













10 клас

ТЕМА: Зразки образотворчого мистецтва Трипіль​ської та скіфської культур. Мистецтво грецьких
              міст Північного Причорномор'я. 
МЕТА: ознайомити учнів із художньою спадщиною предків — скарбами скіфських курганів; вивчати спадщину через пізнання трипільсь​кої культури; формувати навички відтворення нового матеріа​лу, що базується на наукових даних; виховувати любов до історії своєї Батьківщини; розвивати творчу уяву, спостережливість, пам'ять, естетичне відношення до духовних та матеріальних цін​ностей свого народу; виховувати розуміння учнями народного ужиткового мистецтва як особливої загальнолюдської мови.
ОБЛАДНАННЯ: карта світу, фотографії і карти місць розташування трипільських поселень і скіфських курганів, фо​торепродукції трипільських та скіфських виробів; макаронні вироби, клей, фольга, пластилін, матеріал за вибором, альбом.
ХІД  УРОКУ
І. ОРГАНІЗАЦІЙНИЙ МОМЕНТ
Оголошення теми і мети уроку.
 II.    АКТУАЛІЗАЦІЯ ОПОРНИХ ЗНАНЬ
Запитання до учнів
•   Хто такі скіфи? (Кочівники, кінні лучники, наші предки.)
•   Яку територію вони заселяли? (Від берегів Дунаю до Великої Китайської стіни.) Покажіть її на карті.
Слово вчителя
Розповідь супроводжується показом взірців скіфсько​го мистецтва.
Мистецтво Скіфії
Загальною назвою «скіфи» об'єднують різні кочові племена, що прийшли з Азії і протягом деся-тиліть існували на просторах південноукраїнського степу. Скіфів вважали надзвичайно войовничим на-родом. Існує думка, що Велику ки​тайську стіну було споруджено з метою стримувати їхні набіги. Вони утвори​ли самобутню цивілізацію — Скіфське царство зі столицею держави Неаполем Скіфським, що простиралося від берегів Дунаю до Великої Китайської стіни, їхня культура — це культура величезного світу: північне Причорномор'я, Ку​бань, Алтай, Південний Сибір. На півдні вона стикалася з давньогрецькою, на заході — культурою кельтських племен, на сході — культурою народів Передньої Азії та Китаю.                                   ;
Розквіт скіфського мистецтва припадає на VII—VI ст. до н. е. У Скіфії бу​ли тоді лише зачатки державності, рабовласницького ладу, не було чіткого кла​сового розподілу і писемності. Життя скіфів було яскравим і насиченим, таким було і породжене цим життям мистецтво.
Евристична бесіда
•   Виходячи зі способу життя скіфів, скажіть, який вид мистецтва був най​більше поширений?
•   Що або кого вони зображували?
•   Як вони зображували фігури тварин?
Учитель. 
Скіфське мистецтво — це різьблення по дереву і кістці, а голов​не — це віртуозна обробка металу. Скіфи володіли секретами багатьох сплавів, займалися литтям, тисненням, карбуванням, знали спайку, зернь, філігрань.
Усі предмети виконувались у своєрідній художній манері, наче численні скіфські майстри, домовилися і про сюжети, і про особливі прийоми. У різьб​ленні по дереву і кістці, литті з бронзи, золота та срібла відтворювались постаті звірів або фантастичних істот. Зображення виконувались у своєрідній художній манері, яка дістала назву «звіриного стилю». Скіфські художники, могли точно виразити сутність кожного звіра.
Найбільша у світі колекція скіфських виробів зберігається в Ермітажі — музеї у Санкт-Петер-бурзі.
Проблемна бесіда
• Спробуйте описати, у чому виявляється скіфський «звіриний стиль»? (Образ реальний, переданий 
влучно і виразно. Фантастичне перетворення (таємниця, магія).)
У V—IV ст. до н. е. скіфське мистецтво змінюється. Фантазія перемагає реальність. В образах, предметах знаходимо більше декоративності, орнаментальності. Фігурки тварин стають пласкими, схематичними, і тепер уже не мож​на сказати, який саме це звір.
Греки і скіфи були сусідами. Скіфи торгували із грецькими містами і часто робили замовлення античним майстрам. Так утворився греко-скіфський стиль. Відбувалося взаємопроникнення двох сусідніх культур. Народжувалися уні​кальні творіння, що збереглися завдяки скіфським похованням.
Яскравий приклад греко-скіфського стилю — Золота царська пектораль знайдена в70-ті рр. XX ст. у Дніпропетровській області (курган Товста Моги​ла), її вага — 1 кг 150 г, діаметр — ЗО см. Це нагрудна прикраса скіфського ца​ря; сучасні вчені вважають, що в ній закодований скіфський календар — зодіак, повний своїх таємниць.
Усе поле пекторалі розділене на три місяцеподібні яруси за допомогою ду​же тонких трубочок. Нижній і верхній яруси заповнені скульптурними компо​зиціями, середній прикрашений рослинним орнаментом, закріпленим на пластині.
У центрі нижнього ярусу три сцени боротьби коня із двома грифонами. (Грифон — фантастичний звір, крилатий лев з орлиною головою). Далі — зоб​раження дикого кабана й оленя з леопардом і левом, за ними показана боротьба собаки із зайцем. Чим ближче до країв, тим менші фігурки і спокійніші сцени боротьби.
На середньому ярусі розташовані великі квіти, інкрустовані блакитними емалями, і п'ять скульптурних зображень птахів. Центром усього витвору й се​редня сцена верхнього ярусу. Двоє роздягнених до поясу скіфів шиють одяг. Золоте руно — центр композиції. Один зі скіфів тримає в руках голку, побачи​ти яку можна тільки зі зворотного боку. Далі по обидва боки від центра розта​шувалися скульптурні зображення кобили з лошам, корови з телям, скіфів, що доять корову й овець, за ними — вівці з ягнятами, кози, зайці; закінчують ком​позицію качки.
Пектораль— це не просто прикраса, це ритуальна річ. Як видно, рос​линний орнамент символізує дерево життя. Ключем до розуміння компози​ції сюжету є центральна сцена. Двоє скіфів готуються до ритуального свята. Скіфи ніколи не зображувалися оголеними. Навіть греки, виконуючи їхні за-
мовлення, одягали фігурки людей. Скіфи ж знімали одяг тільки для риту​альних дій.
Пектораль — унікальна річ. За простотою і виразністю їй немає рівних. От​же, завдяки творам мистецтва можна скласти уявлення про життя і побут на​ших предків.
Інтерактивна гра «Запитання — відповідь»         
(Один учень задає питання, спираючись на знання курсу історії чи мистец​тва, а другий відповідає та задає своє наступному (за власним вибором) учню. Відповідь повинна бути чіткою і короткою.)
•   Як називається насипний пагорб, під яким покоїться скіфське поховання? (Курган.)
•   Виходячи зі способу життя скіфів, що або кого вони зображували? (Голов​ний герой скіфського мистецтва — звір).
•   Що було головним багатством скіфів? (Коні.)
•   У яких ще давніх художників звір був головним об'єктом творчості? (У пер​вісних.)
•   Де первісні люди зображували звірів? (На стінах печер.)
•   Скіфи — кочові племена. Де ж можна було побачити їхні витвори? (Вони прикрашали речі, зброю.)
Трипільська культура
Запитання до учнів
•   Хто такі трипільці? (Землероби.)
•   Яку територію вони заселяли? (Біля Києва на теренах села Трипілля) По​кажіть її на карті.
Слово вчителя
(Розповідь вчителя супроводжується розглядом  взірців трипільської культури.)
Яскравою землеробною культурою на території України була трипільська. Назви «трипільська культура», «трипільці» — умовні (за місцем знахідки).
У 1890-х рр. археолог Вікентій Хвойка, ведучи розкопки на «Кирилівсь​ких Висотах» у Києві і біля села Трипілля, несподівано виявив уламки праісто​ричної кераміки, вкритої мальованим орнаментом, глиняні фігурки та крем'яне і кістяне приладдя. Ці знахідки були зовсім не схожі на інші пам'ятки старови​ни в Подніпров'ї. В. Хвойка провів дослідження нових поселень і відкрив ши​роко тепер відому в археології Європи трипільську культуру, датовану 4—2 тис. до н. е. 

Провідною характеристичною ознакою трипільної культури є кераміка. Во​на зроблена з добре 
відмоченої глини, ретельно випалена і цілком заслуговує на ім'я праісторичної української теракоти. Посуд був ліплений руками без гончар​ного кола, стінки — надзвичайно тонкі.
Європейської слави трипільській кераміці принесла її мальована орнамен​тація. Виділяється посуд із багатобарвним орнаментом: на червоне тло наносили малюнок двома фарбами, чорною і білою, або однобарвним орнаментом. Розпис виконувався одною чорною або темно-гнідою (коричневою) фарбою і часом обводився тонкою білою або червоною лінією.
Окрім мальованого орнаменту, був ще орнамент прокреслений або жолоб​ковий і «продряпаний». «Продряпаний» орнамент виконували кістяним або дерев'яним приладдям із дрібними зубцями, і він укривав усю поверхню.
Провідні мотиви розпису трипільської кераміки — спіралі і вісімки, волюти, меандр (безконеч-ник) та стилізовані складні композиції, що зображують жінку і бика, змія, обличчя або очі людини, солярні знаки. 
Багатство форм трипільської кераміки дуже велике. Вочевидь, воно було викликане формами хатнього господарства, яке вимагало в одному випадку спе​ціального посуду для зберігання припасів (зерна, муки, овочів) та рідин, а в ін​шому — посуду та для столового вжитку.
Основними видами посуду були глечики, грушоподібні амфори з покриш​ками, горщики, корчаги, округлотілі напівсферичні миски — чаші. Своєрідним є посуд з антропоморфними підставками, зооморфні посудини. 
Кольорова палітра розписів посуду трипільців складалась із білого, чорного, ко​ричневого та червоного кольорів. А тло посуду — жовтогаряче, червонувате, біле.
Інтерактивна гра «Розшифруй закодоване»
У кожного учня на парті лежать малюнки-схеми зразків трипільської кера​міки. Треба розшифрувати те, що хотів розповісти стародавній майстер.
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                       знаки води                                                                            чаша-календар
Учитель. 
Другим виявом трипільського мистецтва була пластика — скуль​птура (глиняні фігурки людей і тварин). Такі фігурки знаходили також на Криті та у Трої, однак у трипільських поселеннях вони різноманітніші. Трипільські фі​гурки людей бувають сидячі і стоячі. Перші більш реалістичні і часто сидять на стільцях. Знайдена в Сушківці Черкаської області фігурка матері, яка нахили​ла голову над немовлям,— найкраще зображення материнства неолітичної доби Європи, котре символізує культ родючості землі, продовжування роду.
Трипільська культура проіснувала на нашій території близько півтори ти​сячі років, а далі занепала.
Інтерактивна гра «Запитання — відповідь»
•   Що таке кераміка? (Кераміка, грецьке keramike,— гончарне мистецтво, від keramos — глина.)
•   Що   ви   можете   сказати   про  орнамент?   (Орнамент   (від латинського ornamentum — прикраса) — це декоративна композиція, яка складається з елементів (мотивів), що ритмічно повторюються.)
•   Що ви можете сказати про ритм? (Ритм (грецьке «узгодженість») — чергу​вання, створене закономірним повторенням елементів.)
•   Від чого залежала форма трипільського посуду?
•   Якими засобами трипільці розповідали про своє розуміння світу? (Сим​волічними знаками, з яких вони складали орнамент.)
•   Які різновиди столового посуду були поширені у трипільців? (Глечики, гру​шоподібні амфори, округлотілі напівсферичні миски — чаші.)
•   Якими були кольори розписів? (Білий, чорний, коричневий, червоний. Тло по​суду — жовтогаряче, червонувате, біле)
Творче завдання (на вибір учня)
Учитель. 
           Розгляньте зразки трипільського та  скіфського  мистецтва. Зверніть увагу  на сюжети, художні  й технічні особливості оздоблення виробів.
Отже, сьогодні ви дізналися про багату художню спадщину мудрих та талано​витих наших предків. А тепер спробуйте виявити свій талант. Кожен із вас від​творить один з «експонатів» нашої великої спадщини, який йому найбільше запам'ятався.
Завдання
•   Створити скіфську пектораль із макаронних виробів.
•   Створити рельєф «Кінь» або «Лосеня», який імітуватиме техніку карбуван​ня на металі (фольга). Спробуйте передати рух тварини.
Мистецькі поради роботи з фольгою:
—  на аркуші паперу намалюйте обраний персонаж;
—  переведіть, натискаючи, малюнок на фольгу;
—  виріжте виріб.
•   Створити модель прикраси (для корони, зброї, шолома) та декорувати рельєфом (пластилін).
•   Зобразити Грифона, Пегаса чи іншу напівфантастичну тварину у графічній техніці.
•   Намалювати великий скіфський степ акварельними чи гуашевими фарбами.
•   Намалювати за зразком трипільський керамічний виріб.
III.    ПІДСУМОК УРОКУ
Учні разом з учителем оцінюють свої роботи. Учитель аналізує кожний із виробів або малюнків і дає можливість кожному учню розповісти про викона​не ним зображення.
Учитель. 
Отже, зробімо висновок, що у прадавні часи декоративно-ужит​кове мистецтво та скульптура були найпоширенішими видами художньої твор​чості на теренах України.
IV.    ДОМАШНЄ ЗАВДАННЯ
Підготувати запитання до інтерактивної гри «Запитання — відповідь» за те​мами: «Мистецтво грецьких міст північного Причорномор'я» та «Художня куль​тура Київської Русі».














10 клас

ТЕМА: Художня куль​тура Київської Русі: архітектурні споруди, мо​нументальний живопис 

            (мозаїки та фрески). Ікони Київської Русі за межами України. Мис​тецтво книжкової 

             мініатюри. 

МЕТА: ознайомити учнів із мистецтвом України найдавніших часів: пе​ріоду до Київської Русі та давньоруського періоду; розвивати ін​терес учнів до культурної спадщини свого народу; виховувати по​чуття національної гордості, любові до Батьківщини, шанобливе ставлення до національних святинь. 
ТИП УРОКУ:     урок вивчення нового матеріалу.
ОБЛАДНАННЯ:   ілюстрації, науково-популярна література, плакати: Мистецтва покликані виражати почуття епохи, і тому кожному з них потрібна своя поезія.         О. Довженко
...Вміти творити — це означає бути також мислителем своєї епо​хи, ...бути на рівні передових ідей свого часу, бути виразником інтересів свого суспільства.         О. Довженко






ХІД  УРОКУ

І.     ОРГАНІЗАЦІЙНИЙ МОМЕНТ 
Повідомлення теми і мети уроку.
Учень
Епоху, де б душею відпочить, 
З нас кожен має право вибирать, 
Найдемо тут до вибору багато 
Народів, царств, богів, людей, століть. 
Готичний присмерк, еллінську блакить, 
Легенд біблійних мідь, ікон злато — 
Все можемо на полотні віддать 
Чи на папір слухняний перелить. 
Але любить чи не любить те, 
Що вколо нас і в нас самих росте,
            Що творить нас, що творимо самі ми, 
           Лише сліпець, що замість крові в нім 
           Тече чорнило струменем неживим, 
           Тривожиться питанням таким.
                                                                             М. Рильський
ІІ.    ПОДАННЯ НОВОГО МАТЕРІАЛУ
Учитель. 
Найдавніші пам'ятки мистецтва, відкриті в Україні, відносяться до періоду пізнього палеоліту і віддалені від нас на 25—15 тисяч років.
Мистецтво Київської Русі виросло на грунті художньої культури, що роз​вивалась на території східної Європи, зокрема нинішньої України, ще за кілька тисячоліть до нашої ери. Сліди цієї культури спостерігаємо і тепер у народному мистецтві України, особливо на Поділлі, де донині збереглися геометризовані орнаментальні мотиви, походження яких відноситься до ранніх етанів розвитку

 мистецтва. Серед них зустрічаємо стародавнє традиційне зображення «священ​ного дерева» та великої богині родючості й володарки звірів.
Стародавні язичницькі образи можна побачити і в зображеннях христи​янських символів та рос-линних узорів на тканинах пряничних дощок. Вони збереглися в дерев'яному різьбленні та в металевих виробах Гуцульщини, які здебільшого являють собою подальше перетворення старослов'янських антро-по​морфних і зооморфних фібул (застібок) в VI—XI ст. н. е. На сволоках українсь​ких хат ще й досі можна бачити прикраси, що походять від давніх слов'янських вірувань («знаки сонця»). У стародавніх могилах археологи знаходять писан​ки (обереги), прикрашені орнаментами, які й тепер роблять українські народ​ні митці.
Багато стародавніх рис спостерігаємо в народній архітектурі. Це виявляєть​ся в її планових кон-структивних особливостях, що йдуть від будівництва, в ос​нову якого було покладено зруб, у прийомах конструкції і в художньому оздоб​ленні будівель. 
Деякі традиції сягають значно далі за старослов'янські часи. Так, напри​клад, ще й нині в Україні 
народ  прикрашає верхи крокв будівель коником, а на Півдні України можна побачити дві стилізовані кінські голови, між якими іноді ставилася стрілка.
Серед творців мистецтва цього часу найбільший інтерес становлять старо​давні скульптури — невеличкі статуетки жінки з кістки або каменю, деякі з них трестовані більш реально, деякі дуже узагальнено. Мистецтво органічно входи​ло у повсякденну трудову діяльність людини і було тісно пов'язане з її віруван​нями. Разом із тим, перші спроби людини осмислити й підкорити навколишній світ за допомогою зображувальних засобів були спробами і його естетичного освоєння. У малюнках і скульптурах виражалися справжні живі почуття. Ці первісні зображення не тільки передають зовнішні риси тварин, ай відбивають ставлення людини до зображуваного. Тож, у самому характері палеолітичного мистецтва закладено творче начало.
«Мікрофон»
•   Які знахідки культури знайдено археологами під час розкопок Мізинської стоянки?
•   Які висновки щодо розвитку мистецтва предків можна зробити з мізинських досліджень?
Учень. 
Знахідки Мізинського поселення дають надзвичайно багатий ма​теріал для характеристики мистецтва пізнього палеоліту. Серед творів мистец​тва тут виявлено стародавні скульптури — невеличкі статуетки жінки з кістки або каменю, які становлять найбільший інтерес. Вони відтворюють образ ма-тері-прародительки, яка користувалась великою повагою. На стоянках зустрі​чається багато фігурок тварин і антропоморфних (людиноподібних) статуеток із кісток і каменю.
Учень. 
У Мізині відкрито майстерню з набором кремінних знарядь — різ​номанітних різців, буравчиків із заготовленими мамонтовими кістками й уже готовими скульптурами і прикрасами, а також стилізовані фігури жінок, птахів, суцільно вкритих складними візерунками.
Дослідження Мізинського поселення в останні роки виявили унікальну знахідку — лопатку та щелепи мамонта, на яких червоною фарбою намальова​но візерунок із ламаних ліній. Це перший зразок кольорових зображень у палео​літі Східної Європи. Він дає підстави вважати, що палеолітичному населенню цих районів не було чужим і мистецтво живопису.
«Мікрофон»
•   Що вам відомо про мистецтво трипільської культури?
•   Що характерно для мистецтва трипільської культури?
Учень. 
Із багатьох археологічних досліджень в Україні та у Східній Європі велику цінність становлять знайдені експонати трипільської культури. У трипільців була поширена орнаментальна кераміка. Орнамент наносився на посуд двома способами: розмальовуванням і за допомогою заглиблено прокреслено​го рисунка. Розпис робили чорним або червоним, білим і червоно-коричневим кольорами. Серед орнаментальних малюнків були поширені спіралі найрізно​манітніших візерунків, переплетення шнурів та смуг. Трапляються окремі зна​ки у вигляді овалів, напівовалів і півкіл із коротенькими променями. Очевидно, це зображення сонця і води.
У посудному розписі та дрібній пластиці зустрічаються також зображення свійських тварин — бика, кози, собаки.
«Мікрофон»
•   Яку роль у формуванні української культури відіграло скіфське мистец​тво?
•   Якими видами мистецтва володіли скіфи?
Учень. 
Скіфське мистецтво відіграло велику роль у формуванні слов'янської культури, воно було одним із джерел мистецької спадщини слов'ян. Від скіфів ідуть будівельні традиції дерев'яних наземних жител, техніки зрубів. Мистецтво скіфів дуже різноманітне.
Скіфська чорнолощенна кераміка, прикрашена заглибленими геометрич​ними візерунками, що заповнювались білою пастою, продовжує місцеву тради​цію, яка починається ще з епохи пізньої бронзи. У скіфському декоративному мистецтві використовуються мотиви, в основі яких лежить зображення тварин. У зв'язку із цим скіфська художня творчість дістала назву мистецтва звіриного стилю. Ритмічно повторюючись, зображення тварин утворюють ніби своєрід​ний орнамент, який скіфські майстри використовували для оздоблення побуто​вих речей, одягу, зброї.
Учень. 
Певний інтерес являють скіфські кам'яні статуї, які встановлюва​лися на вершинах курганів. Вони зображують скіфських воїнів у характерному вбранні, з башликом, із коротким мечем біля пояса і ріжком у руці.
До оригінальних пам'яток скіфської пластики також належить навершя із зображенням бога Папайя, знайдене при розкопках Лисої гори у Дніп​ропетровську. Серед скіфських поховань трапля-ються високохудожні вироби з реалістичним трактуванням сцен із життя і побуту скіфів. Серед цих речей ши​роко відомі вироби IV—III ст. до н. е.: срібна ваза із чортомлинського кургану, на якій зображено скіфів, що ловлять диких коней; гребінь і обкладка наруччя з воєнними скіфськими сценами з кургану Солоха; обкладки торитів із Чортом-лика, Ільїнців і мелітопольського кургану, зроблені за однією моделлю, із зоб​раженням сцен із життя Ахілла.
Учень.
На рубежі нашої ери традиції скіфського мистецтва живуть у ху​дожніх виробах сарматів, які витіснили скіфів із південних степів України. Для сарматських виробів характерні поліхромія, оздоблення зброї та різних ужитко​вих речей вставками з дорогоцінного каміння та кольорової емалі. Серед творів сарматського мистецтва трапляються складні багатофігурні композиції міфоло​гічного змісту.
Учитель. 
Значні зміни в господарській діяльності людини відбувають​ся в епоху неоліту та мідного віку (5—3 тис. до н. е.). Саме тоді здійснюється перехід від мисливсько-збирального господарства до приручення і розведення свійських тварин і хліборобства. У цей час виникає перший посуд з обпаленої глини. Винайдено прядіння і ткацтво, люди починають опановувати металообробництво.
У мистецтві неоліту великого поширення набула кераміка, орнаментована різноманітними сполученнями ямок і наколів, що наносилися до обпалювання на поверхню глиняного посуду за допомогою гребінчастого штампа. У південно-західних районах заявляється кераміка з накресленими по глині лінійними візе​рунками у вигляді шнурів, яка дістала назву «шнуркової кераміки».
Творча група «Юні історики»
Учень. 
Із 2 тис. до н. е. на території України настає бронзовий, а за ним — залізний (1 тис. до н. е.) віки. У житті місцевих народів сталися великі зміни. У цей період відбувається перший великий суспільний поділ праці. Пам'ятками скотарських племен того часу є численні могили-кургани, розкидані по всій те​риторії України. У курганних похованнях археологи повсюди знаходять вироби з міді та бронзи.
Учень.
 Залізний вік характеризується подальшим удосконаленням засобів виробництва й у племен, які населяли територію України. Небезпека ворожих нападів примушувала їх укріплювати свої селища. Так виникли великі міста. У Правобережній і Лівобережній Україні збереглися великі городища скіфсь​кої доби.
Кінець античної епохи і початок середньовіччя характеризуються на Причорномор'ї пересуванням численних етнічних груп так званого Великого переселення народів, занепадом античних полісів. Пам'ятками цієї доби є міста і фортеці південно-західного Криму.
Учень.
Із 1 тис. н. е. зі споконвічних своїх земель — середньої частини Східної Європи — слов'яни розселяються від берегів Адріатичного, Чорного та Азовського морів до Балтійського і Білого. Виникають угрупування східних, західних і південних слов'ян на єдиній для них соціально-економічній, етніч​ній і культурній основі. Перші політичні об'єднання (племінні союзи східних слов'ян — антів) виходять на історичну арену як міцна сила, що могла протисто​яти Візантійській імперії.
Творча група «Юні етнографи»
Учень. 
Мистецтво широко входило у побут давніх слов'ян: одяг оздоблю​вався вишивками — жінки носили численні прикраси: намисто, браслети тощо. Побутові речі прикрашались орнаментом. Багате оздоблення мала зброя - спи​си, сокири, булави. У мартенівському скарбі знайдено невеликі срібні рельєфні зображення людини і фантастичних тварин. Людські фігури повторюють одна одну і мають просвердлені діри для нашивання на одяг. Фігури звірів різні за характером, близькі до міфічних, казкових.
Стародавня традиція зберігається і в ювелірному мистецтві: заможні слов'яни, переважно жінки, носили прикраси із золота і срібла — діадеми, перс​ні, сережки, браслети. У наші часи виявлено скарб VIII ст. н. е. із таких прикрас, знайдений біля с. Харівки, поблизу Путивля.
У декоративному мистецтві слов'ян наприкінці 1 тисячоліття з'являються нові мотиви і сюжети. На металевих бляшках і прикрасах, знайдених у курганах, можна бачити зображення змія-дракона. Срібна обкладка одного з рогів тура, знайденого у Чорній могилі в Чернігові, прикрашена композицією, що зображує мисливців із луками, собак; фантастичних звірів і птахів.
Кругла скульптура у слов'янському мистецтві мала релігійний харак​тер. Слов'янські скульптурні зображення богів виготовлялися з дерева та каменю.
Стародавня слов'янська культура формувалась протягом довгого часу. У цьому процесі значну роль відіграли і давні традиції місцевих народів, і ел​лінські корені античної культури Причорномор'я, і культурні зв'язки із сусід​німи народами. Проте в цілому слов'янська культура характеризується винят​ковою цілісністю і самобутністю. На її основі виникли культура і мистецтво Київської Русі.

Учитель. 
У 2-й пол. 1 тис. н. е. у громадському житті східно - слов'янських племен відбулись корінні зміни соціального характеру. У результаті розпаду пер​віснообщинного ладу та розвитку нових феодальних відносин у X ст. у Східній Європі виникла могутня держава — Київська Русь, яка займала величезну тери​торію від Балтійського і Білого морів до Заволзьких рівнин.
Зміцнюючи владу феодальної знаті над широкими масами залежного се​лянства і ремісників та централізуючи її у своїх руках, великий князь спирався не лише на збройну силу дружини, а й на авторитет церкви. Замість язичеських вірувань запроваджується запозичена з Візантії християнська релігія.
У вдосконаленні художньої майстерності наших предків велике значення мали художні традиції і культурна спадщина східнослов'янських племен. Са​ме вони стали ґрунтом для розвитку самобутніх рис мистецтва руської держа​ви. Водночас князі Київської Русі прагли використати найзначніші досягнення культури інших країн. Це стосується насамперед візантійського мистецтва. Не чужі були Київській Русі й художні досягнення романського Заходу та мусуль​манського Сходу. У свою чергу мистецтво Київсь-кої Русі чималою мірою впли​нуло на розвиток мистецтва сусідніх народів, увійшло до скарбниці надбань сві​тової художньої культури.
«Мікрофон»
•   Що вам відомо про архітектуру Київської Русі?
•   Які основні риси архітектури періоду Київської Русі?
Творча група «Архітектори»
Учень.
 Із розвитком давньоруської держави створюється характер міст Стародавньої Русі з особливос-тями їхньої забудови і планування. У більшості випадків місто складалося з двох основних частин: дітинця та окольного міста (подолу, передмістя). Дітинець найчастіше розташовувався на горбі. Його ото​чували валами і стінами.
                              (Перегляд слайдів.) 
Розвиток феодального господарства викликав і появу нових типів місь​ких будівель (княжих дворів, порубів тощо), а ідеологія феодального суспільс​тва — побудову численних церков, оскільки християнська релігія в цей час ста​ла основною ідеологічною опорою нового ладу. Архітектурні форми дерев'яних будівель Київської Русі не збереглися. І лише з письмових джерел і деяких ар​хеологічних даних ми знаємо про золотоверхі тереми, вигадливі ґанки, строкату забудову міських кварталів. Окремими ансамблями підносилися серед міської забудови монастирі, боярські подвір'я.
Учень. 
У зв'язку зі зростанням державної могутності Київської Русі ви​никла кам'яна архітектура. До основних типів кам'яних споруд належали християнські храми, монументальні князівські палаци, оборонні укріплення.
Палацові укріплення до наших днів не збереглися, але вони відомі нам з архе​ологічних розкопок. Три таких палаци були розташовані на території стародав​нього київського дітинця. Відомі стародавні кам'яні палаци в Чернігові, Переяславі-Хмельницькому, що датуються XI—XII ст. Першим кам'яним храмом на Русі була Десятинна церква, побудована в 989—996 рр. Володимиром Великим, яку булу зруйновано в 1240 р. татарами.
Про красу і пишність Десятинної церкви можна судити лише з переказів і знайдених під час розкопок залишків мозаїк, фресок, уламків мармуру і ши​феру. Велика кількість мармурових прикрас (колрни, капітелі, різьблені деталі, мозаїчні деталі) дали підставу називати Десятинну церкву «Мармуровою».
Найстародавнішим руським храмом, що зберігся до наших днів, є Спаський собор у Чернігові 1036 р. Спаський собор у Чернігові являє собою, як і Десятин​на церква, хрестово-купольний храм. У плані собору бачимо витягнену із заходу на схід споруду. Архітектура його проста, урочиста і стримана. У середині собор був розкішно оздоблений фресковим розписом, різьбленими деталями, мозаїч​ними підлогами. 
«Мікрофон»
•   Що є найвидатнішою пам'яткою мистецтва Київської Русі?
•   Яке мозаїчне оформлення Софійського собору?
•   Що характерно для фрескової техніки собору?
Творчий проект «Мистецтво Київської Русі»
Учень. 
Найвизначнішою пам'яткою мистецтва Київської Русі є Софійсь​кий собор у Києві. Незважаючи на пізніші забудови, храм в основному зберіг свої початкові форми. В основу плану Софійського собору в Києві покладено п'ятинефний тип хрестово-купольного храму. Із трьох боків його оточують від​криті галереї, собор увінчує 13 куполів, що створюють мальовничу пірамідальну композицію. Архітектурні форми оздоблені урочисто, фасади увінчані пілястра​ми пучкового профілю, декоративними нішами, численними узорами із цегли. В оздоблені фасадів застосовано фресковий розпис. Внутрішній вигляд собору був надзвичайно багатим і урочистим. Багатоколірні мозаїки із золотими фона​ми у поєднанні з дорогоцінними ритуальними предметами і барвистими мозаїч​ними підлогами мали винятковий художній ефект, який посилювали мармурові й шиферні різьблення.
Учень. 
Усередині собору звертає на себе увагу величезне мозаїчне зоб​раження Богоматері (Оранти), що молиться за збереження народу, виконане з надзвичайно високою художньою і технічною майстерністю Це майже шес​тиметровий мозаїчний набір постаті на похилій поверхні. Його досконале ви​конання вима гало великих здібностей майстрів. Крім Оранти в соборі зображе​но таїнства «Євхаристії», «Святитель-ський чин», відокремлені одне від одного  повздовжними орнаментальними смугами, а весь вівтарний цикл облямований із верху до низу орнаментом.
(Перегляд слайдів, ілюстрацій.)
Учень. 
Мозаїки Софійського собору надзвичайно цікаві й технікою вико​нання. Розроблені стародавніми майстрами способи виготовлення кольорової (глянцевої та матової), а також різноманітних відтінків золотої (16 відтінків) смальти у поєднанні з природним камінням створювали надзвичайні можли​вості для досягнення чудового художнього ефекту. Оздоблення собору допов​нювали фрески. Найбільшу цінність становлять групові портрети членів сім'ї князя Ярослава — перші зразки світського живопису в нашому мистецтві. До світського живопису належать також виконані трохи пізніше розписи стін пів​денної та північної веж собору. Тут є сцени полювання піших і кінних стрільців, картини народних ігор і забав, у яких ми бачимо танцюристів, скоморохів, му​зикантів, борців.
Учень. 
Манерою письма і стилістичними ознаками фрески дещо неод​норідні. Це свідчить про участь у 
розписах майстрів різних шкіл. Фрески Со​фійського собору написані на тонкій штукатурці, в яку для міцності додава​лась рублена солома. Загальні контури зображення наносились на вологий грунт спосо-бом удавлювання, потім робилася попередня тонкошарова пропис​ка, а далі остаточно опрацьовувалася форма густим письмом. Обличчя, руки і ноги спочатку прописувались вохрою, у тіньових частинах підмальовувалися зеленою фарбою й остаточно моделювалися густим накладанням фарб в опук​лих частинах форми. Стародавні фрескісти працювали швидко і впевнено, вони покривали розписами одразу великі площини. При обмеженні палітри майстри досягали великого декоративного ефекту, краси і виразності кольору. Завдяки таким живописним якостям фрески витримували сусідство з мозаїками, ство​рюючи разом із ними гармонійну композицію.
(Перегляд слайдів, ілюстрацій.)
Учитель. 
Розвиток феодальних відносин на Русі в 1-й пол. XI ст. призвів до розпаду давньоруської держа-ви на окремі незалежні феодальні князівства. Починається новий етап давньоруського мистецтва. Архітектура в цей час на​буває іншого характеру, основними типами споруд стають ансамблі феодальної садиби і феодального монастиря з монастирським собором. У зв'язку із занепа​дом влади князя і посиленням впливу церкви монастирі починають відігравати важливу роль у політичному й економічному житті країни.
«Мікрофон» 
•   Які собори побудовано в цей період на Русі?
•   У чому специфіка художнього оформлення соборів цього періоду?
Учень. 
У 1073—1078 рр. було побудовано Успенський собор Києво-Пе​черського монастиря. Він помітно відрізнявся від князівських соборів, побудованих раніше. Строгі форми споруди відповідали духові монастирського аске​тизму, феодальної замкнутості. Суворі релігійні мотиви витіснили фольклорну естетику. У середині Успенський собор був оздоблений настінними мозаїками, мозаїчними підлогами, різьбленими деталями. Популярність його була такою великою, що протягом багатьох років численні церкви на Русі будувалися за його зразком.
(Перегляд слайдів, ілюстрацій.)
Учень. 
У кін. XI— на поч. XII ст. на території Печерського монастиря споруджено мініатюрну чотири-стовпну Іванівську Хрещальну трапезну палату і головні ворота монастиря із Троїцькою надбрамною церквою. До пам'яток цієї епохи належить Михайлівський собор Видубицького монастиря, церква Спаса на Берестові. 
До відомих пам'яток архітектури цього періоду належить собор Михай​лівського Золотоверхого монастиря в Києві, побудований у 1108 р. князем Святополком Ізяславичем. Це шестистовпний хрестовокупольний храм, увінчаний одним верхом. Об'єм його більш статичний і зібраний, подібно до чернігівського Спаського собору. Всередині собор Михайлівського монастиря був багато оздоб​лений мозаїками і фресковим розписом. Уцілілі мозаїки і фрески перенесено до одного з експозиційних залів київського Софійського собору. Тут зберігається велика композиція «Євхаристія», мозаїчні зображення Стефана і Фадея, а також фрагменти чудового мозаїчного орнаменту.
Учень. 
Розташування мозаїк в інтер'єрі собору майже нічим не відріз​няється від аналогічного декору Софії, але при всій подібності композиційних прийомів різниця між обома мозаїками з художнього і стилістичного боку ду​же помітна.
У Михайлівській «Євхаристії» вже немає того одноманітного ритму, яким позначені рухи апостолів у софійському варіанті, де чіткіше визначено площин​ний характер композиції. Михайлівські майстри прагнуть індивідуалізувати дій​ових осіб, показати, як кожен із персонажів реагує на подію, надати сцені жит​тєвої правдивості.
Відмінності між мозаїками можна помітити і в характері форми, кольору, ліній. Мозаїкам Михайлівського собору властива більша сила і звучність коль​орової гами. У мозаїки введено білий, рожевий, коричневий, зелений, сірий ко​льори в тональність одягу, чим досягаються сміливі колірні градації. Тут лінія не тільки окреслює форму і визначає межі колірної плями, але і діє як штрих, створюючи живописну тканину твору.
Учень.
 Великої уваги заслуговують мозаїчні та фрескові орнаменти Ми​хайлівського собору. В орнаме-нттах, які займали визначне місце в системі роз​пису храмів, уже починає виявлятися вплив місцевого народного мистецтва, народних орнаментальних мотивів з їхньою вільною і безпосередньою компози​ційною структурою, ясністю мотиву, лаконічністю і виразністю кольору.

