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Вступ. Значення короткочасних начерків й замальовок  у навчальному процесі. 

На сьогоднішній день, при всьому розмаїтті новітніх матеріалів і технологій, начерк і замальовка залишаються вкрай актуальними для оволодіння мистецтвом рисунку. Вільне володіння лінією, вміння схопити в рисунку характерне, найголовніше, передати характер форми, почуття руху, поз, рівноваги – навики, без яких складно уявити професійно виконаний рисунок зрілого майстра. Але ці навики та вміння приходять з досвідом, а досвід – це велика тяжка праця, яка потребує особливого ритму, наполегливості та дисциплінованості. 
Мистецтво начерку подібне до музики. Практично неможливо уявити вражаючу нас музику, якщо вона буде складатися з однієї ноти чи звуку, для серйозного художнього впливу потрібна різноманітність елементів, що складають загальну композицію. Рисунок починаючих завжди трохи скутий відсутністю досвіду та певної сміливості, йому не вистачає ефектів та різних прийомів. А начерк передбачає постійну практику, абсолютне зосередження на рішенні різних практичних проблем рисунку. Так і музикант, постійно занурений в розвиток свого ремесла через практику, через деякий час продемонструє віртуозне володіння інструментом. Постійні вправи, тренування покликані розвити інструменти рисувальника – руку й олівець. Якщо аналізувати творчий спадок великих майстрів, то окрім нерідко невеликої кількості значних програмних творів, можна знайти незчислену кількість пошуків, ескізів, начерків та замальовок, що добре демонструє практичне значення цього жанру.  Великий майстер рисунку В. Сєров досягав в своїх рисунках найвищого ступеню легкості та витонченості лінії, але по величезній кількості підготовчого матеріалу, стає зрозумілою ціна тієї лінії. У своїй ілюстрацій до басні І. А. Крилова «Трішкін кафтан» (рис. 1-5) він, шляхом тяжкого руху графічних пошуків, начерків та ескізів дійшов до майже гротескної пластичної виразності, елегантної лінії. Навіть такому досвідченому майстру як Сєров, аби досягти такої майже імпровізаційної свіжості, було необхідно пройти такий суто учнівський етап як ескізна частина.
Постійно практикуючись в начерках, учень вчиться швидко, а й іноді в екстремальних умовах приймати складні стилістичні й технічні рішення. Так, надихнувшись красою якоїсь постаті, митець повинен влучно використати доступні для нього в даний момент матеріали, а також відчувати свою обмеженість у часі. Якщо мова йде не про найнятого демонстратора в студії, а випадкову натуру на вулиці, то складно мовити про значну тривалість такого рисунку. Довго працювати з натури в такій ситуації неможливо, тому велика частина робиться вже по пом’яті, а дещо створюється на рівні імпровізації. Певна обмеженість в матеріалах (на вулиці чи у парку це може бути, наприклад, альбом для малювання та звичайний олівець) дисциплінує художника та розвиває його смак.
Дана методична розробка ставить за мету сформулювати сутність начерка як художнього явища, класифікувати його різновиди та технічні можливості, коротко окреслити історичний розвиток.
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Методична задача начерку.
Начерками називають швидкі, лаконічні, невеликого розміру замальовки. У них передається загальне враження від натури, найголовніше і істотне без ретельного опрацювання деталей: характерні пропорції натури, рух, індивідуальні особливості, поза. Начерки - це одна з найбільш відповідальних областей професійного навчання. Уміння малювати з натури ще недостатньо для повноцінної творчої діяльності. Щоб творити, художник повинен знати життя, навчитися самостійного мислення, аналізу, вміти спостерігати, накопичити пластичні мотиви. Все це набувається тільки в результаті постійного виконання начерків.

Спостережливість є абсолютно необхідною рисою для художника. Це основна якість майстра образотворчого мистецтва, що дає можливість створювати правдиві та актуальні твори. Спостережливість дає можливість помітити в житті цікаві моменти, важливі явища, процеси, які є змістом і основою художнього твору. Спостерігаючи, митець вчиться помічати найголовніше та другорядне, передавати це. Крім того, спостережливість розвиває уяву та розширює кругозір. Опитному, тренованому художнику завжди є про що розповісти, в усьому він бачить свій інтерес та своєрідну поезію і в змозі створити гармонійну оригінальну та вражаючу композицію.

