекс с андараком, сарафанный, комплекс с кубельком и парочка. Первые четыре привязаны к губерниям южнорусским, западным и южным, центральным и северным, и к казачьим областям. Парочка, пришедшая из города в конце XIX в., распределялась по всей территории России, заменяя, сначала у молодежи, традиционные комплексы. Урал и Сибирь, не имевшие коренного великорусского населения и заселявшиеся выходцами из разных регионов, четкой комплексности костюма не знали, здесь перемешивались разные типы костюма и быстро совершался переход к "круглому" сарафану - платью и парочке.

22. Тема: Русское народное творчество. 

 Теория: Изучение русского народного творчества – ткачество, резьба, роспись, игрушка и т.п.

 Народное творчество художественное, народное искусство, фольклор, художественная творческая деятельность трудового народа; создаваемые народом и бытующие в народных массах поэзия, музыка, театр, танец, архитектура, изобразительное и декоративно-прикладное искусство. В коллективном художественном творчестве народ отражает свою трудовую деятельность, общественный и бытовой уклад, знание жизни и природы, культы и верования. В Н. т., сложившемся в ходе общественной трудовой практики, воплощены воззрения, идеалы и стремления народа, его поэтическая фантазия, богатейший мир мыслей, чувств, переживаний, протест против эксплуатации и гнёта, мечты о справедливости и счастье. Впитавшее в себя многовековой опыт народных масс, Н. т. отличается глубиной художественного освоения действительности, правдивостью образов, силой творческого обобщения.

Богатейшие образы, темы, мотивы, формы Н. т. возникают в сложном диалектическом единстве индивидуального (хотя, как правило, анонимного) творчества и коллективного художественного сознания. Народный коллектив веками отбирает, совершенствует и обогащает найденные отдельными мастерами решения. Преемственность, устойчивость художественных традиций (в рамках которых, в свою очередь, проявляется личное творчество) сочетаются с вариативностью, многообразным претворением этих традиций в отдельных произведениях
23. Тема:  Графика.
 Теория: Определение понятия «графика», просмотр работ
	

	


Графика (от гр. grapho - пишу, рисую),  вид изобразительного искусства, который связан с изображением на плоскости. Графика объединяет рисунок, как самостоятельную область, и различные виды печатной графики: гравюру на дереве (ксилография), гравюру на металле (офорт), литографию, линогравюру, гравюру на картоне и др.
Рисунок относится к уникальной графике потому, что каждый рисунок является единственным в своем роде. Произведения печатной графики могут воспроизводиться (тиражироваться) во многих равноценных экземплярах - эстампах. Каждый оттиск является оригиналом, а не копией произведения.
24. Тема:  Архитектура.
 Теория: Знакомство с этапами развития архитектуры

  АРХИТЕКТУРА, искусство и наука строить.

Самые ранние архитектурные сооружения обеспечивали людям лишь частичную защиту. Шатер бедуина или вигвам индейца служили укрытием от солнца, ветра и дождя, но почти не спасали от холода; в своем иглу эскимос находил также прибежище от диких зверей.

Но человек стремится воплотить в формах архитектуры еще и свое стремление к прекрасному, свои идеи и надежды. Всякое произведение архитектуры является конструкцией, но не всякая конструкция становится произведением архитектуры.

У архитектуры есть три фундаментальных признака. Во-первых, сооружение должно отвечать своему назначению. Если под функциональностью понимать соответствие здания своему назначению, то, согласно формулировке теоретика функционализма Луиса Салливана, лучшие постройки всех времен были функциональны. Во-вторых, помимо утилитарных нужд, архитектура выражает духовные потребности человека, состоящие в создании и созерцании красивых, гармоничных образов. Третий критерий оценки архитектурного сооружения – его надежность.
25. Тема:  Архитектура Великого Новгорода
 Теория: Знакомство с памятниками архитектуры Великого Новгорода

  В Великом Новгороде сохранилось множество памятников древнерусской архитектуры. Наиболее древний из них — Софийский собор, строительство которого начато в 1045 году. Он находится внутри детинца — исторического центра города (современные стены Детинца возведены в XV веке). Один из входов собора украшают Сигтунские врата. Раскопками установлено, что в городе функционировал деревянный водопровод.