Із Михайлівського Золотоверхого монастиря походять дві видатні пам'ятки давньоруської скульптури — великі шиферні сюжетні рельєфи із зображенням вершників Георгія і Федора, Нестора і Дмитрія: Із композиційного погляду оби​два рельєфи дуже урівноважені, із чітко вираженим прагненням майстрів надати персонажам індивідуальних рис. 
           Крім Михайлівського собору та Богородичної церкви, відомий ряд малень​ких храмів кінця XI ст., будівництво яких було характерно для Переяславської землі.
Учитель. 
Подальший розвиток феодальних відносин призвів до послаб​лення Київської держави. Окремі феодальні князівства відособлювались і на​бували дедалі більшої політичної та економічної не залеж-ності. У цей час від​буваються зміни і в галузі культури та мистецтва. Це виявляється у посиленні міс-цевих традицій, характерних для удільних князівств. У мистецтві періоду феодальної роздробленості велике значення мала наявність двох взаємодіючих факторів, які впливали на його розвиток. На форму-ванні стилю, з одного бо​ку, великою мірою позначився зростаючий ідеологічний, політичний вплив цер​кви, а з іншого боку, не менш важливою була і творча участь народних майстрів у здійсненні будівельних і художніх задумів удільних князів. 
Новизна і різноманітність форм і прийомів найбільш яскраво виявилися в архітектурі. Розсуваю-чи рамки церковних канонів, починають дедалі виразні​ше пробиватись нові паростки самостійного ху-дожнього мислення і в живописі, У Київській, Чернігівській, Володимиро-Суздальській, Галицько-Волинській та інших землях на основі київської художньої спадщини і місцевих традицій фор​муються самостійні школи і напрями, з'являються талановиті місцеві зодчі, ху​дожники, майстри прикладного мистецтва. Так, письмові джерела називають найбільш прославлені імена архітекторів: киянина Петра Милонега («художни​ка, мастера не проста», як його названо в літописі), новгородця Петра, чудового майстра Авдія, що здійснював художні оздоблення церкви у Холмі, новгородських ювелірів Коста і Братила, ливарника Костянтина, живописця Аліпія та ін. 
При всій відмінності місцевих художніх шкіл і напрямів творчі зв'язки між ними були дуже міцні. Це пояснюється, насамперед, спільністю культурних тра​дицій, закладених у період Київської Русі, а також прагненням народу зберегти єдність роздробленої феодалами держави.
«Мікрофон»
•   Які зміни відбулися у розвитку мистецтва XI—XII ст., порівнюючи з попе'-реднім періодом?
•   Що є характерним для мистецтва України XI—XII ст.?
Творчий проект «Мистецтво України XI—XII ст.»
Учень. 
Для архітектури цього періоду характерне швидке зростання сто​лиць феодальних князівств, будуються феодальні садиби, церковні й купецькі будівлі. Як і раніше, великого значення набуває монастирське будівництво. У містах і посадах тепер споруджують церкви не тільки князі, а й бояри, купці, деякі ремісники. Іншого характеру набуває оборонне будівництво: замість ук​ріплень виникають численні феодальні замки і фортеці.
У галузі будівельної техніки також відбуваються зміни. У цей час майже повсюдно зникає мішана техніка кладки. Архітектори переходять на місцеві будівельні матеріали. Так, у Середньому Подніпров'ї розвивається цегляна техніка кладки із застосуванням численних керамічних деталей, у Новгороді використовують місцевий плитняк, у Галицьких землях виникає білокам'яна архітектура, у будівництві придніпровської Русі продовжують зберігатися традиції архітектури XI ст, але вже у 30-ті рр, XII ст. тут виникають нові риси.
Учень. 
До відомих пам'яток цього періоду в Київський Русі належать цер​ква Богородиці Пирогощі на Подолі, збудована у 1132—1136 рр., та знаменита Кирилівська церква, збудована на околиці Києва. Це типова культова споруда періоду феодальної роздробленості.
Кирилівська церква більша за розміром і значно багатша оформленням за Богородицю Пирого-щу. У її архітектурі помічаємо вплив чернігівської архітек​турної школи, фасади церкви прикрашали архітектурні пояси. Внутрішнє оздоб​лення — настінний фресковий розпис, кольорові мозаїчні та керамічні плитки підлоги. У Кирилівській церкві донині зберігся фресковий розпис, що є найпов​нішим комплексом розпису руських храмів XII ст. 
Учень. 
Характерним у цей період є подальший розвиток фрески і цілко​вита відсутність мозаїки, бо тех.-ніка фрески була більш дешевою і зручною. За її допомогою вдавалося швидше і повніше  здійснювати художні задуми. У роз​писах виникає нова тематика — картини «Страшного суду», які зображували загробне життя людини. Перший такий розпис належить також Кирилівсько​му монастирю.
Однією з особливостей розпису Кирилівського храму є зображення балканських і місцевих свя-тих, поданих у вигляді воїнів, що відбивало войовничі наміри удільних князів.
Учень. 
Дещо з іншому напрямку розвивається у XII ст, архітектура Чер​нігівщині. Одвічний суперник Києва Чернігів у цей час стає центром сильного феодального князівства. У 20-ті рр. у Чернігові формується архітектурна шко​ла з рядом місцевих особливостей. У чернігівській архітектурі, наприклад, за​стосовується чудова кераміка, якою оздоблювалися фасади. В основі великих чернігівських соборів лежить усе такий же тип Успенського собору Печерського монастиря, а архітектура, як і в усьому Придніпров'ї, близька до згадуваних вище київських споруд XII ст. Особливостями чернігівської архітектури є за​стосування різьблених білокам'яних деталей (Борисоглібський і Благовіщенсь​кий собори), вживання в ряді випадків штукатурки фасадів із розшивкою її на квадрати (собор Єлецького монастиря, Іллінська церква), більша ошатність де​коративного оформлення фасадів.
Учень. 
Близькою до архітектури Києва та Чернігова була також архітек​тура Володимира-Волинського, її пам'яткою є відомий Мстиславів Успенський собор 1160 р., дуже схожий на Кирилівську церкву в Києві, та ряд церков XII ст., виявлених під час археологічних розкопок.
У цей період формується галицька архітектурна школа, характерна само​стійним творчим напря- мом. У Галичі, як і у Володимирі-Суздальському, по​ширеною стає білокам'яна архітектура, майстри якої досягли досконалості. Із каменю будували стіни, склепіння, Конструкції. Місцевий сірий вапняк вживали для скульптурного різьблення. Іноді скульптурні зображення роз​мальовувалися і вкривалися позолотою. Близькість Галича до країн Західної Європи зумовила освоєння деяких вироблених там буді-вельних і художніх прийомів. Так, у типах споруд і характері білокам'яного різьблення можна просте-жити  вплив романської архітектури сусідніх країн: Угорщини, Поль​щі, Моравії. 
Учень. 
Нове піднесення київської архітектури, що почалося у90-тірр. XII ст., добре ілюструється буді-вельною діяльністю київського князя Рюрика Ростиславича. У цей час у Києві працював славетний майстер Петро Милонег, який на замовлення князя збудував грандіозну підпірну стіну у Видубицькому монастирі. Можливо, він був автором проектів інших споруд. За Рюрика бу​ло споруджено церкву апостолів у Бєлгороді під Києвом, яка вражала сучас​ників своєю висотою і красою, а також Василевсь-ку церкву на «Новому дворі». Цікаво, що фрескові зображення апостолів були виконані не на синьому, а на золотому тлі. Це ніби відтворювало традиції мозаїк, що встановилися за часів Київської Русі. 
Учитель. 
Важливе місце в культурі Київської Русі займав іконопис. Але його пам'яток до нашого часу збереглося дуже мало. Перша кам'яна церква, збу​дована за князя Володимира, була оздоблена іконами, привезеними з Херсонеса. У літописах згадується, що до Києва було привезено із Царграда дві знаме-ниті ікони: так звані Володимирська Богоматір і Пирогоща. Походження не менш відомої «Словенської Богоматері» (2-а пол.) дослідники мистецтва пов'язують із Києво-Печерським монастирем. Ця ікона характеризується строгим колори​том і майже портретним зображенням засновників лаври — Антонія і Феодосія. Великою популярністю користувалися ікони «деісусного чину», їхні сюжети зводилися до зображення заступництва Богоматері перед Богом за гріхи люд​ські. Поширеним були також зображення Дмитрія Солунського. В іконописі, як і в інших видах давньоруського образотворчого мистецтва, в канонічних формах дістали своє відображення провідні ідеї, етичні та естетичні канони того часу. У ньому виявився інтерес живописців до відтворення внутрішнього світу лю​дини.
Інтерактивна вправа «Цікавинки»
Групі учнів заздалегідь дається завдання: знайти цікаві повідомлення про різновиди мистецтва України XI—XII ст. (ювелірна справа, різьбярство, коваль​ство тощо).
Учень.
 Дорогоцінним скарбом у Київській Русі була книга. Саме тому на​давали великого значення її художньому вигляду. Поширення набула книжко​ва мініатюра. Мистецтво книжкової мініатюри зосе-реджувалося в кількох цен​трах, звідки до нас дійшли такі цінні пам'ятки, як «Остромирове Євангеліє» (1056—1057), що його виконано у Києві місцевим майстром дяком Григорієм. Розглядаючи художні засоби, якими користувався майстер книги, можна по​мітити близькість до візантійських зразків в облямуванні сторінок, заголовних літерах тощо.
Помітно відрізняються від візантійських зразків мініатюри «Ізборника Свя​тослава». У цьому рукописі, крім постатей святителів, уміщено коментарі до тексту та деякі відомості з історії, географії, астрономії. Книга пишно оздобле​на орнаментами, заставками, мініатюрами з малюнками птахів, тварин. Особли​во цікаве зображення родини Святослава, що його виконано на окремій сторін​ці, вшитій у рукопис за наказом Святослава.
Цілком оригінальне художнє оздоблення має книга «Трирська Псалтир», або так званий «Кодекс Гертруди», в якому знаходимо дуже своєрідне поєднан​ня романського, візантійського і словенського мистецтва. Відомі також декіль​ка ілюстрованих рукописів, які належать до галицько-волинської школи: «Добрилово Євангеліє», «Бесіди Григорія Двоєслова» та «Євангеліє». Особливо слід відзначити мініа-тюри «Євангеліє», які відрізняються вишуканістю колориту і прекрасним моделюванням форми. Дуже цікаві також орнаментальні оздоб​лення рукописів часів Київської Русі. У них переважає геометрична і почасти звірина орнаментика. Старовинні мотиви переплетених рослин, звірів, птахів, людей, хрестів, які зникли у X ст., тепер знову відроджуються як продовження давнього стилю.
Учень.
Важливою галуззю художньої культури періоду Київської Русі було декоративно-прикладне мистецтво. Майстри різних професій — каменярі, теслярі, ювеліри, ткачі, переписувачі книг — при спорудженні й оздобленні ве​ликих соборних храмів удосконалювали своє мистецтво.
Багато видів тодішнього промислу відзначається високим художнім рівнем виконання, єдністю стильових ознак, красою і різноманітністю прийомів оброб​ки, сполученням різних матеріалів. Так, наприклад, тканини й одяг мали яскраві барви, були декоровані орнаментом.
Високого розвитку за часів Київської Русі досягла ювелірна справа, що стоя​ла на другому місці після стінопису. Різноманітність виробів із золота, срібла свідчить про високий рівень культури панівної верстви того часу, про розкіш і витонченість її побуту. Виняткової майстерності досягли стародавні ювеліри у виготовленні так званої «перегородчастої» та «жолобкової» емалей. Візантія знала цей вид мистецтва з X ст., а взагалі прототипом його можна вважати скляні інкрустації Єгипту.
У ювелірній техніці Київської Русі XI—XII ст., розвинулась ще одна нова галузь, так звана скань, або філігрань. Філігранні вироби Києва та інших місць перевершували своєю ясністю аналогічні вироби західноєвропейських країн. Скань виготовлялась із золотого або срібного крученого дроту, накладеного або намотаного на поверхню якоїсь речі. Таку скручену металеву нитку сплющували молоточком і вона ставала філігранню. Мистецтво філіграні прийшло до нас із Сирії, яка здавна була країною майстрів по золоту. Надзвичайної витонченості та краси в обробці ювелірних виробів досягли стародавні майстри і в застосу​ванні так званої зерні. Техніка її полягала в напаюванні на поверхню прикраси найдрібніших золотих або срібних кульок-зерен.
Учень. 
У Київській Русі високого рівня досягло також ковальське та ливарне ремесло. Із золота, срібла, міді виготовляли різні предмети побуту, речі культового вжитку. Усі вони оздоблювались орнаментами, зображенням релігійних сцен, окремих фігур. Поширеним було виготовлення фігурного по​суду у вигляді грифонів, левів, вершників тощо.
Широкі побутові потреби задовольняло і гончарне виробництво. Скляні ви​роби були відомі слов'янам завдяки готам. Із часів Київської Русі до нас дійшло багато скляних браслетів, мисочок, пляшок. Знала держава і віконне скло, про яке згадується в літописах.
Поширення набула і дрібна пластика, здебільшого у вигляді кам'яних і ке​рамічних іконок, хрестів, печаток. Протягом XII—XIII ст. розвиток мистецтва дрібної скульптури досягає високого рівня, про що свідчать дві київські ікони з кольорового каменю — стеатиту, надзвичайно тонкої роботи.
Прикладному мистецтву Стародавньої Русі притаманне багатство сюжетів і образів. У ньому переплітаються казково-билинні та язичницькі сюжети й об​рази, що їх взято з давніх народних переказів, з тематикою християнської релігії. Так, поширеним був образ птаха, якому надавалося різного магічного і символіч​ного значення, образ «дерева життя» поруч із постатями християнських святих та релігійними сценами.
(Перегляд слайдів, ілюстрацій.)
ІІІ.     УЗАГАЛЬНЕННЯ І СИСТЕМАТИЗАЦІЯ ЗНАНЬ ТА ВМІНЬ УЧНІВ
Організовується диспут за темою «Мистецтво Київської Русі йде в небуття чи хвилює сучасника?»
IV.     ПІДВЕДЕННЯ ПІДСУМКІВ УРОКУ
Слово вчителя
Сучасність твердо тримається на грунті лише тоді, коли її коріння глибоко сягає у минуле, коли вона тісно пов'язана з нашою великою культурною спадщиною. В іншому випадку вона — тополиний пух, красивий, привабливий, але варто повіяти вітру — і від нього не залишиться і сліду. Культура і мистецтво Київської Русі — це неоціненний внесок до світової художньої скарбниці.
Найцінніша культурна спадщина давньоруської держави, збагачена й по​дальшому творчою діяльністю майстрів різних удільних земель, послужила міц​ною основою для майбутніх досягнень українського мистецтва.
V.    ДОМАШНЄ ЗАВДАННЯ
Підготувати запитання до інтерактивної гри «Запитання — відповідь» за те​мою: «Художня куль​тура Київської Русі».














10 клас

ТЕМА: Художня куль​тура Київської Русі: архітектурні споруди, мо​нументальний живопис (мозаїки та фрески). Ікони Київської Русі за межами України. Мис​тецтво книжкової мініатюри. 

МЕТА: дати учням уяву про різноманіття професій, існуючих у рамках цер​ковного мистецтва; ознайомити з основними аспектами деяких із них; простежити на конкретних прикладах художніх пам'яток роз​виток української духовності; формувати в учнів мовну культуру виступу, а також здібності до процесу інтерактивного пізнання, виховувати по​чуття національної гордості, любові до Батьківщини, шанобливе ставлення до національних святинь. 

ТИП УРОКУ:    урок-гра «Зліт представників різних професій».
ОБЛАДНАННЯ: комп'ютерні презентації («Десятинна церква», «Софійський со​бор», «Києво-чернігів-ська архітектура», «Михайлівський собор Видубицького монастиря», «Мозаїки та фрески Київської Русі», «Ікона Холмської Богородиці», «Книжкова мініатюра Київської Русі»).






ХІД  УРОКУ

І.      АКТУАЛІЗАЦІЯ ОПОРНИХ ЗНАНЬ
Слово вчителя
Мистецтво Київської Русі виникло і досягло розквіту в IX—XII ст. в період формування та розвитку ранньофеодальної давньоруської держави із центром у Києві. Складалося воно на основі синтезу східнослов'янських культурних традицій та сильного впливу з-за кордону, перш за все з Візантії та країн Балканського півострова. За відносно короткий час давньоруські майстри засвоїли прийоми кам'яного зодчества, мистецтво мозаїки, фрески, іконопису, книжкової мініатюри та почали пошуки власних засобів художньої виразності.
Ми запросили на урок представників професій, які зробили вагомий вне​сок у розвиток та становлення культури Київської Русі. Це зодчий, художник — майстер мозаїки та фрески, іконописець, художник-ілюстратор.
Вони розкажуть про особливості архітектури, мистецтва мозаїки, фрески, іконопису, книжкової мініатюри періоду Київської Русі. Після виступу кожно​го доповідача ви можете ставити їм запитання.

II.     ПОДАННЯ МАТЕРІАЛУ
За попередньо встановленим порядком відбуваються виступи представни​ків мистецьких професій.
Зодчий. 
Я за професією — зодчий. Це те саме, що й архітектор. Я займа​юсь мистецтвом проектування і будівництва об'єктів, оформлення просторового середовища для життя і діяльності людини. Зодчий створює архітектурні обра​зи, які разом із практичним значенням мають ідейно-художній зміст. Архітекту​ра відображає особливості побуту, традицій і національної культури, рівня техні​ки, переваги тих чи інших будівельних матеріалів різних епох і народів. А зараз я розкажу вам про особливості архітектури Київської Русі.
Архітектурний вигляд міст і сіл Київської Русі визначався насамперед дерев'яними будівлями. У IX—X ст. виникли нові типи міських поселень із дерев'яно-земляною фортецею та густо заселеним посадом. Будинки давніх русичів характеризувалися багатим архітектурним декором. Окремі з них ста​новили справжні шедеври народної архітектури. Такими були будинки пред​ставників заможних верств населення, відомі в писемних джерелах під назвою «хороми». Вони складалися з кількох зрубів, які утворювали цілий комплекс приміщень. У великих містах князівсько-боярські й купецькі хороми мали два і більше поверхи. У верхніх поверхах були «сіни», які становили галерею на стовпах, а також «тереми». На півдні Русі будинки зводилися здебільшого за допомогою каркасно-стовпової конструкції, яка обмазувалася глиною і білила​ся, нагадуючи пізнішу українську хату. Князівські палаци із середини X ст. ма​ли двоповерхові кам'яні частини (у Чернігові, Києві).
Із другої половини X ст. відомі дерев'яні християнські храми зі стрімкою покрівлею і невеликою главкою. Пізніше кількість глав збільшилася і досягла 13 (дерев'яний Софійський собор у Новгороді, 989 р.).
Вихід держави на міжнародну арену, знайомство з візантійською культу​рою, а потім — і впро-

вадження християнства зумовили появу монументальної кам'яної архітектури. Саме з нею київські князі 
асоціювали державну могутність країни, а також власну велич.
Перший київський кам'яний храм — Десятинна церква (989—996), зведена з послідовним чергуванням рядів каменя та цегли — мав велику кількість глав. (Відбувається перегляд комп'ютерної презентації  «Десятинна церква»:) 
За своїм типом Десятинна церква належить до хрестово-банних візантій​ських храмів. Стіни зведені з каменю і цегли (тобто «плінфи») в системі міша​ної кладки. Внутрішній простір у ті часи перекривався склепіннями у формі хреста, над яким підносилася баня, що підтримувалася підпружними арка​ми, опертими на чотири центральні стовпи. Зі сходу містилися напівкруглі виступи-апсиди. Тринефне ядро оточували галереї, поділені на кілька при​міщень. Із західного боку підносилися дві башти, які разом із багатоверхим завершенням надавали Десятинній церкві особливої урочистості. Сприяв цьо​му і вибір місця: на самому краю Старокиївської гори. Кам'яна громада храму високо підносилася над дерев'яними кварталами і фортечними стінами київського дитинця, його бані було добре було видно не тільки з Подолу, а й із Задніпров'я.
Розроблений у Візантії тип хрестово-купольного храму інтерпретувався у величних тринефних (Спасо-Преображенський собор у Чернігові, 1036 р.) і п'ятинефних (Софійські собори в Києві 1037 р. і Полоцьку 1044 р. відповід​но) храмах із просторими хорами для князів, із куполами на високих світлотних барабанах, із рядами пласких ніш і візерунковою кладкою на фасадах. Паперті-галереї із трьох боків, сходинкове розміщення закомар, многоглав'я визначили їхню своєрідну пірамідально-сходинкову композицію.
Складності побудови архітектурних мас в інтер'єрах відповідає багатоманіт​ність точок огляду, контрастні переходи від невисоких бокових нефів до яскраво освітленої підкупольної частини.
Перші кам'яні будівлі на Русі зводилися під керівництвом візантійських архітекторів. Масштабні роботи зі створення ансамблю монументальних споруд князівського центру в Києві розгорнулися в кінці X — на початку XI ст. Київські князівські палаци були двоповерховими, з аркадами і службовими приміщення​ми на нижньому поверсі та житловими — на верхньому. Центральна і, можливо, бокові частини будівель завершувалися високими баштами із чотирискатними дахами, покритими черепицею. Разом із теремами часів княгині Ольги нові па​лаци стали гідною окрасою міського центру Києва.
Новий етап розвитку монументальної архітектури на Русі репрезентують насамперед будівлі ансамблю «міста Ярослава» в Києві. Якщо побудовані за Володимира Святославича кам'яні споруди витримані у строго візантійських традиціях, то вже за Ярослава Мудрого давньоруська архітектура набуває і до​статньо виявлених національних рис. Це засвідчує такий шедевр архітектури першої половини XI ст., як Софійський собор (1037 р.). (Відбувається перегляд комп'ютерної презентації «Софійський собор».)
У цілому Софія Київська виповнювала прямокутник 39х34м. Внутрішню конструкцію склепінь і луків підпирали 12 стовпів — пілонів. Софія Київська становила величезну п'ятинефну хрестовобанну споруду із тринадцятьма баня​ми, оточену з північного, західного і південного боків двома рядами відкритих галерей. Із заходу, між зовнішніми галереями, до собору були прибудовані дві башти, широкі гвинтові сходи яких вели на церковні хори, або «податі».
Уся архітектура Софії мала урочисто-святковий характер. В екстер'єрі це підкреслювалося ритмом різномасштабних елементів — від аркад відкритих галерей до високої центральної бані, що увінчувала пірамідальну композицію будівлі, в інтер'єрі — об'ємно-просторовим вирішенням. Напівзатемнені бокові анфілади першого ярусу ніби переростали у високі двоповерхові аркади цент​ральної частини храму, над якими розкривався підбанний простір, яскраво ос​вітлений дванадцятьма вікнами барабана.
Софія Київська завжди справляла незабутнє враження на людей, незалеж​но від епохи, в яку вони жили.

Окрім Києва, монументальне будівництво першої половини XI ст. вело​ся в інших містах Київської Русі. У Полоцьку і Новгороді, за прикладом Софії Київської, зводяться однойменні собори.
У Чернігові за князювання брата Ярослава Мудрого Мстислава розгорну​лося будівництво єпископського Спаського собору, який був близький до Де​сятинної церкви. Це була велична тринефна восьмистовпна споруда, увінчана п'ятьма банями. До північно-західного кута прилягала башта, яка нагадувала Софійські, із протилежного боку стояла хрестильна. Центральний неф хра​му відділений від бокових двоярусними аркадами на мармурових колонах із капітелями іонійського ордеру. Не маючи галерей, споруда набувала видовже​них пропорцій по лінії «схід — захід». Хрещата форма внутрішніх стовпів, не ха​рактерна для візантійської архітектури, в майбутньому стає типовим елементом давньоруської. (Відбувається перегляд комп'ютерної презентації «Києво-чернігівська архітектура».)
Пам'ятки києво-чернігівського будівництва за всієї різноманітності деталей, мають однорідний стильовий характер, який виділяє їх в окрему групу. Основним типом церковного будівництва тут є синтез центробанної, круглої чи багатокут​ної будівлі з базилікою.
Центральна баня із круглим або гранчастим, одразу розмірно низьким, а від​так, чимраз вищим передбанником, спиралась на чотири внутрішні стовпи-пілони, об'єднанні між собою арками. Проміжки між луками були зроблені у виг​ляді сферичних трикутників (парусів, вітрил), що є важливим констру-ктивним досягненням і характеристикою техніки візантійського будівництва. Пілястри, що були рівною мірою декоративним і конструктивним елементом будівлі, позначували поперечні пави на бічних стінах Покрівлі клалися безпосередньо на склепіннях, через що й набирали пливких, хвилястих ліній. Обрамування вузь​ких, повнолуких вікон творила система вкладених одна в одну ніш-заглиблень. Зовнішня декорація стін була скромна і витримана, обмежена до обрамування вікон, пілястрів і напівколонок на підбанниках. Різьблення для декорації зов​нішніх стін у києво-чернігівському будівництві не вживали.
Занесені із Балкан та Вірменії, тобто із країн із кам'янистим грунтом, спо​соби кладення фунда-менттів на дерев'яних підмостках у нас виявилися непри​датними. Десятинна церква завалилася цілком, Спас на Берестові — до поло​вини. Самі фундаменти києво-чернігівських церков, завглибшки на 2—3,5 м, завширшки 1 м, укладалися із двох рядів грубого каміння, яке заливалося своєрідним цементом. Най-давніша українська цегла буда дуже тонка і квад​ратна за формою. Пізніше вона стала наближатися до сучасної: грубішала і ви​довжувалася. Стіни церков укладалися з тонких полос цегли навпереміну із грубішими полосами цементу. Києво-чернігівський цемент, особливого хіміч​ного складу, був дуже тривкий, тому його вживали раніше як цеглу. Для пев​ності стіни зв'язували дерев'яними та залізними шпугами, а для зменшення тя​гаря склепінь у міжаркадні вітрила клали глиняні горщики. У деяких будівлях клали такі горщики й у стіни. Дехто з дослідників вважає їх голосниками-резонаторами. 
Для 2-ї пол. XI ст. характерним є поширення культового будівництва в ба​гатьох давньоруських центрах. У цей час масово засновуються монастирі, нові кам'яні храми. У Києві це собори. Дмитрів-ського (пізніше Михайлівського Зо​лотоверхого), Михайлівського Видубицького, Печерського, Кловського монас​тирів. (Відбувається перегляд комп'ютерної презентації  «Михайлівський собор-Видубицького монастиря».)
Це найдревніша споруда на Видубичах. Собор був закладений князем Все​володом у 1070 р. Храм будувався у два етапи. Вже до повністю завершеного основного об'єму добудовувалася із західного боку башта зі сходами на хори і нартекс.
Сучасний Михайлівський собор являє собою кубоподібну споруду з однією апсидою і єдиною банею, що здіймається над похилим дахом. Східна частина споруди і купол мають чітко окреслені барокові форми, а західна частина має всі ознаки давньоруської будівельної техніки.
Був вироблений новий тип монастирського храму, який поширився згодом по всій Русі й став особливо характерним для XII Ст. Першим його зразком був Успенський храм Печерського монастиря (1078 р.). Він становив собою хрещату шестистовпну будівлю, увінчану однією банею. Храм був тринефним, одноглавим, без галерей. Зі сходу нефи завершувалися гранчастими апсидами, із заходу стояв нартекс — притвор, над яким розташовувалися хори.
У Києві за типом Успенського збудовано Михайлівський Золотоверхий храм (1108 р.). Фасади його були розчленовані пілястрами, прикрашені меандровими фризами. Із новацій слід згадати оригінальний метод зведення башти зі сходами на другий поверх. Вона майже повністю вписана в західний притвор храму.
У другій половині XII ст. в зодчестві придніпровських князівств відбули​ся серйозні зміни традиційних для Київської Русі архітектурних форм: в Ов​ручі (церква Василія, зодчий — Петро Мілонег), Смоленську (церква Міхаїла Архангела), Чернігові (П'ятницка церква) та інших містах будувалися одноглаві храми з арками, ярусною композицією верха, лопатками на фасадах.
У кінці XII — на початку ХЇІІ ст. монументальна архітектура Русі розви​валася шляхом ускладнення зовнішніх форм. Будівлі цього часу мають висотні композиції, нагадують башти. Особливу увагу архітектори приділяли профільованим пілястрам, вертикальні лінії яких надають храмам незвичай​ної стрункості, а також порталам, складний і розвинутий профіль яких доб​ре поєднується з пілястрами. У цих елементах, можливо, проявився вплив давньоруської дерев'яної архітектури. У цей час були зведені храми Трьох​святительський (1189 р.) у Києві, Св. Василія (1190 р.) в Овручі, Апостолів (1197 р.) у Білгороді. Не виключено, що будівничим, принаймні окремих із них, був знаменитий київський архітектор Петро Мілонег, який працював при дворі великого київського князя Рюрика Ростиславича. Він особливо прославився зведенням складної гідротехнічної споруди, яка мала запобіг​ти руйнуванню дніпровськими водами церкви Св. Михайла Видубицького монастиря.

Новий архітектурний стиль найвиразніше проявився у П'ятницькій церк​ві (XIII ст.) Чернігова. Це чотиристовпна баштоподібна споруда із трилопасним стрілчастим завершенням. Усі фасади розчленовані складнопрофільними пілястрами, аркатурними поясами, поребриком, нішами. Перспекти-вні портали церкви заглиблені в товщу стін. Придніпровський архітектурний стиль кінця XII — початку XIII ст. справив помітний вплив на архітектуру Смоленська, По​лоцька, інших центрів Русі. Новий стильовий напрямок був еквівалентний за​хідноєвропейській готиці.
Отже, давньоруське зодчество - одна з найяскравіших сторінок худож​ньої культури доби середньовіччя. Давньоруські будівельні надбання були тим безпосереднім ґрунтом, на якому формувалася українська архітектура XIV — XV ст.
Учитель. 
Чи є до доповідача запитання? (Учні задають запитання, до​повідач відповідає.)
Художник-майстер мозаїки та фрески. 
Я художник, який створює свої зображення чи візерунки за допомогою однорідних чи різних за матеріалом частинок (каменю, смальти та ін.). Мозаїка — один із видів мону​ментального мистецтва.
У Київській Русі мистецтво мозаїки досягло високого розквіту.
          Із часом (кінець XII—ХИІ ст.) мозаїку стала витісняти більш дешева і до​ступна фреска. Фреска — техніка живопису фарбами (на чистій чи вапняній воді) по свіжій, сирій штукатурці, яка під час виси-хання утворює тонку прозо​ру плівку карбонату кальцію, що закріплює фарби і робить фреску довговіч-ною. Штукатурний грунт для фрески кладеться, як правило, в декілька шарів і скла​дається з гашеного вапняку, мінеральних наповнювачів (кварцовий пісок, поро​шок вапняку, роздрібнені цеглини чи кераміка), іноді у склад підґрунтя додають органічні добавки (солома, льон). Наповнювачі запобігають розтріскуванню шту​катурки. Для фрески використовують фарби, що не вступають у хімічні сполуки з вапняком. Використовуються в основному натуральні земляні пігменти (охри, умбри), а також марси, синій і зелений кобальт. Рослинні фарби (індиго і бакани), кіновар, сині, а іноді й чорні фарби наносяться на вже висохлу штукатурку за допомогою клею. Фреска дозволяє користуватися тонами в їхню повну силу, але під час висихання фарби сильно бліднішають. Для мистецтва Візантії, Старо​давньої Русі був характерним прийом античних майстрів — закінчувати фрески по сухому за допомогою темпери (фарби, зв'язуючою речовиною яких є емульсія з води та яєчного жовтка, а також із розведеного на воді рослинного чи тварин​ного клею, змішаного з маслом).
Перші храми Київської Русі прикрашали переважно візантійські майстри. Мозаїчні та фрескові композиції Софійського собору в Києві, виконані у другій половині XI ст., майстерно узгоджені з архітектурними розчленуваннями, відоб​ражали напружене духовне життя персонажів (святі, члени великокнязівської сім'ї), що передавалося зосередженим на глядача поглядом широко розкритих
великих очей. Багато динаміки було у світських сценах танку, охоти (розписи веж Софійського собору в Києві). (Відбувається перегляд комп'ютерної презен​тації «Мозаїки та фрески Київської Русі» (розділ «Софійський собор»).)
Розмаїття мозаїк, фресок, що покривали стіни, стовпи, арки, підбанний про​стір, косяки віконних прорізів, вражало своєю красою, загадковим світом об​разів. На південній і північних стінах централь-ного нефу було зображення ро​дини Ярослава Мудрого, на західній (яка згодом обвалилася) - портрет самого засновника Софії. У баштах передані сцени полювання, приборкання диких ко​ней, дійства скоморохів, музикантів, танцюристів. Особливий інтерес виклика​ють фрески, які розповідають про візит Ольги до Константинополя, прийняття її візантійським імператором, відвідання іподрому.
Князь Ярослав Мудрий так шанував Пречисту Діву, що наказав іконопис​цям створити з мозаїки над вівтарем Софійського собору величний образ Пре​святої Заступниці, Яка підносить руки в молитві.
Ось як описував цей чудотворний образ один із мандрівників: «Зріст Бо​городиці величезний, як і всі її діяння на Русі. Вона стоїть на золотому камені, покладеному в непохитну основу для всіх, хто прибігає під її захист. Небесного кольору її хітон, червлений пояс, і на ньому висить черезплічник, яким Вона ви​сушує стільки сліз. Блакитні поручі на її зведених до неба руках. Золоте покри​вало опускається з голови та перекинуте, як мофорій, на ліве плече, на' знамення її покрову, ширшого за хмари, за гласом церков-них пісень. Світла зірка горить на чолі Богоматері та дві зірки на раменах: бо Вона Сама Мати Невга-симого Світла, була для нас Зорею Невгасимого Сонця». На великій дузі склепіння, в усю її довжину Ярослав Мудрий наказав викласти чорною мозаїкою по-грецьки напис, який перекладається так: «Бог 
посеред нього — воно не захитається; Бог допоможе йому зранку» (Пс. 45, 6).
Відтоді серед киян поширився переказ, що місто їхнє не загине доти, до​ки тримає над ним руки Божа Мати в Софійському соборі. І справді, коли віра в людях послабшала, коли вони забули про покаяння та зашкарубли у гріхах, коли князі стали шматувати рідну землю на малі вотчини і лити кров у братов​бивчих усобицях, прийшла покаранням на київські землі орда хана Батия. Тата​ри спалили Київ, сплюндрували Софійський собор. Але стіна, на якій викладе​но чудотворний образ Божої Матері з піднятими в молитві руками, залишилася неушкодженою. Так само непохитно простояла вона дев'ять віків — витримала всі руйнації та перебудови храму. Тому цей образ і стали називати «Неруши​мою Стіною».
А ще називають його Орантою. Із грецької мови це слово перекладається як «Молитвениця». Богородицю-Оранту зображають із піднятими в молитві рука​ми та долонями, розкритими назовні. Це жест заступницької молитви.
У мозаїках Михайлівського Златоверхого монастиря в Києві (1108 р.) ди​намічність композиції, невимушеність руху поєднуються з підкресленою індиві​дуалізацією зовнішності окремих святих. (Відбувається перегляд комп'ютерної презентації «Мозаїки та фрески Київської Русі» (розділ «Михайлівський Злато​верхий монастир»))
Подібно до Софії, церква Михайлівського Золотоверхого монастиря бу​ла вся вкрита фресками і мозаїками. Стиль Михайлівського стінопису має західноєвропейські, романські впливи. Мистецтво цих мозаїк за походженням було візантійське, але саму мозаїку виконали київські учні греків.(Уч«і перегля​дають слайди: фігури апостолів із - «Євхаристії»-; фрагмент мозаїки Михайлівсь​кого Золотоверхого монастиря в Києві, закінченого в 1108 р.)
Коли із XIII ст. мозаїку стала витісняти фреска, зросла роль місцевих майст​рів фрескового живопису, які внесли елементи свого бачення цього мистецтва. У розписах кольорове моделювання змінюється лінійним, фарби світлішають, у типах облич, костюмах отримують перевагу слов'янські риси (фрески Ки​рилівського монастиря в Києві, остання третина XII ст.). (Відбувається пере​гляд комп'ютерної презентації «Мозаїки та фрески Київської Русі» (розділ «Ки​рилівський монастир»).)
Як бачимо, стіни і склепіння оздоблює мистецький фресковий розпис. Най​краще збереглися фрески південної апсиди (наприклад, «Кирилівського приділу»), котрі ілюструють «діяння» святих Кирила й Афанасія Олександрійського.
Учитель. 
Чи є до доповідача запитання? (Учні запитують, доповідач від​повідає.)
Іконописець. 
Я художник, який пише ікони. Іконопис — вид живопису, релігійного за темами і сюжетами і культового за призначенням. Ікони — жи​вописні композиції, які виконувалися на дерев'яних дошках, полотні спочатку в техніці енкаустики (дуже прогріті воскові фарби наносилися на ділянки основи, прогріті розпеченою бронзовою лопаткою). У візантійських іконах енка​устика поступово витіснялася восковими фарбами на скипидарі та восковою темперою (емульсією з домішкою летючих масел), менш міцними, але техно​логічно менш складними. Ця техніка вплинула на написання ікон і в Київ​ській Русі.
Перша монументальна культова споруда Київської Русі — Десятинна цер​ква — була прикрашена фресками та іконами, привезеними з Візантії. Однак київські майстри блискавично створили власну систему художніх цінностей. На основі глибинних місцевих традицій постали осучаснені національні худож​ні школи. Того часу Київ був центром іконопису Київської Русі: про це свідчить і одна із чудових ікон початку XII ст., відома під назвою «Велика Панагія». Але якщо мозаїку та фресковий розпис ми можемо побачити й зараз, наприклад у со​борі святої Софії, то ікон збереглося вкрай мало. Іконі Вишгородської Богоро​диці в цьому сенсі пощастило. Ставши головною святинею Київської держави, вона дійшла до наших часів, хоча і втратила свій первісний вигляд. (Відбувається показ ілюстрації ікони  за допомогою комп'ютера.)
Іконопис у Київській Русі був справою священною. Строге наслідування канонічним приписам, з одного боку, збіднювало процес творчості, тому що об​межувало можливості самовираження іконопис-ця, бо іконографія образу, як правило, була вже заданою, але, з іншого боку, змушувала художника всю свою майстерність, всю увагу звернути на сутність «духовного предмету», на досяг​нення глибокого проникнення в образ та відтворення його витонченими засо​бами.
Ікона складалася із чотирьох основних частин — шарів. Перший шар — щит із дерев'яної дошки (чи шматка полотна) — є її основою. На лиці дошки роби​лося невелике заглиблення — ковчег, обмеже-ний по краям дошки трохи підви​щеними над ним полями. Поля ікон XI—XII ст., як правило, широкі, а ковчег глибокий.                                                                  
Другий шар — ґрунт, чи левкас, приготовлений із порошку крейди із клеєм. В іконах, починаючи із XII ст., робилася «чеканка» по визолоченому левкасу.
Третій шар — саме живопис, що складався з рисунка і пігментів, які були виготовлені з натуральної яєчної емульсії (темпера) чи на штучній — казеїново-масляній основі. На підготовленій поверхні ґрунту виконувався рисунок. Пер​ший промальовок робили легким дотиком м'якого вугілля з гілок берези, дру​гий — чорною чи коричневою фарбою. Подальша робота фарбами виконувалася в суворій послідовності. Спочатку ділянка, що була відгороджена контурами ри​сунка, прокривалася тонкими шарами відповідних фарб у такому порядку: фон (якщо він не золотий), гори, забудови, одяг, відкриті частини тіла, ліки. Піс​ля цього виконувалося вибілення, завдяки якому висвітлювалися опуклі деталі предметів (окрім ліків та рук). Поступово, додаючи до фарби білила, прокри​вали все менші ділянки висвітлення. Останні штрихи наносилися вже чистими білилами.
Для створення більшої об'ємності того, що зображувалося на затемнені ді​лянки наносився тонкий шар темної фарби. Далі тонкими лініями промальо​вувалися всі риси обличчя і волосся. Потім наносилися світлі бліки на опуклі частини обличчя: лоб, скули, ніс, прядки волосся білилами чи охрою з великою кількістю білил. Далі наносилися «рум'яна». Червону фарбу тонким шаром на​носили на губи, щоки, кінчик носа, в куточки очей, на мочки вух. Після цього рідкою коричневою фарбою промальову-вали зіниці очей, волосся, брови, вуса, бороду.
Четвертий шар, що захищав живопис від зовнішніх впливів, представляв собою тонку плівку затверділого рослинного масла (оліфи).
Відповідно робота над іконою ділилася на чотири етапи: вибір основи, на​кладання ґрунту, живопис і закріплення його оліфою.
На той час був відомий преподобний Аліпій-іконописець, подвижник Киє​во-Печерського монастиря. Батьки його віддали у «научение иконного воображения» до грецьких майстрів, що прибули для прикрашення храмів Лаври у 1083 р. По завершенню розпису лаврських соборів він залишився в обителі та був настільки вправним у своїй справі, що за благодаттю  Божою, як читаємо в житії, «види-мьім изображением на иконе воспроизводил как бы самый духовный образ добродетели, ибо он обучал-ся иконописному искусству не ради стяжания богатства, но ради стяжания добродетелей».
Але ікони, що відносилися до епохи Київської Русі, зокрема твори худож​ника Аліпія, що мав велику популярність в той період, не збереглися.

Новгородський іконопис XI — другої половини XII ст. близький до візан​тійського напряму мистецтва Київської Русі (ікони «Устюжское благовещение», «Ангел Златые власы». (Відбувається показ ілюстрацій даних ікон  за допомогою комп'ютера; а також — перегляд презентації «Ікона Холмської Бо​городиці»)
Понад тисячу років минуло з того часу, коли християнство прийшло в Ук​раїну. Рівноапостольний князь Володимир Великий відкрив Золоті ворота Киє​ва православному християнству. 
До Київської Русі із Царгорода було завезено чотири апостольських ікони: Вишгородську, Белзьку, Києво-Печерської лаври і Холмську.
Проте у XIII ст. Вишгородська стала Володимирською. Сьогодні вона зна​ходиться у Москві і проголошена найбільшою святинею Росії.
Волзька у XIV ст. стала Ченстоховською і вшановується польським народом як символ католиць-кої віри. 
Ікона Успіння Богородиці Києво-Печерської лаври під час війни 1941 р. загинула.
Тільки одна ікона — Холмської Богородиці — залишилася в Україні.
Чудотворна ікона Холмської Богородиці є однією з найвідоміших ікон християнського світу. Вона має трагічну історію, сповнену таємниць. Проте її доля була тісно пов'язана з містом Холмом. За переказами, ікона була написана євангелістом Лукою і, можливо, була у шлюбному посагу Анни, котра стала під вінець із князем Володимиром Великим.
У 1001 р. на Давидовій горі в місті Холмі побудували собор Пресвятої Бо​городиці, куди постави-ли ікону. Із того часу ікона стала називатися Холмською. У 1240 р. полчища татар взяли в облогу місто Холм. Благаючи порятунку, міща​ни молилися перед іконою Пречистої. Коли мешканці винесли ікону на кріпосні вали, татарам здалося, що мури, які оточували місто Холм, піднялися до неба, і загарбники кинулися втікати. 
Іконографічний тип Холмської Богоматері — рідкісний на східнослов'янських землях. Його характерною особливістю є передовсім поза фігури Христа: мало​літній Бог-син напівлежить на правій або лівій руці Богоматері. Голова Марії зазвичай нахилена, Ісус, у свою чергу, дивиться на матір, заки-нувши голову. Правою рукою він благословляє, лівою — тримає сувій, ніжки його схрещені. Подібний іконографічний тип мистецтвознавцями називається, згідно з умовно прийнятою термінологією, «Оди-гітрією».
Ікона Холмської Богоматері навіть у своєму нинішньому пошкодженому стані виразно засвідчує талант і неординарність маляра-виконавця. Його са​мобутність розкривається не тільки в майстерності, з якою він моделює лики (на якійсь невловимій грані між конкретністю форми та її умовністю). Іконо​писець підпорядкував задум твору максимально акцентованій ідеї єдності Ма​тері та Сина, спрямувавши погляд Марії на своє Божественне Дитя. Цей погляд цілковито зосереджений на Христі (у більшості Богородичних ікон Марія або звернена поглядом до глядача, або заглиблена в себе), чим підкреслено спільність долі Богородиці й Христа, виражена покірність Божій Волі. І саме в цьому, мабуть, особлива містична сила образу.
Учитель. 
Чи є до доповідача запитання? (Учні запитують, доповідач від​повідає.)
Художник-ілюстратор. 
Я художник-ілюстратор. Ілюстрація — це зображення, що супроводжує, доповнює та наочно пояснює текст (малюнки, гравюри, фотознімки, репродукції тощо). Вибір виду ілюстрацій залежить від ме​ти, яку ставить перед собою художник, їхня наявність дає змогу авторам зробити більш чітким, точним та вмотивованим виклад матеріалу в книзі.
Розвиток мистецтва ілюстрації тісно пов'язано з історією книги. Первіс​ні рукописи ілюструвава-лися мініатюрами (від лат. minium — кіновар, сурик, якими у стародавні часи забарвлювалися рукопи-сні книги). Мініатюра — це твір образотворчого мистецтва, що відрізняється невеликими розміра​ми і тонкістю художніх прийомів. Книжкова мініатюра — зроблені від ру​ки малюнки, багатокольорові ілю-страції гуашшю, клеєвими, акварельними та іншими фарбами в рукописних книгах, а також образотвор-чо-декоративні елементи оформлення цих книг — ініціали, заставки тощо. Після винаходу книгодру-кування та ксилографії (гравюри на дереві) ілюстрація стає скла​довою частиною графіки.
В XI ст. у Стародавній Русі мініатюри в основному наслідували візантій​ські художні традиції. Оформлення багато прикрашених рукописів XI—XII ст. (наприклад, «Остромирово Євангеліє», 1056—1057) наслідувало техніку перегородчатої емалі на багаточисленних віртуозних за виконанням ювелір-них виро​бах ремісників Київської Русі. У цей час домінує умовність і плоскісність зоб​раження поруч із ювелірно-віртуозною манерою виконання дрібних малюнків, що вплітаються у текст. У XII—XV ст. поряд із мініатюрами, близькими сучас​ним їм фрескам та іконам, трапляються живі та безпосередні малюнки на полях. (Перегляд презентації  «Книжкова мініатюра Київської Русі».)
Учитель. 
Чи є до доповідача запитання? (Учні запитують, доповідач від​повідає.)
III.    ПРАКТИЧНА РОБОТА
Учитель. 
Ви прослухали виступи представників професій, які зробили вагомий внесок у розвиток культу-ри Київської Русі. А зараз вашим практичним завданням буде виконання ескізу фрески «Софійський собор». (Учні виконують малюнок по манці, імітуючи техніку виконання фрески.)
IV.    ПІДСУМОК УРОКУ 
Учитель. 
Спадщина Київської Русі стала значним вкладом у світову куль​туру та визначила подальшу еволюцію давньоруського мистецтва.

V.     ОЦІНЮВАННЯ
Учитель оцінює роботу учнів на уроці,
VI.   ДОМАШНЄ ЗАВДАННЯ
Підготувати запитання до інтерактивної гри «Запитання — відповідь» за те​мою: «Художня куль​тура Київської Русі».














10 клас

ТЕМА: Художня культура польсько-литовської доби.

МЕТА: познайомити учнів з особливостями української культури, які ви​никли під впливом польської та литовської культур; показати по​зитивні та негативні моменти синтезу культур; виявити наслідки цього часу у сучасній культурі України; розвивати уміння розрізняти та порівнювати ознаки різних культур; ха​рактеризувати зразки творів мистецтва; володіти термінологією; емоційно відгукуватися на красу та досконалість творів мистец​тва,  виховувати спостереж​ливість, увагу, любов до всіх прекрасних творінь людства.
ТИП УРОКУ:   засвоєння нових знань з елементами кооперативного навчання.
ХІД  УРОКУ
I.      ОРГАНІЗАЦІЙНИЙ МОМЕНТ
II.    АКТУАЛІЗАЦІЯ ОПОРНИХ ЗНАНЬ
Фронтальне опитування
•   Які види мистецтва розвивалися у часи Київської Русі?
•   Як виглядали архітектурні споруди міста?
•   Чи існувала скульптура? Якщо ні, то чому?
•   Чи існував монументальний живопис?
•   Що таке мозаїка? Де використовували цю техніку? Що таке смальта?
•   Назвіть поширені у той час види ужиткового мистецтва.
•   Яка музика звучала?
•   Чи існував театр?
•   Чи можна сказати, що здобутки митців періоду Київської Русі, надихають сучасних майстрів? Наведіть приклади.
III.   ПОДАННЯ НОВОГО МАТЕРІАЛУ
Слово вчителя
Історична довідка
Час між XIV та початком XVII ст. був дуже трагічним для людей, які жи​ли на території України. Роз'єднання земель, відсутність єдиного політично​го центру, соціальне та національне гноблення збоку польських, литовських, угорських, турецьких та інших завойовників, постійна боротьба з татарами. За таких умов продовжується формування українського народу і з'являється такий самобутній політико-культурний феномен, як козацтво.
Запитання до учнів
•   Чи легко було за таких обставин зберігати національну культуру: мову, му​зику, традиції? (Дуже важко, тому гир існував тиск на мову, писемність, традиції.)
•   Що міг протиставити народ для збереження своєї культури, крім зброї? (Ук​раїнський народ дбав про збереження усної та писемної мови, передавав із покоління до покоління традиції, казки, пісні; зберігав основи побуту: одяг, ужиткове мистецтво, свята, а головне — православну віру.)
•   Чи підпадали під іноземний вплив українці? (Безперечно, але не завжди цей процес можна вважати негативним.)
•   Синтез культур — це позитивне чи негативне явище? (Позитивне, але за умови збереження основ своєї культури.)
Зародження «народної козацької» культури
Особливу субкультуру утворило Запорізьке козацтво, яке пристосувалося до екстремальних умов життя на прикордонних землях. Воно займало вільні землі, які не було кому боронити. Оскільки існу-вання такого суспільного прошарка не було передбачене Литовськими статутами, воно привласнило собі статут, який надавався шляхті та лицарству. Це був простір безпосереднього контакту із «чужим», кочівницько-мусульманським світом. За соціально-куль​турним змістом Запоріжжя було такими собі дверима у «світ навиворот», що визначає парадоксальний аскетично-мілітаристський і карнавально-сміховий характер його існування (суворі звичаї і кумедні ритуали, лицарство і легко​важність, дисци-пліна і анархія, взаємодія східних і західних впливів у побуті та методах ведення війни).
Учитель. 
А тепер розглянемо види мистецтва, які формуються у цей час. Будь ласка, організуйте три групи. Перша група готує розповідь про архітекту​ру. Друга — про образотворче мистецтво. Третя — про ювелірне мистецтво. Пот​рібний матеріал ви знайдете у зошитах.
Знайдіть текст, який відповідає вашій темі, прочитайте його, складіть усний план для розповіді. Розподіліть текст поміж членами групи і приготуйте пові​домлення для всього класу. (Учні виконують завдання.)