Основа розвитку спостережливості – щоденна практика виконання замальовок і нарисів. Де б не знаходився художник - він завжди повинен малювати: на вулиці, в трамваї, на засіданні, на ринку, в гостях, в зоопарку.

Під час навчання треба дотримуватися певної послідовності відповідно до дидактичного принципу – від простого до складного. Дуже часто починаючі художники прагнуть одразу поставити собі непід’ємно складну задачу, вразити виразною манерою виконання, стилем, до яких ще нема ніяких передумов.  Це часто пов’язано з тим, що вони не можуть адекватно співвіднести свої актуальні можливості із своїми побажаннями, або не приділяють достатньої уваги тяжкому та тривалому процесу навчання.  Тематика начерків повинна розвиватися – спочатку треба рисувати прості за формою окремі предмети, потім групи предметів, натюрморти, інтер’єри, екстер’єри, природні форми, дерева, а потім вже й тварин та людину.  При рисуванні людини також треба починати з більш простих завдань – голови, кінцівок, а вже потім переходити до схематичного зображення всього тіла, різних рухів. Найскладнішою задачею являється рисунок групи фігур, різних за характером, пропорціями. 

Окрім начерків, задача яких заключається в передачі руху й пластики треба обов’язково робити рисунки більш схематичного характеру, щоб закріплювати знання про пропорції та будову людського тіла. Без вивчення пластичної анатомії говорити про навчання рисунку не можна зовсім. Схеми пропорцій людського тіла різного віку та статі дуже добре представлені в книгах Готфріда Баммеса (рис.6), зокрема «Зображення фігури людини».  До цієї теми зверталися художники ще з давнини, шукаючи ідеальні людські пропорції та модуль, за допомогою якого можна побудувати фігуру. Такі схеми треба на початковому етапі навчання детально вивчати та, що краще, копіювати. Такі знання зроблять рисунки більш кріпкими та переконливими.
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Порядок виконання будь-якого начерку підпорядковується загальним обов'язковим принципам процесу будь-якого зображення (тривалого або короткочасного): від загального до частковостей, від великих, головних мас до більш дрібних, другорядних, зберігаючи враження цілісності. Спочатку слід вирішити його композицію, окреслити крайні точки, розташування одного або декількох малюнків на аркуші, з урахуванням «звучання» кожного нарису і листа в цілому.

Вивчення основ рисунку слід розпочинати з короткочасного зображення простих побутових предметів. Спочатку це можуть бути чашки, тарілки, потім більш складні предмети як, наприклад, чайник, будова якого включає вже ручку та ніс, м’ясорубка, опалювач тощо. При цьому слід в загальних рисах насамперед правильно конструктивно і перспективно побудувати їх, передати пропорції. Прості форми предметів, близьких до геометричних тіл (стіл, шафа, відра, каструлі), необхідно зображати швидко і вірно в будь-якому їх повороті і положенні до лінії горизонту. У деяких випадках замальовки цих предметів супроводжуються передачею світлотіні, без ґрунтовного її опрацювання, без характеристики деталей. Учень повинен адекватно сприймати свою задачу, такі рисунки – швидке але переконливе зображення предмету, на який в академічній постановці може бути заплановано велику кількість годин. Це і є основна ціль – довести до автоматизму алгоритм рисування, щоб з кожним новим рисунком ускладнювати задачу.