C 1999 года решением Новгородской областной Думы (Постановление № 261-ОД) в городскую черту города включено знаменитое Рюриково Городище.

Из более поздних достопримечательностей города наиболее известен Памятник «Тысячелетие России», установленный в 1862 году по проекту скульптора М. О. Микешина.
26. Тема:  Скульптура в архитектуре
 Теория: Связь архитектуры и скульптуры
  Во второй половине XIX в. архитектура и скульптура переживали кризис. В искусстве господствовал реализм, но применительно к архитектуре это слово едва ли что-нибудь означает, да и скульптура требует определённой условности приёмов и идеализации. Поэтому действительно смелых идей ни архитекторы, ни скульпторы предложить не смогли.

Архитекторы пробовали обрести источник вдохновения в исторических традициях, пытаясь отобрать лучшее и на этой основе создать оригинальный стиль. Но на практике элементы разных стилей смешивались в одном здании. Такое подражание прошлому называется эклектизмом. Он и преобладал тогда в архитектуре.

Облик городов в то время стремительно менялся. Доходные дома занимали центральные улицы, вытесняя особняки. Театры, музеи, банки, пассажи (универсальные магазины) и вокзалы соперничали по размерам и обилию украшений с храмами и дворцами. Следовательно, нужны были яркие архитектурные решения.

Здания второй половины XIX в. содержат черты, восходящие к древнерусской архитектуре, орнаменты, заимствованные из народной вышивки или воспроизводящие в камне резьбу по дереву. Этот стиль, получивший название неорусского, поддерживали и правительство, и передовая художественная интеллигенция. В нём отразились важнейшие идеи времени — историзм и патриотизм.

Архитектура этой эпохи во многом определила облик современных городов. Тогда были построены церковь Воскресения на Крови в Петербурге (1883—1907 гг., архитектор А. А. Парланд), музеи Исторический (1875—1883 гг., архитектор В. О. Шервуд) и Политехнический (1875— 1877; 1896; 1903—1907 гг., архитекторы И. А. Монигетти, Н. А. Шохин, П. А. Воейков и В. И. Ерамешанцев), Верхние торговые ряды (ГУМ; 1889—

1893 гг., архитектор Н. А. Померанцев) в Москве, здания вокзалов в ряде городов, Театр оперы и балета в Одессе (1884—1887 гг., архитекторы Ф. Фельнер и Г. Гельмер) и Оперный театр в Киеве (архитектор В. А. Шрётер).

Архитекторы обратились к истории искусства, скульпторы — к сюжетности, историческому и бытовому правдоподобию, даже к иллюстративности. Их работы изобиловали подробностями — это особенно касалось монументальной скульптуры. Характерный пример — памятник «Тысячелетие России» в Великом Новгороде (1862 г.) по проекту Михаила Осиповича Микешина (1835—1896). Тяжеловесная форма памятника напоминает колокол, она увенчана царской державой

и по-своему очень выразительна. Однако её трудно оценить по достоинству из-за множества фигур. Шесть статуй вокруг державы олицетворяют русскую государственность — от Рюрика (согласно летописной легенде, начальника варяжского военного отряда, призванного княжить в Новгороде, основателя династии Рюриковичей) до Петра Великого. Ниже расположен рельеф, в котором аллегорические персонажи чередуются с фигурами политических деятелей, святых, полководцев, писателей, художников.

Скульпторы добивались удачи, лишь отказавшись от монументальности. Таков знаменитый памятник А. С. Пушкину на Тверском бульваре в Москве (1880 г.) работы Александра Михайловича Опекушина (1838—1923). Памятник относительно невелик; перед зрителем произведение, не рассчитанное на широкое пространство, скорее камерное, чем монументальное. Поэт стоит задумавшись, в свободной позе, лишённой картинных жестов. Однако скульптору удалось передать момент вдохновения, которое делает скромный облик Пушкина возвышенным и прекрасным.