Архітектура доби Козаччини
Архітектура цього часу базувалася переважно на традиціях давньоруської епохи. Починають кристалізуватися національні риси. Тепер не тільки церкви та монастирі будуються з каменю, а і світські будівлі. Паралельно формується стиль української дерев'яної церкви — трибанної та п'яти-банної із чітким поді​лом храму на три частини: вівтар, власне церкву та «бабинець». Вікнам і дверям надається шестикутна форма.
При будівництві церков на Західній Україні поєднують візантійський, ро​манський та готичний стилі. Церкви, які стояли за межами міст, будували міц​ними та неприступними, як фортеці. Це були церкви — твердині. Навіть мо​настирі будували, як фортеці, через постійну загрозу татарського нашестя та феодальних усобиць.
У Галичині (Львові та Перемишлі) широко представлена у церковному і світському будівництві готика.
Поява артилерії з її руйнівною силою викликала необхідність будови замків із каменю, які підсилюють вежами, бійницями. У будову замків проникають еле​менти європейського ренесансу. Такі укріплення характерні для Галичини, Во​лині і Поділля (Луцьк, Володимир-Волинський, Острог, Львів, Кам'янець — Подільський, Хотин, Бережани,  Олесько, Меджибіж).
У Східній Україні не було достатньо каменю і будівництво велося з дере​ва. Фортеці мали земля-ні вали, дерев'яні стіни і башти, які могли оточуватися ровом з водою. Населення тут було мало, міста невеликі. Постійні набіги татар та княжі усобиці вимагали від людей доцільності в будівництві. Це сто-сується таких міст, як Житомир, Умань, Черкаси, Путивль, Чернігів, Канів, Стародуб. На півдні України осіле населення будувало міста з каменю, засновуючи міста-фортеці. Так, у Криму це Судак, Феодосія, Севастополь, Балаклава. Але най​більшою стала фортеця, яка розташована в сучасному Білгород-Дні-стровському. Вона має три лінії оборони та 26 башт.  
Образотворче мистецтво: живопис, книжкова графіка
У цей час образотворче мистецтво досягло значних вершин, тому що поль​ські королі замовляли розписи церков та палаців саме «руським» майстрам фрескової техніки. Але сюжети поступово змінювалися: до них проникли народ​ні та світські мотиви, побутові подробиці.
Найкращими зразками вважаються фрески з Кирилівської церкви Києва (XIV ст.) та Вірменської церкви у Львові. У релігійні сюжети введені побутові та пейзажні мотиви.
Традиційне іконописання також включало певні побутові подробиці, пос​тупово відходячи від ві-зантійських канонів. Іконописець, а згодом — перший галицький митрополит Петро Рутенський з Воли-ні, став навіть засновником московської школи іконопису. Святі образи набули більш вільних рухів, ла-гід​ного виразу обличчя, вони позбавилися візантійської нерухомості та урочис​тості, стали більш земни-ми. Улюбленими сюжетами стали «Юрій Змієборець» і «Страшний суд».
Останній сюжет під впливом замовників — заможних селян та міщан — пос​тупово набував сатиричного забарвлення. (Демонструється фрагмент із фільму «Андрій Рубльов». Відбувається обговоренім сюжету розписів нової церкви.)
Книжкова мініатюра і графіка як напрями мистецтва продовжували розви​ватися. До традицій візантійського стилю все частіше проникали риси готич​ного та ренесансного стилів. Тексти прикра-шалися заставками, великими ор​наментованими літерами, багатими фарбами, серед яких переважали чорна та червона. Особливо цінними вважаються Галицьке Євангеліє (XIV ст.), «Житіє Бориса і Гліба», «Радзивилівський літопис» (XV ст.), Пересопницьке Євангеліє (XVI ст.).
Ювелірне мистецтво
На цей вид мистецтва був великий попит через появу прошарку достат​ньо заможних людей: ма-гнатів, купців, багатих міщан. Але із занепадом Києва були забуті і втрачені старовинні техніки, витоки яких ми знаходимо ще у Ві​зантії. Ювелірне мистецтво опинилося під впливом різних культур: європей-сь​кої (німецької), східної. Оскільки Львів був важливим вузлом у торгівлі схід​ними товарами, а магнати і шляхта із задоволенням замовляли зброю і кінські убори східного стилю, українським майстрам дово-дилося комбінувати стилі, що, у свою чергу, народжувало новий, самобутній напрямок у ювелірній справі. Дізнавшись про успіхи українських майстрів, польська влада ввела таке обме​ження: майстрами ювелірних золотих цехів могли бути тільки поляки і католи​ки. Тому православні українці почали роз-вивати ливарне мистецтво зі срібла, бронзи, олова та міді. Вони відливали і художньо оздоблювали гармати, ліхтарі, чаші, світильники і різноманітний посуд.
IV.    ЗАКРІПЛЕННЯ
Самостійна робота зі зразками мистецтва цієї доби. Це фраг​менти з документального фільму «Дорогами України» ,  картки із зображенням об'єктів культури цього часу.
V.     ОЦІНЮВАННЯ 
VI.   ДОМАШНЄ ЗАВДАННЯ
Відшукати у своєму місті (сфотографувати), у книжках, у кіно зразки мистецтва цієї доби, розказати про свої знахідки і показати на наступному уро​ці  у  зручній формі.















10 клас

ТЕМА:  Первісні музичні інструменти. Музична куль​тура східних слов'ян, античних міст Північ-ного Причорномор'я.  Музична культура Київської держави: народна, придворно-світська, церков​на. Давньоруські музиканти, музичні інструмен​ти. 

МЕТА: ознайомити учнів із первісними і стародавніми інструментами ук​раїнського народу; простежити процес розвитку музичної куль​тури Київської держави; ознайомити з виглядом стародавніх інструмент-тів, дати уявлення про їх звучання; формувати в учнів уміння працювати у групах, самостійно знахо​дити відповідний навчальний матеріал, аналізувати та опрацьову​вати його; розвивати в учнів навички самостійно​го пошуку інформації у рамках роботи над проектом; формувати навички роботи з мульти-медійною системою, пошуку інформації в мережі Інтернет;виховувати інтерес і повагу до творчої спадщини українсько​го народу: виховувати бажання зберігати і розвивати музичний фольклор;
ТИП УРОКУ: комбінований, на основі інтерактивних методів.





    ХІД  УРОКУ

І.     ОРГАНІЗАЦІЯ ПІЗНАВАЛЬНОЇ ДІЯЛЬНОСТІ УЧНІВ 
Оголошується тема та завдання уроку.
Слово вчителя
Два тижні тому ви отримали завдання і працювали самостійно у групах. Сьогодні я очікую на високий рівень результатів вашої діяльності, бажаю вам отримати задоволення від роботи. А що ви очікуєте від сьогоднішнього уроку? (Учні розповідають про свої очікування.)
Учитель. Запрошую до перевірки готовності груп до роботи. (Учитель опитує і перевіряє готовність груп: «Етнографи», «Гудаки», «Сурмачі», «Інтернет-група», «Виконавці», «Експерти».)
II.    МОТИВАЦІЯ НАВЧАЛЬНОЇ ДІЯЛЬНОСТІ
Слово вчителя
Український народ має славу дуже музичного народу. Музичні традиції на території сучасної України існують із доісторичних часів.
Відносно походження музичного мистецтва висувалися різні гіпотези, згід​но з якими витоками мистецтва були інтонації збудженого мовлення (Г. Спенсер), спів птахів і тварин (Ч. Дарвін), ритми роботи первісних людей (К. Бюхер), їхні звукові сигнали (К. Штумпф), магічні заклинання (Ж. Ком-бар'є). У сучасній науці, яка спирається на археологічні та етнографічні дослідження, вважається, що музика поступово виділилася з первісного синкретичного прамистецтва, що містило в собі зародки танцю, поезії та інших видів мистецтва.
Запитання до учнів
•   Із якого часу наші пращури почали користуватися першими музичними інс​трументами?
•   Як виглядали ці музичні інструменти? На яких заходах їх використову​вали?
•   Як змінювались із часом музичні інструменти?
•   Які існують групи інструментів? Як вони звучать?
•   На яких заходах звучали музичні інструменти в епоху Київської Русі?
•   Чи можемо ми навчитись грати на стародавніх музичних інструментах?
Уважно слідкувати за вашою роботою й оцінювати її буде група «Експер​тів». Для цього вони мають оціночний бланк.
III.   ПОДАННЯ НОВОГО МАТЕРІАЛУ
Матеріал подається у формі драматичного спектаклю, де учитель виступає ведучим.
Дійові особи:  Ведучий; Учні
Ведучий. Слово надається групі «Етнографів».
Учень 

 На думку вчених, найдавніші прояви музичного мистецтва у наших пращурів спостерігалися вже приблизно сорок тисяч років тому. Серед знайде​них предметів ужитку тих часів трапляються первісні музичні інструменти або їхні зображення на посуді чи коштовностях.
У Маріупольському могильнику 1931 р. знайдено сім дудочок із пташиної кістки періоду неоліту, а львівська археологічна експедиція 1953 р. знайшла на стоянці Молодове Чернівецької області флейту з рогу північного оленя. Вчені вважають, що це найдосконаліший з усіх відомих палеолітичних музичних інс​трументів. Він має один поздовжній штучний отвір і чотири поперечних у найтоншій, спеціально обробленій мундштучній частині, а в нижній частині — ще два невеликі отвори.
Збагачують наші уявлення про давній музичний інструментарій і археоло​гічні знахідки на Мізинській палеолітичній стоянці поблизу Чернігова. Тут уче​ним пощастило натрапити на цілий Інструментальний комплекс з ударних інс​трументів, виготовлений ц різних кісток мамонта: лопатки, стегна, тазу і щелепи та черепу. Він був створений нашими пращурами для озвучування обрядових ритуалів.
Учень. 
Виділення музики в самостійний вид мистецтва відбувалося в пе​ріод розкладу первісного суспільства. У цю епоху в міфах різних народів фіксу​ють уяву про музику як про могутню силу, що здатна керувати природою, при​боркувати тварин та зцілювати людей.
Музика супроводжувала життя від народження до смерті. Відтак, музичні інструменти входили у повсякденне життя з давніх часів.
Учень. 
Археологи стверджують, що перші духові інструменти виготов​лялися з очерету, кістки або рогу тварини, морської мушлі, шкаралупи горіха, дерева тощо. ЦІ інструменти застосовувалися в повсяк-денному житті наших пращурів. Уже в ті часи існувало три різновиди духових інструментів, що відріз​нялися певними засобами звукоутворення. Це — свистячі (прототип і родона​чальник флейти), язичкові (прародич усіх дерев'яних духових інструментів, де звук утворюється за допомогою коливання повітряним струменем тростинки) і лійкоподібні, де звук витягається вібрацією губ за допомогою мундштука (пра​щури сучасних мідних духових інструментів).
Учень. 
У побуті древніх,слов'ян докиївського періоду (до IX ст.) духові інструменти широко викорис-товувалися. Підтвердження цього — унікальні ек​спонати, виявлені при археологічних розкопках у басейні Дністра в с. Молоде Чернівецької області. У древніх відкладеннях, чий вік сягає 18 тис. р., знайдено прототип сучасної флейти. Це сорокасантиметрова кістка тварини, в якій зроб​лено три отвори для створення звуків різної висоти. На думку вчених, такі інс​трументи застосовувалися під час полю-вання. Під час розкопок пізніших відкла​день знайдено інший інструмент, на якому було вже чотири отвори, що свідчить про еволюцію цього -«видовженого» музичного інструмента.
Учень. 
На фресках північної вежі Софійського собору в Києві можна побачити деякі види духових музичних інструментів. Йдеться про зображен​ня на стіні сцени княжого полювання, де знайшлося місце і для придворних музикантів. Один із інструментів, використовуваних для гри, нагадує попе​речну флейту, два інших схожі на гобой. Під час археологічних розкопок не​одноразово траплялися свистячі іграшки у вигляді фігурок тварин і птахів. Ці найпростіші древні інструменти також можна віднести до сімейства флей​тових. 
До групи амбушурних або мундштукових інструментів належать роги та дерев'яні труби різних розмірів. Прикладом можуть служити гуцульські трем​біти, які є вівчарськими трубами, що дійшли до нас із давніх часів.
Цікаво, що багато стародавніх музичних інструментів, наприклад, такі, як сопілки, сурми, труби, бубни й багато інших, збереглися і дійшли до наших днів без особливих змін.

Старовинні музичні інструменти

	Струнні інструменти
	Духові інструменти
	Шумові інструменти

	Гудок
	Сопілка
	Барабан

	Гуслі
	Зозулка
	Брязкальця

	Козобас
	Кувиці, кувички
	Бубон

	Ліра
	Ріг, ріжок
	

	Цитра
	Сурма
	

	
	Свиріль
	


Ведучий. 

 Дякуємо за цікаву доповідь. Послухаймо групу «Гудаки», яка самостійно знаходила і опрацьовувала матеріали, пов'язані зі старовинними струнними інструментами.
Учень. Інструментів струнної групи існує дуже багато.
Учень. 
Гудок — триструнний скомороший музичний інструмент із корпусом грушо​видної форми, на якому грали лукоподібним смичком. Під час гри стоячи корпус упирали до грудей, сидячи — ставили на коліно. Мелодію здебільшого грали на одній струні: дві інші зву​чали як бурдонні, тобто на постійній висоті.
Учень. 
Гуслі — старовинний щипковий музичний інструмент слов'янського походження, у якому струни натягнуто на трикутний дерев'яний резонаторний ящик. Виконавець на гуслях називається гуслярем. Звук отримують при защи​пуванні струни пальцем.
Ведучий. 
Дякуємо групі «Гудаки» за висвітлен​ня питання! Запрошую групу «Сурмачі»: вони готували розповідь про старовинні духові інструменти.
Учень. Кувиці або кувички — ребро, свирилі, — духовий інструмент (типу флейти Пана.)

Учень.
 Сурма — старовинний військовий духовий інструмент, виготовле​ний із дерева; грали на ньому «сурмачі». Сурму послідово витіснили мідні інс​трументи.
Учень. 
Сопілка — народний духовий музичний інструмент, в Україні відо​мий із княжих часів. Виготовлявся з калинової гілки, бузини, ліщини, очерету та ін. Довжина сягала 30—40 см, у нижньому кінці просвердлювали 5—6 діро​чок. У західних регіонах побутували різновиди сопілки — денцівка, дводенцівка, флояра.
Учень. 
Зозулка — окарина, гусеня — духовий інструмент, з корпусом яй​цеподібної форми. Має патрубок зі свистковим отвором для отримання звуку. Для зміни висоти тону в корпусі є 7—10 отворів.
Ведучий. Дякуємо групі -«Сурмачі» за цікаву розповідь. Ми почули ін​формацію про те, які існували старовинні музичні інструменти. А от те, як деякі з них звучать, спробує показати нам група «Виконавці».
Учень. 
Для того, щоб пограти на бубні, дзвіночку, нам потрібно вивчити українську народну обрядову пісню «Не йди, не йди дощику». (Учитель роздає текст і ноти пісні, організовує розучування.)
Учень. 
Пропонуємо вам проспівати пісню, а ми будемо вам акомпанувати на музичних інструментах (виконують.)
А зараз пропонуємо бажаючим спробувати виконати ритмічний малюнок пісні на бубоні, дзвіночку (виконують.)
Ведучий. 
Давайте повернемося до часів Київської Русі і дізнаємося, як іде використовувалися музичні інструменти. Будь ласка, група «Етнографи».
Учень. 
У часи Київської Русі з нагоди усіляких свят і віншувань органі​зовувалися різні ігри й танки. Це був давній слов'янський звичай: «Сходилися на ігрища, на танки й на всякі бісовські пісні»,— оповідає літописець про давні народні забави. На такі веселі сходини були призначені окремі витоптані май​дани, що також звалися ігрищами: «Ігрища втолочені, й людей велика сила, що починають пхати один одного»,— нарікає один проповідник. А втім ігри відбу​валися й на вулицях, і вже у ті часи масове перебування на вулиці означало на​родну забаву.
Учень. 
Найперші згадки про труби зустрічаються в описі облоги Києва пе​ченігами в 960 р. Городяни провістили про своє безвихідне становище воїнів воєводи Притича, що стояли на іншому березі Дніпра. Ті сіли у човни й засурмили у труби. До них приєдналися міські трубачі. Печеніги вирішили, що на допомогу їхнім ворогам прийшов князь Святослав, і побігли від міста геть.
Трубачам відвели велику роль у військових походах. От як описується похід на Болгарію київського князя Святослава: «Повеле воем обрачитесь і пойде полк по полце бьюще в бубони, і в труби, і в сопіли», У «Сказанні про Мамаєве побоїще» згадується, що перед битвою з татарами «начаша гласи трубні від обох країн зніматися».
Учень. 
Якщо уважно роздивитися фрески північної вежі Софійського со​бору в Києві, то можна побачити деякі види духових музичних інструментів. Це зображені на стіні сцени княжого полювання, де знайшлося місце і для придвор​них музикантів. Один з інструментів, використовуваних для гри, нагадує попе​речну флейту, два інших схожі на гобой.           -.
Ведучий. Дякуємо вам за виступ і запрошуємо «Інтернет-групу».
Учень.
 Нашим завданням було відшукати в Мережі фотографії, зобра​ження музичних інструментів, музикантів, книжкові мініатюри, відеокліпи фольклорних груп. Запрошуємо подивитися цікавий відеокліп групи «Ательє Драбина» під керівництвом Сави Бориса, м. Харків. (Демонструється віде​окліп на пісню «Божмалє», звучать архаїчні музичні інструменти східних слов'ян.)
Учитель. 
Після такого виконання, мабуть, хочеться і вам зайнятись твор​чістю. Кожна група може брати участь у творчій роботі. За найкраще виконання групі додається шість балів.
IV.   ТВОРЧЕ ЗАВДАННЯ
Слово вчителя
Пропонуються римовані слова, з яких ви спробуєте скласти вірш. Час ви​конання — 2 хвилини.
Слова (орієнтовно):
труба — боротьба; ліра — віра; тарабан — барабан; кувички — синички.
Учитель  Запрошую прочитати свої вірші. (Учні зачитують.)
Учитель. Підійшов час послухати групу «Експертів»
Оціночний бланк
(Виставляється одна оцінка у рядку.)

1. Зміст:
— якість інформаційного матеріалу
	
	
	
	
	
	
	
	
	
	
	
	

	— логічна послідовність викладеного матеріалу

	
	
	
	
	
	
	
	
	
	
	
	

	— повнота інформації за темою

	
	
	
	
	
	
	
	
	
	
	
	

	— результативність дослідження питання

	
	
	
	
	
	
	
	
	
	
	
	


2.    Графіка та інші матеріали: — використання фото і зображень
	
	
	
	
	
	
	
	
	
	
	
	


відео-матеріали
	
	
	
	
	
	
	
	
	
	
	
	


— інша візуальна інформація
	
	
	
	
	
	
	
	
	
	
	
	


Загальний бал:
V.    ПІДСУМОК УРОКУ
Слово вчителя
У культурному житті нашого народу музика завжди відігравала важливу роль. Інструментальна музика є надзвичайно важливим елементом національної культури. Готуючись до уроку і виступаючи з доповідями, ви довели, що розви​ток музики, зокрема музичних інструментів є одним із проявів духовності на​шого народу.
На початку уроку ви розповідали, що очікуєте від уроку. Чи справдилися ва​ші очікування? (Учні розповідають про свої враження, результати очікування.)
VІ.     ДОМАШНЄ ЗАВДАННЯ
Вміти розрізняти стародавні музичні інструменти за групами (духові, струн​ні, шумові), виглядом, звучанням.













           10 клас

ТЕМА Обрядовий пратеатр (стародавні народні ігри, свята, ритуали). Княжий театр. Мистецтво скоморохів.
МЕТА: висвітлити походження театрального мистецтва з народних об​рядів та ігор; встановити особливості розвитку театрального мистецтва до періоду Київської Русі; показати багатогранність мистецтва скоморохів, їхнє культурне значення; розвивати здатність до аналізу, співставлень, узагальнень; виховувати спостережливість, здатність до аргументованих суд​жень;
сформувати уявлення про взаємозв'язки між давниною і сучас​ністю у сценічних видах мистецтва; розвивати уміння бачити в сучасному мистецтві прояви стародавніх обрядів; виконувати елементи народних обрядів із піснями; порівнювати українську ' художню культуру минулого і сучасності.
ТИП УРОКУ:    засвоєння нових знань з елементами навчання у грі та дискусії.
ХІД  УРОКУ

І.     ОРГАНІЗАЦІЙНИЙ МОМЕНТ
ІІ     АКТУАЛІЗАЦІЯ ОПОРНИХ ЗНАНЬ
Запитання до учнів
•   Які види музичного мистецтва розвивалися в умовах Київської держави?
•   Які були найдавніші жанри народних пісень?
•   Чим відрізнялося ставлення до музичного мистецтва у греків і слов'ян?
•   Якими були музичні інструменти?
•   Чому вокальна та інструментальна музика довго не відділялися одна від од​ної?
Ш.   ПОДАННЯ НОВОГО МАТЕРІАЛУ
Завдання для учнів
Двом групам учнів (3—7 учнів) пропонується відтворити ритуальне дійство первісних людей, які збираються на полювання.

Слово вчителя
Наші пращури добре усвідомлювали свою залежність від сил природи. Існу​вання володарів лісу —  лісовиків, мавок, русалок — було для них безперечним. Давні слов'яни вважали природу живою, наділеною розумом та волею. Тому, ідучи до володінь духів природи, вони зверталися до них із про-ханням про до​помогу, дозвіл взяти у природи її частку у вигляді тварини чи рослин. Своє звер​нення вони супроводжували музикою і танцем.
Зараз дві групи, після невеличкої репетиції, спробують відтворити цей ри​туал. А щоб це дійство було більше схожим на першооснову, вам надається мож​ливість використати прикраси і грим, а також слова стародавніх пісень.
Через 5 хвилин учні представляють свою роботу. У цей час учитель запи​сує на дошці тему наступного дослідження: «Види сучасного мистецтва, які за​родилися в обрядах первісних людей». Учитель пропонує класу згадати ці види і записує пропозиції на дошці. Учні занотовують у зошитах:
—  інструментальна та вокальна музика;
— танець;
—  пантоміма;
— мистецтво гриму та театрального костюму.
Для ознайомлення з народними іграми і ритуалами слов'ян та їхнім впли​вом на формування сучасних видів сценічного мистецтва учні переглядають фрагмент із х/ф «Андрій Рубльов» — «Свято. 1408 рік».
Під керівництвом учителя проводиться аналіз подій переглянутого уривку. Учні пригадують описи народних свят у літературі, кіно чи театрі (наприклад, «Сибірський цирульник», «Тіні забутих предків»).
Учитель пропонує переглянути інформаційні матеріали (див. додаток до уроку), пригадати знання з курсу історії, мультиплікаційні і художні фільми-казки і самим скласти невелике оповідання до цієї теми. (Можлива робота у ма​лих групах на 2—3 хвилини.)
Слово вчителя
Скоморохи у давні часи були універсальними акторами. Для ознайомлен​ня з їхнім мистецтвом 
пропоную вам переглянути фрагмент із х/ф «Андрій Рубльов» - «Скоморох», а також уривок із фільму «Садко».
Висновки учнів
•   Скоморохи — це народні актори, які поєднували в одній особі майстерність співака, музиканта, акробата, танцюриста, дресирувальника.
•   Князі утримували при собі хори, оркестри, танцювальні ансамблі, запрошу​вали мандрівних акторів.
•   Ставлення до скоморохів було різним. З одного боку, їх любив народ; з іншого ж — переслідувала церква; влада стежила за змістом їхньої діяльності і жорстоко карала за критику.
IV.    ЗАКРІПЛЕННЯ МАТЕРІАЛУ
Запитання до учнів
•   Із якого виду діяльності починається формування театрального мистецтва?
•   Чи можна вважати, що народні свята, релігійні дійства стали основою су​часних сценічних видів мистецтва? (Навести приклади.)
•   Скоморохи — це актори чи порушники державних та релігійних законів?
V.     ОЦІНЮВАННЯ
Учитель оцінює роботу учнів у класі та рівень їхньої підготовки до уроку.
VI.   ДОМАШНЄ ЗАВДАННЯ
Звертати увагу на інформацію, що доповнить набуті на уроці знання, в кі​но, у книжках, на виставах.
Додаток до уроку
При дворі Київського князя Святослава (1073-1076) існував оркестр. Про це свідчить ігумен Феодосій, який, увійшовши у кімнату, де сидів князь, «по​бачив багатьох, що грали перед ним; одні гусляні голоси подавали, інші музикійськими звуками голосили, інші органними, — і так усі грали і веселилися, як є обичай перед князем». Він пише: «Як плясці або гудці, або хто інший закличе на ігрище або яке зборище ідольське, то всі біжать, радуючись...
Диявол обурював такими та іншими обичаями, всякими хитрощами переваблював нас від Бога: трубами і скоморохами, гуслями й русаліями» (І. Крип'якевич. Історія української культури).














10 клас

ЗАВДАННЯ ДЛЯ ТЕМАТИЧНОГО КОНТРОЛЮ ЗНАНЬ
ТЕМА: Художня культура України стародавньої доби

МЕТА: підвести підсумок щодо набутих учнями знань та вмінь із те​ми, виявити рівень їхньої обізнаності, розвивати розумові здіб​ності; активізувати пам'ять, виховувати інтерес до рідної культу​ри і мистецтва.
Завдання 1
Оберіть і підкресліть правильну відповідь.
Унікальна пам'ятка наскельного мистецтва кам'яного віку:
а)  Мізинська стоянка;
б) Маріупольський могильник;
в) Кам'яна Могила.

Завдання 2
Із запропонованої низки слів викреслить зайве.
Поширеними у Північному Причорномор'ї були:
а)  монуметальний живопис;
б) скульптура;
в)  станковий живопис;
г) архітектура.
Завдання З
Оберіть і підкресліть правильну відповідь.
Унікальна археологічна знахідка, що належить до шедеврів мистецтва, на​шийна прикраса, що нагадує місячний серп, це:
а)  бронзовий ланцюг;
б)  золота пектораль:
в)  срібна амфора.
Завдання 4
Підкресліть правильну відповідь.
Найвизначнішою серед східноєвропейських культур мідного віку була слав​нозвісна... :
а) скіфська культура;
б) трипільська культура:
в) зарубинецька культура.
Завдання 5
Оберіть і підкресліть правильну відповідь.
Найвідоміша статуя, в якій відображено цілу систему язичницького світо​гляду, цс:
а) теракотова статуя;
б)  Збруцький Святовит:
в)  Богиня Деметра.
Завдання 6
Із запропонованих відповідей викресліть зайве.
Античні інструменти:
а) авлос;
б) арфа;
в) кіфара;
г) фортепіано.
Завдання 7
Із запропонованих слів викресліть зайве. Календарно-обрядові пісні України стародавньої доби: а) купальські пісні;
б)  козацькі пісні:
в) русальні пісні;
г) веснянки;
д) жниварські.
Завдання 8
Оберіть і підкресліть декілька правильних відповідей.
До родинно-обрядових пісень належать:
а)  плачі й голосіння:
б)  купальські пісні;

в)  колядки і щедрівки;
г) весільні пісні:
д)  колискові.
Завдання 9
Викресліть зайве.
Свята дохристиянського фольклору:
а)  Купало;
б)  Масниця;
в)  Великдень:
г)  Коляда. Завдання 10
Напишіть невелике оповідання на тему: «Про що розповіла пектораль?*
Тема 2. Мистецтво Київської Русі
Завдання 1
Оберіть і підкресліть правильну відповідь.
Яку першу культову споруду наказав спорудити князь Володимир у зв'язку із прийняттям християнства на Русі?
а)  Надбрамну церкву;
б) Десятинну церкву;
в)  Золоті ворота.
Завдання 2
Із запропонованої низки слів викресліть зайве.
На початку XIII ст. побудовано П'ятницьку церкву. В якому місті?
а) Києві:
б") Переяславі-Хмельницькому:
в) Чернігові.

Завдання З
Оберіть і підкресліть правильну відповідь.
Яка споруда Чернігова була близька за своїм характером та складністю ком​позиції до Софійського собору в Києві?
а)  Успенський собор;
б)  Спаський собор:
в)  П'ятницька церква.
Завдання 4
Оберіть і підкресліть правильну відповідь.
В якому році побудовано Софійський собор у Києві?
а) 1037 р.:
б) 1162 р.;
в) 1270р.
Завдання 5
Оберить і підкресліть правильну відповідь.
Церква, побудована у Чернігові (ХИ-ХІІІ ст.), що являє собою невеликий  чотиристовпний храм, це:
а)  Овруцька церква;
б)  П'ятницька церква:
в)  церква Пантелеймона.
Завдання 6
Оберіть і підкресліть правильну відповідь.
Кого зображено на мозаїці у вівтарній абсиді Софійського собору?
а)  Христа;
б) Анну;
в)  Богородицю Оранту.
Завдання 7
Оберіть і підкреслить правильну відповідь.
Назвіть пам'ятку архітектури давнього Галицько-Волинського князівства, збудовану близько 1200 р.
а)  Кирилівська церква;
б)  Церква Спаса на Бересті;
в)  Церква Пантелеймона у Галичі.
Завдання 8                    .
Оберіть і підкресліть правильну відповідь.
Хто є засновником Софійського собору?
а)  Князь Володимир;
б) Ярослав Мудрий:
в)  Святополк Ізяславович.
Завдання 9
Оберіть і підкресліть правильну відповідь.
Зображення на стінах Софійського собору сцен полювання на оленів, ди​ких коней, вепрів це:
а)  мозаїка;
б) фреска:
в)  вітраж.
Завдання 10
Оберіть і підкресліть правильну відповідь.
Назвіть першого з відомих вітчизняних майстрів-іконописців, який творив у Києво-Печерській лаврі.
а) Іоанн Тцесцес;
б)  Капинос;
в)  Аліпій.
Завдання 11
Оберіть і підкресліть правильну відповідь.
Розписи якого собору, побудованого у 1108 р. на честь перемоги над полов​цями, нагадували сюжети Софії Київської?
а)  Спаського собору;
б)  Троїцького собору;
в)  Михайлівського собору.
Завдання 12
Оберіть і підкресліть правильну відповідь.
Одна з найдавніших ікон, присвячених Богородиці, це:
а) «Покрова»;
б) «Свята Варвара»;
в) «Велика Панагія».
Завдання 13
Оберіть і підкресліть правильну відповідь.
Як називається одна з найдавніших книг Київської Русі 1056—1057 рр.?
а)  «Ізборник Святослава»;
б)  «Остромирове Євангеліє»:
в)  «Добрилове Євангеліє».
Завдання 14
Оберіть і підкресліть правильну відповідь.
Одна з ікон XIII ст. із зображенням перших руських святих — князів це:
а) ікона Бориса і Гліба:
б) ікона Святослава;
в)  ікона Ізяслава.

Завдання 15
Оберіть і підкресліть правильну відповідь.
Головна брама Києва за часів Ярослава Мудрого це:
а)  Михайлівська;
б)  Золоті ворота:
в)  Андріївська.
Завдання 16
Із запропонованих відповідей викресліть зайві. Інструменти, поширені у Київській Русі:
а)  гуслі;
б) бандура:
в) дзвіночки;
г)  окарини;
Завдання 17
Оберіть і підкресліть правильну відповідь.
Давньоруський ратний ударний інструмент, подібний до парних литавр, це:
а) кувички;
б) жалейки;
в) накри.
Завдання 18
Оберіть і підкресліть правильну відповідь.
«Веселі люди», що виступали перед народом та князівською знаттю, це:
а) шпільмани;
б) скоморохи:
в)  поети-ваганти.
Завдання 19.
Напишіть міні-оповідання про свій улюблений твір мистецтва.
Тема 3. Мистецтво України XIV—XVI ст.
Тестові завдання
1.  Один із найдавніших замків в Україні, розташований на березі р. Вілгя, це:
а) замок у Луцьку;
б)  Острозький замок:
в) замок у Мукачево.
2. Майстер будинку Корнякта у Львові це:
а)  П. Барбон:
б)  А. Прихильний;
в)  В. Капинос.
3. Які європейські стилі вплинули на мистецтво Галицька-Волинського князів​ства у ХІУ-ХУІ ст.?
а) візантійський;
в) античний.
4.  У1579 р. в Успенському соборі Києво-Печерської лаври встановлено над​гробок... :                                                         
а)  Миколи та Ієроніма Синявських;
б)  Олександра Ванька Лагодовського;
в)  К. І. Острозького.
5. Віддзеркалення соціальних взаємин та моральної етики суспільства XVI ст. можна побачити в іконі:
а)  «Преображення»;
б)  «Розп'яття»;
в)  «Страшний суд».
6.  Євангеліє, що зберігається в Центральній науковій бібліотеці НАН Украї​ни, над яким працювали близько п'яти років, це:-
а)  «Холмське євангеліє»:
б)  «Служебник»;
в)  Пересопницьке Євангеліє.
7. Художнє оздоблення -«Апостола»- (1574р.), Острозької Біблії (1581 р.) від​значено високою майстерністю друкування. Про діяльність якого відомого російського друкаря йде мова?
а)  Іллі;
б)  І. Федорова:
в)  І. Рутковича.
8. Жанр   української   народної   творчості,   що   виник   у період   XIV— XVI ст., це:
а) арія;
б) дума:
в) серенада.
9. Які з інструментів, поширених в Україні у XIV—XVI ст. в цьому перелі​ку зайві?
а)  Кобза;
б)  торбан;
в)  коза;
г) басоля;
д) саксофон.
10. Навчальні заклади, які поширювали традиції українського хорового співу, це: 
а) Луцька братська школа:
б)  Одеська школа;
в) Хмельницька школа.














10 клас
ТЕМА: Художня культура козацької доби. Стиль бароко в українському мистецтві 

МЕТА:сформувати уявлення про поняття «бароко» в європейській ху​дожній культурі, характерні риси стилю в архітектурі України; нав​чити виділяти риси бароко при стилістичному аналізі художніх творів;
удосконалювати навички аналізу творів мистецтва, розвивати естетичний смак; формувати уміння порівнювати, узагальнюва​ти, робити висновки, розвивати творчі здібності; виховувати інтерес до мистецтва і культури України, її історичним пам'ятникам.
ОБЛАДНАННЯ: репродукції творів бароко українських і зарубіжних художників та архітекторів; відеоматеріали.
                                                              ХІД  УРОКУ
І.     ОРГАНІЗАЦІЙНА ЧАСТИНА
Учитель вітається з учнями.

II.    АКТУАЛІЗАЦІЯ ОПОРНИХ ЗНАНЬ
Порівняль
Пропоную вам порівняти пам'ятники української церковної ар​хітектури різних історичних епох за наступним планом.
•   Виразні засоби, яки використовував автор.
•   Композиція об'ємів і фасадів.
•   Взаємодія зі скульптурою.

Зробіть висновок про історичну епоху (стилі) на основі аналізу. 

Організація сприйняття
Андріївська церква у Києві: первісний вигляд та сучасний вигляд
Фронтальне опитування
•   Що таке бароко? (Художній стиль у європейському мистецтві кінця XVI— XVIII ст., що виражав смаки придворно-аристократичної верхівки.)
•   Згадайте, які зміни в суспільному житті Європи зумовили появу стилю ба​роко? (Посилення абсолютистської влади, основними замовниками виступа​ли королівський двір і церква.)
•   Як це відобразилось на художніх засобах європейського бароко? (Мистец​тво активізує усі свої засоби, щоб вразити глядача напруженою динамікою, засліпити ефектністю, декоративністю і театральною патетикою.)
•   Пригадаєте композиторів бароко, (А. Вівальді, Ж.-Б. Люллі, Й. С. Бах.)
Слово вчителя
Величавість, стриманість, статичність мистецтва Ренесансу змінюються за​хопленням динамікою. На зміну ренесансному почуттю міри і ясності прихо​дить мистецтво, побудоване на контрастах, асиметрії; мистецтво, що тяжіє до грандіозності, перевантаженості декоративністю.
ІІІ.   ПОВІДОМЛЕННЯ ТЕМИ і МЕТИ УРОКУ
Слово вчителя
Із другої половини XVII ст. у всіх видах художньої творчості спостерігали​ся нові тенденції, пов'язані з бароко. Сьогодні ми повинні визначити напрямки,
по яких розвивався стиль в українській культурі, виділити характерні риси ба​роко в архітектурі України.

IV.     ПОДАННЯ НОВОГО МАТЕРІАЛУ
Передумови формування стилю 
Слово вчителя
Ми приступаємо до вивчення козацько-гетьманського періоду в розвитку української художньої культури. У XVII ст. відбуваються корінні зміни в полі​тичному житті країни, її економіці і культурі: створення Козацької республіки забезпечувало вплив козацького лицарського ідеалу на культуру і мистецтво; розвивалися науки й освіта (заснування Києво-Могилянської академії, коле​гіумів у Чернігові, Харкові, Переяславі, Вінниці). Оживає торгівля, інтенсивним стає ремісно-цехове виробництво. Відстоюючи свої інтереси, українські міща​ни об'єднувалися в цехові братства, при яких грунтувалися школи, друкарні. Старійшини братств — купці і ремісники — відали справами будівництва і при​крашання церков, стежили за духовним життям.
Таким чином, в Україні XVII ст. склалися умови для формування нових тенденцій у культурі, зумовлених переходом від релігійного до світського, ра​ціонального світогляду.
Стиль бароко, що поширився у XVII—XVIII ст. по всій Європі, в Україні вилився у форми, багато чим відмінні від європейських.
Постановка проблеми
Учитель
 На українському грунті стиль бароко розвивався втрьох на​прямках. Наприкінці уроку ми повинні виділити ці напрямки. Для аналізу спо​руд пропоную скористатися наступним планом:
•   план спорудження;
•   композиція фасаду;
•   використання скульптурних форм і кольору в оформленні стін.
Архітектура бароко
Слово вчителя
Велику роль у становленні стилю українського бароко відігравав Київ. Під керівництвом митрополита Петра Могили у 30-ті рр. XVIII ст. були оновлені архітектурні перлини Київської Русі: Софійський собор і Києво-Печерська Лав​ра. На прикладі цих будівель акцентуємо характерні риси українського бароко: пластичні архітектурні форми; використання декоративних деталей, виділених на  оштукатурених стінах; застосування куполів цибулинної і грушоподібної форм.

Повідомлення учня
•   Дзвіницю Софійського собору було відновлено після пожежі 1744 р.
Прямокутна в плані, триярусна. У першому ярусі розташовується розкіш​ний портал. Прикрашена ліпними орнаментальними і сюжетними рельєфами, дзвіниця спочатку була пофарбована в бірюзовий колір, а білими залишалися лиштви, карнизи, ліпні візерунки. Виразність фасаду досягається сміливим спо​лученням криволінійних, трикутних, прямокутних елементів.
У прикрасі стін використані творчо розроблені мотиви, схожі на дерев'яне різьблення. Це додає архітектурі національного забарвлення.
Повідомлення учня 

Монастир Печорської лаври
Монастир Печорської лаври був заснований у XI ст. і забудовувався протя​гом дев'яти наступних століть. Назва «печерська» походить від слова «печери», що були знайдені на цій території й у які селилися перші ченці, а Лавра — це почесна назва, що давалася дуже великим і значним монастирям. Архітектур​ний комплекс монастиря і сьогодні справляє грандіозне враження. У сонячний день відблиски численних куполів і дзвіниць засліплюють очі. Більшість буді​вель монастиря датується XVII—XVIII ст. і є прекрасним прикладом стилю ук​раїнського бароко в архітектурі.
Дзвіниця була побудована архітекторами Ф. Васильєвим і Й.-Г. Шеделем. Вона є вертикальним акцентом монастиря. 16-грашшй, будинок вінчає грушо​подібний барочний верх із ліхтариком і банею. Спорудження чотириярусне: перший ярус оформлений стрічковим рустом, другий — тосканським ордером, третій — іонічним, четвертий — коринфським. Гра світлотіні зовнішньо облегшує вид дзвіниці і додає їй стрункості.
Запитання до учнів
•   Порівняйте скульптурне оздоблення двох дзвіниць: мотив, призначення. (Дзвіниця Софійського собору прикрашена ліпним орнаментом із рослинни​ми мотивами. Він нагадує нам дерев'яне різьблення. Служить для прикраси. Дзвіницю лаври архітектор оформив архітектурними елементами — руслі, колони тосканського, іонічного і коринфського ордерів. Вони служать для зов​нішнього звеличення будівлі.)
•   Що ви можете сказати про художній образ споруд? (Можна сказати, що одна споруда вирішена в народному стилі, а друга — у більш аристократич​ному.)

Слово вчителя
Європейські майстри, що працювали в Україні, глибоко переймалися націо​нальним українським стилем і у своїх роботах активно використовували досвід українських майстрів. У Києві збереглися будівлі, зведені за проектами знаме​нитого італійського архітектора Б. Растреллі. Це Андріївська церква і Маріїнський палац.
Повідомлення учня
Андріївська церква в Києві, 1749—1752 рр.
Андріївську церкву часто називають лебединою піснею видатного майстра архітектури Бартоломео Растреллі. Піднімається вона на одній із круч Старокиївської гори. З її тераси відкривається неповторний вид на древній Поділ, задніпровські далечіні, нові житлові масиви.
Побудовано Андріївську церкву на замовлення імператриці Єлизавети Пет​рівни. Проект будинку розроблений Б. Растреллі в 1748 р., будівельні роботи ведися в 1749—1754 рр. під керівництвом відомого московського зодчого Івана Мічуріна. У створенні храму брало участь багато фахівців Петербурга, Москви, Києва, тому Андріївська церква — пам'ятник творчої співдружності російських і українських майстрів.