Короткий історичний огляд. Роль начерку в історії мистецтва.
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Якщо аналізувати начерк як окреме явище в історії світового мистецтва, то можна констатувати те, що ще з часів давніх цивілізацій він грав абсолютно робочу роль, був лише проміжним етапом при створенні творів мистецтва, будь то скульптура чи настінний живопис. До нас дійшли зразки таких начерків-ескізів, знайдені, наприклад, при археологічних розкопках майстерень Давнього Єгипту. Вони зроблені на глиняних черепках – остраконах (рис.7). Це зазвичай пошуки пластичного рішення, пози, масштабу, які спеціально не зберігались, бо митці не бачили в них якоїсь особливої художньої цінності. В давніх цивілізаціях, як і в період Середньовіччя, мистецтво носило здебільшого ритуальний або ідеологічний характер. Поняття «мистецтво заради мистецтва» ще не існувало. Митці сприймалися як ремісники, які повинні були добре виконувати покладені на них владою або релігією задачі. Саме тому в давнину зразки начерків не мали особистої художньої цінності, сприймалися лише як робочий момент.
Крім того, в період Середньовіччя з’явились нові заборони та табу в мистецтві, наприклад, стосовно оголеного людського тіла. Вивчення анатомії, яке ґрунтувалося на препаруванні померлих, було заборонено, що призвело до певної схематизації та стилізації зображення людини. 
Ситуація почала змінюватись, починаючи приблизно з епохи Ренесансу. Людина набуває нового гуманістичного значення і митці звільняються від багатьох канонів та стримуючих факторів при зображенні оточуючого світу. Мистецтво стає більш світським. Тому рисунки та підготовчі начерки стають більш розкутими та вільними, розширюється гамма пластичних поз завдяки вивченню анатомії людини, що за часів Середньовіччя було практично заборонено Церквою.
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До нас дійшли численні анатомічні замальовки Леонардо да Вінчі, які й на сьогоднішній день не втратили своєї дидактичної актуальності. Особливо виразні начерки Мікельанджело Буонаротті до фресок Сикстинської капели у Ватикані (рис.8). Рисунки Мікельанджело передають дуже складні рухи та пози людського тіла, різноманітні ситуації м’язової напруги, незвичні перспективні положення.
Взагалі мистецтво Відродження це період розкріпачення митців, набуття ними більшої свободи в зображенні людини, поступової відмови від канону та грандіозної за своїм значенням для подальшого розвитку мистецтва інновації – теоретичного обґрунтування лінійної та повітряної перспективи.