IV четверть
27. Тема:  Оптическая иллюзия.

 Теория: Определение понятия, рассмотрение конкретных примеров оптической иллюзии.

 Оптическая иллюзия - впечатление о видимом предмете или явлении, несоответствующее действительности, т.е. оптический обман зрения. В переводе с латыни слово "иллюзия" означает "ошибка, заблуждение". Это говорит о том, что иллюзии с давних времен интерпретировались как некие сбои в работе зрительной системы. Изучением причин их возникновения занимались многие исследователи. Некоторые зрительные обманы давно уже имеют научное объяснение, другие до сих пор не объяснены.
 28. Тема:  Влияние биоформ на жизнь человека.

 Задачи: Понятие «биоформа». Практическая работа – логотип.

  Термин «логотип» появился в начале XIX века в типографике и был синонимом термина «лигатура», то есть обозначал объединение двух или трёх знаков типографского шрифта. Он возник после волны подъёма производства, которая привела к росту объёмов производимой продукции, росту экспорта и конкуренции. К середине XIX века логотипом называли любое текстовое клише, которое не нужно каждый раз набирать заново. Например, заголовок-название газеты.

В XX веке логотипом стали называть стилизованное шрифтовое начертание названия или само название в таком начертании, или условный знак, обозначающий организацию или товар
29. Тема:  Знак-логотип.
 Теория: Разработка фирменного стиля (трансформация букв в логотип)

 Знак в дизайне — изобразительная часть логотипа, как правило, включающего также название (письменную — буквенную или иероглифическую — часть, часто также художественно оформленную) маркируемого товара, услуги, организации, мероприятия или персоны. Знак призван закрепить у адресата ассоциацию с маркируемым объектом или его владельцем и служит для различения однотипных объектов в информационном поле адресата (например, на рынке соответствующих товаров). Вместе с именем и логотипом знак составляет основу фирменного стиля 
30. Тема:  Посещение музея.
 Теория: Расширение кругозора, закрепление полученных знаний.
Ни один город России не сохранил такого количества прекрасных памятников зодчества и монументальной живописи. Великий Новгород не случайно называют городом-музеем Древней Руси.

 Крепостные сооружения
Обойти вокруг кремля можно всего за полчаса. Длина его стен — 1350 м, толщина достигает четырех. Из двенадцати башен сохранились девять

Грановитая палата, 1433
В настоящее время здание находится на реставрации – единственному в России средневековому готическому зданию хотят вернуть первоначальный вид.

Звонница Софийского Собора
Этот тип сооружений был изобретен при новгородском архиепископе Евфимии II и повторен на Руси затем лишь дважды
31. Тема:  О великих художниках.
 Теория: Просмотр и анализ работ художников. Доклады о творчестве художников.
32. Тема: О великих художниках.
 Теория: Доклады о творчестве художников.
33. Тема:  Повторение пройденного материала.
 Теория:  Проверка и закрепление полученных знаний.
34. Подведение итогов.
                          Формы и методы контроля, система оценок.
   Программа «Беседы об изобразительном искусстве» предусматривает промежуточный контроль успеваемости учащихся в форме контрольных уроков, которые проводятся во 2-м полугодии и 4-ом полугодии. Проверка  знаний по изученным разделам программы осуществляется в виде устного опроса.

 Контрольный урок проводится на последнем занятии полугодия в рамках аудиторного занятия в течение 1 урока. 
Работа учащихся оценивается с учетом следующих критериев. 
                                                 Оценка 5 «отлично»

- учащийся проявляет  интерес к предмету, грамотно отвечает на заданные вопросы, показывает глубокие знания  теории.
                                                 Оценка 4 «хорошо».

- грамотно отвечает на заданные вопросы, но с небольшими недочетами,  выполняет домашние задания, проявляет интерес к предмету.
                                      Оценка 3 «удовлетворительно».

- у учащегося слабая теоретическая подготовка, присутствует лишь несколько элементов освоенного материала, безынициативность.
Оценка 2 «неудовлетворительно».

- у учащегося очень слабая теоретическая подготовка, пропуски большого количества занятий.
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