За свою історію церква багаторазово ремонтувалася. Уже в перші роки по закінченні будівництва вона дійшла занепаду, оскільки після смерті Єлизавети Петрівни царський двір перестав цікавитися київськими будівлями. Освячення храму відбулося лише в 1767 р.
У плані це хрестово-купольний храм. Його фасади оформлені пілястрами і колонами коринфського ордера, поставленими на високий цоколь. Білі піляст​ри, колони, карнизи, їхні позолочені капітелі, картуші й орнаменти виділяються білизною і сяйвом позолоти на тлі бірюзових стін.
Повідомлення учня
Маріїнський палац у Києві, 1750—1755 рр.
У 1744 р. імператриця Єлизавета, дочка Петра І, під час відвідування Києва сама вибрала місце для спорудження палацу. Маріїнський палац був побудова​ний у 1750-1755 рр. за проектом Б. Растреллі. Спорудженням палацу керував російський зодчий І. Мічурін.
Головний фасад Марийського палацу звернений до Марийського парку, який був закладений у 1874 р.
Із протилежної сторони палацу — Міський (Царський) Сад, закладений 1743 р. на основі стародавнього Регулярного саду (заснованого ще Петром І). Його стиль — класичний: мережа прямих алей, що перехрещуються під прямим кутом.
Палацовий комплекс має симетричну композицію. Головний двоповерхо​вий корпус і одноповерхові бічні флігелі утворюють широкий двір.
Архітектура палацу вирішена у стилі бароко: виразні об'єми, багата плас​тика фасадів.
Слово вчителя
З появою гетьманського двору українські замовники успадковували сто​личну моду «високого стилю».
У Лівобережній Україні закріпилися художні традиції, пов'язані з католи​цькою культурою. Велика частина пам'ятників барочної архітектури західноєв​ропейського зразка збереглася у Львові.
Повідомлення учня
Домініканський костел у Львові, 1749 р.
Домініканський костел — найяскравіший зразок пізнього бароко у Львові. Його стіни зберігали пам'ять про те, як 1707 р. під час свого перебування в місті російський цар Петро І підписував тут зобов'язання підтримувати поляків у бо​ротьбі зі шведами. У музеї збереглася одна з найкращих збірок сакрального мистецтва.
Сьогодні існує можливість потрапити в підземелля Домініканського косте​лу, де для огляду виставлені частина колекції сакрального характеру, а також відвідати концерти органної музики.
Це краще досягнення барочної архітектури у плані має форму латинського хреста. Увінчує спорудження величезний купол. Центральний фасад із могут​німи здвоєними колонами прикрашають позолочені скульптури. Із пишністю прикрашені підкупольний простір і вівтар.
Повідомлення учня
Собор святого Юра у Львові, 1744—1770 рр.
Кафедральний собор Української греко-католицької церкви — чудовий пам'ятник архітектури стилю бароко і рококо, вибудуваний за проектом архі​текторів Б. Меретина і К. Фесинджера в 1744—1761 рр. Собор розташований на Святоюрській горі, що служить однією з найважливіших домінант Львова.

Собор лише найважливіша частина цілого архітектурного комплексу, до якого входить палац архієпископа, парадні ворота й інші будівлі.
Побудований на місці церкви типу візантійської базиліки, він утілює як за​хідні барочні форми, так і українські православні традиції.
У плані наближений до форми рівноконечного грецького хреста. Його ку​пол з високим барабаном спирається на могутні підпружні арки. Динамічно виступає центральний фасад, що прикрашений статуями святих і кінною ста​туєю Юрія Змієборця, що його увінчює.

V.     ЗАКРІПЛЕННЯ МАТЕРІАЛУ 
Слово вчителя
Ви познайомилися зі здобутками архітектури українського бароко, про​аналізували їхні засоби виразності. Спробуємо тепер відповісти на проблемне запитання.
• У яких напрямах розвивалося мистецтво українського бароко? (Можна виділити такі напрями: одне зв'язане з активним використанням україн​ських традицій у прикрасі будівель, друге — із застосуванням архітектурно​го декору у стилі західноєвропейського бароко.)
Учитель. 
В Україні стиль бароко ґрунтувався на демократичних тради​ціях, у ньому можна виділити наступні напрями.
Козацьке бароко, для якого характерні невеликі за розміром архітектурні споруди, округлих і динамічних форм, прикрашені виразною ліпниною.
Шляхетне, аристократичне бароко — пишне, вигадливе за формами й ар​хітектурними ідеями.
Народне бароко — переростає з козацького бароко, культивувалося в ма​леньких містах і селах. Наприклад, дерев'яні храми.

VI.     ЗАКЛЮЧНЕ СЛОВО ВЧИТЕЛЯ
У композиційно-просторовому рішенні художнього образу українське баро​ко істотно відрізнялося від європейського. В Україні це мистецтво, не порушую​чи своїх старих традицій, прагнуло до симетрії в композиції, до гармонії і ціліс​ності. Західне ж бароко позначено динамічною й асиметричною композицією. Незважаючи на розходження, в українському мистецтві, як і в європейському, художній образ (в архітектурі, живописі, музиці) був спрямований на виражен​ня пафосу, величі, репрезентативності, а іноді — і парадності.

VІІ. ПІДСУМКИ УРОКУ
Учитель оцінює роботу учнів. 
VIII. ДОМАШНЄ ЗАВДАННЯ
Зробити замальовки архітектурних споруд доби бароко. Пригадати характерні риси живопису європейського бароко на прикладі творів Пітера-Пауля Рубенса.
Узагальнити особливості стилю бароко в українському мистецтві.















10 клас

ТЕМА: Український іконопис
МЕТА: ознайомити учнів із мистецтвом українського іконопису, з іс​торією його створення та 

              поширення у світі; розвивати естетичні смаки, вміння аналізувати твори мистецтва, працювати  

             самостій​но з додатковою літературою; виховувати почуття прекрасного, любов до українського

             мистецтва, шанобливе ставлення до ук​раїнських митців.

ОБЛАДНАННЯ:    ілюстрації, репродукції  ікон

ТИП УРОКУ:   урок вивчення нового матеріалу

                                                            ХІД  УРОКУ

І. ОРГАНІЗАЦІЯ НАВЧАЛЬНОЇ ДІЯЛЬНСТІ

Оголошення теми і мети уроку

ІІ. АКТУАЛІЗАЦІЯ ОПОРНИХ ЗНАНЬ УЧНІВ

Слово вчителя

Понад сто років тому піднялася перша хвиля еміграції українців за океан: до Канади, СШЛ, Аргентини, Бразилії. Речей можна було вивозити небагато. Тож бралося найцінніше, в тому числі домашні ікони: у свідомості нашого люду це були реліквії неперехідної вартості. Сьогодні ці ікони зберігаються в україн​ських музеях інших країн.

Ш.   ПОДАННЯ НОВОГО МАТЕРІАЛУ

Слово вчителя

Корені ікони заховані у ранньому християнстві, а точніше — у його східній гілці, звідки ікона як неодмінний атрибут Божественної Літургії поширилась по всій землі, серед народів, які прийняли християнство східне, тобто візантій​ське, зокрема і в Україні. Поступово ікона набуває в кожного народу стилістич​ної неповторності. Тут правомірно говорити про національні школи іконописання: сірійську, грецьку, болгарську, українську, румунську, російську, білоруську.

Тисячолітнє мистецтво українського іконопису пройшло чотири основні стильові періоди розвитку.

Робота творчих груп 
Перша група 

Проект «Перший період іконописання. Візантійський період»

Бесіда 

■
Що вам відомо про іконописне мистецтво Київської Русі?

■
Якими були перші ікони?
■
У чому особливості іконописного малярства цього періоду?
Поширення візантійського стилю відбувалося в XI—XV ст., коли засвоювалися і плекалися естетичні засади візантійського іконописання.

Учень. 

Починаючи із V ст., провідною у християнському мистецтві була тема Страстей Христових. Збережені пам'ятки тих часів (головним чином, рельє​фи на саркофагах) вказують на те, що відтворювався цей цикл лише кількома сценами. Звичні нам композиції, число яких із 12 досягло 24, з'явилися у пізнь​ому середньовіччі. Композиція «Голгофа» виникла у VI ст. (раннє її зображен​ня — в Євангелії із Загби). А самі Страсті Христові вибірково зображалися аж до XI ст. —  часу найвищого розквіту Київської Русі. Тому не дивно, що мит​ці, запрошені для розписів Софійського собору, виконали частину загального циклу, з якого збереглися окремі сцени («Христос перед Каяфою», «Відречення Петра», «Розп'яття», «Пришествіе во Ад», «Явлення Христа жонам-мироносицям» та ін.). 

Учень. 

Лінійна побудова композицій має в основі аналогічні схеми, поши​рені у візантійському монументальному мистецтві та у книжкових мініатюрах. Кожна сцена вирішена лаконічно, допоміжні деталі зведено до мінімуму. У ком​позиції «Явлення Христа жонам-мироносицям» для підкреслення величі Ісуса пропорції фігури Марії відчутно зменшені порівняно з Його постаттю. Мону​ментальний пафос сцени підсилюють симетрично написані з обох боків дві ви​сокі гори та кипариси.

Учень. 

Немає сумніву, що іконопис у Київській Русі посідав значне місце, але мало збереглося пам'яток, які дійшли до нашого часу. Перша кам'яна церква, збудована за князя Володимира, як свідчать літературні джерела, була оздобле​на іконами, вивезеними з Херсонесу. У літописах згадується також про те, що до Київа було привезено із Царграда дві знамениті Ікони, так звані Володимирська Богоматір  Пирогоща. Походження не менш відомої «Свенської Богоматері» (2-а пол. XIII ст.) дослідники мистецтва пов'язують із Києво-Печерським мо​настирем. Ця ікона відзначається строгим колоритом ї майже портретним зобра​женням засновників лаври — Антонія і Феодосія. Вражає також те, що з Києва походить ікона із зображенням руських Святих Бориса і Гліба.
Учень. 

Київські художні традиції, безперечно, живуть в Іконописі Новгоро​да і північно-східної Русі, якому притаманні високі художні якості. Великою по​пулярністю на Русі користувалися Ікони «Деісусного чина». Їхні сюжети зобра​жували заступництво Богоматері перед Богом за гріхи людські.
До останнього часу майже невідомі були пам'ятки іконопису південно-схід​них земель Київської Русі. Нещодавно розчищено ікону галицького живопи​су — «Покрова Богоматері». Надалі тема «Покрови Богоматері» стала дуже популярною.
За часів Київської Русі поширеною була і дрібна пластика, здебільшого у вигляді кам'яних і керамічних іконок. Протягом XII—ХШ ст. розвиток мистец​тва дрібної скульптури досягає високого рівня, про що свідчать дві київські Іко​ни з кольорового каменю — стеатиту, надзвичайно тонкої роботи.

В Іконописі, як і в інших видах давньоруського образотворчого мистецтва, в канонічних формах дістали свого відображення провідні ідеї, етичні та есте​тичні норми того часу, в ньому виявився інтерес живописців до відтворення сві​ту людини.

Друга група

Проект «Другий період іконописання. Ренесансна українська ікона»
Бесіда
■
Які нові риси з'являються в національному Іконописі періоду XV—XVI ст., на поч. XVII ст.?
■
Що сприяло міжнародному визнанню українського іконопису цього періоду?

Учитель. 

Період ренесансної ікони (кінець XV ст., XVI— початок XVII ст.), наповнений низкою радикальних змін, серед яких слід відзначити пле​кання досяжної форми (замість площинної), відмову від зворотної перспективи, європеїзація та українізація ликів святих (замість типового східного лику візан​тійського стилю), нова гармонізація кольорів, перехід від площинно-лінійної ма​нери до тонально-живописної.

Учень. 

У XV ст. в Україні починає розвиватися іконостас, який зберіг най​головніші складові частики древніх монументальних розписів. Характерними частинами іконостасів були «Деісусні чини», що складалися із симетрично роз​ташованих рядів апостоли, ангелів і святих із зображенням Христа в центрі. Кілька таких «Деісусних чинів» належать до XV ст. Усі вони характеризуються лаконічним малюнком, насиченою колірною гамою. Інакше виконані архангели з іконостаса церкви с. Далеві. Витончений силует ангелів, благородні обриси їх​ніх ликів, багатий і складний малюнок драпіровок, поєднання темно-зеленого кольору крил зі світлим рожево-жовтим вбранням — все це свідчить про зв'язок цих розписів Із російським живописом XV ст., зокрема із живописом Рубльова. Такі ж самі яскраві кольори мають й інші галицькі ікони.

Серед майстрів станкового живопису XIV—XV ст. відоме ім'я Петра Ратерського, який згодом став митрополитом Московським. Пензлю цього видат​ного церковного; державного і культурного діяча приписують кілька ікон. Але всі вони вкриті пізнішими записами, і до цього часу їх не досліджено.
Учень. Такі пам'ятки живопису, як ікона «Миколи Мокрого» XVI ст., що, знаходилась у Софійському соборі в Києві, свідчать про дбайливе збереження традицій давньоруського мистецтва. Урочисте і насичене глибокими барвами письмо яскраво передає образ людини. Голубуваті кольори одягу, м'які нюанси вохристих тонів обличчя зливаються тут у тонку колористичну гаму. Київській Іконі так званій Ігоревській Богоматері, наприклад, навпаки, притаманна певна графічна сухість.

Дуже міцно старі традиції зберігали іконописці Волині. Ікона «Воздвиження Чесного хреста» з Дубно початку XVI ст. своїми живописними прийомами і тональністю дуже близька до фресок. Строгістю і монументальністю характе​ризуються образи Богородиці з Луцька (XV ст.) та Спаса з Дубно, святого Ми​коли з Мелецького монастиря біля Ковеля.
Учень. 

Яскраво розкриває стан живописного мистецтва в Україні в цей період галицький іконопис. Багато його зразків зберігається в наших музеях. В основі іконопису лежать давні канонічні композиційні схеми, що беруть по​чаток ще в мистецтві Стародавньої Русі, південних слов'янських країн та Ві​зантії Але користуються цими схемами вільніше. Різноманітнішими стають пропорції фігур. Людей зазвичай зображують кремезними, міцними, позбав​леними «безплотності», характерної для живопису попереднього періоду. Архі​тектура І пейзаж в іконописі виступають тепер не роздрібненими, а великими компактними масами. Лінії, зберігаючи свою графічність, робляться ширшими, ніби визначаючи світлотіні. У залежності від місцевих традицій та від індиві​дуальних уподобань майстрів, урізноманітнюється колорит. Рухи поступово втрачають урочистий ритм, стають більш жвавими, а часом — напруженими і стрімкими.
Таким чином, у зображенні людини починають помітно розвиватися реаліс​тичні елементи. Якщо людське обличчя здебільшого накреслюється ще різки ми широкими лініями, то поряд із цим прийомом можна бачити застосуван​ня широких градуйованих смуг, а часом — і справжню світлотінь. Обличчя все ще зображуються застиглими, позбавленими внутрішнього руху але я них уже з'являються і національні особливості: нерідко в іконописних персонажах вираз​но виступають характерні риси українських селян. Це спостерігається у таких строго канонічних ликах, як зображення Христа, Богоматері, Іоана Хрестителя. Одяг святих прикрашається українською народною вишивкою.

Учень. 

До іконопису проникають мотиви, які безпосередньо відтворюють реальну дійсність: соціальні стосунки, побут, природу. Це спостерігаємо в дуже поширених у XVI ст. зображеннях «Страшного суду», де у сценах покарань за гріхи все частіше трапляються тяли людей різних соціальних верств — ремісни​ків, селян, представників феодальності верхівки, шинкарів, танцюристів тощо.
Таким чином, у кін. XVI — на поч. XVII ст. український іконопис підійшов до такого етапу, коли подальший розвиток його міг іти тільки шляхом посилен​ня реалістичних тенденцій. До пам'яток, що яскраво відбивають цей процес, на​лежать ікони «Євхаристія», в якій використано традиційну схему втілення віль​ного широкого малюнку, «Страсті» з с. Раделич, де зовсім по-новому пластично трактовані постаті, поглиблюється перспектива, персонажі набувають виразної як етнічної, так і, певною мірою, психологічної характеристики. Дуже характер​ні для цього періоду дві ікони Христа, що належать пензлю галицького майстра Івана. Якщо в першій іконі позначились тукання нового виразу іконографічно​го типу Христа, відмінного від традиційного типу попередніх сторіч, по-новому трактована і сама постать, і драпіровки одягу, то наприкінці 1643 р. вже висту​пає завершений образ «черкаського», тобто українського, типу Христа з видов​женим, завершеним знизу клинуюватою борідкою обличчям, в якому можна вбачати риси тієї ідеальної краси, прикмети якої склалися в естетичному Ідеалі цієї епохи. Таке саме переосмислення іконографічного образу спостерігається й у зображенні Богородиці та святих.
Учень. 

В іконописному мистецтві розвивається також декорування позо​лочених та посріблених фонів ікон шляхом різьблення по левкасному грунті. У XVII—XVIII ст. ця особливість українського іконопису виявляється у справж​ніх шедеврах дрібного різьблення, чудово пов'язаного із живописом в єдине де​коративне ціле.

Живопис іконостасів П'ятницької церкви у Львові та Святодухівської у Ро​гатині, споруджених у 40-х рр. XVII ст. немов підсумовує той шлях, який пройш​ло українське живописне мистецтво всього цього періоду. В образах Христа, Бо​городиці та апостолів ми вже бачимо намагання реалістична показати людину. Тут цілком визначені національні типи облич, характерні насичені кольорові співвідношення, широко застосовані світлотіні.

Учень.
У живописі п'ятницького і рогатинського іконостасів ніби поєдну​ються ті художні напрями, які у другій половині XVII ст. привели до остаточного завершення новий стиль українського живопису, де головними ознаками слід вважати новий іконографічний типаж із яскраво вираженими національ​ними рисами. Краси й урочистості такого живопису досягнуто спокійним ма​люнком, м'якою, дещо площинною формою, умілим поєднанням живописних якостей із пишною позолотою фонів і багатим різьбленням позолоченого дере​ва в іконостасах.
Учень. 

У ХУ ст. український іконопис дістає міжнародного визнання. Вітчизняних іконописців запрошують не лише до малювання церков православного краю, як це було з майстром Андрієм, викликаним до Пскова, але і для оформ​лення костелів у Польщі: до Кракова, Любліна, Сандомира, Вислиці. де і ство​рюється повний цикл «Страстей Господніх». Найдавнішим серед цих пам'яток є стінопис 1397—1400 рр. (костел с. Вислиці), де у сцені «Зняття з хреста» ба​чимо поєднання візантизуючого символізму і драматизму готики. Пасійні сцени 1218 р. в каплиці Св. Трійці Люблінського костелу, виконані лід керівництвом Андрія, представлені найбільш повно серед тогочасного мистецтва. Порівняно зі сценами Софії Київської у XV ст., давне монументальне вирішення поволі поступається камерному. Відповідно пропорції тіл є ближчими канонам реаліс​тичного мистецтва. У сцені «Бичування» задній план у вигляді оборонної сини реально замикає площину дії, і висота навколишнього світу є більшою за фігури персонажів. Такі художні засоби були притаманні малярству раннього Відрод​ження Віталії. Сучасник знаходить у розписах численні етнографічні деталі, віддзеркалені з навколишнього світу. У люблінських розписах привертає увагу сцена «Радуйся, цар Іудейський» із зображенням блазнівських танців і музич​ного гурту із шести осіб. До того ж, інструменти відтворені надзвичайно доско​нало. Сама сцена за характером скоріше камерна, аніж епічна, скоріше жанрова, аніж монументальна, хоча постать Христа в центрі композиції немов віддалена від символів гріховності — блазнів і музик.
Учень

 Розширена програма Страсного циклу стала типовою як для мону​ментальних розписів тих часів, так і для станкового малярства. Сцена розп'яття оточувалась з обох боків невеличкими прямокутними клеймами. Серед того​часних ікон виділяються «Страсті Господні» з церкви Воздвиження, с. Здвижень. Це твір станкового мистецтва, але він має усі риси, властиві мистецтву монументальному. У центральній частині композиції «Голгофа» домінанту мо​нументального пафосу підкреслюють мініатюрні сцени довкола неї. В іконі зі Здвиженя українські іконописці всіма образними засобами, в тому числі й кольором, створили. ікони не драматичного, а урочисто-святкового настрою, а поряд з абстрагованими втіленнями ідей ми знову бачимо віддзеркалення реального життя; особливо «документальними» виглядають образи галицьких вояк XV ст.
У новому столітті страсні ікони стають набагато більшими за розмірами, сягають трьох або п'яти метрів у висоту і виконуються на трьох або п'яти нескріплених дошках-основах.

Серед пам'яток XVI ст. помітною є ікона із церкви Воздвиження м. Дрого​бича, виконана Федуско-маляром із Самбора, в якій відчутним є відгомін ідей українського Відродження. Автор користувався не страсними сценами, які ство​рювали його вчителі, а ілюстраціями-давньоруських рукописів. Такі композиції, як «Явлення Христа жонам-мироносицям», «Увірування Фоми», «Відправлен​ня апостолів на проповідь», викликають у пам'яті численні твори Балканського кола і фресковий розпис Софії Київської. Ікона Федуско-маляра навіть для сво​го часу має особливе урочисто-святкове кольорове вирішення. Переважає тут візантизуючий струмінь — зовсім не як архаїзм останньої чверті XVI ст., а як один із прикладів формування ідеї національного відродження в період загос​треної конфронтації з Римською церквою.

Третя група 

Проект «Третій період ікон описання. Барокова ікона»
Бесіда
· Які особливості з'явилися в іконописі XVII—XVIII ст.?
· Визначте основні риси іконописного мистецтва цього періоду.

· Кого з відомих іконописців цього періоду ви знаєте?

Учитель. 

Барокова ікона (XVII—XVIII ст.). позначена тенденцією набли​ження святого іконного образу до життя людини, до мистецького впливу для підвищення життєрадісності та миттєствердності. Українську барокову ікону довго неправильно, викривлено трактували як нібито відхід від принципових за​сад іконопису, як світське малярство неєвангельське тематичне спрямування.
1-й учень. 

У XVII—XVIII ст. значного розвитку досягнув настінний живопис. У порівнянні з давньо- руським стінописом у ньому помітні нові тен​денції, що виявляються в композиційній побудові розпису і в принципах його взаємозв'язку з архітектурою. Ці тенденції відповідали змінам структури внут​рішнього простору храму; зокрема, вони були пов'язані з розвитком іконостас​ної стіни.

Стінопис храмів та живопис іконостасів, який з'явився пізніше, за своїм бо​гословським значенням ніби помінялися місцями. Спочатку іконостас мав дуже скромний вигляд, складався з 1—3 ярусів і не міг конкурувати з настінним роз​писом. Але в XVII ст. вій починає швидко розвиватися в самостійну монумен​тально-декоративну систему.
2-й учень. 

Поширеним видом монументально-декоративного мистецтва в Україні був іконостасний живопис Одним із видатних майстрів українського живопису, який працював у кін. XVI — на поч. XVIII ст. над створенням іконо​стасів, був Іван Руткович. Його творчість знаменує розквіт жовківської школи, до якої він належав. Найповніше майстерність художника виявилась в іконос​тасі П'ятницької церкви м. Жовкни. Його ікони вражають великою живописніс​тю, декоративністю, глибокою людяністю образів. Ікони, виконані Рутковичем,— це «Архангел Михаїл», «Архангел Гавриїл», «Трійця», «Христос і Магдалина».

                                                                                                                                                                      10 клас

ТЕМА: Портретний живопис. Народна картина «Козак Мамай»

МЕТА: допомогти учням усвідомити значущість українського народного мистецтва в роз​витку національної культури; вчити формулювати власні вра​жений під час спілкування із творами мистецтва; стимулювати пізнавальну активність, виховувати повагу, любов до української культури. ..
ОБЛАДНАННЯ:  репродукції картин

ТИП УРОКУ: урок засвоєння нових знань.
                                                                        ХІД  УРОКУ

                                                                                          Хоч дивись на мене, та не вгадаєш, 

                                                                                  від​кіля родом, як звуть, нічичирк не скажеш. 

                                                                                  Коли трапилось комусь у степах гуляти, 

                                                                                  той може прізвище, ім'я моє вгадати...

І.  ОРГАНІЗАЦІЙНА ЧАСТИНА                                 
Оголошення теми та завдань уроку

ІІ.   МОТИВАЦІЯ ДО НАВЧАННЯ
Слово вчителя        
Давно минули часи Козаччини. Припала порохом післябогданова Руїна, під час якої спогади про минулу козацьку славу і прагнення до самобутності викристалізували в народі свій образ-ідеал, імення якому — «козак Мамай». 
Хто він — історична особа чи герой красивої легенди? Чому його образ увіч​нено в українській культурі?
Отже, сьогодні ми спробуємо відкрити істину, познайомимося із творами народних майстрів, поринемо у світ мистецтва.
ІІІ   ПОДАННЯ НОВОГО МАТЕРІАЛУ                                           
Слово вчителя                                                               
Твори, що зображують козака-бандуриста (або ж «Козака Мамая») у ха​рактерній «східній» позі є прикметним явищем українського національного мистецтва. Подібного сюжету не знає мистецтво жодного із сусідніх з нами слов'янських народів — росіян, білорусів, поляків. Ще у XIX ст. ці картини були надзвичайно поширені серед найрізноманітніших верств українського суспільства. Цікаво, що їх можна було зустріти і в простих селянських хата і в розкішних дворянських садибах. Були вони і в родових маєтках нащадків козацької старшини - Г. П. Ґалаґана, В. В. Тарновського, М. П. Скоропад- ського і в кожній збірці було по кілька картин, а для останнього «Мамаї», поруч із портретами давніх гетьманів (серед яких був і Мазепа), виступали символами «славного рідного минулого» України. На сьогодні відомо біля сотні подібних  творів  XVIII - поч. XIX ст..

Учні переглядають репродукції картин «Козак Мамай»
Завдання і запитання до учнів

•   Визначте, до якого жанру живопису належать запропоновані твори.

•   Якими зображальними засобами переданий образ козака?

•   Які у вас виникають почуття при перегляді репродукцій?

•    Зазначте спільні та відмінні риси картин.

Слово вчителя
Прослухайте уривок із літературного нарису Олександра Єльченка «Український химерний роман із народних вуст».
У моєї баби Ганни батько чумакував, а дід її... Небагато я чув про того діда Йвана, мого прапрадіда,— він переставився, коли бабуся Ганна ще зовсім малодою була, а згадав я тут про нього лише тому, що у Ганни Олександрівни в сараї над льохом зосталась від мого прапрадіда, тобто від його дружини — чимала скриня, з прискриночком у ній — для грошей, для коралів, для ниток і голок,— добра ще скриня, на коліщатах, кована мережаним залізом зовні й гарно цяцько: всередині. По стінках — квітами. А на порепаному та полупаному віку скрині сяяла мальована картина.                                                                                  

І не така вже вона й трухлява стояла, пам'ятаю, та скриня, а тільки розсохлась вона сильно, і з неї не щезав світ божий, навіть коли в неї, бувало,залізеш і накриєшся зсередини важенним віком, бо й віко те крізніло, та й заснований павутинням ґонтовий дах погрібника світився наскрізь.     Мені вже сповнилось тоді років п'ять або й шість, і я частенько, якщо звідти не кричали на мене пошідсипувані весною квочки, ховався на дні скрині й не зводив очей з помальованого віка, що його я, наче ляду, спускав над собою, немовби поринаючи в інший світ, у світ чар-зілля (куди й ми з ми, читачу, вступаємо зараз, у цій химерній книзі), у світ казки, в той волшебний (як моя баба Ганна казала) світ, котрого я не забуду ніколи в житті навіть і по смерті, бо ж вірю я, що стежка до образу Мамая не заросте й тоді і не тому не заросте, що я його так добре випишу, а лише тому, що в нім, либонь, явлені будуть ті риси національної вдачі, ті величезні дива й пригоди; які прийшли в цю книгу від щедрот народу нашого, від його казок, пісень, дум, бувальщин та сміховин,— щирі дива, витвори духу народного, які жити​муть разом з ним...                                             

Дивлячись там, із середини, на віко скрині, на картину, нехитро намальовану на ньому, навіть я, малий і простодушний, уже починав тоді розуміти, чому прап​радід, помираючи, велів себе в тій скрині поховати,— не в труні, а в скрині! — бо, звісна ж річ, і найповніший мрець, глипнувши згасаючим оком на тую картину, ожив би миттю та й помирати б уже не схотів.

Баба Ганна казала, буцім скриня не потрапила тоді в могилу з колишнім чумаком тільки тому, що батюшаи не дозволив ховати Йвана в такій веселій домовині; і ще бабуся згадувала, як тоді всі вельми журились, не вволивши волі старого, бо в нього були, як тоді балакали, ще й окремі причини проси​ти такої труни: мій прапрадід, казали, замолоду колись; іще років за сто до скону свого, здибався з героєм тої чудової картини, що ані гич не почорніла в скрині од кіптяви часу,— і все життя потім прапрадід молив бога, аби спо​добив бодай раз та здибати Мамая козака, того лукавого, Дотепного; безлітно молодого.

Веселий образ козака Мамая живе в народі вже не сотню літ. І не дві і  не три.       
Якісь його сучасники свідкують про зустрічі з тим характерником-запорожцем у зовсім давні часи, десь при початку існування Січі.

Інші —  з ним пліч-о-пліч воювались у війську славного Зіновія-Богдана Хмеля 

Ще інші стрівали його на шляхах України вже після того, як народився на світ Тарас Григорович Шевченко. Був серед них і мій прапрадід.

Отак ось він і ходив, либонь, по нашій пребагатій землі, мудрощів та хитро​щів од віку набираючись, ходив і ходить, бо живий він, мабуть, і тепер, веселий і звитяжний образ, викликаний до життя в надрах минулих віків силою народ​ної фантазії,— не Хитрий Петро болгарський, не Ойленшпігель німецький, не Совесдрал польський, не Домишлян сербський, не східні дотепники — Мушфікі чи ходжа Насреддін - не румунські Пекале і Тендале, а наш-таки козак Мамай, своєрідне втілення українського характеру, живущий обрав волелюбності, стій​кості та невмирущості народу, козак Мамай, котрий на протязі століть од на​падників усяких оббиваючись, плекав одвічну мрію: не воювати, не гарбати, не ярмити нікого, а в себе вдома— риштувати, мурувати, будувати,— козак Ма​май — мандрівний запорожець, вояка і гультяй, жартун і філософ, бандурист і співак, бабій і заразом — монах, простодушний і мудрий чаклун, безстрашний лукавець, що його і в ступі товкачем не влучиш,— народний герой, котрого чи не споконвіку знають між людьми на Вкраїні»»

Слово вчителя                                                                                           

Козак Мамай— один із найпопулярніших в Україні образів козака-лицаря, якого називають космогонічним уособленням українського народу зага​лом. Перші відомі зображення Козака Мамая сягають ранньої доби Козаччини.
Символ став настільки популярним і влучним глибинним образом серед народу, що позиціонувався в українській хаті на одному рівні з іконами. .. . Оповіді про козака Мамая можна зустріти серед народних легенд, пере​казів, приказок. Та чи не найкраще його образ відтворений у народному жи​вописі: в оксамитному жупані, сап'янових чоботях та синіх шароварах; кругла поголена голова із хвацько закрученим за вухо «оселедцем», довгі вуса, чорні брови, карі очі, тонкий ніс, рум'яні щоки — перед вами портрет красеня-молодця, яким він склався в народній уяві.

Козака Мамая на таких картинах завжди малювали з бандурою, що є сим​волом співучої душі народу. Кінь на картині символізував народну волю, дуб — його могутність. Часто на малюнках ми бачимо зображення списа із прапорцем, козацького штофа і чарки. Це були речі, пов'язані зі смертю козака — спис ста​вили на місці поховання, штоф і чарку клали до могили: вони нагадували про скороминущість життя та козацьку долю, в якій загроза смерті в бою була пов​сякденною реальністю.

Такі картини малювали на полотні, на стінах будівель, віконцях, кахлях, скринях, посуді, вуликах і навіть на дверях яскравими, соковитими фарбами. Поряд із живописним портретом дуже часто трапляється текстовий надпис — нерозривне поєднання пластичного і словесного образів.

Завдання для учнів

•   Прослухати наступні чотиривірші.

•   Прокоментувати їх, розповісти про свої враження.

1.    Козак — душа правдивая,

 Сорочки не має. 

Коли не п'є, то воі б'є, 

А все жне гуляє.
(Цей надпис відповідає особливості українського національного характеру, коли про смішне говорять із серйозним виразом, а іронія органічно поєднуєть​ся із самоіронією.                                                                                

Це ніби грань між гумором і сатирою, крок від веселощів -- до трагізму.

Тут знайшла своє вираження сміхова культура козацького товариства; сміх оз​доровлював атмосферу, сприяв критичному та самокритичному поглядові на себе, та на оточуючий світ, виховував доброзичливість, гостроту слова та думки).

2. «Лучилось мені не раз у степу варити пиво: 

Пив турчин, пив татарин і пив лях на диво... 

Много і тепер лежить по степу з похмілля

Мертвих голов і кісток од того весілля»
(У цих рядках з'являється грізне порівняння жорстокого бою із хмільною гулянкою.

Це монолог козака, що згадує прожиті роки, славні походи. За іронічним порівнянням стоїть серйозний Зміст, потужний заряд сили, мужності 

3. «Не завидую нікому — ні панам, ані царю.              

Богу своєму святому я за все благодарю!
             Хоча титулом не славен, та життя веселеє веду, 

            У ділах своїх я справен та вовік не пропаду*.
(У цих словах відчувається гідність та самоповага і в той самий час — щира  віра в Бога. А ще — гордість за свої діяння, за славний козацький рід, а також  за своє просте походження).          

4. «Іду на Русь умирати,

Щоб ншіі могли мою душу споминати.
А справді постарівши, на Русь піти мушу,
            Нехай там одпоминають попи мою душу»

(Цей вірш вказує на глибоку, непоказну релігійність, тугу  за рідним краєм. Ми можемо зробити висновки про те, що козак Мамай усе життя був захисником православ'я, рідної землі.

     Слово вчителя

 Проаналізувавши підписи під картинами, ми бачимо, що козак-бандурист — не  тільки суворий месник, який шукає нагоди з татарином або ляхом «погуляти». Йому властивий і непідробний ліризм, і схильність до мрійливості, гумору та сатири.  Він був українською іконою, взірцем, утіленням віковічних прагнень українців бути господарями у своїй хаті. Тюркською «Мамай» означає — «ніхто,  ніяк, без імені, порожнеча». Тюрки вірили, що за душу людини борються добро і зло, і знаходять цю людину за ім'ям. Якщо ж людина не має імені, злим силам  вона не підвладна. Така суб'єктивна невизначеність посилює художнє враження, бо один усамітнений козак виступає в ролі образу всіх українців. Він ніхто  і водночас — єдиний для всіх.

   Образ цього героя і понині живий у серці українського народу, його постать  відтворено в багатьох видах мистецтв. -У 2003' р. на кіностудії ім. Довженка вийшов художній фільм режисера Олеся Саніна «Мамай»

Практична робота

Створити своє бачення козака Мамая

IV.      ПІДСУМОК УРОКУ                                         

Слово вчителя    
Отже, сьогодні на уроці ми відкрили завісу перед загадковим феноменом української образотворчого мистецтва XVII—XVIII ст. постаттю «козака Мамая», дослідили деякі тексти, познайомилися з іншими творами мистецтв цієї тематики.

Ці народні картини є мистецькими пам'ятками, що віддзеркалюють добу Ко​заччини, доносять до нас її духовні цінності, творчо продовжені наступними по​коліннями українців — нащадками козацької слави.

V.     ОЦІНЮВАННЯ

Учитель оцінює роботу учнів на уроці. 

VI.   ДОМАШНЄ ЗАВДАННЯ

Скласти чотиривірші до однієї з народних картин «Козак Мамай»















10 клас
ТЕМА: Портретний живопис. Мистецтво гравюри. 

МЕТА: розкрити образ людини у творах живописців українського ба​роко; розширити уявлення про

             живопис бароко; на прикладах творів портретного живопису розвивати художнє мислення

             виробляти уміння самостійно здобувати знання, орієнтуватися в інформаційному просторі,

             відбирати головне в інформаційно​му потоці, висловлювати естетичну оцінку; виховувати 

             моральні і духовні якості особистості шляхом прилучення до культурної спадщини українського 

             народу 

ОБЛАДНАННЯ:    репродукції портретів XVII—XVIII ст.,  роздатковий матеріал для роботи груп,
                                                                                             У гарному портреті, написаному талановитим

                                                                                             художником, можна побачити лик епохи
                                                                                                                                                              В.Іванов
ХІД  УРОКУ

І. ОРГАНІЗАЦІЙНА ЧАСТИНА

ІІ. ПОСТАНОВКА ПРОБЛЕМИ

Учитель

 
Культура – засіб збереження, накопичення і  передачі життєвого досвіду. Це своєрідна мова для втілення ідей. Сьогодні ми спробуємо відчути, якою представляли людину в епоху бароко, наскільки такі погляди сучасні
Упродовж XVIII ст. великої популярності в українському живопису набу​ває жанр портрета. За словами сирійського мандрівника Павла Алеппського, українські художники були «вельми спритні в зображенні людських облич із цілковитою подібністю та мають велику вигадливість у відтворенні  людей та​кими, якими вони є»
На знак ушанування особливих чеснот видатних осіб їхніми портретами прикрашали стіни церков і соборів. Основним замовником портрета стає націо​нальна панівна верхівка — козацька старшина, її світогляд та естетичні смаки, безумовно, впливали на формування цього жанру.
Головне питання уроку: якою представляється людина в портретах ук​раїнських майстрів ХVII-ХVIII ст.?                           
Досліджувати проблему будуть творчі групи, яким дається диференційоване завдання.
У зошитах ви повинні будете заповнити таблицю за схемою: «тип портре​ту — назва роботи — висновок».
	Репрезентативний козацький портрет
	Поясний козацький портрет
	Репрезентативний портрет духовної особи

	Назви творів
	
	

	Висновки
	
	


III.   САМОСТІЙНЕ ВИВЧЕННЯ НОВОГО МАТЕРІАЛУ (ДЕКОНСТРУКЦІЯ)
Завдання для творчих груп
Перша група
Порівняти за технологічною картаю запропоновані репрезентативні портре​ти і виявити загальні риси козацького репрезентативного портрета. 

Портрет отамана Війська Донського Данила Єфремова, 1752 р.

Портрет генерального обозного Дуніна-Борковського, 1700-ті рр.
Технологічна карта для аналізу портретів
•   Розгляньте композицію творів (положення фігури), її розташування (тло, інтер'єр)
•   Яку інформацію дають нам деталі інтер'єру? 

•   Опишіть костюм портретованого.

•   Чи можна за його обличчям судити про характер?
•   Як ви вважаєте, у якому приміщенні можна було б розмістити цей, порт​рет?                                       . •   На ваш погляд, яку ідею втілив художник у портреті?
Друга група
Порівняти за технологічною картою запропоновані камерні (поясні) порт​рети, визначити характерні риси. 

Портрет Григорія Гамалії, 1758 р. 

Портрети Семена та Параскеви Сухими, 1766р.
Третя група
Розгляньте запропонований твір (за технологічною картою), прочитайте йо​го мистецтвознавчий опис, ознайомтеся з біографією портретованого. Зробіть висновок про те, яка ідея про призначення людини у світі закладена в цьому портреті.                                                                                           
Самуїл. Портрет князя Долгорукова, 1769 р.
Технологічна карта для аналізу даного портрету                  .
•   Розгляньте композицію твору і порівняєте її зі схемою козачого репрезентативного портрета (подібність і розходження).                         
•   Опишіть костюм портретованого.
•   Чи можна за виразом його обличчя судити про характер, особисті
•   На ваш погляд, яке відношення автора до портретованого?
Додаток 1
«Майстер представив князя у чернечій рясі на тлі розкішної обстановки, кімнати з колонами, оксамитовою завісою, перевитою золотими шнурами. На цоколі однієї колони примхливий щит з князівським гербом, ото​роченим горностаєм. Якоюсь безмежно самотньою, безнадійною, трагічною здається на цьому тлі закам'яніла постать ченця з аристократичним обличчям, що байдуже гортав сторінки книга, дивлячись повз неї. Книга, різьблений столик у стилі рококо, розп’яття, завіса, ікона, що висить  на боковій стіні, чудним чином обернувшись фронтально,— все це виписане ілюзорно, хоч бери та виймай з картини. 
        Контраст фігури й оточення, матеріальності аксесуарів і площинного трак​тування фігури з першого погляду інтригує. Щось жахаюче є в обличчі Долгору​кова, смертельно блідому, з хворобливим, непри- родним рум'янцем, моторошнуватим поглядом очей, що виглядають з-під майже затулених вік».
         П. О. Білецький
«Бліде обличчя, обрамлене чорним волоссям, характерний тонкий рисунок брів, носа та напів- заплющених очей із самозаглибленим поглядом – це риси натури витонченого духовного складу, з уразливою душею. ...Самотня, скромна  постать князя-ченця протистоїть пишному оточенню — бароковим меблям, мармуровим колонам, багато декорованому драпіруванню».                          