У сімнадцятому столітті, особливо у Голландії, яка як і Італія була одним із центрів мистецтва Європи тих часів, набули популярності так звані анатомічні театри, в яких публічно проводилися розтини людини, що також сприяло розвитку анатомії як науки. 
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Приблизно в кінці вісімнадцятого, на початку дев’ятнадцятого століття замальовка потрохи стає автономним засобом творчого самовираження. Вона вже не обов’язково є пересічним матеріалом при створенні картини або скульптури, а набуває своєї власної значності. Чудові портрети Жана Огюста Домінік Енгра (рис.13-14), що вражають своєю пластикою лінії та вибірковістю при моделюванні форми. Найчастіше обличчя та руки – те, що більш за все розкриває людський характер і психологічний стан, пророблені ним з усією ретельністю та подробицями. Одяг та фон навпаки подані умовною лінією. Штрих, в порівнянні із майстрами офорту та гравюри минулого, носить дуже емоційний характер.
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Кінець дев’ятнадцятого - початок двадцятого століть це час творчих експериментів та пошуків, художники звільняються від багатьох класичних традицій, технік та підходів, готовлячи підґрунтя авангарду та модернізму. Це стосується усіх видів мистецтва, крім того змінюється й роль самого художника. Замість талановитого ремісника – виконувача соціального запиту, митець починає виконувати більш значну соціальну роль як особистість, яка проектує свій внутрішній всесвіт, свою етичну або політичну позицію. І якщо раніше такі явища сприймалися як бунт митця проти якихось окремих соціальних явищ (наприклад, серія «Лиха війни» Франциска Гойя), то вже на початку двадцятого століття така творчість-маніфест стає вже звичайною формою мистецтва. Такі тенденції позначаються й на предметі нашого дослідження. Графіка стає більш розкутою, поширюється форма презентації незакінченості (з точки зору минулого мистецтва) рисунку, трансформації та стилізації форми, особистісного погляду митця на натуру.  Такі митці як Оноре Дом’є, Анрі де Тулуз-Лотрек (рис.15), Кате Кольвітц, Едвард Мунк відрізняються більш свобідною манерою роботи, не ставлять за мету абсолютну реалістичну схожість з натурою, поступово відходять від академізму в сторону гротеску.  
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Двадцяте століття взагалі найбільш насичене з точку зору зміни стилів та напрямків в мистецтві. Величезної пластичної виразності досягає Егон Шилє (рис.16-17), майстер експресіонізму у своїй еротичній графіці. Лінія набуває небувалої до того музикальності та поетики, композиція рисунку – постійний експеримент з площиною аркуша.
На сьогоднішній день мистецтво начерку, пройшовши велику історію розвитку, надає численні можливості сучасному митцю, на технічному й концептуальному рівні розробляти інноваційне  мистецтво чи слідувати традиціям старих майстрів.
Виразні засоби рисунку (лінія, крапка, пляма),  їх різновиди та використання в рисунку.
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Якщо ми будемо споглядати зразки мистецтва передісторичної доби, наприклад розписи пещєри Альтаміра (рис.18), то стає очевидним глибоке опанування безіменними митцями таких важливих й актуальних і сьогодні засобів реалістичного зображення як форма, об’єм, глибина, рельєф поверхні, колір, тон тощо. Вже тоді, коли робочою площиною слугувала стіна пещери, фарбами були кольорові глини, а основним робочим інструментом – рука, давні художники відчували як за допомогою лише крапки, лінії та плями, їх безмежних варіацій кількості та якості можна досягнути величезних виразних можливостей.
У своєму дослідженні «Точка і лінія на площині» митець і теоретик мистецтва Василь Кандинський [3] розглядає такі елементарні явища як точка, лінія та пляма з точки зору будівельних матеріалів майбутнього твору мистецтва, саме з яких будується елементарне зображення. За Кандинським, точка і лінія в залежності від ситуації, умов та своїх якостей може нести різне сенсове навантаження та вплив. Художник, що професійно оволодів цими засобами та вміє грамотно встановлювати зв’язки  між ними, може виступати режисером власної творчості, управляти увагою глядача та формувати ті чи інші враження. 
Крім того, кожен з вище згаданих засобів зображення (точка, лінія, пляма) може виконувати різну функцію, залежно від ситуації та задачі автора. Наприклад, в рисунку Миколи Мовчана (рис.19) більш темна пляма (за тоном, що досягається засобом штрихування) візуально виходить на передній план. Тобто ніс, лоб, підборіддя – найбільш опуклі частини обличчя, які за допомогою тонального затемніння майже виходять уперед з площини паперу. Зазвичай темніша та контрастна деталь сприймається як найближча в порівнянні зі світлими тональностями. Скули, віски, вугли нижньої щелепи візуально відступають назад завдяки більш легкій, прозорій тональності. 
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Це явище називається повітряною перспективою. Об’єкти, по різному розташовані у просторі, мають різні властивості залежно від плану (передній, середній, дальній плани). Ці властивості – різні тональність, насиченість кольору, контрастність, чіткість, різкість змінюються від переднього до дальнього плану відповідно. 
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В якості прикладу явища повітряної перспективи можна навести рисунок дротяного кубу, який студенти виконують на першому році навчання (рис.21). 
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Вертикальні лінії дроту, які знаходились на передньому плані – більш товсті та темні на відміну від ліній дальнього плану. Горизонтальні ж лінії, які відходять від нас у простір, змінюють свою товщину в бік зменшення, тим самим являючи собою певний плановий перехід.
Всі перелічені явища та засоби рисунку можна використовувати й в начерках та замальовках в усьому їх розмаїтті. Згадаємо чудовий портрет балерини Карсавіної роботи В. Сєрова (рис.22). Автор використовує усі можливості однієї лінії, не перевантажуючи рисунок штрихом або розтушовкою. Саме ця гра товщини лінії, що періодично й зовсім зникає створює відчуття легкості та повітряності образу танцівниці, а деяке стовщення та затемнення лінії на обличчі є своєрідним акцентом, що підкреслює психологізм трохи поверненої голови. 
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Як тіло людини знаходиться в постійному русі, кров пульсує по ньому, суглоби та м’язи напружуються, так і лінія, що цю постать зображає повинна бути «живою», рухомою. В цьому відміна між технічним рисунком, кресленням та художнім рисунком. На рисунку ?б показана ізометрія кубу, де нема жодного перспективного скорочення, явищ повітряної перспективи та візуальної глибини, всі відрізки рівні один до одного. Це суто технічне креслярське зображення. 
Робота різними матеріалами в короткочасних начерках.