Ф. С. Уманцев                                                                               
Додаток 2
Біографічна довідка                                                              
Пензлю ієромонаха Самуїла належить портрет князя Дмитра Долгорукого, що нині знаходиться в Національному художньому музеї України. Нащадок ле​гендарного Рюрика мав нещастя полюбити неродовиту дівчину. Родина, не мог​ла схвалити його бажання женитися, а без батьківського благосло- вення шлюб був неможливий. У розлуці з коханою юний князь позбавився розуму і через 10 років вмер у келії одного з київських монастирів.                              
Портрет був написаний посмертно за замовленням матері померлого князя для Успенського собору Києво-Печерської лаври.                                 
 IV.   ВИСТУП ТВОРЧИХ ГРУП (РЕКОНСТРУКЦІЯ)                           
Учні пропонують результати роботи, обмінюються знахідками і відкриттями.
Виступ першої групи

В обох творах портретовані зображені на весь зріст, в однаковій позі, в повороті на три чверті. На кожному з  них одяг, прикрашений орнаментом, їхні пос​таті виступають на тлі інтер'єру.
 У портреті В. Дуніна - Борковського на тлі справа зображено родовий герб, а з лівого боку – ікона Богородиці. Він стоїть біля столу, стискає руків'я шаблі та булави. Особливу увагу приділив майстер візерункам, передачі фактури ма​теріалів: геометризовані орнаменти килима контрастують з квітчастими, блис​кучими на жупані. Борковський дивиться повз глядача, спрямовуючи погляд ні​би в глибину своєї душі, лінії брів та вій плавкі, м'які вуса й борідка зливаються в єдину пляму. Ми бачимо поважну та побожну людину.
Данило Єфремов зображений на весь зріст з атрибутами влади (насіка, клейноди) й орденами, поряд — великий герб і розп'яття. Постаті надано ди​намічності та граційності завдяки стрімким лініям складок одягу, вигину талії, вишуканої формі широких рукавів. Портрет вражає надзвичайним багатством  декору, над усім у ньому панують чудові візерунки — стилізований рослинний орнамент жупана, орнаментальне вирішення верхнього одягу. У колориті пере​важають золотаві, зеленуваті та рожеві тони. Живописець приділяє увагу облич​чю отамана Добре промальована округлість важкуватого підборіддя, зморшки щік, рішучий погляд очей. Перед нами — вольова, енергійна людина.
Слово вчителя
Козацька старшина не шкодувала коштів, аби утвердити, своє панівне ста​новище у суспільстві. Однією з форм було встановлення в храмах ктиторських портретів, які мали увічнити донатора, його рід і суспільне становище. Виникає усталена схема репрезентативного козацького портрета.
Портретованого зображували біля столика (або аналоя). На столику були роз​кладені предмети релігійного призначення або клейноди. У верхній частині пор​трета, найчастіше праворуч, малювали герб. А з лівого боку — декоративне дра​пірування. У нижній частині нерідко розміщували напис, який мав епітафійний характер, оскільки портрети замовлялися у зв'язку зі смертю зображуваного.
Виходячи зі смаків замовника, майстри нерідко зосереджувалися на ефек​тному вирішенні силуету постаті, деталях та прикрасах одягу людини, її ма​нерах. Митці ретельно втілювали в портретному образі важливий суспільний зміст особи. Портрет В. Дуніна-Борковського зберігався в Успенському соборі Єлецького монастиря в Чернігові, де він прославився як щедрий благодійник. Портрет Отамана Війська Донського Давила Єфремова був виконаний для Ус​пенського собору Києво-Печерської лаври у вдячність за щедрі дари героїчно​го полководця.                             
Виступ другої групи
Ці зразки належать до іншого типу портрета — поясні зображення. Фігу​ра виступає на нейтральному тлі, справа — родовий герб. Атрибути чоловіків — пірнач, шабля, булава. Оскільки в поясному портреті обличчя великопланове, художник приділяє більшу увагу пластичній проробці кожної деталі. Поси​люється прагнення правдиво втілити риси зовнішності й дати загальне уявлення про внутрішній світ, зображуваного.               
Поза Гамалії, типово шляхетська: правиця з дорогоцінним   перснем на пальці уперта в бік, лівиця покладена на ефес шаблі, рамена розправлені. На облич​чі шляхетська маска: гордовито підняті брови, погляд млосний, трохи презир​ливий, рот стиснутий і трохи зсунений убік. Характеристику образу доповнює демонстрування розкішного жупана з великим стилізованім орнаментом та ефектно накинутого на плечі золотавого плаща з чорною опушкою.  Проте, зов​нішність Гамалії далека від ідеалу. Ми бачимо його лису голову, одутле обличчя з низьким лобом, масивною щелепою, важким підборіддям, невідповідно мініа​тюрними губками, товсту шию, черево, що зависає над поясом.
У портреті полковника Сулими теж можна виявити характерні риси зоб​ражуваного. В енергій-ному повороті голови, вольовому русі руки,  що стискає пірнач, живописець прагне підкреслити завзятість і хоробрість свого героя. Очевидно, не був полковник байдужий до свого вигляду: тягнувся за модою, любовно пестив вуса, здається, і волосся фарбував, позу прибрав якомога імпозантнішу, дивиться так привітно й самозадоволено.                                            
Ледь помітна усмішка заховалася в устах Параскеви Сулимихи. У виразі її обличчя гротеску немає, тільки спокій, задума. У правій руці вона тримає книжку (ймовірно, духовного змісту), у лівиці--квітку.                           
Такі портрети було б зручно розміщати в інтер'єрі приватного приміщення, це більш камерні, інтимні портрети.
Слово вчителя                                                                                    
У поясних портретах трактування зображувальних осіб набуває нових від​тінків. Художник виявляє відчуття зображуваним власної значущості.  В образі Григорія Гамалії органічно поєдналися світовідчуття тогочасного багатія - феодала й уявлення про козацьку лицарську доблесть. У характери- стиці Семена Сулими відчутні впливи великосвітських манер (на обличчях з'являється легка посмішка, як ознака чемності й привітності). Нові риси з'являються і в жіночих  портретах. Художник прикрашає їхній одяг коштовними застібками, намистом, стрічками тощо, їхні обличчя набувають м'якості та чуттєвості. Жести сприяють виявленню внутрішнього життя (емалева іконка на стрічечці і молитовник у ру​ці свідчать про побожність, троянда - про цноту й любов до краси).
Увага художника більше концентрується на особливостях індивідуальної ха​рактеристики. Виникає прагнення відтінити рух внутрішніх переживань, надати більшої емоційної виразності образо- ві. Живописець ще не прагне передати  у ви​разі обличчя зміну почуттів як прояв внутрішнього життя – тому слугує жест.
Виступ третьої групи                                                        
Портрет князя Дмитра Долгорукова був створений живописцем ієромона​хом Самуїлом. Він має композиційну схему репрезентативного козачого портрету: про-це свідчить наявність герба, ікони на тлі стіни, розп’яття на столику, декоративної завіси. Але принципово відрізняється новим підходом до розкрит​тя образу.                             
Майстер використовує контраст: чорна самотня фігура ченця протистоїть пишному оточенню. Цей прийом допомагає підкреслити те, від якого мирського життя зрікся князь. Постать Долгорукова має площинний характер, але за пос​таттю зображуваного відчувається глибина затіненого простору. Дещо площин​не трактування фігури підкреслює духовне начало в його характеристиці.
Зображення обличчя ще більше унаочнює складну гаму переживань героя: «бліде обличчя, обрамлене чорним волоссям, характерний тонкий рисунок брів, носа та напівзаплющених очей із самозаглибленим поглядом — це риси натури витонченого духовного складу, з уразливою душею». Ми бачимо людину тра​гічної долі.
Слово вчителя
Живописці репрезентативних та поясних  козацьких портретів, які ми ба​чили, обмежувалися виявленням значущості суспільного становища портретованого або його власної значущості. Суть образу Долгорукова підпорядкована саме розкриттю внутрішніх переживань людини.
Ось як охарактеризував портрет дослідник українського бароко А. Мака​ров у своїй праці «Світло українського бароко»: «Узагальнений образ людини свого часу, художнє втілення тонкого розуму і темного безуму, палкого кохан​ня й аскетичної відчуженості від життя, смаку до витонченої розкоші (про що свідчить насамперед інтер'єр келії) і водночас глибокого забуття й філософсь​кої меланхолії».
V.    РЕФЛЕКСІЯ
Після обговорення учасники майстерні заповнюють таблицю.

	Портрет
	Репрезентативний ко​зацький портрет
	Поясний козацький портрет
	Репрезентативний пор​трет духовної особи

	Назви творів
	Портрет генерального обозного Василя Дуніна-Борковського, 1700-ті рр. Портрет князя Дмитра Долгорукова, 1769 р.
	Портрет Григорія Га​малії, 1758 р.

Портрет отамана Війська Донського Дани​ла Єфремова, 1752 р.

Портрет Параскеви Сулимихи, 1766 р
	Самуїл

Портрет переяславсь​кого полковника Семе​на Сулими, 1766 р.

	Висновки
	Втілення в портретно​му образі важливого суспільного станови​ща особи
	Виявлення у портреті власної значущості портретованого

	Подвійність людсь​кої натури, її суперечливість, вічна боротьба між земним та духов​ним


VI.  ПІДСУМКИ РОБОТИ МАЙСТЕРНІ
Слово вчителя     
У наш час людство переживає період великих потрясінь, і, мабуть, тому особливо актуалізується вічна філософська проблематика; постає питання про те, що таке людина. Для чого приходить вона у світ? Яким є людське призна​чення та які можливості людського самоздійснення? Ті ж проблеми хвилювали людей завжди. У центрі уваги художника Середньовіччя перебував Бог, епохи Відродження — Людина. Після втрати ідеалів Відродження і уявлень про люди​ну як гармонічну істоту в епоху бароко стала актуальною інша формула: люди​на — друге чудо після Бога і друге чудовисько після чорта.
XVII—XVIII ст.  по праву називають «епохою портрету»  в живописі. Інтерес не тільки до зображення людини, але і його психологічна характеристика стали основою портрету того часу. Майстри тієї пори малювали свого героя сильним, розумним, енергійним. Але людина вже усвідомила швидкоплинність й ілюзор​ність «радостей земних». Звідси меланхолійність і внутрішня зосередженість персонажів як церковного, так і світського живопису серед пишного цвітіння життя. Таким чином подвійність людської натури, замічена філософами бароко, відображується й у творчості майстрів портрета.
VII.  ДОМАШНЄ ЗАВДАННЯ
Знайти інформацію про долі людей, зображених на портретах (генераль​ного обозного Василя Дуніна-Борковського, отамана Війська Донського Дани​ла Єфремова, Григорія Гамалії, переяславського полковника Семена Сулими та його дружини Параскеви Сулимихи, Князя Дмитра Долгорукова). Чи згодні ви з тією характеристикою, що дали їм автори портретів?
Прокоментуйте слова В. Іванова: «У гарному портреті, написаному талано​витим художником, можна побачити лик епохи». Чи згодні ви зі словами М. Ломоносова:
«Кто ты, о человек? Сосуд свирепой боли, 
Арена всех скорбей, превратностей поток, 
Фортуны легкий мяч, болотный огонек, 
Снег, тающий весной, мерцанье свеч, не боле…»?

Перша група
Порівняти за технологічною картаю запропоновані репрезентативні портре​ти і виявити загальні риси козацького репрезентативного портрета. 

Портрет отамана Війська Донського Данила Єфремова, 1752 р.

Портрет генерального обозного Дуніна-Борковського, 1700-ті рр.
Технологічна карта для аналізу портретів
•   Розгляньте композицію творів (положення фігури), її розташування (тло, інтер'єр)
•   Яку інформацію дають нам деталі інтер'єру? 

•   Опишіть костюм портретованого.

•   Чи можна за його обличчям судити про характер?
•   Як ви вважаєте, у якому приміщенні можна було б розмістити цей, порт​рет?                                       . •   На ваш погляд, яку ідею втілив художник у портреті?
Друга група
Порівняти за технологічною картою запропоновані камерні (поясні) порт​рети, визначити характерні риси. 

Портрет Григорія Гамалії, 1758 р. 

Портрети Семена та Параскеви Сухими, 1766р.
Технологічна карта для аналізу портретів
•   Розгляньте композицію творів (положення фігури), її розташування (тло, інтер'єр)
•   Яку інформацію дають нам деталі інтер'єру? 

•   Опишіть костюм портретованого.

•   Чи можна за його обличчям судити про характер?
•   Як ви вважаєте, у якому приміщенні можна було б розмістити цей, порт​рет?                                       . •   На ваш погляд, яку ідею втілив художник у портреті?
Третя група
Розгляньте запропонований твір (за технологічною картою), прочитайте йо​го мистецтвознавчий опис, ознайомтеся з біографією портретованого. Зробіть висновок про те, яка ідея про призначення людини у світі закладена в цьому портреті.                                                                                           
Самуїл. Портрет князя Долгорукова, 1769 р.
Технологічна карта для аналізу даного портрету                  .
•   Розгляньте композицію твору і порівняєте її зі схемою козачого репрезентативного портрета (подібність і розходження).                         
•   Опишіть костюм портретованого.
•   Чи можна за виразом його обличчя судити про характер, особисті
•   На ваш погляд, яке відношення автора до портретованого?
Додаток 1
«Майстер представив князя у чернечій рясі на тлі розкішної обстановки, кімнати з колонами, оксамитовою завісою, перевитою золотими шнурами. На цоколі однієї колони примхливий щит з князівським гербом, ото​роченим горностаєм. Якоюсь безмежно самотньою, безнадійною, трагічною здається на цьому тлі закам'яніла постать ченця з аристократичним обличчям, що байдуже гортав сторінки книга, дивлячись повз неї. Книга, різьблений столик у стилі рококо, розп’яття, завіса, ікона, що висить  на боковій стіні, чудним чином обернувшись фронтально,— все це виписане ілюзорно, хоч бери та виймай з картини. 
        Контраст фігури й оточення, матеріальності аксесуарів і площинного трак​тування фігури з першого погляду інтригує. Щось жахаюче є в обличчі Долгору​кова, смертельно блідому, з хворобливим, непри- родним рум'янцем, моторошнуватим поглядом очей, що виглядають з-під майже затулених вік».
         П. О. Білецький
«Бліде обличчя, обрамлене чорним волоссям, характерний тонкий рисунок брів, носа та напів- заплющених очей із самозаглибленим поглядом – це риси натури витонченого духовного складу, з уразливою душею. ...Самотня, скромна  постать князя-ченця протистоїть пишному оточенню — бароковим меблям, мармуровим колонам, багато декорованому драпіруванню».                          

Ф. С. Уманцев                                                                               
Додаток 2
Біографічна довідка                                                              
Пензлю ієромонаха Самуїла належить портрет князя Дмитра Долгорукого, що нині знаходиться в Національному художньому музеї України. Нащадок ле​гендарного Рюрика мав нещастя полюбити неродовиту дівчину. Родина, не мог​ла схвалити його бажання женитися, а без батьківського благосло- вення шлюб був неможливий. У розлуці з коханою юний князь позбавився розуму і через 10 років вмер у келії одного з київських монастирів.                              
Портрет був написаний посмертно за замовленням матері померлого князя для Успенського собору Києво-Печерської лаври.                                 
Виступ першої групи

В обох творах портретовані зображені на весь зріст, в однаковій позі, в повороті на три чверті. На кожному з  них одяг, прикрашений орнаментом, їхні пос​таті виступають на тлі інтер'єру.
 У портреті В. Дуніна - Борковського на тлі справа зображено родовий герб, а з лівого боку – ікона Богородиці. Він стоїть біля столу, стискає руків'я шаблі та булави. Особливу увагу приділив майстер візерункам, передачі фактури ма​теріалів: геометризовані орнаменти килима контрастують з квітчастими, блис​кучими на жупані. Борковський дивиться повз глядача, спрямовуючи погляд ні​би в глибину своєї душі, лінії брів та вій плавкі, м'які вуса й борідка зливаються в єдину пляму. Ми бачимо поважну та побожну людину.
Данило Єфремов зображений на весь зріст з атрибутами влади (насіка, клейноди) й орденами, поряд — великий герб і розп'яття. Постаті надано ди​намічності та граційності завдяки стрімким лініям складок одягу, вигину талії, вишуканої формі широких рукавів. Портрет вражає надзвичайним багатством  декору, над усім у ньому панують чудові візерунки — стилізований рослинний орнамент жупана, орнаментальне вирішення верхнього одягу. У колориті пере​важають золотаві, зеленуваті та рожеві тони. Живописець приділяє увагу облич​чю отамана Добре промальована округлість важкуватого підборіддя, зморшки щік, рішучий погляд очей. Перед нами — вольова, енергійна людина.
Виступ другої групи
Ці зразки належать до іншого типу портрета — поясні зображення. Фігу​ра виступає на нейтральному тлі, справа — родовий герб. Атрибути чоловіків — пірнач, шабля, булава. Оскільки в поясному портреті обличчя великопланове, художник приділяє більшу увагу пластичній проробці кожної деталі. Поси​люється прагнення правдиво втілити риси зовнішності й дати загальне уявлення про внутрішній світ, зображуваного.               
Поза Гамалії, типово шляхетська: правиця з дорогоцінним   перснем на пальці уперта в бік, лівиця покладена на ефес шаблі, рамена розправлені. На облич​чі шляхетська маска: гордовито підняті брови, погляд млосний, трохи презир​ливий, рот стиснутий і трохи зсунений убік. Характеристику образу доповнює демонстрування розкішного жупана з великим стилізованім орнаментом та ефектно накинутого на плечі золотавого плаща з чорною опушкою.  Проте, зов​нішність Гамалії далека від ідеалу. Ми бачимо його лису голову, одутле обличчя з низьким лобом, масивною щелепою, важким підборіддям, невідповідно мініа​тюрними губками, товсту шию, черево, що зависає над поясом.
У портреті полковника Сулими теж можна виявити характерні риси зоб​ражуваного. В енергій-ному повороті голови, вольовому русі руки,  що стискає пірнач, живописець прагне підкреслити завзятість і хоробрість свого героя. Очевидно, не був полковник байдужий до свого вигляду: тягнувся за модою, любовно пестив вуса, здається, і волосся фарбував, позу прибрав якомога імпозантнішу, дивиться так привітно й самозадоволено.                                            
Ледь помітна усмішка заховалася в устах Параскеви Сулимихи. У виразі її обличчя гротеску немає, тільки спокій, задума. У правій руці вона тримає книжку (ймовірно, духовного змісту), у лівиці--квітку.                           
Такі портрети було б зручно розміщати в інтер'єрі приватного приміщення, це більш камерні, інтимні портрети.
Виступ третьої групи                                                        
Портрет князя Дмитра Долгорукова був створений живописцем ієромона​хом Самуїлом. Він має композиційну схему репрезентативного козачого портрету: про-це свідчить наявність герба, ікони на тлі стіни, розп’яття на столику, декоративної завіси. Але принципово відрізняється новим підходом до розкрит​тя образу.                             
Майстер використовує контраст: чорна самотня фігура ченця протистоїть пишному оточенню. Цей прийом допомагає підкреслити те, від якого мирського життя зрікся князь. Постать Долгорукова має площинний характер, але за пос​таттю зображуваного відчувається глибина затіненого простору. Дещо площин​не трактування фігури підкреслює духовне начало в його характеристиці.
Зображення обличчя ще більше унаочнює складну гаму переживань героя: «бліде обличчя, обрамлене чорним волоссям, характерний тонкий рисунок брів, носа та напівзаплющених очей із самозаглибленим поглядом — це риси натури витонченого духовного складу, з уразливою душею». Ми бачимо людину тра​гічної долі.














10 клас
ТЕМА: Думи та історичні пісні. Мистецтво кобзарів і ліриків 

МЕТА: показати історичні передумови для зародження дум та історич​них пісень; прослідкувати цей процес із часів Київської Русі; по​казати роль кобзарів як охоронців народної пам'яті, совісті наро​ду; підготувати учнів до уважного сприймання церковного співу, розвивати уміння уважно слухати історичні пісні та думи; розрізняти їх за формою; віддавати шану народним співакам — кобзарям; цінувати високе мистецтво церковного співу, виховувати  моральні і духовні якості особистості шляхом прилучення до культурної спадщини українського народу 

                                                                      ХІД  УРОКУ
I.      ОРГАНІЗАЦІЙНИЙ МОМЕНТ 
Учитель повідомляє тему і мету уроку.

II.  АКТУАЛІЗАЦІЯ ОПОРНИХ ЗНАНЬ

Запитання до учнів

•   Ким був Бонн? На якому інструменті він грав? Коли жив?

•   Які види народних пісень сформувалися до XVI ст.?

•   Хто такий кобзар? Чому Т. Г. Шевченко дав таку назву збірці своїх творів?

II.    ПОДАННЯ МОВОГО МАТЕРІАЛУ

Слово вчителя

Період XVII—XVIII ст. в історії України водночас і важкий, і славний. Важ​кий тому, що весь час точилися війни. Воювали між собою гетьмани, підійма​лися народні повстання, нападали вороги з-за кордону. Земля України щедро поливалася чужою і козацькою кров'ю. А славний тому, що в цей час живуть і плідно працюють видатні політичні діячі: Петро Сагайдачний, Дмитро Байда Вишневецький, Богдан Хмельницький, Іван Виговський, Петро Дорошенко, Іван Мазепа; хоробрі й волелюбні ватажки народних повстань відстоюють не​залежність батьківщини та права бідного козацтва: Северин Наливайко, Іван Гонта, Максим Залізняк, Олекса Довбуш. Будуються нові міста, відкриваються

навчальні заклади. Поступово формується національна культура українського народу. У кінці XVIII ст. відбулося воз'єднання українських земель. Але про​довжувалося дальше класове розшарування суспільства: розподіл вільних зе​мель поміщикам, козацькій старшині, монастирям, з одного боку, і покріпачення селян, з іншого боку.

Ми вже з'ясували, які жанри народних пісень сформувалися до XVI ст., а думи це явище, яке поширилося в музичній культурі XVII—XVIII ст.

Словничок-довідничок

Думи — це жанр українського музично-поетичного фольклору, спів-роз-повідь у супроводі кобзи чи бандури, їхній зміст - реальні історичні події, ос​півування патріотизму, мужності, волелюбності.

Завдання для учнів

•   Запишіть до таблиці необхідні визначення.

Історична пісня          Форма куплетна: заспів — приспів

Дума                            Немає куплетної форми: вступ (заспів), епічна розповідь (розгортання сюжету),  

                                     кінцівка (славослов'я)

 
Кобзарі підіймали дух козаків, кликали їх до перемоги у боротьбі з воро​гами свого народу. Героїчний епос українського народу був водночас і трагіч​ним. Війна з турками і татарами, сумна доля невільників, українських бранців та бранок — ось теми багатьох дум та історичних пісень. Кобзарі по всій Україні оспівували образи Богдана Хмельницького, його сподвижників Івана Богуна, полковника Морозенка та інших народних героїв. Багато пісень складено кобза​рями і про тяжку, нужденну долю українського народу. Бідний козак — козак-не-тяга, козак-голота — це один із найулюбленіших персонажів у кобзарських піс​нях та думах: хоробрий, чесний, відданий Батьківщині.

Завдання для учнів

•   Випишіть із різних джерел теми дум.

•   Наступний текст прочитайте по черзі вголос.

Мистецтво кобзарів і лірників

«Джерела свідчать, що ще за часів Київської Русі існували співці, які вико​нували твори на історичні теми. У «Слові о полку Ігоревім» зображується ле​гендарний Боян, що «співав славу» воїнам-князям. У Київському літописі під 1137 р. згадується співець Мануйло, а у Волинському літописі від 1241 р.— Митусса. Отже, це наші пракобзарі. А кобзарі часів Козаччини — їхні прямі спад​коємці» 
Учитель читає уривок із «Перебенді»  Т. Г. Шевченка.

Запитання до учнів

•   Про які можливості народного музиканта розповідається в цьому вірші?

«Охоронцями бойової слави України вважав кобзарів Микола Васильович Гоголь. Кобзарі часів Запорізької Січі часто були не тільки охоронцями, але і творцями цієї слави. Сьогодні відомо не так вже й багато про народних спів​ців — запорожців. Багатьох із них віддавали у навчання до старих кобзарів ще хлопцями. Засвоївши науку, вони перебували на Січі як звичайні козаки, брали участь у морських і сухопутних походах, займалися промислами. У вільний час кобзарі співали для своїх побратимів пісні, розповідаючи про тяжкий і водночас героїчний шлях народу. Дехто приходив до кобзи, підірвавши здоров'я, найчасті​ше, втративши зір під час військових походів» (Ю. Мицик, Є. Плохій, І. Стороженко «Як козаки воювали»).
Завдання для учнів

•   Уважно послухайте цей твір, визначте його форму. Які почуття викликав він у вас?

За байраком байрак

За байраком байрак, за байраком байрак,

А там степ і могила.

Із могили козак, із могили козак

Встає сивий похилий.

Встає сам уночі, іде в степ, а йдучи,

Співа сумно, співає:

«Наносили землі та й додому пішли

І ніхто не згадає.

Нас тут триста, як скло, товариства лягло!

І земля не приймає.

Як запродав гетьман у ярмо християн,

Нас послав поганяти.

По своїй по землі свою кров пролили

І зарізали брата.

Кров'ю брата впились і отут полягли

У могилі заклятій».

Та й замовк, зажуривсь і на спис похиливсь.

Став на старій могилі,

На Дніпро позирав, тяжко плакав, ридав,

Сині хвилі голосили.

Від села до села руна гаєм пішла

Треті півні співали.

Провалився козак, стрепенувся байрак,

А могила застогнала.

Т. Г. Шевченко, 1847р., С.-Петербург
Завдання для учнів

•   Прочитайте текст підручника самостійно і випишіть визначення поняття .    «партесний концерт» і назву виду церковного співу, який поширився в Ук​раїні.

Дуже велику роль у формуванні і розвитку церковного співу відіграли брат​ські школи і колегіуми. Братства почали виникати ще в XVI ст. і збирали най​більш свідомих та освічених представників інтелігенції. Вони розуміли, що про​тистояти покатоличенню можна багатьма засобами. Одним із них був красивий багатоголосний хоровий спів. Навчати співу починали з дитинства у школах. У вищих школах учні проходили хорову практику та основи композиції. Добре поставлене музичне виховання у братських школах першої половини XVII ст. сприяло дальшому розвитку професійної музики. У цей час виникає новий жанр — партесний концерт.

Словничок-довідничок

Партесний концерт — одночасний масштабний твір, назва якого походить від італійського — змагання. Партесним його називали тому, що спі​ваки виконували свої хорові партії.

Партесний хоровий спів утвердився в українській церковній музиці того ча​су. Під назвою «київський» він поширився до Москви та інших міст Росії.

IV.  ЗАКРІПЛЕННЯ МАТЕРІАЛУ

Учні прослуховують один із творів, зразок партесного співу.

Запитання до учнів

•  Які почуття викликала у вас ця музика? Як ви оцінюєте складність хорової партитури?

V.     ОЦІНЮВАННЯ

Учитель оцінює роботу учнів на уроці.

VII. ДОМАШНЄ ЗАВДАННЯ 

               Послухати живе виконання дум та історичних пісень під час фольклорних свят. Відвідати православну церкву з професійним хором і послухати церковний багатоголосний спів.

                                                                                                                                                                    10 клас

ТЕМА: Церковний спів.  Партесний концерт
МЕТА: дати знання про роль українського народного мистецтва в розвитку національної культури, про види та жанри українського мистецтва; розвивати вміння порівнювати українську художню культуру минулого і сучасності, уміння обґрунтовувати оцінні судження щодо зразків українського мистецтва; 

виховувати інтерес до музичної культурної спадщини.

                                                                       ХІД  УРОКУ

І. Організаційний момент

ІІ. Актуалізація опорних знань

ІІІ. Мотивація навчальної діяльності

Слово вчителя

Як свідомі громадяни ми маємо знати історію своєї батьківщини, свого краю, свого народу. Життя українського народу відбивається не тільки у літописах, археологічних знахідках, але й у музиці. Сьогодні на уроці ми поговоримо про церковний спів, ви дізнаєтеся, що таке партесний концерт

ІV. Викладення нового навчального матеріалу

1.    Розповідь учителя (Викладення матеріалу за розділами).

«Церковний спів. Партесний концерт.»

Після розпаду Київської Русі, у період XIV—XVIII ст., під час постійної визвольної боротьби відбувається формування української народнос¬ті, складання національних ознак в її мові, культурі, мистецтві. Із XVI ст. одним із найжорстокіших ворогів України стала феодальна Польща. Основними засобами поневолення українського народу була полонізація й насадження в Україні католицизму, що викликало постійний опір з боку народних мас. Прояви цього опору певним чином відбилися на розвитку музичної культури. 

У протидії примусовій полонізації значну роль відігравали братства — релігійно-національні організації, що виникали в містах навколо церковних парафій у XV—XVII ст., коли почало зростати значення міст як центрів економічного й культурного життя. У міру посилення польсько-шляхетського гніту кількість братств збільшувалася, і це наочно свідчить про те, що то був справді прогресивний рух проти оплоту феодальної Польщі в Україні — католицької церкви, рух проти покріпачення і поневолення взагалі.

У братських школах поряд із вивченням загальноосвітніх наук значну увагу приділяли викладанню «мусик-церковного пения», а інколи навіть початкових знань з теорії композиції, про що згадується у статутах братств. Мистецтво співу в церковних хорах XVI—XVII ст. сягало високого професійного рівня.

Незважаючи на косність і консерватизм церковної обрядності, у церковну музику все-таки проникали традиції народного хорового співу. Документи XVI ст. свідчать про те, що звичаї багатоголосного церковного співу a cappella, який пізніше назвали партесним, тобто співу по окремих партіях, у цей час був уже узаконений.

Уведення партесного співу диктувалося, здебільшого, як уже зазначалося, необхідністю гострої боротьби проти покатоличення й денаціоналізації українського населення. У зв'язку з цим виникла потреба протиставити пишному католицькому богослужінню, під час якого грав орган, щось самобутнє і рівноцінне за емоційним впливом. У цих умовах велике значення мало те, що тексти партесних творів співали слов'яно-руською мовою.

Партесний спів відійшов далеко від естетичних норм старого «знаменного» розспіву і, порівняно з ним, мав світський характер. Упливала на нього і народна пісня, незважаючи на те, що церква до неї ставилася дуже негативно.

Із появою партесного співу виникає й новий нотний запис. Стара система без лінійної «крюкової» нотації вже не відповідала потребам нового співу з його різноманітними за мелодійними лініями і ритмом голосами. На зміну «крюкам» приходить досконаліше п'ятилінійне «київське знам'я», або квадратна київська нотація.

Упродовж XVII ст. у партесних творах переважало «восьмігласіє», наприкінці XVII ст. та у XVIII ст. найпоширенішим стає дванадцятиголосний склад, зустрічалися також твори, написані для 24 голосів. Збереглися навіть імена композиторів: Дилецький, Галалевич, Завадовський, Колядчин. У партесному співі згодом розвивається форма партесного концерту для 4, 6, 8, 12 і навіть більшої кількості голосів. Характерними рисами партесних концертів, що призначалися для урочистих святкових богослужінь, були чергування окремих хорових груп і tutti (всього хору), сила й яскравість динамічних відтінків, віртуозне використання технічних можливостей голосу. Звідси іронічна назва — «гласоломательное пение», яку дали партесному співу його противники. Серед партесних концертів існувала певна жанрова різноманітність: концерт урочистий (12-голосний концерт В. Титова «Радуйтесь Богу, Помощнику нашему», що складається з 4-х розділів); концерт, близький до ліро-епічного, розповідного характеру; концерт драматичний (концерт В. Титова «Не умолчи, не умолчи никогда, Богородица», змістом якого є скорботне благання, і в якому відчувається вплив української ліричної пісні).

Партесні концерти були проявом музичного бароко в Україні, тому відзначалися грандіозністю композиції, пишністю викладу, багатством хорових тембрів, яскравістю хорового звучання. 

Більшість дослідників схиляються до думки, що в європейській музичній культурі немає явища, аналогічного до партесного співу. Українські митці, засвоюючи досягнення польської та західноєвропейської техніки церковного хорового письма і своєрідно її застосовуючи, не відмовлялися від своїх традицій (давньоукраїнської монодії, кантів, фольклору). Вони зуміли на цьому етапі синтезувати своє й чуже та створити українську модель церковної музики барокового стилю.

У музичній галузі найзначнішим був внесок українців у реформування в Росії церковного співу. Простежуються два етапи реформування. Перший — перехід від монодії до багатоголосного церковного співу і запровадження в російських церквах українського барокового партесного співу з середини XVII ст. Для здійснення цієї реформи необхідні були знавці цього складного співу, півчі, які могли його виконувати, а також регенти й самі твори. Через це з II половини XVII ст. розпочався процес систематичного вивезення з України талановитих композиторів партесної музики, регентів, півчих. Російська влада постійно надсилала до генеральної гетьманської канцелярії листи з вимогою надіслати з України знавців партесної музики. Збереглося чимало таких документів. Киянин Микола Дилецький, який став класиком української партесної музики, був активним пропагандистом нового стилю церковної музики в Росії. У цьому плані особливе значення мала його «Граматика музикальна».

Українські півчі були в церковних хорах не тільки Москви, Петербурга, але й у Тобольську, Смоленську, Новгороді та інших містах. При Воронезькій семінарії існував навіть особливий клас співу, що називався «школою черкась¬кої музики». Чимало українців — знавців партесного співу було в монастирях Росії. Особливо відзначався в цьому Петербурзький Олександро-Невський монастир, заснований у 1710 р. Як свідчать історичні документи, збережені в Петербурзі й опрацьовані російською дослідницею     І. Чудіновою, на вимогу керівництва монастиря протягом XVIII ст. туди постійно відправляли церковних півчих з українських монастирів Києва (Видубицького, Миколаївського, Михайлівського, Братського, Печерського, Софійського), Чернігова (Троїцького). Це сприяло тому, що богослужбовий спів у Петербурзькому Олександро- Невському монастирі базувався на традиціях українського церковного співу. Крім цього, Олександро-Невський монастир постійно підтримував контакти з різними українськими монастирями. Українські монастирі, які мали усталені школи співу, та українські півчі й композитори (серед них Г. Завадовський, 3. Козачок, Ф. Світлий та ін.), які приїжджали до Олександро-Невського монастиря, значно вплинули на становлення петербурзької співацької школи.

Ще одним осередком, куди систематично надходили музично-церковні сили з України, була петербурзька Придворна співацька капела. Українські композитори, регенти, півчі, учителі привозили із собою до Росії українські нотолінійні ірмолої, партесні твори, що й досі зберігаються в бібліотеках Москви та Санкт-Петербурга. Живучи в Росії, українські музичні діячі складали там нові партесні твори. Під їхнім впливом творили й російські композитори. Унаслідок «трансплантації» українських музичних сил і української музичної продукції в Росію там збереглася значна кількість українських партесних творів.

Завдяки українським музикантам відбулося й наступне реформування цер¬ковної музики в Росії у II половині XVIII ст. На цьому етапі воно полягало в змі¬ні стилю з барокового на класичний. Розпочав цей процес композитор А. Рачинський, який служив капельмейстером у гетьмана Кирила Розумовського. Церковні твори А. Рачинського у середині XVIII ст. привіз із Глухова в Петербург Г. Теплов, який працював у гетьмана. Через новизну цих творів їх спочатку виконували тільки при дворі, щоб поступово привчити слух публіки до нового стилю.

Уставщиками та керівниками петербурзької Придворної капели аж до І чверті XIX ст. були здебільшого українці, зокрема, М. Полторацький та Д. Бортнянський. Домінування українців у Придворній співацькій капелі дає підставу стверджувати, що в Петербурзі існував своєрідний український осередок, музиканти якого основувалися на багатих українських традиціях хоро¬вого виконавства й композиторської творчості.

Узагалі, музично-культурний розвиток в Україні тих часів характеризується збагаченням жанрів народної творчості та зростанням інтересу до неї передових поетів, письменників, музикантів, інтенсивним пожвавленням музичного життя міст, музичної освіти, зародженням нових видів і форм світської професійної музики, музичного театру, появою багатьох композиторів.

Запис теми «Партесний концерт в Україні у ХУІІ – ХУІІІ ст.» у вигляді таблиці в зошит

    Партесний концерт в Україні у XVII—XVIII ст.

Назва  Партесний спів (від лат. partio — голоси) — вид церковного багатоголосного хорового співу, що виник замість одноголосного знаменного співу на поч. XVII ст. 

Партесний спів яскраво представлений у творчості М. Дилецького. Наприкінці XVI ст. виник новий хоровий жанр, що став провідним в українській професійній музиці козацької доби,— партесний концерт. Його становлення відбувалося під впливом стилю бароко. Концертність стала способом вияву контрастів, динамізму боротьби різних стихій. Театральність, патетична риторика, що притаманні стилю бароко, позначилися на прийомах музичної композиції — зіставленні емоційно- динамічних планів, чергуванні хорових, ансамблевих і сольних епізодів

Образний зміст Діапазон образного змісту цих одночастинних акапельних концертів (С. Пекалицького, М. Дилецького та ін.) був доволі широким, охоплюючи піднесено-урочисті, лірико-драматичні, гумористичні, сатиричні сфери

Виконавці    Із великими концертними програмами виступали хори Київської духовної академії, Переяславської семінарії. Розвиток національних традицій гальмувався, оскільки перевага адміністративно віддавалася іноземним авторам

Тематика    Загальнофілософський зміст канонічних образів залучав до храму чимало світських слухачів. їхній тематизм бере початок від кантів і знаменних поспівок

Мелодика    Тексти для творів партесного стилю брали з літургії, кількість голосів — від 3 до 12, іноді до 16, 24 і навіть 48

V. Підбиття підсумків уроку

Оцінювання групових доповідей

VІ. Домашнє завдання 

Підготовка доповідей «Хорові концерти»
2. Випереджальне завдання

Підготуватися до захисту проекту на одну із запропонованих тем:

-    «Пам'ятки українського бароко»;

-    « Загадки Андріївської церкви »;

-    «Маріїнський палац — перлина Києва»;

-    «Собор Святого Юра — головний греко-католицький собор Львова»;

-    «Почаївська Свято-Успенська Лавра — одна з найбільших святинь православ'я»;

-    «Культ Божої Матері як Покровительки українського народу (козацькі «Покрови»)»;

-    «Іконописні традиції в українській художній культурі козацької доби »;

-    «Козак Мамай — один із найпопулярніших образів в Україні XVII— XVIII ст.»;

-    «Портретний живопис XVII—XVIII ст.»;

-    «Українська гравюра XVII—XVIII ст.»;

-    «Шкільний театр XVII—XVIII ст.»;

-    «Вертеп — народний ляльковий театр».















10 клас

ТЕМА: Хоровий концерт та його творці (М.Березовський, А.Ведель, Д.Бортнянський), збірка

             Г.Сковороди «Сад божественних  пісень»

МЕТА:    розширити і поглибити знання учнів про творців хорового кон​церту та їхню творчу спадщину; розвивати творчі здібності учнів, навички аналізу музичних творів та вміння виступати зі своїми творчими досягненнями перед аудиторією, аргументувати влас​ні судження; прищеплювати інтерес до курсу «Художня культу​ра», виховувати патріотизм, національну гордість, самосвідо​мість, повагу до творчості українських митців.

ОБЛАДНАННЯ: відеофрагменти, аудіозаписи, фото пам'ятників композиторів, виставка літератури, творчі роботи учнів (композиції, вірші). 
Заздалегідь учні працювали за вибором утрьох студіях: студії шанувальників творчості М. Березовського, студії шанувальни​ків творчості А. Веделя і студії шанувальників творчості Д. Борт​нянського. Члени кожної студії досліджували життєвий і творчий шлях обраного композитора, знайомилися з його творчою спад​щиною, аналізували й оцінювали вплив західноєвропейської про​фесійної музики світських жанрів на розвиток української музич​ної культури XVIII ст.

                                                                         ХІД  УРОКУ
Дійові  особи: 
Ведучий  (учитель) 
Учні — шанувальники творчості М. Березовського 

Катерина II 
Потьомкін 
Березовський

Учні — шанувальники творчості Д Бортнянського 

Учні — шанувальники творчості А Веделя  

Поліцмейстер 
Солдат 
Ведель

Ведучий. 
Мерехтіння свічок, пахощі ладану... Ікони, мозаїки, фрески, сті​нописи, а ще... спів. Острів Божого світла й добра, острів краси, людської жер​товності і високого творчого злету. Цим островом серед наших буднів є чудо​вий український храм. Божий дім, образ неба на землі! Тож давайте увійдемо до храму.

(Перегляд відеоуривку  «Духовна музика) — дзвони.)
Ведучий.
 Духовна музика... її писали майже всі визначні композито​ри світу спеціально для виконання у церквах, культових спорудах. Із глибини століть линуть до нас ці безсмертні шедеври.

Величезний внесок до світової духовної спадщини зробили українські ком​позитори. Знамениті духовні хорові урочисті річні концерти написали у XVIII ст. такі визначні майстри, як М. Березовський, Д. Бортнянський та А. Ведель. їхні твори — це справжні перлини у скарбниці вітчизняного мистецтва.

Тема сьогоднішнього уроку — «Хоровий концерт та його творці — М. Бере​зовський, Д. Бортнянський та А. Ведель». Нашим епіграфом стануть такі слова:

«Мистецтво незбагнене й незрівняне, 
Його не може розум осягнуть, 
Є в ньому вічна і священна тайна, 
Що кличе людство на духовну путь».

Готуючись до цього уроку, ви проводили дослідження життєвого та твор​чого шляху композиторів, знайомилися з їхньою творчістю у студіях шанувальників М. Березовського, Д, Бортнянського та А. Веделя. Хочу нагадати вам, що досліджувати означає збирати різноманітний матеріал, порівнювати та аналізу​вати його, доходити до певних висновків. А сьогодні у нашій музичній вітальні ми послухаємо дослідження кожної зі студій. 
Завдання класу: уважно стежити за розповіддю, робити нотатки в опорному конспекті, зразки якого знаходять​ся у вас на столах.

Ми пам'ятаємо, що діяльність цих славетних композиторів припадає на XVIII ст. Спробуємо охарактеризувати цю епоху методом «Ланцюжок асоціацій».

Приклад роботи учнів у «ланцюжку»

1-й  учень. «Золотий вік» української музики.
 2-й  учень. Набуває розвитку хорова музика.

3-й учень. Починають формуватися такі жанри як опера, симфонія, со​ната, концерт тощо.

4-й учень. У великих містах, маєтках вельмож і меценатів створюються оркестри.

5-й учень. Це період мистецького тріумфу на Заході і культурного під​несення в Росії.

6-й   учень. Цей період був особливо трагічним для українського народу. 7-й  учень. Період жорстокого поневолення України.
8-й учень. Період вивезення найобдарованіших українців, зокрема мо​лодих, в Росію. .

Ведучий. 
Так, саме тому в деяких джерелах ми можемо прочитати твердження, що М. Березовський, Д. Бортнянський, А. Ведель — російські композитори.

А зараз давайте проведемо невеличкий дистанційний диктант за термінами  й поняттями, які розкриваються в цій темі.

Дистанційний диктант: вчитель називає значення терміну, учні підніма​ють картку з назвою цього терміну.
•   Вид театрального мистецтва, у якому сценічна дія поєднується з музикою, балетом і пантомімою. (Опера.)
•   Із XVIII століття — твір для одного або двох інструментів, написаний у фор​мі сонатного циклу. (Соната.)
•   Жанр великого музичного твору віртуозного характеру для одного соліста з оркестром. (Концерт.)
•   Найважливіша церковна відправа у православній християнській церкві, аналогічна католицькій і протестантській месі. (Літургія.)
•   Великий твір для симфонічного оркестру, написаний у формі сонатного циклу. (Симфонія.)
•   Вид старовинної триголосної куплетної пісні, що виконувалася ансамблем співаків або хором без інструментального супроводу. (Кант.)
Ведучий.
 Хочу нагадати, що на ваших столах знаходяться картки, які ілюструють життя і творчість цих славетних композиторів. Отже, розпочинає​мо. Надаємо слово студії шанувальників творчості Максима Березовського і не забуваємо вести опорний конспект.

(Відбувається виступ студії шанувальників творчості М. Березовського.)
1-й учень. 
Максим Березовський. Доля його склалася трагічно. Блиску​чий талант композитора, яскраво спалахнувши на мистецькому небосхилі, на довгі роки поринає у морок забуття після його ранньої і загадкової смерті. 
Пригадаймо біографію митця. Максим Березовський, син Созонта, наро​дився 16 (27 за новим стилем) жовтня 1745 р. у Глухові, тодішній гетьманській столиці України. Музичний хист майбутнього композитора проявився у нього змалечку: він мав гарний голос і абсолютний слух, співав у церковних хорах Ми​колаївського храму і Троїцького собору, рано навчився грати на скрипці.

Навчався спочатку в Глухівській музичній школі, а пізніше — декілька років у Києво-Могилянській академії.

З 1758 або 1759 р. співає у хоровій капелі в Петербурзі. Цей хор тоді зна​ходився на вершині свого розквіту. Ось як згадував сучасник композитора, ні​мецький дипломат при дворі цариці Катерини в Петербурзі Якоб фон Штелін: «Згаданий хор царської придворної капели складається тепер із сотні прекрас​них вибраних голосів, переважно українців, і включає ясні, ніжні і сильні голоси». Керівником хору був у час навчання Березовського талановитий співак і композитор, також виходець з України, Марко Полторацький.

2-й учень.
 Я досліджував композиторську діяльність М. Березовського. Із цього приводу хочеться зазначити, що з 1762 р. його композиторська діяльність була дуже успішною. Його твори — в основному церковні композиції і духов​ні концерти — отримують високу оцінку не лише вітчизняних, але й іноземних знавців мистецтва, про неї пишуть тогочасні петербурзькі часописи. Хочу теж звернутися до свідчень Якова фон Штеліна: «Церковні концерти складаються... італійськими придворними капельмейстерами... і українськими композиторами, колишніми церковними співаками. Серед останніх вирізняється... придворний камерний музикант Максим Березовський, наділений видатним обдаруванням, смаком і майстерністю у композиції церковних творів вишуканого стилю. Він настільки досконалий, що знає, як щасливо поєднувати вогненну італійську ме​лодію з ніжною грецькою».

Серед інших почутих у Петербурзі духовних творів композитора Штелін згадує концерт «Не отвержи мене во время старости» («Не відкинь мене в час старості»). Пропонуємо зупинитися саме на цьому концерті. 
3-й учень.
Коли ми прослухали цей концерт на попередньому уроці, мене дуже вразила ця музика. Я вирішив дізнатися більш докладно про історію його написання, літературну основу; порівняти свої враження, почуття, які виникли після прослуховування музики, із задумом композитора.

Літературною основою концерту послужили слова псалому № 70 із Псалти​ря, однак текст використано не повністю, а лише частково: вибрані п'ять строф (9-13).

Давайте звернемо увагу на текст у перекладі І. Огієнка:

«9. Не відкинь мене в час старості, коли зменшиться сила моя, не покинь мене. 10. Бо вороги мої Ітроти мене змовляються і ті, що чатують на душу мою, народжуються спільно кажучи: 11. «Бог покинув його, доганяйте і хватайте йо​го, бо нема кому рятувати». 12. Боже мій, не віддаляйтеся від мене, поспіши, Боже, на поміч мені. 13. Нехай засоромляться і щезнуть ті, що обмовляють ду​шу мою».

А тепер прослухаємо уривок із цього концерту. (Учні прослуховують фраг​мент із концерту М. Березовського «Не отвержи мене во время старости».)
Ми спробували проаналізувати цей концерт. І визначили, що твір скла​дається з 4-х частин, які яскраво контрастують між собою.

Ідею автора, як ми вважаємо, можна представити таким закликом: «Через терни до зірок, через страждання і муки — до боротьби й перемоги».

Аналізуючи концерт, ми уявили собі наступну систему образів.

У першій частині чути образ скорботи, випробування, неспокій, можливо, загроза. У другій частині - образ агресії, ворожнечі. У третій — образ останньої молитви. У четвертій частині знаходимо образ перемоги людського духу над не​вблаганністю долі.

4-й учень. 
А я хотів би звернути вашу увагу на інтонації, які ми відчу​ваємо в цьому концерті. Аналізуючи мелодію першої частини, я почув знайомі наспіви. Стало цікаво, що саме вони нагадують мені? Намагаючись відповісти на це запитання, я дійшов висновку, що мелодія нагадує звучання українських тужливих пісень. Ці роздуми співпали з висновками мистецтвознавців: я знай​шов відомості' про те, що М. Березовський саме в першій частині використовує такі музичні мотиви українських тужливих пісень, як «За нашою слободою», «Кущ калини процвітає».

У другій частині теж спостерігаємо інтонації українських пісень, побуто​вих та жартівливих. Але вони використані в іншому образному сенсі — як на​ступальні, ворожі.

Третя частина найменша за розмірами. У музиці немає; бурхливої динаміч​ної дії — і все раптом завмирає.

У четвертій частині знов звучить початкова тема «Не отвержи». Інтонація енергійна, вольова, швидко досягає кульмінації, сповнена життєвої сили і нез​ламності.

5-й учень. 
А мені б хотілося поділитися з вами своїми враженнями та думками щодо життєвих обставин творчості композитора, під час яких він на​писав цей концерт.

Коли я дізнався про дату написання цього концерту, мене вразило те, що Максиму Березовському на той час було лише 20 років. А в музиці відчувалося багато сердечного болю, страждання, туги, ніби його написала людина, яка ба​гато перенесла в житті лиха, страждань. Але ж М. Березовський на той час зна​ходився на вершині успіху?

Мої дослідження привели мене до повісті В. Жакової «Максим Березов​ський». Мене зворушив наступний факт.

У січні 1766 р. від голоду та сирості захворіла його донька. Стомлена дру​жина Франческа протягом 10 діб, як навіжена, намагалася врятувати дитину. Донька стогнала жалібно і покірно, і цей стогін породжував звучання — мерехт​ливі терції мінору. На одинадцятий день дитина померла. Коли її ховали, Мак​сим запам'ятав скляні передзвони засніжених беріз і металеве стакато змерзлої землі.

Через декілька днів,померла і його дружина.

22 серпня 1766 р. придворними півчими було виконано новий концерт, який написав М. Березовський.

Якщо порівняти дату написання цього концерту і концерту «Не отвержи мене во время старости», можна припустити, що в повісті йдеться саме про цей концерт.

6-й учень.
Ще раз звернімося до біографії митця. Слід зауважити, що досягнення композитора були помічені: вже в 1766 році він отримує почесну посаду придворного камерного музиканта. Крім того, в 1768 (за іншими джере​лами — 1769 р.) він отримав стипендію (або, як тоді говорили, «пансіон») для навчання за кордоном, в Італії. Місцем його перебування стала Болонья. Він брав уроки у падре Мартіні, францисканського монаха, одного із кращих му​зичних теоретиків у Європі.

В Італії композитор прожив близько п'яти років — до 1774 р.— і за цей час написав не лише хорові Літургії (Служби Божі), але і світську музику — першу українську оперу «Демофонт» на античний міфологічний сюжет та першу Со​нату для скрипки і чембало.

Пропоную прослухати уривок із хорового твору М. Березовського «Достой​но єсть». 
(Учні переглядають відеофрагмент із д/ф «Духовна музика» — М. Бе​резовський «Достойно єсть».)

Італійський період був найщасливішим у житті Березовського — тут оці​нили його талант, виконували інструментальні твори, поставили оперу «Демо​фонт» у дні карнавалу, перед ним відкривалася блискуча творча перспектива. Тим більшим контрастом стали для нього прикрі обставини життя після повер​нення до Петербурга.

Як доказ цього пропонуємо вам переглянути уривок із роману Миколи Дашкієва «Страчена пісня».

Катерина II.Сідайте, граф! Сідайте, пане академіку! (Березовський ро​бить крок уперед, простягує папку з партитурою «Демофонт».)
Березовський. Дозвольте, Ваша Величносте, уклінно просити Вас при​йняти на знак мого найнижчого схилення оперу, написану мною на честь блис​кучих перемог флоту Вашої Імператорської Величності.

Катерина II. Я ціную ваш подарунок, пане академіку (бере папку, пере​дає Потьомкіну).
Катерина II. Мені доповідали про успіх вашого «Демофонта». Ми має​мо надію прослухати його ближчим часом у Санкт-Петербурзі.

Березовський. Для мене це буде найвища честь, Ваша Величносте.

Катерина II. Його сіятельство розповів мені про свій задум заснувати музичну академію. Чи зумієте ви її організувати й очолити?

Березовський. Сподіваюсь, Ваша Величносте. Адже я одержав титул академіка славетної Болонської філармонічної академії.

Катерина II (посміхнулася). Так, нам це відомо. А яка ваша думка щодо заснування російського оперного театру?

Березовський. Його сіятельство цілком слушно зауважує, що про та​кий театр можна буде говорити трішки згодом, коли в нас з'являться російські солісти та російські опери.

Катерина  II. А коли ж вони з'являться, пане академіку?

Березовський. Співаки, Ваша Величносте, будуть через три-чотири ро​ки. А над першою російською оперою я вже працюю.

Катерина  II. О, це цікаво! І що ж то за опера? Як зватиметься?

Березовський. «Запорожці», Ваша Величносте. Про боротьбу з татаро-турецькою навалою.

Катерина II. «Запорожці»? (розлютилася, поглянула на Потьомкіна) Ну, гаразд, пане академіку. Нас чекають державні справи.

7-й учень.
 Як бачимо, його освіта, талант були тут нікому не потрібні. Російські вельможі і царський двір надавали перевагу іноземним музикантам, а Березовський міг розраховувати лише на ту саму скромну посаду хориста у Придворній півчій капелі, яку він мав перед від'їздом в Італію. Певний час він мав надію на те, що князь Г Потьомкін, фаворит Катерини II, відкриє в Ка​теринославі консерваторію, а Березовського запросить на посаду її директора. Але виявилось, що це лише пусті обіцянки. Однак композитор і надалі плідно працює, незважаючи на життєві труднощі, пише духовні концерти «Бог ста в сонмі богів», «Хваліте Господа».

Автор книги «Неопалима купина», письменник С. Плачинда пише навіть, що ці твори знищила після смерті композитора сама імператриця Катерина II, додавши, що «Березовський — бунтівник, гірший за Пугачова». Невідомо, чи це історична правда, чи художній вимисел, але безперечно те, що творчі плани митця не знаходять підтримки при російському дворі. У розпачі від людської байдужості і зневаги, 24 березня 1777 р. Максим Березовський закінчує життя самогубством. Він помер у таких важких матеріальних нестатках, що не було за що його поховати, і похороном займались друзі — українці, співаки з Придвор​ної півчої капели.

Після його смерті хорові концерти і світські композиції перестали викону​ватися, майже зовсім зникли з мистецького обрію, і лише в наш час повертають​ся до слухачів. Тільки один твір залишився в репертуарі капели, незважаючи на всі зміни в духовному і політичному житті Росії,— найвідоміший його духовний концерт «Не отвержи мене во время старости».

Ведучий. 
Дякуємо. Як бачимо, шанувальники творчості М. Березовсько​го довели, що його твори — одна з найбільш славних сторінок української му​зичної культури. Він уперше прилучив вітчизняне мистецтво до здобутків захід​ноєвропейської музики: йому належить перша інструментальна соната, опера, фуга в нашій спадщині.

Деякі дослідники називали Березовського представником «італійського сти​лю». Проти такого визначення заперечив, зокрема, видатний український ком​позитор С. Людкевич, зауваживши, що «музика Березовського.,. вийшла з надр тогочасної української музичної культури і глибоко в ній коріниться».

Незаслужено забута в XIX ст., багатьма музикантами недооцінена, сило​міць вилучена з української культури, перекручена свавільною уявою письменників, повертається до нас творча особистість Максима Березовського як одного з найталановитіших і найтрагічніших митців на тернистому шляху української історії, і в цьому буде й ваш внесок.

Багато в чому нагадує біографію Максима Березовського життєвий шлях Дмитра Бортнянського.

Але доля кожного складається по-різному. Березовського чекала трагічна смерть і майже цілковите забуття на довгі роки. До Бортнянського доля вияви​лась прихільнішою: він стає одним із найуславленіших композиторів свого часу, а його творчість — неперевершеним зразком для багатьох наступних поколінь. До сьогодні Бортнянський справедливо вважається одним із найславетніших українських композиторів, гордістю і славою вітчизняної культури, котрого зна​ють не лише на Батьківщині, але й у всьому світі, твори якого виконують на​віть у далекій Америці. Тож познайомимося з результатами дослідження життя і творчості Д. Бортнянського. 
Відбувається виступ студії шанувальників творчості Д. Бортнянського
1-й учень.
Життєвий шлях Д. Бортнянського дійсно багато в чому нагадує біографію Максима Березовського. Як і його старший співвітчизник, Бортнянсь​кий народився в співучому серці України — Глухові. Як і Березовський, в дитячо​му віці його взяли до Петербурзької співацької капели. Як і Березовський, ще в юні роки Бортнянський привернув до себе увагу винятковими музичними здібностями, і для вдосконалення музичної освіти його також посилають вчитися до Італії. Бор​тнянський пробув у сонячній Італії 10 років і уславив себе оперними творами, що з успіхом йшли на сценах італійських оперних театрів.

Ці опери були написані на міфологічні сюжети. Мали назву «Креонт», «Алкід», «Квінт Фабій». Композитор написав сонати, кантати, церковні твори.

Давайте прослухаємо уривок однієї з цих сонат у виконанні народної артис​тки України Наталі Свириденко (клавесин). 
(Звучить «Соната фа-мажар».) 
Як ми відчули, цей твір виявляє блискучу майстерність автора. 
2-й   учень. 
Як і Березовський, здобувши європейське визнання, Борт​нянський повертається до Петербургу. Але з цього моменту доля кожного скла​дається по-різному.

Перша зустріч молодого композитора з імператрицею Катериною II пройш​ла досить благополучно. Але цариця, яка на головні посади звикла запрошувати іноземних музикантів, і не думала замінити когось із них Бортнянським. Тому Дмитро Бортнянський отримав невдовзі призначення не до «великого» царсько​го, а до «малого» двору сина Катерини II князя Павла.

У 80—90-х рр. XVIII ст. Бортнянський створив велику кількість творів. Ба​гато з них стали першими зразками вітчизняної музики у різних жанрах.

Так, «Збірка романсів і пісень» започаткувала жанр, що потім став найпопулярнішим як у російській, так і в українській культурі.

Бортнянський є також автором першої вітчизняної клавірної сонати, пер​ших в Росії та на Україні професійних інструментальних творів — інструмен​тального концерту, квартету, двох квінтетів, трьох сонат для скрипки та клавіру,  першої вітчизняної симфонії. Протягом 1786—1787 рр. Д. Бортнянський ство​рив три «французькі опери»: «Свято сеньйора», «Сокіл» та «Син-суперник».

3-й учень.
 Проте хочеться сказати, що якими б визначними не були йо​го досягнення у світській музиці, найвидатніші свої твори він написав у жанрі духовного хорового концерту.

У 1796 р. вжитті Дмитра Бортнянського відбулися значні зміни. Пав​ло І призначив його директором Придворної співацької капели, яка після смер​ті М. Полторацького залишилась без керівника. Саме на цій посаді творча діяльність Бортнянського — композитора та організатора хорової справи — роз​горнулась на повну силу. За час його керівництва капела досягла таких вершин майстерності, що в першій половині XIX ст. з нею не міг зрівнятися жоден хор Європи. У її виконанні звучали шедеври світової музики: «Пори року» Гайдна, «Реквієм» Моцарта, «Месія» Генделя, «Урочиста меса» Бетховена. Але найбіль​ше захоплення слухачів капела викликала виконанням хорових концертів само​го Бортнянського: саме ці твори вписали золотими літерами-ім'я свого творця в історію світової культури.

Він створив 35 чотироголосних хорових концертів, 10 двохорних (восьми-голосних) концертів, багато хорових аранжувань церковних наспівів.

Ведучий. 
Давайте проаналізуємо хоровий концерт № 15, один із кращих духовних концертів Д. Бортнянського. На минулому уро​ці ми слухали весь концерт, а сьогодні прослухаємо уривок. 
(Звучить концерт №15.)
4-й учень. 
Прослухавши цей концерт, ми можемо виділити в ньому три частини, різні за настроєм. Перед нами постали наступні образи.

І частина — можливо, образ свята. II частина — образ страждання (розп'яття Христа), скорботи, жалоби. III частина — образ воскресіння Христа, Великодня.

Інтонації в І частині: в перших тактах — урочисті, закличні, немов вво​дять слухача в настрій радісного свята. Ця частина невелика, дуже динамічна, побудована подібно до пісні чи канту — у ній немає контрастних епізодів. Ме​лодія викладена в чотирьох голосах. Ми почули перегукування окремих голосів, у нас виникло враження, що це свято, радісний настрій.

У II частині — інтонації зітхання, які вириваються з грудей, несподівані ви​гуки, різкий перехід від одних голосів до інших. У нас склалося враження ніби це оплакування Ісуса Христа, адже переважають інтонації жалю, розпачу. Від​чуваються елементи українського фольклорного жанру — голосіння.

У III частині хор імітує звучання фанфар і труб, які чути ніби здалеку; пос​тупово наближаючись, вони досягають найбільшої впевненості. Немов знову по​вертається свято, яке було в І частині. Окремі інтонації схожі на мелодію І час​тини. Таким чином досягається єдність циклу.

5-й учень. 
А мене вразила легенда, яку я прочитав у нарисах Д. Дувірак «Дмитро Бортнянський» про останні години життя композитора, і мені хочеть​ся познайомити вас із нею.

Легенда розповідає, що старий композитор заснув навіки під звуки свого концерту, виконуваного його улюбленими вихованцями. На Смоленському кла​довищі, що на Василівському острові в Петербурзі, на могилі Бортнянського бу​ло встановлено скромний обеліск.

Після його смерті духовні концерти повністю вилучаються з церковної практики в Росії як невідповідні до указів царя Павла і нових правил бого​служіння в російській православній церкві. Але величезну популярність вони здобули у 30-х рр. минулого століття в Західній Україні, де і сьогодні постійно виконуються в церквах під час богослужінь.

6-й учень. 
Мені хочеться додати, що і в наш час, саме в день народжен​ня Дмитра Бортнянського в Київській філармонії відбувся концерт, програма якого, крім духовної музики, вповні представила його творчість. Звучали арії з опер «Сокіл» та «Син — суперник», сонати та концерт для кдавесина і струн​них, квінтет для скрипки, альта, віолончелі, арфи, концертна симфонія. Пар​тію клавесина виконувала народна артистка України Наталя Свириденко, гру якої ми сьогодні слухали, ініціатор і натхненниця цього концерту. Вона зібра​ла митців, які своїм чудовим виконанням подарували шанувальникам високого мистецтва свято. У день Покрови Пресвятої Богородиці відбулась і вистава опе​ри «Сокіл», яка, свого часу написана на французький текст, тепер прозвучала українською в довершеному перекладі Максима Стріхи, котрий переклав лібре​то й інших опер композитора. Автором проекта та художнім керівником поста​новки стала Наталя Свириденко.

Музика Дмитра Бортнянського лунала у стінах Національного музею іс​торії України.

Ведучий. Як бачимо, спадщина Бортнянського, значна за масштабами, різноманітна за настроями й образами, здобула визнання в усьому світі. Навіть французький композитор Гектор Берліоз, знаний як гострий критик творчості найвидатніших знаменитостей, так оцінював музику нашого геніального співвіт​чизника: «У цій гармонічній тканині були поєднання, які здаються неможливи​ми: то чулись зітхання, то неясний дрімотний шепіт, часом з'являлись акценти, за силою схожі на крик, який захоплює ваш дух, стискає серце й груди, а потім все розчинялось в безмірному легкому завмиранні; здавалось, хор ангелів зали​шав землю і поступово зникав у небесній височині».

І зараз, перш ніж ми перейдемо до дослідження студії шанувальників творчості А. Веделя, зазначимо, що серед творців українського духовного концерту найближ​чою до національних джерел є творчість Артема Веделя. Він не мав змоги отримати професійну освіту за кордоном, як його старші сучасники — Березовський та Борт​нянський, і все його життя нерозривно пов'язане з Україною.

Отож, надаємо слово шанувальникам творчості А. Веделя.
Відбувається виступ студії шанувальників творчості А. Веделя.
1-й учень. 
Артемій Лук'янович Ведель — великий духовний світоч, ком​позитор величезного таланту. Він народився навесні 1767 р. у Києві. Вочевидь у квітні, бо саме тоді православна церква відзначає святих мучеників Дртеміїв, тож за традицією при хрещенні новонародженого священик назвав цим ім'ям майбутнього митця. Батько його, Лук'ян Власович, належав до міщанського ста​ну, був знаним різьбярем іконостасів. Мати померла рано. У родині Ведельських Артемій був єдиним сином. В одинадцять років юнак навчався в Києво-Могилянській академії; тут він зразу виявив свій неординарний талант: став співаком, солістом, скрипалем, диригентом. Вже тоді про нього ширилася слава як про надзвичайно обдаровану людину. На цей час припадають і перші творчі спро​би — духовні концерти на тексти із Псалтиря.

Завершивши свою освіту в академії, Ведель отримує дуже вигідну пропози​цію від багатого московського генерала Єропкіна стати диригентом його капе​ли, а крім того — зайняти посаду писаря у Сенатській канцелярії. На декілька років композитор покидає Україну та переїжджає до Москви. Про цей період його життя відомо небагато.

Наприкінці 1792 р. Ведель повертається до Києва. Два роки він працював у військовій капелі, яку заснував генерал А. Леванідов. Ці роки вважаються най​більш плідними у творчості композитора. Тут він написав свої відомі концерти, такі як «В молитвах неусипающую Богородицу», «Спаси мя, Боже», «Доколе, Господи, забудеш мя» та ін.

2-й учень.
Варто висвітлити Харківський період творчості Веделя. У 1795р. Леванідова переводять до 
Харкова, і Ведель їде з ним. Там він пра​цює 3 хором казеного училища, який за короткий час здобуває 
неабияку славу. Цікаво, що саме завдяки цьому хорові Ведель у 1796 р. познайомився з Борт​нянським.

У Харкові виникає багато концертів, хорових творів.

Давайте послухаємо уривок з хорового твору «Покаяння». 
(Звучить Покаяння, відбувається перегляд відеофрагменту.)

3-й учень.
Після смерті Катерини II у 1796 р., її син Павло посилає у від​ставку всіх ставлеників матері, серед них і Леванідова. Тому Ведель знов повер​тається до Києва, проте тепер він потрапляє у дуже скрутні умови: Павло за​боронив виконання духовних концертів у церкві, вбачаючи у цьому небажаний вплив католицизму. Для Веделя це означало кінець його творчої кар'єри.

Він не може знайти роботу. Великі професійні хори були лише при мо​настирях, церквах, і розпоряджались ними духовні владики. Очолити якийсь із цих хорів йому заважав військовий чин. Тому він, можливо, за порадою одного із цих владик поступає послушником у Києво-Печерський монастир, сподіваю​чись знайти гідне застосування своєму музичному таланту.

Але, придивившись до життя лаврських монахів, де його привчали тільки їс​ти, пити і спати, Ведель відмовляється від послушництва і повертається додому.

Той факт, що композитор відкрито відмовляється від чернецтва, а може, ще і критично висловлюється на адресу слуг божих, викликає проти нього силь​не озлоблення з боку ревнивих поклонників самодержавства та правовірного православ'я, в тому числі — митрополита та архімандрита Ієрофея Малицького.

4-й учень.
 Зазначимо, що люди в Києві були незадоволені новими по​рядками. Панувала атмосфера переслідувань, доносів, підозр, недовір'я. Са​ме тоді, у травні 1788 р., учень риторики Папський знайшов на столі в чулані книжку про службу святому угодникові, в якій на ненадрукованих сторінках було від руки написано, як сказано в документі, «многия нелепости» політич​ного змісту. Книжку було негайно віднесено митрополиту Ієрофею, який за ха​рактером почерку запідозрив у написанні «нелепостей» Веделя. Митрополит наказав ченцям привести до себе композитора. Ті якимось чином запросили Веделя до Лаври.

Не домігшись у композитора покаяння, митрополит запрошує до своєї ре​зиденції губернатора і доповідає йому про крамольну подію. Обидва, порадив​шись, оголошують Веделя божевільним.

Пропонуємо вам уривок із повісті Миколи Литвина «Допоки плине час»: Поліцмейстер вийняв з кишені якогось папірця. Кашлянув у кулак раз, вдру​ге, почав голосно читати.
Поліцмейстер. Артем Ведель, він же Ведельський, він же Ведедєв, міщанського доходження. Прикмети: років тридцяти п'яти, зросту два аршини сім і три чверті вершка, чуб і брови русяві. Повновидий, очі сірі, ніс прямий, бі​ля правого ока — невеличкий шрам. Прикмети збігаються, Конашенко?

Солдат. Так точно, ваше благородіє!

Поліцмейстер. Ведель — Ведельський — Веделєв! Згідно з височайшим наказом царської величності, тебе заарештовано!

Ведель. За які гріхи, Пане поліцмейстер? Я нікому не чинив зла. Ходив по селах, грав на весіллях, записував пісні.

Поліцмейстер. Царським наказом тобі велено не давати ні паперу, ні пера, ні чорнила, ні книжки, ні скрипки.

Ведель. А дихати велено?

Поліцмейстер. Дихай, до... наступного царського наказу. (Сміється.) Конашенко, веди його!

Ведучий. Кінець,— заплакала-заридала причинне душа. — Господи, ство​ри чудо, я служив тобі вірою-правдою. Вирватись... Втікати... В бессарабські степи, за Дунай, до запорожців.

 Ведель. Доля... (Стогне.)
Солдат. Авжеж. (Співчутливо.) Від своєї долі ще ніхто не втік. Ну, з Бо​гом, земляче.
Ведель. Куди мене? 
Солдат. В пекло.
Однак розглядати справу про політичний злочин ніхто у Києві не мав пов​новажень, тож справу надіслали до Санкт-Петербурга, генерал-прокурору сена​ту. Там її було затримано на 23 дні, що не випадково — доказів не було, потрібен був час, щоб їх придумати і виставити Веделя божевільним.

5-й учень. 
Ми зацікавились питанням, що то були за записки і як нази​валася ця книга. Наші пошуки привели нас до свідчень дослідника творчості та життя Веделя В. Кука. Він знайшов ту книгу, вона називалась «Служба препо​добному отцу нашому Нілу иже на езере семинчеря...». Це посібник для вша​нування пам'яті.
На трьох ненадрукованих сторінках було між іншим написано: «Царицю Катерину II вбив її син Павло. А Павла вбив київський митрополит Ієрофей разом зі своєю братією. Про це свідчить вся сіонська церква, а також Павло, Петро, Андрій, Іоан».
Дослідник зняв копії з цих записок і на основі графологічного аналізу порів​няв почерк. Виявилося, що немає ніякої схожості. Тобто, хтось навмисно зробив цю фальшивку і приписав Веделю.
Поки справу вирішували в Москві, композитор в ув'язненні захворів, не міг ходити, його віддали батькові. Дома він чекав рішення Синоду. Виникає запи​тання: коли б Артемій був божевільний, хіба могли його відпустити до батька?
Парадокс утому, що через пару років, у 1801 р., Павла І все-таки вбивають.

6-й учень.
Так, на долю композитора випали такі випробування, що ін​ший хтось зламався б, здався, а він вистояв і перед смертю здивував усіх своєю тихою розмовою, в якій, за словами очевидців, з високим почуттям говорив, яки​ми ми повинні бути лагідними, смиренними, несамовпевненими, благочистиви-ми й особливо волелюбними до ближніх. Він сказав: «Допоки плине час, доти існуватиме моє буття, а доки тектимуть води, доти триватиме моє зникнення».
Мене настільки зворушив один епізод з його життя, описаний у книзі Ми​хайла Слабошпицького, що не можу не поділитися з вами:
«Десь тут на Подолі, біля Дніпра, старий батько, ще сповнений сил, у своїй хаті сидів над помираючим сином, легеньким, мов пір'їнка. На руках він зніс його з крутої гори, де стояла Кирилівська божевільня, і єдиний син зовсім не мружив очі від сонячного світла. Він так лагідно дивився у височінь, ні​би щось знайшов там — всепримирливе, тихе. Ніби й не мав кривди на тих, хто на дев'ять років запроторив його у цю божевільню з наказом: «Не давати ні пера, ні паперу, ні чорнила», де було так мало світла і не звучала музика — його земна і небесна відрада. Сонце гралося на золотих банях Кирилівської церкви, мерехтіло прозорими золотими метеликами, юрба божевільних диви​лась крізь паркан, як сивий чоловік мовби аж на одних пальцях ніг ніс своє і синове тіло.
«Брата забрали, брата забрали»,— вигукували і шепотіли блаженні.
І то була правда. Як же вчив він їх співати! Як сам співав! Немов у ту мить ангели сідали їм на плечі. А тепер він уже на шляху, внизу...».
Тіло Артемія Лук'яновича несли студенти й професори Києво-Могилянської академії, увесь Київ зійшовся, щоб попрощатися зі своїм улюбленцем і провести його в останню путь.
Страшна, Дивна доля у цього митця. По суті, творив він тільки до 32 років, бо на 41-му виснажений, помер.

7-й учень. 
Ведель залишив значну музичну спадщину. На сьогодні ми знаємо близько 80 музичних творів, серед них 36 духовних концертів, 4 тріо, літургія, всеношна. Митець створив усе це приблизно за 10 років.
Ведучий. 
Так, можна сказати, що найбільше інформації про Веделя при​ховано в його музиці. Тож, давайте прослухаємо уривок із концерту «Доколе, Господи». (Звучить уривок «Доколе, Господи».)
Давайте проаналізуємо концерт.

7-й учень.
В основі цього концерту лежить Давидів псалом № 12, що спі​вався під час Богоявлення. Звернімо увагу на текст.
Доколе, Господи, зовсім будеш мене забувати?
Доки ховатимеш лице своє від мене?
Доки мій ворог буде знущатись надо мною?
Зглянься і вислухай мене.
Просвіти мої очі, щоб не заснути смертю,
Щоб не сказав ворог. «Я його подужав».
Я ж надіявся на твою ласку.
Нехай радіє моє серце Твоїм порятунком.
Заспіваю Господові, бо добро мені вдіяв.
Як ми можемо відчути, поетичний образ концерту глибоко скорботний, жалісний, але водночас просвітлений у кінці. Отож, зміст псалму повністю від​повідає настроям і почуттям, що панували у творчості Веделя.
Концерт складається із трьох частин, не контрастних: вони всі повільні, стримані, сумні.
За своєю музичною мовою концерт близький до українських пісенних джерел.
І частина виражає пристрасне благання до Бога, її інтонації ніжні, лірич​ні, немов «зітхання». II частина: мелодія нагадує думи, тужливі пісні кобзарів. III частина: більш спокійна, урочиста. Але, на відміну від Березовського і Бор​тнянського, Ведель у цій частині не передає збуджених радісних почуттів: му​зика стриманіша.
У цьому концерті страждання і сум пережитого ніби не дозволяють про се​бе забути.

Ми знайшли такий цікавий факт про цей концерт, який подається в біогра​фічній літературі: «Після виконання капелою Леванідова в Михайлівськім монас​тирі Веделевого концерту «Доколе, Господи...» під диригентурою самого компози​тора присутній князь Дашков, що в той час перебував у Києві, в захоплені зняв із себе золоту шарфу і подарував її Веделеві, додаючи п'ятдесят червонців».

Зауважимо, що в 1997 р. група ієрархів Української православної церкви Київського Патріархату звернулася до Патріарха Філарета і Священного Сино​ду із клопотанням про канонізацію композитора Артемія Веделя.

Ведучий.
 Як бачимо, духовна музика, яка прийшла до нас із глибини століть, сьогодні владно входить до концертних залів, у програми радіо і теле​бачення, в душі і серця людей. Сьогодні ви спробували пронести її крізь себе, доторкнутися, відродити і поділитися своїми враженнями і думками.

Я знаю, що знайомство із творчістю цих славетних композиторів, слухання їхньої музики, надихнуло вас на роздуми, міркування, спробу створити влас​ну композицію, написати музику чи вірш. Тож, я хочу, щ
(Учні висловлюються, декламують власну поезію, знайомлять один одного із творчими спробами вшанування пам'яті.)
Пам'яті М. Березовського

Його творіння — то плач його душі,

Його життя — це море сліз,

Він найпрекрасніше нам всім подарував,

Він свій талант через віки проніс.

Він в музику заклав свою печаль,

Свої думки і жаль, і почуття високі,

І він вогнем заплахкотів у всіх серцях,

Він свій духовний світ творив в своїй скорботі.

І музика його — надія у майбутнє,

Вона в нас кров'ю б'є і піснею дзвенить,

Уклінно я вклонюсь, бо, як сам Березовський

Ніхто не міг у нотах душу відтворить.

М. Сергєєва
Присвячено М. Березовському

Не стерти плями безпритульного таланту 
В душі навік без тямитиме жах, 
Шаленість, крижаніння, дике пекло слави, 
Божественна мелодія, поєднані у страх.

Його талант — це божий дар, це істина глибинна,
Що в серці терзаною славою луна. 
Це та іскра, що у гіркій сльози краплині 
Ненависть до людей неоціненних обмина. 
І лиш у тиші, при вогні свічок яскравих 
Приречений мовчанням, геній спочива. 
Мовчання — це для нього звук прекрасний, 
А шорох — це мелодія жива. 
Проклята слава, туга, дерзання і муки 
Відкрили шлях гострому блиску рани. 
І тяжкі, смутні, знесиленії руки, 
Залишили відбиток червоних крові плям.

                                          Ф. Агаєва

Ця музика прекрасна й незбагненна

Немов Орфея ліри звуки.

Глибока, чарівна, натхненна.

Створили її Веделеві руки.

В цій музиці — веселка кольорів,

Що майорить чарівним різнобарв'ям.

В цій музиці — серпанок мрій і снів,

Що линуть до небес понад проваллям.

Мелодія полине — коло почуттів

Замкнеться враз в незнаннім танці.

Серця хвилює музика митців.

На пелюстках троянди — сльози вранці.

Я музиці вклоняюсь чарівній,

її красі — прекрасній й незбагненній.

Вона — натхненна королева мрій.

Вона — мов блискавки удар вогненний.

                                                      Хохлов В.
Ведучий. 
А зараз я хочу запропонувати прослухати у виконанні учнів уривок із твору Дмитра Бортнянського «Достойно єсть». 
(Учні виконують ури​вок «Достойно єсть» Д. Бортнянською.)
Ведучий.
 Наш урок добігає свого кінця.
Стоїть собор, сяє вогнями крізь відчинені двері. То він зупиняє нас, питаючи: «А чи пам'ятаєте ви про святе і високе?».

Подумаємо над цим запитанням і на наступному уроці запропонуємо свої варіанти відповіді.

ЗАПИТАННЯ І ЗАВДАННЯ ДЛЯ ТЕМАТИЧНОГО КОНТРОЛЮ
1.     Назви найдавніший смичковий інструмент, що побутував на теренах Ук​раїни.

Інформація-відповідь
Басоля, або басоль — український народний струнний смичковий інструмент басового регістру. Формою він схожий на віолончель і також має чотири струни.

Ще й зараз в ансамблях українських троїстих музик, особливо з централь​них районів України, використовують цей стародавній смичковий інструмент.

Проте ще давнішим смичковим інструментом, що побутував на території України, був гудок або смик.

Гудці, тобто музиканти, які виконували пісні, акомпануючи собі на гудку, були популярні за часів Київської Русі. Гудок називають руською народною скрипкою.

2.     Хто такі кобзарі, бандуристи, лірники? Що ми знаємо про спеціальну мову, якою спілкувались між собою кобзарі та лірники?

Інформація-відповідь
Улюбленим інструментом українського народу була кобза. Найдавніша кобза мала три струни. Із часом інс​трумент ускладнювався: на ньому збільшилась кількість струн до 40—50, і він вже став називатися бандурою. На​родних співців — музик, що грали на цих інструментах,— називали кобзарями і бандуристами. З XI—XVI ст. в Ук​раїні була поширена і ліра (інші назви — рила, риля).             
Про ліру і лірників трапляється менше відомостей, ніж бандурист про кобзарів. Царський уряд добре розумів силу кобзарського співу, в якому бу​ли відтворені страждання і мрії про волю українського народу. Кобзарі та лірни​ки жорстоко переслідувались у всі часи, а особливо у XIX та на початку XX ст. Тому, щоб мати можливість безпечно спілкуватись між собою, кобзарі та лірники мали свою особливу таємну мову, яку вживали з метою конспірації.

Наприклад, зустрілися два кобзарі та й завели розмову:

—  Кудень клевий, либідю!

—  Аби тобі кудень клевитий!

Цей діалог перекладається так: -«Доброго дня, діду!», «Нехай тобі буде цей день іще кращим!»

На цю мову кобзарі та лірники переходили, коли поряд нікого стороннього не було, щоб не привертати зайвої уваги.

3.    Хто з відомих українських художників приділив найбільше уваги дослід​женню та зображенню кобзарства?

Інформація-відповідь
Українське кобзарство завжди приваблювало увагу митців. Зображували його у своїх творах Т. Шевченко, Л. Жемчужников, П. Мартинович, І. Рєпін, М. Лисенко, Г. Хоткевич та ін.

Опанас Сластьон.               Опанас Сластьон.

Портрет кобзаря                 Портрет кобзаря

Ф, Д. Куіпнерика                Самійла Яшного

Але найбільше уваги дослідженню та зображенню кобзарства приділив ві​домий український художник і збирач народних творів Опанас Сластьон. Своїм пензлем він увічнив у портретах образи кобзарів Петра Сіроштана, Самійла Яшного, Степана Зозулі, Михайла Кравченка, Федора Кушнерика. Зустрічався він із кобзарями Опанасом Баром, Остапом Вересаєм, Іваном Кравченко-Крюковським, вивчав їхню творчість, записував думи, історичні пісні, що виконували ці кобзарі, організовував їхні виступи на мистецьких зібраннях.

Особлива дружба пов'язала О. Сластьона з кобзарем Михайлом Кравчен​ком. Про цього народного співця Опанас Сластьон написав книгу «Кобзар Ми​хайло Кравченко та його думи», яка побачила світ у Києві у 1902 р.

4.    Як називались цехи у XVIII—XIX ст., які об'єднували кобзарів та лірників?

Інформація-відповідь
Скрутне матеріальне становище, соціальна незахищенність кобзарів та лір​ників змусили їх об'єднуватись в організації, які б захищали їхні інтереси. Уже наприкінці XVII ст. на зразок міських ремісних цехів почали виникати братства (гурти) кобзарів та лірників. Організацію братств, їхню діяльність народні спів-ці-музики тримали в таємниці. У кобзарсько-лірницьких братствах, як і в цехах

ремісників, були керівники — «цехмайстри», «майстри», вчителі та учні (під​майстри). Вони мали свої статут, касу, хоругву, таємну мову, свій суд.

Братства регламентували діяльність кобзарів та лірників, піклувалися про підготовку молодих співців тощо. Кобзарям та лірникам відводилась певна те​риторія, на якій кожний із них мав право грати та співати. Виконувати ду​ми, пісні, грати на бандурі та лірі, як правило, братство надавало право тому, хто пройшов повний курс навчання у свого вчителя. Правом брати учнів во​лодів не кожний співець-музика, а лише той, хто мав відповідний стаж — де​сять років. Вищим органом братства були збори, на які повноправні члени, що мали «визвілку» — дозвіл на кобзарювання — сходилися раз чи кілька разів на рік. Досвідчені братчики, чи, як їх називали, «діди», приводили з собою і «хлопців»-учнів.

Учень повинен був заробити на вступний внесок до братства. Коли випро​бування скінчалися, «хлопець» поставав перед гуртом. Були спеціальні цере​монії посвяти в лірники. Наприклад, у Подільській губернії після екзамену один із «дідів» подавав «учневі» хліб. Той відрізав від нього три окрайці, посипав їх сіллю і клав за пазуху. Це й називалося «взяти визвілку» і було найважливішим актом, що надавало право носити ліру.

5.    Який інструмент оспіваний Лесею Українкою в «Лісовій пісні»?

Флояра Інформація -відповідь
«Як солодко грає, Як глибоко крає, Розтинає білі груди, Серденько виймає...»

Ці хвилюючі рядки «Лісової пісні» Леся Українка присвятила сопілці. Чарівними звуками цього інструменту Лукаш розбудив почуття Мавки, її кохання. Дослідженнями вчених встановлено, що сопілку наші предки знали понад 20 тисяч років тому.

Про сопілку створено безліч легенд, переказів, пісень, частівок. А в за​хідних областях України ще й нині старі люди переказують цікаве повір'я: «Якщо знайти в бору зелену вербу, котра не чула шуму води і крику півня, та зробити з того дерева сопілку, то буде така чарівна дудка, що під неї всі тан​цюватимуть, і навіть мертві повставають із могил...». Сопілку можна зроби​ти з калини, черешні, а найлегше — з бузини, в якої м'яка серцевина, а також із верби, очерету та липи. Найкраще гілочку зрізувати близько до кореня, де деревина твердіша. Різновиди сопілок: гуцульська теленка, денцівка, зубівка та флояра (флоєра).

6.    Який інструмент і чому називається «флейтою Пана»?

Інформація-відповідь
«Флейта Пана» — дерев'яний музичний інструмент стародавнього поход​ження. Це — багатоствольна флейта. Вона складається з кількох з'єднаних між собою очеретяних чи дерев'яних трубочок різної довжини. Інструмент цей ві​домий у різних країнах. Греки називають його «сірінга», грузини — «ларгеми», «соннари», литовці -- «скудучай», молдовани — «мускал», «най». В Україні-Русі його називали цівниця, кугикли.

Козлоногий Пан, син Гермеса та Пенелопи,— божество у грецькій міфології. Спочатку він вважався богом лісів, отар, пастухів, пізніше — покровителем усієї природи. Пан мав лагідну та веселу вдачу. Одного разу він побачив німфу Сірішу і покохав її. Він наблизився до неї, але та, побачивши козлоногого Пана, зі страху втекла. Пан почав наздоганяти німфу, дорогу якій перетнула річка. Сірінга ста​ла благати бога ріки, щоб той врятував її, і той перетворив її на очеретину. Пан у смутку зрізав кілька очеретин, скріпив їхні нерівні колінця воском і заграв. На честь німфи Пан назвав цей інструмент сірінгою. З того часу Пан полюбляє грати на своїй флейті-сірінзі, а німфи, що завжди оточують Пана, пускаються в танок... В Українській міфології також є аналог Пана — Чугайстер. Він живе у Карпатах, серед місцевих жителів вважається добрим духом лісів, помічником пастухів. Чу​гайстер грає свої прекрасні мелодії на своїй флейті — свирілі.

7.    Як називається гуцульський ритуальний інструмент?

Інформація -відповідь
Трембіта — гуцульський ритуальний інструмент. Нею користувались у дав​нину, сповіщаючи про народження, смерть людей, а також про весілля.

Це духовий інструмент, особливістю якого є те, що він буває завдовжки до трьох метрів. За гуцульським повір'ям для виготовлення трембіти найкраще брати ялину, в яку поцілив грім. Дві половини вижолобленого стовбурця слід склеїти й оповити корою берізки, що росте над водоспадом. Тоді трембіта гра​тиме сильно, а коли треба,— то і ніжно.

Звук трембіти надзвичайно гучний. У Закарпатті гуцули, « трембітаючи», скликають до гурту худобу, подають умовні сигнали сусіднім селам, сповіщають про своє місцезнаходження в горах.

8.    На якому духовому інструменті виконавець може акомпанувати власному співу?

Інформація-відповідь
З усіх духових інструментів тільки на одному виконавець може акомпану​вати власному співу. Це коза, або дуда — надзвичайно поширений свого часу український народний інструмент.

Його різновиди в багатьох народів ще й зараз у великій пошані: у бол​гар — «гайда», в англійців — «багпайп», французів — «корнемюз», німців — «закпфейфе», а в шотландців, як основний національний музичний інстру​мент,— «волинка». Доречі, в Шотландії існують навіть військові оркестри з музикантів-волинщиків.

Інструмент являє собою зроблений зі шкіри або міхура повітряний резервуар (під час гри виконавець тримає його під пахвою, натискуючи), в який вмонто​вано трубки для вдування повітря і отримування звуків. Із двох металевих тру​бок одна призначена для виконання мелодії, а друга дає витриманий звук, що становить своєрідний органний пункт (витриманий бас).

Якщо виконавець — співець, він може використовувати інструмент для суп​роводу.















10 клас

ТЕМА : Шкільний театр, зв'язок із викладанням поетики та риторики, народний ляльковий театр 

               вертеп. Театр на Запорозькій Січі.
МЕТА: ознайомити учнів з історією виникнення української шкільної драми, її репертуаром та тематикою; ознайомити учнів із тради​ціями створення та особливостями різдвяних вертепів в Україні та їхніми аналогами в інших країнах; провести презентацію твор​чих учнівських проектів; розвивати в учнів літературні та акторські здібності, вміння кра​сиво та правильно розмовляти; композиційні навички ,  виховувати повагу та зацікавленість культурою та традиціями свого народу.

ОБДАДНАННЯ:  фото та репродукції робіт із зображенням різдвяних вертепів, текст сценарію шкільної різдвяної чи великодньої драми; матеріали до презентації творчого проекту, прикраси, матеріали, зібрані до цієї теми.

                                                                     ХІД  УРОКУ
І.     ОРГАНІЗАЦІЯ НАВЧАЛЬНОЇ ДІЯЛЬНОСТІ 
Оголошення теми і мети уроку.

II.    АКТУАЛІЗАЦІЯ ОПОРНИХ ЗНАНЬ

Інтерактивна гра «Двобій»

Двоє учнів із різних команд по черзі ставлять один одному по 8 запитань до теми «Види театру» (матеріал 9-го класу), підготовлених вдома. За кожне правильно сформульоване запитання команда учня одержує 0,5 балу, за повну і правильну відповідь — 1 бал.

Двоє учнів-експертів підраховують бали. Якщо учень не знає відповіді на запитання, допомагає його команда. Запитання повинні бути точними і перед​бачати коротку відповідь..

IIІ.   МОТИВАЦІЯ НАВЧАЛЬНОЇ ДІЯЛЬНОСТІ

Бесіда

•   Що вам відомо про давні українські театри (вертеп, шкільну драму)?