       Якщо говорити про матеріали для начерків, то на відміну від інших форм графіки та живопису, тут не йде мова про сурове дотримання певних технологічних вимог або традицій. Це дуже демократичний тип рисунку, де навіть студент може проявити свої індивідуальні вподобання та дозволити собі певні експерименти. Начерк – це спроба, пошук, досвід, споглядання і аналіз, це вміння приймати творчі рішення прямо зараз, в процесі роботи. Це імпровізація, яка має величезне значення для художника.
Так, майстер гостро характерного, а іноді навіть гротескного рисунку, Сойфертіс Л.В. (рис.25, 26), однією лінією створював виразні й пластичні образи, використовуючи один тільки фломастер або звичайні кольорові олівці. Його рисунки вражають своєю життєвістю і переконливо переданими характерами. М. Фєшин (рис.27) створював свої рисунки й замальовки віртуозно користуючись обмеженими можливостями вугілля, по-різному заточуючи його або торкаючись паперу, передавав найтонкіші нюанси пластики оголеного тіла.

На сьогоднішній день в розпорядженні художника є величезна кількість сучасних матеріалів, які потрібно пробувати, змішувати, шукати максимально виразні можливості. 

Для начерків можна використовувати папір різних сортів, різний за розміром, кольором, тоном, шорсткістю. Для начерків пером добре підходить гладкий, щільний папір, на якому не розпливаються чорнило та туш. Для одноколірних і кольорових нарисів аквареллю, тушшю більш підходить папір, що не дуже вбирає воду, злегка шорсткий. Для виконання начерків можна використовувати олівці, середні і м'які по твердості, вугілля, сангіну, соус, чорнила, туш, акварель, акварельні і пастельні крейди, фломастери. Можна застосовувати і м'які кольорові олівці, якщо тільки вміти зі смаком підбирати необхідне поєднання кольорів. Колір матеріалу, навіть якщо ми робимо монохромний начерк, повинен підходити для обраної натури, не входити в дисонанс із нею.
Соусом працюють сухим і мокрим засобом, якщо його попередньо розвести водою до потрібної щільності і паличкою (пензлем) малювати по вологому папері. Начерки в цьому випадку добре передають тональні особливості натури.
Цікаві за своїми образотворчим можливостям різні фломастери і маркери. Особливо з такими фетровими стрижнями, які дозволяють малювати і тонкими, і широкими лініями, і швидко покривати великі поверхні паперу. Сьогодні в нашому розпорядженні є велика кількість різноманітних маркерів, на водній чи спиртовій основі, кулькових ручок, лінерів, імітуючих пензлі чи перо. 
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Для виконання начерків часто користуються одноколірною або поліхромною аквареллю. Заливка аквареллю (фарбою будь якої насиченості) іноді поєднується з промальовуванням контуру фломастером або пером. Начерки в кілька кольорів більш важкі, вимагають часу, досвіду. При цьому, вони повинні залишатися графічним зображенням, але не живописними, де більш уважно передаються колірні відносини між окремими предметами і фоном. Майстром акварельних начерків був російський художник В. В. Лебедєв. Його натурні штудії (рис.23-24) відрізняються легкістю тону, дотепним підходом до світлотіні, коли сам білий папір одночасно використовується як світло на фігурі. До того ж суто акварельні ефекти, пов’язані з текучістю фарби, використанням більшої чи меншої кількості води дають вражаючий результат, сповнений лаконізму та артистичності виконання. 
Робота нерозбавленою тушшю (або розведеною водою) проводиться м'яким акварельним або інший пензлем. За технікою ця робота аналогічна роботі аквареллю (заливка).
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Цікаві начерки акварельними крейдами по паперу, трохи зволоженому (переважні одноколірні начерки). Вибір матеріалу і техніки роботи залежить перш за все від задуму завдання, поставленого автором, від характеру зображуваного об'єкта, особистих схильностей і смаку, вміння володіти тим чи іншим матеріалом.
Окрім перелічених матеріалів дуже цікаве використання незвичних комбінацій матеріалів, наприклад робота напівсухим пензлем олійною фарбою по паперу, чи напівзасохлим фломастером, який частково не залишає слідів. Тобто більш креативний підхід, що передбачає деякий відхід від традиційних технік та вимог.
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Висновки
Під час процесу навчання велике значення має самонавчання, коли учень усвідомлює значення самостійної практики і відчуває дефіцит знань та навичок, якими він оволодіває під час скромних за кількістю академічних годин. Постійна практика, любов до обраної професії, постійне бажання працювати являють собою обов’язкові якості художника, а тим більше починаючого. 
Начерки та замальовки – чудова практика, доступна кожному, що не потребує особливих умов та багато часу, демократична й економічна за формою. Саме так закріплюється й розвиваються – почуття композиційної рівноваги, ритму, креативність та почуття смаку, спостережливість. 
СПИСОК ВИКОРИСТАНОЇ ЛІТЕРАТУРИ