•   Чи бачили ви колись вертепну виставу у житті чи кінофільмі? Згадайте, що вас вразило у цьому виді театру?

IV.    ПОДАННЯ НОВОГО МАТЕРІАЛУ

Слово вчителя

Отже, ми з'ясували, що шкільна драма в Україні виникла у XVI—XVII ст.,. а спочатку найпершими драматичними дійствами були декламації та діало​ги для виховання ораторських здібностей учнів. І. Франко пов'язував розви​ток шкільної драми з народними іграми. Театралізовані народні ігри збереглися у веснянках і русальних, купальних піснях, у колядках. Постійними учасниками народних свят були актори-скоморохи, які виконували драматичні сцени, му​зичні та театральні номери.

Із введенням християнства виникли елементи літургійної драми, церков​ні дійства, які відтворювали епізоди зі Святого Письма. Сцени на біблійні сюжети називали містеріями, драми про життя святих — міраклями, алегоричні дії з моралізаторським спрямуванням — драмами-мораліте. Вони проникли до нас із західноєвропейського середньовічного театру, здебільшого — через поль​ське посередництво, тому можна вважати, що український театр походить із за​хідної барокової драми. Здебільшого — з театру єзуїтських шкіл, що досяг чи​малої мистецької височини.
За часів бароко театр набув свого розвитку. Це був другий світовий розквіт театру після доби Давньої Греції.
Найчастіше драматичні твори виставлялися у школах на великі свята, а са​ме — Різдво (драми різдвяного циклу), Великдень (драми великоднього циклу). Різдвяні драми інтерпретували легенди про Адама і Єву, їхнє гріхопадіння, на​родження Христа, а у Великодніх драмах ішлося про муки Христові на Страс​ний тиждень та про Воскресіння Христа.
Перші друковані драматичні твори з'явилися на поч. XVII ст. Поруч із про​зовими жанрами починає функціонувати віршування. Це було породженням того​часної шкільної освіти з обов'язковим викладанням поетики та риторики, а також впливом польської, грецької, латинської літератур, які вивчалися у школах. Голов​ним центром театрального мистецтва України була Києво-Могилянська колегія.

Словничок-довідничок
Поетика — наука і навчальний предмет, що вивчає поезію (звукова, словес​на та образна будова тексту).
Учитель. До драматичної поезії відносили трагедію, комедію і трагіко​медію. Трагедія бере свій початок ще з античності; стиль її повинен бути емоцій​но наповненим. Комедія жартівливо зображує дії та вчинки персонажів, вона не позначена трагедійною урочистістю. Трагікомедія поєднує в собі риси трагедії та комедії, предметом її зображення можуть бути важливі та менш важливі події.

Словничок-довідничок
Риторика — наука про ораторське мистецтво, заснована на теоретичних за​садах поетики. Включає систематизацію промови (розподіл на вступ, основну частину і закінчення), вчення про відбір слів та їхню благозвучність, а також їхню вимову.

«Мозковий штурм»
•   Як ви вважаєте, чи розвиває сучасна школа вміння красиво та правильно розмовляти?
•   На яких предметах та якими засобами ви набуваєте цих умінь?
•   Чи буде вам це потрібно у подальшому житті?
Організовуючи мозкову атаку, клас розподіляється на дві команди: «гене​ратори ідей» та «експерти». Перша група відповідає на поставлені запитання, висловлює ідеї, друга налаштовується на критичне сприйняття. Треба звернути увагу учнів на толерантне ставлення та повагу до висловлювань своїх опонентів.
Учитель. Проаналізуємо особливості драматичних творів.
Композиція. Драма складалася із п'яти частин, які назвалися пролог, протасис, епітасис, катастатис, катастрофа. Вони могли бути скорочені до трьох.
Містерії (від грец. «таїнство») — сцени на біблійні сюжети від створення світу до страшного суду, наприклад, «Слово о збуренні пекла» з Галичини (ве​ликодній цикл). Дія відбувається в пеклі, та про події на землі розповідають Люциферові «вісники», поки не з'являється Христос і не руйнує пекла.
Міраклі (від лат. «чудо») — драми, які сценічне відображають житія свя​тих. Збереглися драми про св. Олексія, св. Катерину, патріарха Йосифа. Ці​кава історія про св. Олексія: він утік із дому перед власним одруженням; по​вернувшись додому, жив роками як чужинець у батьків та відкрився їм лише в годину смерті. Закінчується драма тим, що Олексій «тішиться на небесі се​ред ангелів».
Мораліте (від лат. «моральний») — це тип п'єс із повчальним змістом, їхні сюжети — «Багатий та Лазар», «Блудний син». П'єси цього жанру виставляли​ся на Масляну. Вони закликали замислитися про сенс життя, нагадували про неминучість відповідальності за гріхи.
Національною особливістю української шкільної драми було те, що поміж віршованих діалогів релігійного змісту учні вводили комедійні дійства у формі інтермедій.
Інтермедії, чи інтерлюдії (від лат. «знаходитися посередині») — веселі, насичені національним гумором побутові сценки, що вставлялися між акта​ми релігійної драми для розважання глядачів. Вони мали суто комедійний характер; в них з'являються українці, поляки, москалі, цигани. Ситуації для комедії класичні: помилки, непорозуміння, крадіжки, обдурювання, сварки і байки тощо.
Інтермедії вплинули на ляльковий український театр, так званий «вертеп».
Це слово походить від старослов'янської назви печери, де народився Ісус  Христос.  
У багатьох країнах Західної Європи прийнято ставити вертеп із ляльками під ялинкою, як ми ставимо Діда Мороза зі Снігуронькою. Уся сім'я бере в цьо​му участь, одягає ляльок, доповнює їхнє оточення у співвідношенні зі своїми традиціями (в національному одязі).
Слово «вертеп» має ще одне значення: це назва народного театру, який іс​нує із XVII ст.
У Європі актори на Різдво ставили спеціальні вистави, їх виконували на площах, у школах, ходили по хатах колядники.
Вертеп — різновид театру, відомий у багатьох народів світу. Український вертеп зародився ще в XVII ст. Існують два види вертепу:
1.     Народна театралізована вистава з живими акторами (шкільна драма про Різдво).
2.     Театр ляльок.
Українську вертепну лялькову драму грають у дерев'яному ящику, який поділявся на дві частини перегородкою, зверху були розташовані боги і там  розігрували містерію про народження Ісуса. А в нижній частині -«мешкали» лю​ди: там ставили «земні» сценки з народного життя. З-поміж персонажів — бога​тир Запорожець, українські Дід та Баба і, звісно, Москаль.

Вертепні вистави влаштовувалися на торгових площах, у будинках стар​шин, заможних козаків і міщан.

(Постановка практичного завдання.    Учні розподіляються по групах.)

Слово вчителя.
На попередньому занятті ви вже зробили розподіл класу на дві творчі гру​пи (по 12—16 учнів): одна з них створює божественну містерію, а друга — зем​ну. Кожна з груп отримала інструкційні картки з варіантами сценарію та вида​ми виконання декорації та ляльок. Ви побачили, що вертеп можна намалювати, вирізати з паперу та картону, зліпити з керамічної маси, солоного тіста чи зши​ти з тканини.

Ми будемо створювати пальчикових ляльок із керамічної маси чи солоно​го тіста з подальшим розфарбуванням. У своїх групах ви повинні були визначи​тися, хто буде сценаристом, художником-декоратором, художником—виконав​цем ляльок та відповідальним за створення папки текстового матеріалу проекту (підгрупи по 2—6 учнів).

Якщо ви не встигнете, творчу практичну частину роботи завершите як до​машнє завдання. Вистава буде проводитися на початку наступного уроку, а ус​ний захист проекту відбудеться сьогодні.

V.    ПРАКТИЧНА РОБОТА

Учні самостійно виконують підготовку до вистави (написання сценарію, ви​конання декорацій та ляльок у групах).

VІ.   ПІДБИТТЯ ПІДСУМКІВ УРОКУ

1.     Усний захист проекту групами учнів (виступи по 2 хв.)

2.     Оцінювання.

3.     Домашнє завдання: приготувати усе необхідне для вистави.














10 клас
ТЕМА : Шкільний театр, зв'язок із викладанням поетики та риторики, народний ляльковий театр 

               вертеп. Театр на Запорозькій Січі.
МЕТА: ознайомити учнів з історією виникнення української шкільної драми, її репертуаром та тематикою; ознайомити учнів із тради​ціями створення та особливостями різдвяних вертепів в Україні та їхніми аналогами в інших країнах; провести презентацію твор​чих учнівських проектів; розвивати в учнів літературні та акторські здібності, вміння кра​сиво та правильно розмовляти; композиційні навички ,  виховувати повагу та зацікавленість культурою та традиціями свого народу.

ОБДАДНАННЯ:  фото та репродукції робіт із зображенням різдвяних вертепів, текст сценарію шкільної різдвяної чи великодньої драми; матеріали до презентації творчого проекту, прикраси, матеріали, зібрані до цієї теми.

                                                                     ХІД  УРОКУ
I.      ОРГАНІЗАЦІЙНИЙ МОМЕНТ 
Учитель повідомляє тему і мету уроку.

II.     АКТУАЛІЗАЦІЯ НАВЧАЛЬНОЇ ДІЯЛЬНОСТІ

Запитання до учнів

•   Що ви знаєте про мистецтво скоморохів? (Учні відповідають.)

III.    ПОДАННЯ НОВОГО МАТЕРІАЛУ

Запитання до учнів

•   Що послужило основою для розвитку українського театру?

•   Якою була тематика театральних творів?

•   Поясніть терміни: «театр», «шкільна драма», «інтермедія».

•   Які ви знаєте місця проведення вертепних вистав?

Шкільна драма
На XVII—XVIII ст. припадає період розвитку українського шкільного театру. Він виник у навчальних закладах: Києво-Могилянській академії, ко​легіумах, братських школах. У ті часи в межах вивчення обов'язкових пред​метів — поетики і риторики —. учнів навчали складати декламації, віршовані панегірики у формі привітань, промов , послань на різні теми сус​пільного і шкільного життя. Часто вони приурочувалися до релігійних свят, днів пам'яті святих або духовних осіб, військових перемог, приїзду до нав​чального закладу поважних гостей тощо. Під час церемонії декламації зазви​чай виголошували гуртом в урочистому напівнаспівному тоні. Інколи части​ною такого театралізованого дійства були діалоги, що складались із запитань і відповідей. Діалоги з елементами театралізації практикувалися також під час філософських диспутів та «орацій». У такий спосіб учні набували ораторської майстерності.

Декламації та діалоги безпосереднє джерело виникнення шкільної драми. Відповідно до програми навчання її писали викладачі поетики. Проте учні не лише розігрували готові п'єси, а й брали участь у їх створенні. Під час канікул вони влаштовували «рекреаційні»  вистави просто неба

Філософсько-естетичне обгрунтування принципів шкільної драми — тра​гедії, комедії, трагікомедії — здійснив реформатор українського барокового те​атру Фєофан Прокопович, автор театрального підручника «Пиїтика».

До шкільного репертуару включали переважно різдвяні й великодні драми, а також п'єси морально-дидактичного й історичного змісту. Деякі з творів, що збереглися,— анонімні, як, наприклад, перша відома шкільна драма «Олексій, чоловік Божий».

Алегоричний зміст драм-мораліте на зразок «Царства натури людської» передбачав уведення дійових осіб, в яких персоніфікувалися людські чесноти чи вади, певні моральні поняття: Віра, Надія, Любов, Совість, Мудрість, Бла​женство, Розум, Заздрість, Тиранство, Ворожнеча, Гнів, Фортуна. У дусі христи​янської моралі у драмах і комедіях викривалися хабарництво, розбещеність, не​вігластво, жорстокість, проти яких спрямовувалося сатиричне вістря авторів.

IV.    ПРЕЗЕНТАЦІЯ

V.   ОПРАЦЮВАННЯ НОВОГО МАТЕРІАЛУ

Завдання для учнів

Підготувати повідомлення про театр ляльок вертеп за наступним планом.

1.   Зародження театру.

2.   Вертепна скринька.

3.   Тематика вистав.

4.     Автори і виконавці вертепних драм.

5.    Місця проведення вертепних вистав. 
6.    Значення вертепу в розвитку української культури.

Матеріали для ознайомлення   
«Зародження театру
Основою українського театру стали народні ігри й обряди, в яких драматич​на дія поєднувалася з діалогами, співами, танцями, перерядженням тощо. Теат​ралізовані видовища влаштовувалися на міських майданах і ярмарках, де зби​ралося багато глядачів: селяни, міщани, козаки, шляхта.

В Острозькій школі, Київському колегіуму, братських школах влаштовува​лися театралізовані вистави - так звані шкільні драми. Ставилися драматичні твори на релігійні або міфологічні теми. Акторами виступали здебільшого учні й студенти. Серед таких вистав - драми невідомих авторів - «Слово про збу​рення пекла», «Трагедія руська», а також «Роздуми про муки Христа, спасителя нашого» Іоаникія Волковича. В антрактах драм виконувалися комедійні інтер​медії на побутові теми.

Вертепна скринька
Із Різдвяною шкільною драмою, що має давнє коріння в українській обря​довості, тісно пов'язані національний театр ляльок вертеп. Час його виникнення ще й досі точно не з'ясований, адже не були розшукані тексти вертепних драм. Вертепна дія розігрувалася у великій дерев'яній скрині, поділеній на два (інко​ли три) поверхи. У підлозі сцени обох ярусів прорізувалися щілини, крізь які один чи два актори водили ляльок, закріплених на дротах. Така конструкція  скрині не випадкова: вона відповідала особливостями сюжету, що розгортала​ся за двома сюжетними лініями - релігійною і народною. На верхньому, «не​бесному» поверсі розігрувалася християнська драма — містерія про народження Христа Дівою Марією, співалися янгольські хори, канти, колядки. На нижньо​му, «земному», діяли інші персонажі.

Тематика вистав
Українська вертепна драма складалася з двох частин: релігійної та інтер​медійної з національно-побутовими елементами. Починалася вистава релігійною частиною, яка відбувалася на горішній сцені. Тут чергувалися епізоди народжен​ня Ісуса Хреста, поклоніння пастухів, винищення немовлят царем Іродом і йо​го смерті. Потім дійство переходило на нижню сцену, де розігрувалися комічні народно - побутові сценки з реального життя. Серед персонажів найпопулярнішими були Запорожець, Циган, Москаль, Шинкарка, Баба та інші. Вони роз​мовляли народною українською мовою, були вдягнені в українські національні костюми. Вертепна драма збагачувалася народними піснями, обрядами, іграми.

Автори і виконавці вертепних драм
Вертеп - старовинний український народний театр ляльок. В Україні він по​ширився у XVII—XVIII ст. Вистави відбувалися у скриньці (шопці), що мала виг​ляд двоповерхового будиночка або церкви. Вертепник, пересуваючи на дротиках дерев'яні ляльки і змінюючи відповідно голос, говорив за кожну дійову особу. Виконавцями зазвичай були мандрівні дяки або вихованці шкіл, які під час кані​кул розходилися по Україні в пошуках засобів до існування.

Авторами і виконавцями вертепних драм також були школярі та студен​ти Києво-Могилянської академії, які, не маючи коштів на навчання, тимчасо​во переставали навчатись. У п'єсах для вертепу вони зазвичай використову​вали знання, набуті у школах. Отож, вертеп мав багата спільного зі шкільною драмою. Вертепна драма складалася із двох частин: драми про Ірода, писаної книжною українською мовою, та інтермедійної - кількох інтермедійних сцен живою українською мовою. Збагачувалася вона народними піснями, обряда​ми, іграми.

У другій, інтермедійній дії розігрувались комічні сценки та діалоги з ук​раїнського життя, виконувались народні пісні й танці, грали «троїсті музи​ки». Наприкінці з'являвся головний герой — народний захисник сміливий Запорожець. Цю ляльку робили вищою за всі інші й одягали в яскравий ук​раїнський костюм. Запорожець усіх перемагав і співав рішучу епічну пісню: «Та не буде лучче, та не буде краще, як у нас та на Україні». Поляки танцю​вали краков'як, російський солдат, «москаль» — камаринську, українці Дід і Баба співали «Ой під вишнею, під черешнею» і танцювали запальний коза- чок. У такий спосіб музика емоційно підсилювала національну своєрідність образів.

Місця проведення вертепних вистав
Відомо, що студенти-мандрівники ходили під час Різдвяних свят із верте​пом селами і хуторами, відвідували панські садиби і козацькі оселі, заробляю​чи собі на хліб.

Значення вертепу в розвитку української культури
В Україні вертепна драма стала улюбленим видовищем широких кіл наро​ду, предтечею демократичного театру. На Галичині, Буковині й Закарпатті на​був популярності так званий живий вертеп, у якому замість ляльок грали люди-актори.

VI.   ПІДСУМОК  УРОКУ

Завдання для учнів

Складіть міні-розповідь на одну з наступних тем.

1.     Розвиток театру на українських землях у першій половині XVII ст.

2.     Українська вертепна драма.

3.     Шкільна драма.

4.     Як виникли інтермедії.

Словничок-довідничок

Вертеп (походить від назви печери поблизу Віфлеєма, де народився Ісус Христос) - народний театр ляльок, де розігрувалися вистави гумористичного чи сатиричного змісту, на релігійні або світські теми.

Інтермедія (від лат. «проміжний», «середній») - невелика п'єса комедійного характеру, що виконується між актами вистави.

Містерія (від грецького «таємниця», «таїнство») - різновид релігійної вистави.















10 клас
ТЕМА: Контрольний урок за І семестр. 

МЕТА: узагальнити знання учнів з пройдених тем; підвести підсумок вивчення курсу у І семестрі; розвивати вміння учнів робити уза​гальнення, формулювати висновки, висловлювати власні спосте​реження; виховувати інтерес і зацікавленість учнів до різних видів мистецтв, до художньої культури загалом.

                                                                      ХІД  УРОКУ
І.      ОРГАНІЗАЦІЙНИЙ МОМЕНТ

Слово вчителя

Доброго дня, любі друзі. Ми завершили вивчення художньої культури Ук​раїни XVII—XVIII ст. Сьогодні ми спробуємо узагальнити наші знання з цієї теми. Для цього я пропоную вам письмову роботу за варіантами та наступне виконання цікавих творчих завдань.

II.     МОТИВАЦІЯ НАВЧАЛЬНОЇ ДІЯЛЬНОСТІ

Слово вчителя

Чи готові ви до написання роботи? Чи цікавим для вас стане самостійно надати відповідь про розвиток художньої культури українців у XVII—XVIII ст.? Для виконання завдань вам необхідно зосередитися, пригадати найголовніші іс​торичні події, імена відомих митців, цікаві факти, дослідження, приклади творів мистецтва, а потім стисло викласти свої думки у письмовому вигляді. Наступ​ним етапом нашої роботи стануть індивідуальні творчі завдання, виконання яких дасть змогу не тільки виявити рівень ваших знань, але й розкрити вашу творчу особистість. Ото ж, до справи!

ІІІ.   ПРОВЕДЕННЯ ПИСЬМОВОЇ КОНТРОЛЬНОЇ РОБОТИ ЗА ВАРІАНТАМИ

Учитель.
 Перед початком роботи погляньте на дошку: там викладені за​вдання для кожного варіанту. Тепер залишилось тільки дізнатися, який варіант дістанеться вам. Для цього назвіть, будь ласка, відомі вам чотири стихії. (Учні називають стихії: вода, повітря, земля, вогонь.) Зараз називаємо по черзі стихії та разом із цим визначаємо свій варіант. Отже 1-й варіант — це всі, хто назвав вогонь, 2 й варіант - усі, у кого у руках є повітря, 3-й варіант — у всіх, хто назвав землю, ну а 4-й варіант -  водяна стихія.

Зосередьтеся, ви добре знаєте відповідь. Але для того, щоб одержати висо​кі бали, вам необхідно намагатися якомога повно і послідовно надати відповіді на запитання. Можна уявити собі, що ви кореспондент шкільної газети, і ваша  відповідь буде являти собою невелику статтю до спецвипуску «Художня культура України» або матеріал для інформаційно-мистецького альманаху. На вико​нання цього завдання вам достатньо буде 15 хвилин. Отже, розпочинаємо робо​ту творчої лабораторії нашого класу. Завдання для варіантів перед вами.

Варіант № 1

•   Надайте характеристику українському «козацькому» бароко. Наведіть від​повідні приклади пам'яток.

•   Які різновиди української народної музичної творчості періоду XVII-XVIII ст. ви знаєте? Надайте характеристику думам, історичним пісням.

Варіант № 2

•   Що ви знаєте про портретний український живопис? Яка історія народної картини «Козак Мамай»?

•   Надайте характеристику шкільному театру XVII—XVIII ст. Наведіть при​клади.

Варіант № З

•   Назвіть характерні риси українського іконопису і світського портретного живопису ХУІІ-ХУШ ст.

•   Назвіть творців хорового концерту на Україні. Які особливості цього жанру вам відомі?

Варіант № 4

•   Що ви знаєте про особливості народного лялькового театру — вертепу?

•   У чому полягає мистецтво кобзарів і лірників? Надайте характеристику цьо​му періоду розвитку музичного мистецтва.

IV.   ВИКОНАННЯ ТВОРЧИХ ЗАВДАНЬ ЗА ВИБОРОМ

Учитель.
 Наступним етапом нашого контрольного уроку стане виконан​ня творчих завдань, які ви обираєте самостійно. Погляньте на дошку й оберіть те завдання, яке вам найбільш подобається. Творче завдання буде оцінюватися за окремою системою оцінювання — це будуть додаткові бали, що надаються за вашу творчість. На виконання цього завдання у вас є 7—8 хвилин.

Отже, творчі завдання перед вами.

Творче завдання № 1: спробуйте написати план проекту фольклорної експе​диції класу, яка вивчає народну пісенну творчість рідного краю.

Творче завдання № 2: спробуйте зробити план сценарію сучасної вистави вертепу.

Творче завдання № 3: створіть ескіз сучасного кафе у стилі «українського бароко».

Творче завдання № 4: спробуйте створити форзац до книги «Мистецтво гра​вюри в Україні».

V.     ВИКОНАННЯ ІНДИВІДУАЛЬНИХ ТВОРЧИХ ЗАВДАНЬ     
Учитель. 
Для нашого контрольного уроку досить корисним буде ви​конання невеликого індивідуального творчого завдання. За декілька хвилин кожен із вас отримає репродукцію відомої картини, зображення скульптури або витвору архітектури України с певного періоду: від найдавніших часів до XVIII, ст.

Ваше завдання: за поданою схемою охарактеризуйте цей твір. Якщо змо​жете, назвіть його назву і автора. Якщо у вас буде бажання, то можете уявити себе гідом одного з відомих музеїв українського мистецтва. Як би ви розповіли туристам, відвідувачам музею про відомий витвір мистецтва? На чому ви зосе​редили б увагу?

На виконання цього завдання у вас є 5—7 хвилин. Розпочнемо останній етап уроку — за справу! (Кожен учень класу одержує одну картку та індивіду​альні запитання.)
Приклади блоків запитань до ілюстрацій

•   До якого виду мистецтва ви відносите дану ілюстрацію?

•   Які почуття і настрій викликає у вас цей витвір мистецтва?

•   В якому стилі, на вашу думку, створено цей твір?

•   До якого виду мистецтва відноситься цей витвір?

•   Хто є головними героями твору? Опішить їхні основні риси.

•   Що саме створює настрій твору? Які думки, на ваш погляд, хотів донести до нас автор?

•   До якого виду мистецтва ви віднесли б даний твір?

•   Хто є, на вашу думку, головним героєм твору? Надайте йому характерис​тику.

•   У чому головна особливість даного твору? В який час він був створений?

•   До якого виду мистецтва ви віднесли б даний твір?

•   Хто на ньому зображений?

•   Надайте характеристику головному герою твору.

VI.   ПІДВЕДЕННЯ ПІДСУМКУ УРОКУ

Учитель. 
Сьогодні ми намагалися пригадати цікаві факти та яви​ща з художньої культури України. Це стало значним етапом в узагальненні отриманих вами на уроках художньої культури знань. Ви виконали робо​ту; всі ваші напрацювання ми обов'язково обговоримо на наступному уроці. А тепер у нас залишається декілька хвилин на підведення загальних підсум​ків уроку.                                                                                                   
Скажіть, будь ласка, що сьогодні для вас було найважчим моментом? Чи в повному обсязі ви встигли виконати завдання?

Ми зробили огляд художньої культури України від найдавніших часів до XVIII ст. Який загальний висновок про культурний розвиток українського мистецтва в цей період ви зможете зробити? Що на вашу думку, стало найваж​ливішим моментом для формування художньої культури України в найдавніші часи? А в період XVI—XVIII ст.? Який витвір мистецтва, на вашу думку, став візиткою епохи і чому?

VІІ. ДОМАШНЄ ЗАВДАННЯ

Учитель.
 Попереду на нас чекають цікаві зустрічі з українською худож​ньою культурою. Невдовзі ми розпочинаємо знайомство з мистецькими шедев​рами XIX ст. Зараз я надаю вам можливість обрати тему вашого домашнього завдання, яке допоможе вам здійснити самостійне мистецьке дослідження, під​готувати індивідуальний мистецький проект за наступними темами. Це попе​реднє завдання, тому ваші проекти повинні мати узагальнену інформацію про розвиток українського мистецтва в XIX ст. 
Орієнтовні теми та інструкцію для виконання проекту ви знайдете в мистецькому куточку класу. Ваше завдання: обрати тему проекту, скласти план дій, обробити зібрану інформацію, визначи​тися з часом презентації (за календарно-тематичним планом семестру) та підго​тувати портфоліо. Портфоліо може бути представлено у вигляді мультимедійної презентації, альбому, публікації (газети, статті, буклету тощо) або іншим твор​чим варіантом за вашим бажанням. Сподіваюся, що підготовлені проекти до​поможуть вам не тільки самостійно опанувати певний період, вид українсько​го мистецтва, але і проявити свої творчі здібності й заробити додаткові бонусні бали.

Теми проектів

Розділ III. Українська художня культура XIX ст.

Тема 1. Образотворче мистецтво
«Шедеври української архітектури та скульптури XIX ст.»;

«Шляхами палацово-паркових комплексів України»;

«Історія українського живопису»;

«Шевченко — живописець»;

«Тиражна графіка в Україні»;

«Декоративно-прикладне мистецтво в Україні XIX ст>;

«Українські народні художні промисли».

Тема 2. Музична культура
«Українські соціально - та родинно-побутові пісні»

«Творчість С. Гулака-Артемовського»;

«Музика М. Колачевського»;

«Історія гімну України»;

«Видатні музичні виконавці XIX ст.».

Тема 3. Театральна культура
«Аматорський театр XIX ст.»;

«Галицький і Буковинський театр»;

«Історія театру корифеїв»;

«Перший український стаціонарний театр у Києві»
«Театральний портрет М. Заньковецької».
                                                                                                                                                                    10 клас

ТЕМА: Т. Г. ШЕВЧЕНКО ВІДОМИЙ І НЕВІДОМИЙ

МЕТА: ознайомити учнів із творчою діяльністю Т. Г. Шевченка як видат​ного художника, його найвідомішими творами; розкрити внесок Т. Шевченка у розвиток української культури XIX ст. та сучасності; розвивати вміння самостійно отримувати знання, творчо їх ви​користовувати; сприймати та аналізувати твори образотворчо​го мистецтва; формувати інтерес до культурних надбань усього людства; виховувати повагу і любов до людей мистецтва, почуття гордості за свою країну, громадянську позицію, художньо-есте​тичний смак.

ОБЛАДНАННЯ: репродукції картин Т. Г. Шевченка, відеофільми «Тарасові шляхи», «Віщування батька», відео-галерея «Т. Г. Шевченко — відомий ху​дожник», виставка художньої та науково-популярної літератури, малюнки учнів до літературних творів Шевченка 
ТИП УРОКУ:    урок-салон, урок-подорож.

ЕПІГРАФИ: 
Він був сином мужика і став володарем у царстві духа. Він був кріпаком і став велетнем у царстві людської культури...

                                                                                                                                                                   І. Франко
Будь моя родина самая бедная, ничтожная на земле, и тогда бы она мне казалась краше Швейцарии й всех Италий...

                                                                                                                                                              Т. Шевченко
                                                                           ХІД  УРОКУ
І.     АКТУАЛІЗАЦІЯ ЗНАНЬ

Звучить пісня  «Реве та стогне Дніпр широкий». Діти називають автора тек​сту пісні.

Учитель пропонує переглянути фрагмент фільму «Тарасові шляхи».

ІІ.     МОТИВАЦІЯ НАВЧАННЯ

Слово вчителя

Відома сторінка життя — Шевченко-поет. Але що нам відомо про Шевченка-художнка?

III.    ПОДАННЯ НОВОГО МАТЕРІАЛУ

Слово вчителя

Для того, щоб познайомитися з культурною спадщиною Т. Г. Шевченка — художника, можна завітати до багатьох музеїв України, Росії, Казахстану, Поль​щі, США. Але найбільш цікавою, на мою думку, буде подорож до Національного музею Т. Г. Шевченка в Києві. До нього я вас сьогодні і запрошую. 
(Учні виконують роль журналістів, яким необхідно скласти замітку до районної газети. На партах лежить аркуш, на якому учні роблять нотатки. Наприкінці уроку оголошується результат.)

Подорож Національним музеєм Т. Шевченка.

Учитель. Національний музей Т. Шевченка розташовано в історичній частині Києва на розі вулиць Терещенківської та бульвару Шевченка. Будівля належала свого часу відомому українському меценатові та промисловому дія​чеві Миколі Терещенку. Зведено її у стилі італійського палаццо епохи Ренесансу. Сьогодні тут розміщене музейну експозицію, яка не тільки розповідає про жит​тя та творчість визначного поста і художника Тараса Шевченка, а ще й зберігає культурну атмосферу київської аристократії кінця XIX — початку XX ст.

Музейна збірка налічує на сьогодні близько 73 тис. одиниць, експонатів. Тут зосереджена найбільш повна колекція художніх творів Шевченка (близько 700) — у техніці олійного живопису, акварелі, офорту, олівцеві начерки та ескізи. Серед реліквій музею також автографи, особисті речі та живописне приладдя Шевчен​ка.

III.   АКТУАЛІЗАЦІЯ ОПОРНИХ ЗНАНЬ

Екскурсія залами Національного музею Тараса Шевченка за наступним планом.

1.     «Біографічна зала». Учитель проводить вікторину «Цікаві сторінки біогра​фії» 
2.     «Відеотека». Відбувається перегляд фільму «Віщування батька».

3.     «Літературна зала». За участю учнів організовується «Поетичний калейдос​коп віршів Тараса Григоровича Шевченка».

4.     Виступ екскурсоводів 

Словничок-довідничок

Офорт — різновид гравюри на металі, техніка станкової графіки глибокого дру​ку, яка дозволяє отримати відтиск з друкованих форм. Відомий із початку XVI ст.

Естамп — станковий вид графічного мистецтва, що являє собою гравюр​ний або літографський відбиток, як правило, на папері, зображення, виконане на літографському камені або на друкованій формі з міді чи сталі травленням чи різьбленням.

Характеристика жанрів образотворчого мистецтва
Побутовий — жанр в образотворчому мистецтві, в якому об'єктом зобра​ження є повсякденне життя людей.

Пейзажний — жанр в образотворчому мистецтві, об'єктом зображення яко​го є природа.

Історичний — жанр в образотворчому мистецтві; в якому об'єктом зобра​ження є події історії, суспільства.

IV.   ПІДБИТТЯ ПІДСУМКІВ 

 РЕФЛЕКСІЯ 
Метод «Мікрофон»

Учні розмірковують, чи можна вважати Т. Г. Шевченка великим українцем, універсалом XIX ст. Чому?

Учні зачитують перші рядки своїх заміток.

Відбувається демонстрація мистецьких творів учнів школи (малюнки, кар​тини до творів Т. Г Шевченка, декоративні вироби, презентації мистецьких про​ектів «Шевченко відомий і невідомий»).

У тяжкий і жорстокий вік кріпацтва Шевченко весь свій талант художника віддав народові. Його мистецькі твори сповнені душевної краси трудящої люди​ни, її героїчним минулим, привабливістю її звичаїв, замилуванням рідною зем​лею і ненавистю до гнобителів.

Шевченко увійшов до світу мистецтва як художник. Завдяки своєму та​ланту він отримав свободу від кріпацької залежності. І коли до нього прийшла слава, він залишився самостійним і глибоко національним живописцем, став ви​датним майстром XIX ст.

Уся творчість Шевченка — громадського діяча, поста, драматурга, прозаїка, живописця, рисувальника і гравера — міцно пов'язана з дійсністю свого часу, ви​росла із цієї дійсності і спрямована в майбутнє.

Оглядаючи творчий шлях Шевченка, переконуємося, що це був шлях ви​датного, всебічно обдарованого художника, який із однаковою самовідданістю творив у портретному, історичному, побутовому та пейзажному жанрах. Із вір​туозною майстерністю Шевченко володів технікою олійного й акварельного живопису, а також був чудовим майстром рисунку і першорядним офортистом свого часу.

V.    ДОМАШНЄ ЗАВДАННЯ

Ознайомитися з матеріалом підручника, дописати замітку до газети, здійс​нити письмовий аналіз улюбленої картини Т. Шевченка.

Вікторина «Цікаві сторінки біографії»

Форма проведення вікторини — прийом «Незакінчене речення».

Речення, які необхідно продовжити:
«Народився Тарас Григорович Шевченко... (9 березня 1814 р). в с. Моринцях (с. Кирилівка) в сім'ї селянина-кріпака.

Шевченко на початку 1831 р. прибув до Петербурга разом зі своїм паном...(Павлом Енгельгардом.)
У Петербурзі Т. Шевченко знайомиться з...( українським художником Іва​ном Сошенком, а також із Карлом Брюловим, Веніціановим, Жуковським, ук​раїнським поетом Гребінкою).

У 1838 р. був розіграний у лотерею...(портрет Жуковського, написаний Брю​ловим, і за 2500 карбованців Шевченка викупили з кріпацтва).

Тарас Григорович навчався...( в Петербурзькій Академії мистецтв під керів​ництвом Карла Брюлова).

Навесні 1843 р. виїхав до...( України.)
На початку 1844 р. повернувся з України і... (закінчив навчання в Академії мистецтв, здобув звання художника).

За великі успіхи в навчанні Шевченко був відзначений... (нагородами Ради Академії — двома малими срібними медалями 2-го ступеню.)
Ще за життя в 1860 р. Рада Академії мистецтв присвоїла Шевченкові... (по​чесне звання, академіка гравюри)
Виступ екскурсоводів

Герої Шевченка - його сучасники. Найбільша витонченість і одухотво​реність притаманні його жіночим портретам. Портрет Ганни Закревської, напи​саний у 1843 р. олією. Шевченко використовує широкі мазки, насичений колір, округлі форми. Портрет княгині Кейкуатової, написаний у 1847 р., дослідники називали вершиною портретного живопису Шевченка і одночасно його лебеди​ною піснею, бо заслання художника змусило його відмовитися від роботи олією. Зображення молодої української красуні передає внутрішній рух і комфорт​ність, красу внутрішню і духовну. Кращі портрети художник створив наприкінці життя. Це образи російського актора Михайла Щепкіна, американського актора Айри Олдріджа, російського вченого-зоолога і мандрівника М. О. Сєверцова та багато інших. Вони приваблюють вільною невимушеною манерою виконання, глибокою психологічною проникливістю.
Полюбляв Тарас Шевченко й автопортрети. У них він наче намагався зазирнути у власну душу, пізнати себе, осмислити власне життя. Його перший олійний автопортрет, написаний у 1840 р., овіяний духом романтизму. На ньо​му зображено молоду, енергійну, сповнену творчої наснаги людину з натхнен​ним блиском в очах. Таким був Кобзар у кращій період свого життя, в роки першого великого успіху, популярності, сподівань на майбутнє. З автопортретів останніх років на вас пильним поглядом дивиться людина, яка зазнала тяжких випробувань, проте не пала духом. Автопортрети, які Шевченко писав протя​гом усього свого творчого життя, відображають не тільки еволюцію його ху​дожньої майстерності, але і психологічні метаморфози, що відбулися з ним під впливом сумних життєвих обставин. Усього він створив близько п'ятдесяти автопортретів.
До вашої уваги найвідоміше живописне полотно «Катерина» — своєрід​на ілюстрація до однойменної поеми. Ця картина — абсолютно оригінальний витвір мистецтва, не схожий на жодну картину Шевченка. У її композиції про​стежуються традиції українського іконопису, мистецтва бароко, народної кар​тини.
У двох наступних роботах 1843 р. «Селянська родина» і «На пасіці» до Шев​ченка як живописця приходить відчуття сонця, кольору і повітря. Художнику вдалося-за допомогою олійних фарб передати внутрішній рух життя. «Селянсь​ка родина» — це не уривок із життя конкретної сільської родини, а узагальнення образу родини, її внутрішня сутність. Не маючи своєї родини, Шевченко вбачав у ній вершину людських взаємовідносин, теплоту і захист. «На пасіці» — фігури людей не мають чітких контурів, вони окутані димкою і світлом. Простір пере​дано за допомогою світла і тіні.
Син селянина-кріпака, Шевченко став не тільки художником, академіком, але й особистістю-універсалом XIX ст. Його живопис і графіка — це світ, що ма​ло схожий на конкретне життя, яке прожив Шевченко. Із сорока семи років жит​тя лише тринадцять він був вільним громадянином.
Шевченко почав писати вірші приблизно у 1836-1837 рр., коли вже був художником. Його вірші просякнуті глибокою народністю, гуманізмом, палкою безмежною любов'ю до Батьківщини, ліричністю, яскравою образністю мови, мелодійністю і разом із цим - гнівним пафосом. Перша збірка його поезії «Коб​зар» (1840 р.) відкрила нову добу в історії української літератури.
Як живописець і графік він працював у різних жанрах: побутовому, пейзаж​ному, історичному.
Шевченко багато подорожував Україною, під час цих подорожей він ство​рив велику кількість рисунків та акварелей. У них він реалістично змалював краєвиди України, сцени з життя народу. Ним була створена серія графічних робіт «Живописна Україна».
(Демонструються автопортрети Т. Г. Шевченка.)














10 клас
ТЕМА: Декоративно-прикладне мистецтво та народні художні промисли.

МЕТА: ознайомити учнів із видами декоративно-прикладного мистец​тва, які існували а Україні в XIX ст.; розвивати навички пошуку потрібної інформації, уяву, фантазію при створенні композицій; виховувати шанобливе ставлення до української культури.

ОБЛАДНАННЯ:    учнівські творчі роботи, завдання до кросворду, ілюстративний матеріал, фарби, пензлі, кольоровий папір, клей, ножиці.

                                                                          ХІД УРОКУ
І.     ОРГАНІЗАЦІЙНИЙ МОМЕНТ
Учитель вітається з учнями, перевіряє їхню готовність до уроку, а також повідомляє тему і мету уроку. Для роботи над проектом учні створюють групи, які отримують свої завдання.

	Виконавці
	Що дослідити
	Результати

	«Мистецтвознавці»
	З'ясувати поняття народної ху​дожньої творчості, декоративного мистецтва
	Повідомлення. Ескіз орнаменту для ки​лима

	«Умільці»
	Дослідити чи існували такі види ДПМ: ткацтво, килимарство, ви​шивка
	Повідомлення. Ескіз орнаменту для ви​шивки рушника

	«Майстри»
	Знайти інформацію і проаналізу​вати чи існували види: кераміка, художнє скло, іграшки
	Повідомлення. Ескіз орнаменту для кера​мічного посуду

	«Митці»
	Зібрати інформацію і проаналізу​вати чи існували види; витинанка, писанкарство, мереживо
	Повідомлення. Ескіз орнаменту для роз​пису писанки

	«Ремісники»
	Повідомити чи існували такі види: художня обробка дерева, художня обробка металу, плетіння з при​родних матеріалів
	Повідомлення. Ескіз віконної решітки у техніці витинанки


II.    ПОДАННЯ НОВОГО МАТЕРІАЛУ 
Звіт груп про результати досліджень.

«Мистецтвознавці»

Споконвіку народне декоративне мистецтво розвивалося удвох напрямах: як домашні ремесла для потреб своєї родини і як організовані промисли, які створювали товари для продажу.

У XIX ст. в Україні створювалися ремісничі цехи, які згодом переросли в майстерні та мануфактури.

Звичайно, промисли поділяють за ступенем художньо-творчої праці на кілька груп. Першу групу становлять ремесла, в яких переважає виробничо-реміснича майстерність. Це нерозписаний гончарний посуд, інші речі утилітар​ного призначення. Друга група — ремесла, в яких творчий і виробничий проце​си посідають приблизно однакове місце: розписний та фігурний посуд, дитячі іграшки, ткацькі вироби, вишивка тощо. Третя група — промисли, в яких твор​чий процес відіграє головну, вирішальну роль: декоративний посуд, виготовлен​ня мистецьких сувенірів, настінні розписи (мальовки) тощо.

Отже, народні художні промисли — це організоване виробництво творів де​коративно-ужиткового мистецтва, призначених для продажу.

У народній культурі важливу роль відіграє декоративне мистецтво — широ​ка галузь мистецтва, яка формує естетику матеріального середовища, створеного людиною. До нього належать такі види: декоративно - прикладне, монументаль​но-декоративне, оформлювальне, театрально-декораційне тощо.

Монументально-декоративне мистецтво безпосередньо пов'язане з архітек​турою. Це декоративні розписи, сграфіто, вітражі, мозаїка, скульптура тощо.

Оформлювальне мистецтво — це художнє оформлення міст, сіл, експозицій виставок, стендів, вітрин тощо.

Найчастіше для визначення сутності декоративно-прикладного мистецтва вживається назва «народне мистецтво».

Декоративно-прикладне мистецтво уособлює предметно-духовний світ лю​дини і включає в себе численні види художньої практики. Це плетіння і ткан​ня, розпис і вишивка, різьблення і виточування тощо. Одні види — кераміка, обробка кістки і каменю, плетіння — виникли на зорі людської цивілізації, інші молоді: мереживо, гобелен, вироби з бісеру, витинанки з наперу, їм ледве налічується кілька століть. Правда, до середини XIX ст. ні народне мистецтво, ні художнє ремесло не визнавалися за рівноцінні галузі мистецтва, такі, як му​зика, театр чи живопис. Ще й досі слово «ремісник» за звичкою має негативний,, зневажливий відтінок на противагу творчому підходу до праці. Термін «декора​тивно — прикладний», яким ми сьогодні вільно користуємося, утвердився лише у 70-х рр. цього століття. Раніше у вітчизняній і зарубіжній літературі вживали​ся поняття: «прикладне мистецтво», «декоративне мистецтво», «функціональне мистецтво», «виробниче мистецтво» та ін.

Із другої половини XIX ст. етнографи, історики мистецтва та мистецтвознав​ці все більшого значення надають вивченню народних художніх промислів і про​фесійних ремесел, складовим галузям декоративно-прикладного мистецтва.

Види декоративно-прикладного мистецтва: художнє деревообробництво, художня обробка каменю, художня обробка кістки і рогу, художня кераміка, художнє скло, художній метал, художня обробка шкіри, художнє плетіння, в'язання, художнє ткацтво, килимарство, вишивка, розпис, батік, писанкарство, вибійка, випалювання, гравіювання, різьблення, карбування, художнє коваль​ство, скань, витинанки, мереживо, виготовлення виробів із бісеру, а також меб​лів, посуду, хатніх прикрас, іграшок, одягу, ювелірних виробів тощо.