1. Баммес Г. Образ человека. Учебник и практическое руководство по пластической анатомии для художников. - AUE-Verlag GmbH, 2011. – 512 с., ил.
2. Дейнека А. Учитесь рисовать. – М., Искусство, 1961
3. Кандінський В. Точка і лінія на площині. – СПб.: Азбука, Азбука-Аттикус, 2013. – 240 с.

4. Королев А. Л. Методика преподавания учебного рисунка. – СПб.: Сельцо Михайловское, 2005. – 65 с.
5. Ли. Н. Г. Основы учебного академического рисунка: Учебник. – М.: Изд-во Эксмо, 2005. – 480 с., ил.

6. Максименко А. Рисунок. Формування індивідуальної образно-пластичної мови. – Львів.: ЛНАМ, 2005
7. Ростовцев Н.Н. Учебный рисунок. – 2-е изд. – М., 1985.
8. Школа изобразительного искусства. Сборник. Вып. 1-10. М.,1960-1963.
Рис.1. В.Сєров. Трішкін кафтан. 1895-1911. Рисунок





Рис.3. В.Сєров. Трішкін кафтан. Два начерки з натури





Рис.2. В.Сєров. Трішкін кафтан. Два начерки з натури





Рис.4. В.Сєров. Трішкін кафтан. Початковий эскиз. Рисунок з натури.





Рис.5. В.Сєров. Трішкін кафтан. Перший варіант. Рисунок 





Рис.6. Готфрід Баммес. Пропорції жіночої та чоловічої постаті.





Рис.7. Остракон «Фараон полює на лева», 1186–1070 рр. до н.е., Музей мистецтва Метрополітен





Рис.8. Мікеланджело Буонаротті. Начерки до фресок Сикстинської капели. 1508—1512





Рис.9. Якопо Робусті більше відомий як Тінторетто. Начерк фігури людини. 15 ст.





Рис.11. Рембрандт. Урок анатомии доктора Тульпа





Рис.10. Михиль ван Миревельт. Урок анатомії доктора ван дер Меера.





Рис.12. Корнелис Трост. «Урок анатомії доктора Виллема Рюеля»





Рис.13. Жан Огюст Домінік Енгр. Віконтесса Отенін д’Гассонвіль, у дівоцтві Луїза Альбертіна де Брольї. 1844 р.





Рис.14. Жан Огюст Домінік Енгр. Нікколо Паганіні. 1819 р.





Рис.15. Анри де Тулуз-Лотрек. Іветт Гільберт на поклонах. 1894





Рис.16. Егон Шилє (Австрія, 1890-1918), Натура, 1918. 





Рис.17. Егон Шилє (Австрія, 1890-1918), оголена ліжачи, 1918.





Рис.18. Пасущийся північний олень. Мальовниче зображення в печері Фон де Гом (Франція, департамент Дордонь). Верхній палеоліт, Мадленський час.





Рис.19. Микола Молчан. Рисунок. Папір, графіт, 1997, 80*60 см.





Рис.20. Якість об’єктів в залежності від зміни положення у просторі:


Лінія, що наближається, стає товщою;


Кольорова лінія, що наближається, стає більш теплого відтінка;


Площина, що наближається, стає темнішою;


Чіткість фактури втрачається при віддаленні. 





Рис.21. дротяний куб. Перспективний та ізометричний рисунок





Рис.22. В.Сєров. Портрет балерини Т.П. Карсавіної. 1909





Рис. 23-24. Володимир Васильович Лебедєв (1891-1967рр.). Начерки оголеної постаті. Акварель, папір.





Рис.25. Сойфертіс Л.В. (1911-1996) "Рабочий в червоній касці зі спіни" (з серії "На будівництві", 1970). Папір, вугілля, червоний олівець. 27,1х19,1.





Рис.26. Сойфертіс Л.В. (1911-1996) "Гостроноса жінка с розпатланим волоссям". Папір, фломастер. 25,6х20,3





Рис.27. М.Фєшин «Оголена», 1917. Папір, вугілля.
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