«Умільці»

Художнє ткацтво — це ручне або машинне виготовлення тканин на ткаць​кому верстаті. Ткацьке виробництво об'єднує підготовку сировини, прядіння ни​ток, виготовлення з них тканин і заключну обробку: вибілювання, фарбування,

ворсування, вибивання тощо.

У дослідженнях матеріально-художньої культури українського народу особ​лива у.ага звернена на виготовлення полотен. Селянським ткалям було відомо

понад 20 видів полотна.

Упродовж віків поруч із домашнім виробництвом тканин відбувався пос​лідовний процес їхнього виготовлення в цехових організаціях (починаючи із XIV ст.), в мануфактурах (із XVII до середини XIX ст.) та фабричних під​приємствах (XIX—XX ст.).

Використовують два види ткацьких верстатів: горизонтальний та верти​кальний. Вироби за сировиною поділяються на льняні, конопляні, вовняні, ба​вовняні та змішані. За призначеним тканину, яку виготовляли, поділяли на три групи: для одягу, для впорядкування житла, для господарських потреб. Ор​намент в тканинах переважно геометричний. Основні мотиви — ромби, прямо​кутники, зубці, розети. Крім геометричних форм поширене зображення птахів, «дерева життя», «берізки», людських постатей тощо.

Килимарство — виготовлення килимів, а також килимових виробів (гобе​ленів, доріжок, килимових покриттів) ручним або машинним способом.

Є різні техніки ручного ткання килимових виробів, що впливає передусім на зовнішній вигляд поверхні. Залежно від техніки виконання виділяються ки​лимові вироби з гладкою поверхнею і двобічним орнаментом, тобто без ворсові,  з рельєфно виступаючими над основою нитками — ворсові, комбіновані і гобе​ленні.

Окрему групу утворюють гобелени (килими) — картини (шпалери), що ви​готовляються технікою виборного ручного ткання, тобто тчуться окремими ді​лянками. Термін гобелен французького походження (від назви майстерні Гобе​ленів ХУст.) і вже у XIX ст. вживався в Україні (щодо вітчизняних виробів).

За функціональним призначенням виділяють килими: настінні, настільні, залавники, полавники, декоративні доріжки, накидки на крісла тощо. Залеж​но від функціональної ролі вирішуються і їхній орнамент, композиція, колорит. Зміст орнаментальних мотивів, характер зображення — важлива основа поділу килимів за окремими групами: з геометричним, рослинним, геометрично-рослинним, геометризовано-рослинним орнаментом; сюжетно-тематичні. Доміну​ючі мотиви орнаменту: ромби, розетки, квіти, квіткові галузки, вазонки, дерева, птахи, качечки, людські постаті та ін. Важливу роль в орнаментально-компози​ційній будові килимів відіграють кайма, обрамування, торочки тощо.

У XIX ст. виготовлення килимів набуло масового поширення, їх ткали міські й сільські ремісники у домашніх умовах, організованих майстернях, на фабриках. Славилися традиційні центри килимарства Лівобережжя, Наддніпрянщини, Східного і Західного Поділля, Волині. У середині XIX ст. в Харкові щороку тка​ли до 25 тис. килимів та інших узорних тканин. Килимові фабрики працюва​ли в селах Марийське Богодухівського повіту, Микитівна Охтирського повіту, Мокриця, Юнаківка, Хотинь Сумського повіту та ін.

Килими України XIX ст. демонструють яскраву сторінку народної культури.

Вишивка — орнаментальне або сюжетне зображення на тканинах, шкірі, ви​конане різними ручними або машинними швами. Результати аналізу датованих вишивок XVII—XIX ст. дають змогу виділити два основних методи нанесення стібків вишивальної нитки на основу: двосторонній і односторонній.

Українській народній вишивці притаманні мініатюрність, чистота виконан​ня, ювелірний характер. Дуже часто вишивки виглядають однаково як з лицевої, так і з виворітної сторони, відрізняючись цікавими акцентами дзеркальної си​метрії. Дослідники стверджують, що за техніками вишивання в Україні розріз​няють близько 100 типів вишивок.

Вишивка розглядається як один із видів живописного мистецтва. Аналіз сріблястих переливів вишивки білими нитками на білому тлі, дзвінких звучань вишивки червоними і білими, червоними і синіми, червоними і чорними нит​ками, барвистої соковитості багатоколірної гами дає змогу стверджувати, що у цій галузі всебічно розкрилося колористичне обдарування народних майс​тринь. У вишивці втілені чудеса народної фантазії — геометризований метод зображення краси землі, природи, сонця, людини.

За змістом і формою орнаментальних мотивів вишивка переважно поділяєть​ся на геометричну, рослинну, зооморфну, орнітоморфну та антропоморфну.

Вишивка одягу, давня східнослов'янська традиція, набула особливого роз: витку в Україні у XVIII—XIX ст. На цей час сформувалися комплекси українсь​кого народного чоловічого й жіночого одягу і визначилися принципи розміщення вишивок на головних уборах, натільному, нагрудному, поясному, верхньому одязі, взутті.

Вишивка тканин інтер'єрно-обрядового призначення: рушники, наволочки, скатертини, простирадла, хустини та ін.

У XIX ст. вишивка набула масового поширення по всій Україні, стала од​ним із основних видів народного декоративного мистецтва. Вишивали в кож​ному селі, а в містах — у дворянському купецькому, міщанському середовищі, монастирях, майстернях тощо. Стали відомими великі вишивальні майстерні у селах Качанівка на Чернігівщині, Григорівка на Київщині, Клембівка, Яланець на Поділлі та ін.

Поступово активізувалися складні процеси перетворення вишивання у ре​месло, промисел. Зокрема, у XIX ст. поширився міський промисел бісерної і тамбурної вишивки (Пирятин, Охтирка, Чернівці, Косів та ін.).

У другій половині XIX - на початку XX ст. станом народних промислів зацікавились історики, етнографи, художники. Почалося вивчення і колекціо​нування народної вишивки, здійснювалися заходи для підтримки промислів, організовувалися земські інколи інструкторів вишивки, відповідні курси, а та​кож склади вишивальних виробів. У цей період засновані навчально-кустарні майстерні в Миргороді, у селах Опішня й Решетилівка на Полтавщині, Зосів на Вінниччині та ін.

           Київське, Полтавське, Чернігівське і Подільське земства видавали альбоми вишивок ХУІІ-ХІХ ст.

«Майстри»

 Художня кераміка (від гр. кегатоз — глина) — вироби виготовлені з різних глин та інших неорганічних складників, які для міцності черепка висушують . і випалюють при температурі 900—1500 °С.

Відомі такі техніки формотворення: вільне та стрічкове ліплення; точення на гончарному крузі; формування шаблоном: лиття зі лікеру (лікер - глина, розведена до сметаноподібної консистенції); відмикання (ліплення) у гіпсових формах; пресування із порошкоподібної маси.

Художня виразність керамічних творів багато в чому залежить від методу і техніки декорування. Можна виділити три види оздоблювальних технік: деко​ративні покриття, розпис і пластично-фактурні техніки.

Утвердження капіталістичних відносин і скасування кріпацтва в Україні сприяли бурхливому розвитку народних художніх промислів, зокрема сіль​ського гончарства. Сільські гончарі дістали право вільного виходу на ринок на рівних умовах з міськими. 60—80-ті роки XIX ст. позначені розвитком ке​раміки в Україні: більш як у 500 населених пунктах. Засновуються навчальні заклади гончарства в Коломиї (1876 р.), Товстім (1886 р., тепер Тернопільсь​ка область), Миргороді (1896 р.). У XIX ст. кожний район гончарного про​мислу мав власні художні особливості виробів, які залежали від природних якостей матеріалів.
У XIX ст. на Гуцульщині провідними осередками гончарства стали Косів і Пустинь. Славу косівській кераміці принесла самобутня творчість Олекси Бах-метюка (1820—1882). Творчість відзначається оригінальним тематичним розпи​сом технікою рихтування побіленого черепка з наступною домальовкою корич​невим ангобом та запусканням яскравих плям зеленим і жовтим під поливаними барвниками після першого випалу. На його мисках, дзбанках, кахлях трапля​ються зображення рільників і пастухів, солдатів і панів, музикантів і шинкарів, мельників, ткачів і гончарів. Ці постаті здебільшого позначені виразним соціаль​ним трактуванням, гострим і дотепним гумором, що так нагадує народні усміш​ки.

Таким чином, у середині XIX ст. виникла і розвинулася школа косівської кераміки завдяки праці О. Бахметюка, родини Барнюків та ін.

Водночас зародилася пістинська школа гончарства (село неподалік від Ко​сова), пов'язана з родинами-гончарів: Волощуків, Зондюків, Кошаків, Тимчуків та ін. Вони здебільшого виготовляли мальовані миски, тарелі і дзбанки. Окрім цього, Петро Тимчук (1878—1924) виробляв оригінальні фігурки кіз, баранів, оленів із горщиками на спині для кімнатних квітів.

Окрім посуду в цей період в Україні значного поширення набуло кахлярство. Із середини XIX ст. кахлеві печі все частіше можна побачити у хатах міщан і селян середнього достатку. Виробництво кахлів стало масовим.

У першій половині XIX ст. на західних землях діяли фаянсові заводи.

Художнє скло. Художні вироби зі скла в нашому побуті стали такими зруч​ними предметами, що їхні мистецькі якості ми переважно не помічаємо. За тех​нологічними особливостями художнє скло поділяється на такі підвиди: гутне, накладне, візерункове, кришталь і скло з оптичними ефектами.

Українські майстри гутництва внесли до світової спадщини художньої культури унікальну типологічну групу скляних виробів — фігурний посуд для зберігання рідини (XVIII—XIX ст.). Скляні місткості зовнішніми обрисами на​гадували ведмедів, баранів, коней, качок тощо. Найпоширенішим типом фігур​ного посуду була пляшка-ведмедик традиційної форми: порожнистий масив​ний тулуб, а двома лапами охоплює голову. Це надає його постаті кумедного вигляду.

У першій половині XIX ст. склоробні художні промисли в Україні посту​пово занепали. Припинили діяльність дрібні осередки склярства. Вони не мог​ли конкурувати з напівмеханізованими підприємствами. Великі гути змушені переходити на виробництво простого, одноманітного посуду. Поліхромні роз​писи замінюються монохромними, їх виконували в основному білою фарбою. У другій половині століття скляна промисловість остаточно витіснила ручне скловиробництво.

Іграшки. Художня самобутність української народної іграшки закладена її бага​товіковою історією, традиційністю, відчутним відгомоном язичницької давнини.

На середину XIX ст. припадає найвищий розквіт кустарного іграшкового промислу. Саме в цей період в Україні історично сформувалися три найбільші регіони виготовлення забавок: Подніпров'я, Поділля і Прикарпаття.

Народна керамічна, дерев'яна і плетена іграшка була побічним промислом щодо основного виробництва — гончарства, художнього деревообробництва чи плетіння виробів, а тому «чистих» іграшкоробних осередків дуже мало.

Серед іграшок Подніпров'я кінця XIX ст. трапляються оригінальні дерев'яні кухлики для зачерпування рідини; загальним обрисом вони нагадують качечку (с. Морквина Кіровоградської області).

На Полтавщині виготовляли цікаві головоломки для дітей — це були так звані велика і мала мороки. Перша відрізняється більшою кількістю части​нок: два довгих і 12 коротких кілочків утворюють на основній вісі три хресто​подібних конструкції. Мала морока складається із чотирьох однакових модулів, зв'язаних у хрестик. Такі мороки потребують кмітливості. Без знання секрету їх не можна ані скласти, ані розібрати.

Наприкінці XIX ст. кустарне виробництво іграшок не витримало конкурен​ції із фабричною дешевою продукцією і поступово занепало.

«Митці»

Писанкарство — розписування яєць — вид декоративно-прикладно​го мистецтва, поширений у слов'ян та інших народів. Розпис писанок має стародавні язичницькі коріння, характеризується вишуканими і символічни​ми орнаментальними мотивами — геометричними, рослинними, антропоморф​ними,— які чітко і злагоджено підпорядковуються формі яйця. Тому писанку справедливо називають твором-мініатюрою, іноді це унікальний шедевр народ​ного мистецтва.

Зважаючи на слабку тривкість шкаралупи яйця, середньовічні писанки до наших днів не дійшли. Однак масове розписування яєць існувало протягом століть. У XIX ст. писанкарство з різними технічними і регіональними худож​німи відмінами поширилося майже по всій території України, на що вказують давні колекції писанок у музеях Києва, Лубен, Кракова, Варшави та ін.

Витинанки — орнаментальні та фігурні прикраси житла, ажурно витяті но​жицями, вирізані ножем з білого або кольорового паперу. Від назви техніки ви​готовлення (витинати) походить і термін. Нескладні для опанування прийоми витинання й недорогий матеріал дали чудові зразки прорізного паперового де​кору, в якому втілені вічні символи природи, колективний досвід пізнання сві​ту, багатство фантазії.

Настінні прикраси — найбільше розповсюджений рід витинанок, які разом із настінними розписами, паперовими квітами та іншими декоративними ком​понентами формували традиційну систему декору народного житла наприкінці XIX — на початку XX ст. Витинанки для оздоблення стін бувають таких груп: фігурки, розети, дерева, стрічки і витинанки-шпалери.

В Україні також було поширене мистецтво силуетів. Із літературних дже​рел відомо, що виготовленням силуетних витинанок захоплювалися М. Гоголь, Г. Нарбут, І. Репін.

Виникнення і розповсюдження народних витинанок пов'язані переважно з появою на селі паперу та з переходом від курної хати до «чистої».

Початкові відомості про паперовий декор в українських сільських хатах дійшли з першої половини XIX ст. Г Квітка-Основ'яненко в повісті  «Щира любов» описав хатні прикраси на Харківщині: «Усі позаквітчувані були всякими квітами: коли улітку — то справжніми, на зиму — то робленими з щпалерів; а перед образами висіли на шовковинках голуби, зроблені теж із шпалерів».

Термін «витинанка» вперше з'явився в літературі 1913 р. Але відсутність терміна аж ніяк не може заперечувати існування витинанок, побутували інші назви: стригунці, зірочки, квіти, козаки та ін.

Найдавніші українські витинанки, що дійшли до нашого часу, походять із Прикарпаття і Західного Поділля. Важливу роль у їхньому збереженні відіграли господарсько-етнографічні виставки, дуже популярні наприкінці XIX — на по​чатку XX ст. На таких виставках експонувалися різноманітні твори народних майстрів з різьбярства, гончарства, ткацтва, вишивання тощо. Зокрема, львівсь​ка газета «Діло» писала про експонати виставки в Тернополі (1887 р.): «Цікавий і, наскільки знаємо, досі ніким не замічений причинок до народної орнаментики подав Софрон Левицький, зібравши на одинадцяти великих картонах оздоби, які селяни стригунець і Довгого в повіті Товмачському вирізають з різнобарвно​го паперу і наліплюють на стінах».

Кінець XIX — початок XX ст. позначені великим піднесенням промислу ук​раїнських витинанок.

Мереживо — один із популярних,видів народного декоративного мистецтва. Ажурні, сітчасті, декоративні вироби із лляних, шовкових, бавовняних, метале​вих та інших ниток. Мереживо виготовляється для оздоблення одягу, пркрашення тканин інтер'єрного призначення.

Мереживо гачком набуло розвитку в Україні з XIX ст. Виділяється мережи​во з геометричними і рослинними мотивами.

«Ремісники»

Художній метал. Художнім металом називають декоративно-прикладні й монументально-декоративні твори, виготовлені вручну різноманітними тех​ніками з чистих металів та їхніх сплавів. Усі вироби художнього металу скла​дають вісім найбільших родів: архітектурні елементи, обладнання приміщення, знаряддя праці, посуд і начиння, культові та обрядові предмети, особисті речі і прикраси, дрібна пластика.

Із занепадом у XIX ст. цехового ремесла на чільне місце висувається на​родне металірство. Найбільш відомі його регіони — Подніпров'я, Слобожанщи​на, Гуцульщина.

Найвищий розквіт гуцульського металірства припав на кінець XIX — поча​ток XX ст. У той час відбувалися етнографічні виставки у Львові, Коломиї, Тер​нополі, де можна було побачити й оригінальні вироби з металу. У романтичний гірський край ринув потік письменників, художників і багатих туристів. Щоб за​довольнити, попит, художньою обробкою металу стали займатися десятки майс​трів у селах Річка, Соколівка, Яворів та ін.

Художнє деревообробництва. Художня обробка дерева — найдавніший вид декоративно-прикладного мистецтва, виготовлення оригінальних виробів з дерева різноманітного функціонального призначення. За формотворчими техні​ками художнє деревообробництво поділяється на відповідні галузі: бондарство, деревообробне токарство, столярство та декоративне різьблення.

Наприкінці XIX ст. цеховий устрій був повністю скасований і сільське де​ревообробництво перестало бути виробництвом для забезпечення феодального господарства та почало набувати форм товарного виробництва. Виникали шко​ли, народжувалися нові напрями творчості, формувались і зміцнювалися тра​диції.

Провідними регіонами художніх деревообробних промислів у XIX ст. бу​ли Подніпров'я, Поділля, Карпати. У багатьох місцевостях оздоблювали про​філюванням та пласким різьбленням дерев'яні деталі архітектури, виготовляли транспортні засоби та знаряддя праці, прикрашені різьбленням, випалюванням, рідше розписом. Масово виготовляли на ярмарки предмети хатнього вжитку, зокрема начиння.

Художнє плетіння — це вид декоративно-прикладного мистецтва, що озна​чає процес виготовлення творів із природних рослинних матеріалів, інколи «а ребристій основі.

Плетені вироби умовно утворюють шість родів: меблі, декоративна пласти​ка, побутові предмети, кошики, предмети одягу та іграшки.

Важливим джерелом пізнання плетених речей початку XIX ст., зокрема особливостей їхнього функціонування на Західному Поділлі та в Карпатах, є ак​варелі львівського художника Ю. Глоговського. Малюючи людей у народному одязі та побутові сцени, він водночас зображав як доповнення плетені кошики, брилі, клітки, решета, якими користувалися селяни, іноді й міщани.

Розвитку промислу плетіння з природних матеріалів сприяли засновані у 80-х рр. XX ст. школи і навчальні майстерні. Одна з перших таких шкіл ви​никла у 1879 р. у с. Нижнів, в м. Сторожинець на Буковині.

Учитель. 
От ми і дізналися, які види декоративно-прикладного мистец​тва існували в Україні в XIX ст.

ІІІ.   ПРАКТИЧНА РОБОТА 
Слово вчителя

Переходимо до творчого етапу сьогоднішнього уроку. Кожна група отрима​ла також завдання виконати ескіз із певної теми. Зараз ми будемо перевтілюва​ти ваші задуми в композиції.

Уявімо, що знаходимось у невеличкому ремісничому поселенні, про яке Лі​на Костенко могла б сказати:

«Тут люд осілий; 
Тут шанують труд. 
І рух дадуть і кругові, і кросну.

Кують залізо із місцевих руд 
І мають славу дуже розголосну.
 Тут процвітало всяке ремесло...»
Учитель проводить інструктаж щодо безпечного поводження при роботі з ріжучими інструментами.
•   Що повинен кожен знати, щоб безпечно працювати?
•   Як правильно користуватись ножицями? Учні втілюють ескізи у композиції.
Учитель. 
Девізом собі візьмемо народну мудрість: «Ремесло не коромис​ло — плечей не відтягне».
IV.    ПІДСУМОК УРОКУ
Розв'язування кросворду
По горизонталі
1. Техніка виготовлення виробів з металу, шляхом нагрівання та розм'якшування з подальшим наданням заготівці відповідної форми та фак​тури. (Ковальство.)
Тканина, якою користуються при вишиванні. (Канва.) Виготовлення килимів, гобеленів, паласів із пряжі на спеціальному верстаті або рамі. (Килимарство)
4.     Вироби із глини. (Кераміка.)
5.     Вид живопису, який застосовується для прикрашання, оздоблення пред​метів побуту, будівель, інтер'єрів. (Декоративний.)
6.     Мінеральна маса із суміші каоліну, пластичної глини, кварцу і польового шпату, яка використовується для виготовлення тонкого посуду, виробів де​коративного та прикладного характеру. (Фарфор.)

По вертикалі 
1.     Твір декоративного мистецтва, виготовлений із складеного у кілька разів білого або кольорового паперу методом вирізання. (Витинанка.)
2.     Мистецтво виготовлення тканини на ткацькому верстаті. (Ткацтво.)
3.     Інструмент живопису. (Пензель.)
4.     Техніка виконання рельєфу на поверхні тонких листів із металу. (Чеканка.)
5.     Нашивання візерунків на тканину або шкіру різними видами ниток. (Ви​шивка)          *
6.     Яйце, розписане різнокольоровими візерунками. (Писанка)
7.     Узор, побудований на ритмічному чергуванні елементів. (Орнамент)
8.     Ажурне, плетене полотно. (Мереживо)
Наприкінці уроку учні організовують виставку художніх робіт.

V.     ОЦІНЮВАННЯ
Учитель оцінює роботу учнів на уроці.

VI.   ДОМАШНЄ ЗАВДАННЯ
Учитель дає учням завдання за своїм вибором.














10 клас

ТЕМА: Декоративно-прикладне мистецтво та народні художні промисли.

МЕТА:    познайомити  учнів   із  українськими   народними   промислами (Косів, Опішня, Яворів, Петриківка); прищеплювати любов до своєї малої батьківщини; розвивати  художній сма​к, виховувати шанобливе ставлення до української культури.

ОБЛАДНАННЯ: матеріали та таблиці-ілюстрації:   таблиця   «Українська   керамічна   іграшка»; зразки народних іграшок,  виготовлених із різноманітних ма​теріалів (тканина, глина, деревина, солома); технологічна табли​ця з виготовлення іграшки-сувеніру «Різдвяний янгол»; таблиця «Організація роботи учнів по групах за принципом «конвеєру».

                                                                                 ХІД  УРОКУ
I.     ОРГАНІЗАЦІЙНИЙ МОМЕНТ

Учитель вітається з учнями та бажає гарного настрою, позитивного спіл​кування, активної роботи. Учні готуються до роботи, організовують свої робочі місця.

II.     ЗАСВОЄННЯ НОВОГО МАТЕРІАЛУ

  
Мистецтво виготовлення іграшок — один із найдавніших видів народної ху​дожньої творчості.

Найвищим проявом творчості народу є його мистецтво, яке він проніс через століття. Особливістю творчості народного майстра є те, що він свідомо виго​товляє не тільки твір мистецтва, а і потрібну в господарстві річ. Тобто, майстри робили красивими звичайні речі, якими вони користувалися щоденно: посуд, одяг, іграшки тощо.

Своєрідність виготовлення іграшок визначається умовами побуту та праці, звичаями народу, національним характером, кліматичними умовами та матеріа​лами, які використовували. Так, в областях, багатих деревиною, іграшки були дерев'яні, у містах, багатих покладами глини — керамічні тощо.

Ранні іграшки Київської Русі, знайдені на території древніх міст — Київ, Опішня, Ужгород, Яворів, Косів датуються приблизно — X—XV ст. Сюжети іграшок того часу: коні, птиці-свистунці тощо.

У цих іграшках уже проявилися основні риси, притаманні всій народній творчості:

— узагальнення форми;

—  характерні фольклорні деталі;

— перебільшування образу.

Іноді іграшці надавалося магічне значення. Наприклад, різноманітні свис​тунці, тріскотали, брязкальця за язичницькими віруванням слов'ян своїм свис​том та шумом відганяли злих духів. Із тих же причин не зображували обличчя у ляльки.

Із часом змінювалися та вдосконалювалися прийоми виготовлення іграшок, але зберігалися та розвивалися художні традиції, які заклали основу українсь​ких народних промислів.

                                        Косів

Широко розкинулося по схилах Карпатських гір село Пістень. Гончарні ви​роби з Пістені та сусідніх селищ користувались великим попитом на ярмарках у місті Косів. Так, Прикарпатське місто Косів в Івано-Франківській області ста​ло осередком гуцульського народного мистецтва.

Косівські вироби важко спутати з якимись іншими — лише дві-три фарби ство​рюють характерний жовто-коричнево-зелений колорит розпису на білому тлі.

У розписі майстри використовують мотиви вазона, виноградного грона, ба​гатопелюсткової троянди, які часто поєднуються з сюжетними композиціями на побутові теми. У рослинні або геометричні розписи народні майстри вводять зображення птахів, тварин: півня, оленя, коня.

Поєднання різних матеріалів надає виробам своєрідної і неповторної краси.

                                        Опішня

Здавна  Опішня на Полтавщині здобула славу гончарського осередку, і досьогодні зберігає значення одного з основних центрів гончарства в Україні. Опішня — селище з найбагатшими і найрізноманітнішими покладами глини. Гончари Опішні називають глину «святою землицею». Тут виробляють вироби, які вносять красу в буденне життя.

Опішнянські майстри славились виготовленням різноманітних дитячих іграшок — найчастіше свистунців у вигляді коників, півників, козликів. А ще ро​били цілі комплекти декоративних фігурок, які складають веселі і жартівливі жанрові групи: «Весілля», «Ярмарок».

Світло-жовтий колір фону, або червоно-коричневий чи зелений фон, поси​лений контрастами блакитного, темно-коричневого, яскраво-зеленого, синього або чорного і политий прозорою поливою,— ось своєрідні ознаки, що виділяють мистецтво опішнянських майстрів.

                                         Яворів

Містечко Яворів у Львівській області здавна славилось майстрами, які ви​готовляли і розписували скрині. Скрині робили з соснових і липових дошок. Соснові покривали фарбами коричневого кольору, створюючи тло для розпису. А в липових залишали фактуру чистої деревини.

Розфарбовували також і дерев'яний посуд, і побутові речі, і музичні інстру​менти, і, звичайно, іграшки: кінь-гойдалка, свистунці, ляльки, птахи.

Тенденції українського народного мистецтва у наші часи продовжують жи​ти та розвиватися. Найцінніші риси народної іграшки: яскрава образність, доб​розичливий гумор, почуття матеріалу.

Сучасна народна іграшка вже не відповідає своїм первісним функціям — во​на зникла з ігор дітей.

Сьогодні народна іграшка ввійшла в наше життя як один з яскравих при​кладів декоративно-прикладного мистецтва, як сувенір, прикраса сучасного інтер'єру.

Іграшку-сувенір за принципами підвісної конструкції зі звисаючими еле​ментами («мобілє») часто підвішують над колискою немовляти як іграшку та оберіг.

Ш.    ПРАКТИЧНА РОБОТА УЧНІВ

Учитель. 
Зараз ми навчимося за допомогою конструювання виготовляти з паперу іграшку-сувенір за конструкцією «мобілє» — «Різдвяного янгола».

Учень зачитує щедрівку:

Нова радість стала

Нова радість стала, яка не бувала: 
Над вертепом звізда ясна світлом засіяла. 
Де Христос родився, з Діви воплотився, 
Як чоловік пеленами, убого повився. 
Ангели співають, славу й честь звіщають, 
На небесі і на землі мир проповідають.

• Практичну роботу з виготовлення іграшки-сувеніра «Різдвяний янгол» уч​ні виконуватимуть у групах.

Клас поділяється на групи, за кількістю рядів.

Робота у групі організується за принципом «конвеєру», коли кожен учень виконує свою частину роботи, користуючись таблицею, послідовно на своїй дільниці. Виконавши свою роботу, учень передає заготовку наступному а той за ланцюжком — далі, доки всю фігурку не буде зроблено. Закінчені окремі еле​менти з'єднують в одну композицію.

Кожна група має технологічну карту з виготовлення фігурки «Різдвяного янгола», яка допоможе учням у роботі над іграшкою.

Творче завдання

За викройками, наданими у технологічній карті, можливо спробувати зро​бити фігурки: мудреця (замість німбу надіти йому на голову паперове покри​вало), феї (прикрасити фігурку мішурою та приклеїти блискітки на сукню та крила) тощо.

На дошці закріплено таблицю «Організація роботи учнів у групах за прин​ципом «конвеєру»», яка допоможе учням у роботі над практичним завданням.

Організація роботи учнів у групах за принципом «конвеєру»
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Інструктаж із техніки безпеки
Під час виконання завдання необхідно бути уважним з інструментами та матеріалами, які використовуються в роботі: ножиці, різаки, ножі. Вирізуючи елементи композиції, направляйте робочі інструменти від себе, щоб не порани​тися. Не спрямовуйте інструменти в бік однокласників та не робіть різких рухів. Не обертайтеся, тримаючи в руках інструмент.

Самостійна робота учнів

Учні у групах виконують іграшку-сувенір «Різдвяний янгол». Учитель до​помагає учням, в яких виникли труднощі.

V.     ПІДСУМКИ УРОКУ


Наприкінці уроку фігурки янголів і зірок об'єднуються в об'ємно-просторо​ву композицію та виходить мобіль «Різдвяний янгол». Учні вирішують, як вони прикрасять цією іграшкою дім чи клас.

                                                                                                                                                                      10 клас

ТЕМА:  Декоративно-прикладне мистецтво та народні художні промисли

МЕТА: ознайомлювати учнів із розвитком декоративно-прикладного мистецтва та народними художніми промислами України; учити вирізняти промисли різних регіонів; знати їх відмінності та особливості; розвивати зацікавленість  декоративно-прикладним мистецтвом та народними художніми промислами  України та свого регіону, спостережливість, інтерес до культурної спадщини; 

виховувати любов до народного мистецтва, дбайливе ставлення до пам'яток української культури.

ОБЛАДНАННЯ: фотографії виробів декоративно-прикладного мистецтва.

                                                                     ХІД УРОКУ

I.    Організаційний момент

II.    Актуалізація опорних знань

Бесіда

♦    Пригадайте, що таке декоративно-прикладне мистецтво.

♦    Що ми можемо назвати народними художніми промислами?

♦    Які центри народних художніх промислів ви знаєте?

III.    Мотивація навчальної діяльності

IV.    Викладення нового навчального матеріалу

Розповідь учителя

1) Декоративно-прикладне мистецтво

Українське народне декоративне мистецтво — унікальне явище національ¬ної культури, воно завжди правдиво показувало світу життя, духовне багатство, рівень культури, творчі сили й здібності, енергію і світогляд нації.

Словникова робота. 

Народне прикладне мистецтво — народні художні промисли, що являють собою товарне виготовлення художніх виробів з обов'язковим застосуванням творчої ручної праці.

Народне декоративне мистецтво України розвивалося у двох основних напрямах — домашнє художнє ремесло й організовані художні промисли. Вони розвивалися паралельно, тісно переплітаючись між собою і взаємозбагачуючись, кожна історична епоха вносила свої зміни. Перехід від мануфактур до капіталістичних фабрик, промислового виробництва у XIX ст. негативно позна¬чився на домашньому розвитку художніх промислів, основа яких — традиційне художнє рукоділля.

У різні історичні епохи народне декоративне мистецтво зазнавало змін. Однак, завжди його визначальними рисами залишалися колективний характер творчості, спадковість багатовікових традицій. Ручний характер праці давав змогу імпровізувати, творити неповторне, мати «свою руку», «власний почерк». Проте, усе нове, що створювала кожна людина, завжди залишалося в межах ху¬дожніх традицій того осередку, де створювалося.

Словникова робота. 

Художня традиція — це стійка система творення образів, естетичних уявлень, історично сформованих у певному середовищі. Основне у традиціях народного декоративного мистецтва — матеріал, техніка його обробки, характер виготовлення предметів, а також принципи і прийоми втілення образу. Вирішальну роль відіграють художні особливості сюжетних зображень, форми виробів, орнамент, виражені живописними, пластичними або графічними засобами.

Найпоширенішими в Україні були ткацькі мануфактури, засновані ще у XVII—XVIII ст. Перша половина XIX ст.— це період, коли виробництво очо¬лив великий капітал, формуючи капіталістичні відносини між його учасниками.

Так, серед ремісників-текстильників виокремлювалися ткачі, полотнярі, шерстянники, прядильники (ниткарі), сукновали й постригачі сукна, мотузники, канатники тощо.

Вільніші можливості для діяльності мали сільські й міські домашні промисли, тобто дрібне ручне товарне виробництво. Воно існувало в умовах нату¬рального господарства, де із наявної сировини виготовляли товар на продаж. Власниками промислів були представники майже всіх прошарків населення України — міщани, селяни, шляхта, козаки, купці та ін. 

2) Осередки народних художніх промислів

Полісся. 

Важко сказати, коли виникло килимарство в поліських селах, але свого розвитку воно набуло в XVIII — на початку XIX ст. Варто зазначити, що воно існувало не в усіх поліських селах, а лише в «шляхетних», тобто вільних від кріпацької залежності й порівняно заможних. Гобелени виготовляли як для власних потреб, так і на продаж. Для виготовлення гобелена використовували фарбовану пряжу. Краса виробу часто залежала від кольорів, використаних у процесі ткання, тому фарбуванню пряжі надавали особливого значення. Найпоширенішими в поліських килимах були червоний, зелений, білий, жовтий, чорний, синій кольори. Фарби виготовляли за рецептами, що часто зберігалися в таємниці й передавалися з роду в рід. Поряд із символікою кольору важливе місце належить символіці орнаменту. Поширеними на Поліссі були килими «в кулаки», «в круги», «в козака», а також вазонні композиції. «Козаком» народні майстри називають фігурку з ромбовидною голівкою і опущеними руками, яка нібито сидить верхи на коні. Назва «козак» виникла пізніше, ніж сам орнамент. Можливо, «козак» виступає як жіноче божество. Тепер його називають Перешнею — Матір'ю всього живого, богинею родючості, природи і добра.

Полтава. 

Полтавські гобелени вражають різноманітністю композиційних і колористичних рішень. Квіткові форми мають округлий характер; розгалуження корінців не геометризовані, не кострубаті, а м'які, згладжені. У цьому виявляються привабливість орнаменту, мелодійність і вишуканість. На дея¬ких гобеленах квіти розкидані на тлі без особливого плану, тобто без наукових принципів побудови композиції. Квіти отримали свою фантастичність завдяки стилізації. Найвизначніша особливість квіткових гобеленів Полтавщини — це напрочуд удало дібраний колорит. Зіставлення ніжних ясно-брунатних, золотаво-жовтих, білих, синіх із коричневими відтінками кольорів дає завершену в мистецькому розумінні колірну гаму.

Косів. 

Ткацький промисел у Косові виник на базі місцевого народного ткацтва, і був тісно пов'язаний із життям і побутом людей. Народні майстри Косівщини досконало володіли всіма техніками ткацтва і вміли створювати узорні ткання неповторної краси. Найбільш характерними для Косова є поперечно-смугасті узори, виконані в яскравих насичених барвах із перевагою червоного, оранжевого і золотисто-жовтого кольорів, що доповнюють блакитним, зеленим, фіолетовим, білим. Уражає безмежна варіантність різних кольорів.

Буковина. 

Зображення птахів на Буковині в композиціях килимів сюжетно пов'язані з мотивом дерева, що набуло складної геометричної форми. Мотиви птахів наявні й нині у виробах Шипинців, Топорівки, Волоки, Великих Кучерів та деяких інших сіл. Наприкінці XIX ст. набули поширення килими з об'єктно трактованими квітковими мотивами, так звані «панські» килими басонового типу — з букетами, бантами, віньєтками, картушами. У домашньому селянському виробництві техніка полотняного переплетення з ручним перебором не давала тієї живописної декоративності, як у «панських» килимах. Дуже поширеними є геометричні орнаменти. Незважаючи на те, що майже в усіх геометричних малюнках майстри використовують переважно мотив ромба, його характер, його конфігурація завжди різняться. Ромб може бути прямокутної або витягнутої форми з розчленованими сторонами чи кутами. Крім того, йому може бути надано й округлої форми, він навіть може бути розчленований на два трикутники й сходитися гострими кутами. У створенні малюнків з обмеженої кількості мотивів фантазія буковинських умільців безмежна. 

3) Види народних художніх промислів 

Вишивка — один із найпоширеніших та найулюбленіших в Україні різновидів народної творчості. У цих творах утілено піднесений світ краси й фантазії, поетичного осмислення природи, схвильована розповідь про думки та почуття людини, світ натхненних образів, що сягають своїм корінням далекого минулого. 

З II половини XIX ст. мистецтво вишивання поступово виходить за межі хатнього ремесла і подекуди набирає форм кустарного промислу. Виникають артілі та перші кооперативні об'єднання вишивальниць. Подекуди цілі села  живуть цим промислом. Художньою вишивкою починають цікавитися збирачі- колекціонери та науковці-етнографи, зі знахідками яких улаштовуються перші виставки прикладного мистецтва та кустарних промислів. На своєрідність української вишивки звертають увагу прогресивні кола громадськості, нею починає захоплюватись публіка. Кожний регіон має свої улюблені кольори, що використовуються у вишиванні. На Полтавщині полюбляють ніжні відтінки блакитного й жовтого, а то й зовсім біле шитво. У Вінницькій області вишивають суцільно чорним, або ж із поєднанням чорного та червоного кольорів. Для Слобожанщини традиційними є червоний і чорний кольори. У Житомирській та Рівненській областях побутують здебільшого червоні узори, на Київщині — червоні із синім, іноді з чорним. Багата й різноманітна вишивка в Карпатах, де особливо полюбляють яскраві, барвисті багатоколірні візерунки. На Гуцульщині, у Львівській області, Закарпатті здебільшого вишивають геометризованими орнаментами, що містять усі кольори веселки.

Деревообробка. 

З II половини XIX ст. гуцульські майстри інкрустували вироби різноманітними кольоровими матеріалами, а саме: фарбованим деревом, «вареним» у природних барвниках (виварах цибулиння, лушпиння волоського горіха, настої з дикої яблуні, польового хвоща та ін.), а також хімічних ані¬лінових фарбах. На ярмарках можна було купити баранячий ріг, перламутр, мідний і латунний дріт, бляху, бісер — порцеляновий (білий, синій, червоний) та скляний тьмяніших кольорів. Усі ці матеріали давали змогу вирішувати різноманітні композиційні завдання колірного і фактурного характеру. За¬сновником сучасної школи гуцульської художньої обробки дерева вважається Ю. Шкрібляка. Початкові навички у виготовленні виробів із дерева він ще юнаком набув у батька-бондаря. Згодом самостійно опанував токарство, різьблення і випалювання. Гладку поверхню геометричних мотивів орнаменту на тарілках, баклагах, коробах, пляшках він поєднував з «ільчатим письмом», домагаючись фактурного контрасту, і тим самим значно посилював декоративну виразність. На початку XX ст. і в наступні десятиліття художня обробка дерева в Україні залишалася на високому рівні передусім у регіонах, багатих на ліс, де плекали давні традиції деревообробки. У цей період працювали талановиті майстри-одноосібники, які виготовляли ложки, дерев'яний посуд, скрині та інші побутові речі, необхідні в господарстві. Особливим попитом користувалися скрині. На Полтавщині їх розписували квітковим орнаментом, іноді різьбили, а на Поділлі обковували металевими ажурними блярвами. Специфічні для Полісся «божники» — полиці для ікон, прикрашені виїмчастим різьбленням, інкрустовані соломкою. Поліське дерев'яне різьблення дрібніше в деталях, ніж лісостепове, у ньому більше гравійованих елементів.

Гончарство. 

У XIX ст. кожний район гончарного промислу мав характерні художні особливості виробів, що залежали від природних якостей матеріалів, технологічного рівня виробництва, локальних традицій тощо. Майже кожен осередок представлений провідними майстрами — яскравими творчими осо¬бистостями. У с. Дибинці на Наддніпрянщині (нині село у Богуславському р-ні Київської обл.) працювали відомі гончарі К. Масюк, М. і К. Пащенко, С. Родак, Є. Проценко та ін. їхні миски, тарілки, глечики, тикви відзначалися характерним рослинним розписом із доповненням точок, рисок і «гребінців», а також різноманітних зооморфних мотивів. Виробам опішнянських гончарів була властива своєрідна декоративність. Так, Ф. Червінка, крім гравіювання по вологому черепку, наліплював рельєфні орнаментальні деталі; В. Поросний у плетиво мальованого рослинного орнаменту вводив казкових звірів і птахів, а художник- кераміст Ю. Лебіщак розробляв декор на основі мотивів, запозичених із шовкових гаптів. Серед подільських гончарів на особливу шану заслуговують: А. Гончар з с. Бубнівка, який першим запровадив у своєму селі виробництво червоного посуду, мальованого технікою ріжкування; П. Лукашенко і П. Самолович з Ба¬ру, які оздоблювали миски тематичними фігурними композиціями; П. Білоок, М. Небесний і Р. Червоняк зі Смотрича, які використовували оригінальний розпис на основі фляндрівки; Я. Бацуца із с. Адамівка, який своїм неполиваним посудом кулястоподібних форм, розписаним силуетними фігурками, прославився на всеросійських і міжнародних виставках. На Гуцульщині провідними осередками гончарства у XIX ст. стали Косів і Пістинь. Славу косівській кераміці принесла самобутня творчість О. Бахметюка. На його мисках, дзбанках, кахлях зображені рільники і пастухи, солдати і пани, музиканти й шинкарі, мельники, ткачі й гончарі.     

Отже, завдяки майстрам О. Бахметюку, родині Баранюків, а також Г. Кощуку, М. Білецькому у середині XIX ст. виникла й розвинулася школа косівської кераміки. Водночас зародилася пістинська школа гончарства (село неподалік від Косова), пов'язана з відомими родинами гончарів Волощуків, Зондюків, Кошаків, Михайлевичів, Тимчуків та ін. Вони здебільшого виготовляли мальовані миски, тарелі та дзбанки. Крім цього, П. Тимчук виробляв оригінальні фігурки кіз, баранів, оленів із горщиками на спині для кімнатних квітів. На Львівщини майстри Ф. Гусарський із Лагодова, Я. Домарецький із Сасова, Д. Муц із Шпиколосів виготовляли сірий посуд, інколи оздоблюючи його ліпним декором та вигладжуванням. Видатний майстер мальованих гончарних виробів В. Шостопалець із Сокаля прикрашав свої твори ритованими й мальованими розетами, соняшниками, гілками пишних квітів, пташками тощо. Його талант виявився у виготовленні фігурного посуду для напоїв, що нагадує людські постаті. На цих дзбанках із доліпленими головами паничів, шинкарів, ченців наявні також написи: приказки, побажання й сентенції, сповнені народного гумору. На Закарпатті у II половині XIX ст. поширився підполив'яний розпис. Хустські гончарі А. Лех і його син Й. Лех розписували вироби пензликом (характерний квітковий орнамент, нанесений широкими мазками по рожевому черепку глечиків, дзбанків, горщиків) на зразок вільного малювання фаянсового посуду. В осередках Гуді, Драгові та Мирчі виробляли сірий посуд із лискучими візерунками. Однак, у Драгові найбільш популярним був неполив'яний посуд, оздоблений білим та коричневим ангобами, геометричним орнаментом (техніка ріжкуванння). Гончарі Полісся виготовляли переважно неглазурований «рожевий» і «димчастий» посуд, графічно декорований лощінням.

Художня обробка металу була здавна одним із найпоширеніших видів художнього промислу на території України. Вироби, що виходили з-під рук народних майстрів, із дивовижною гармонією поєднують природні властивості матеріалу з професійною вправністю та естетичною свідомістю творця, що надає, здавалося б, простим ужитковим предметам значення та цінності справжнього витвору мистецтва. Упродовж XIX — початку XX ст. типовими для поліських міст і містечок були ковані архітектурні деталі (кронштейни крилець, огорожі). У селах Гуцулыцини надзвичайного поширення набуло дрібне художнє ливарництво з латуні. Карпатські народні майстри виготовляли вжиткове приладдя, зброю, кінську збрую, прикраси тощо. Усі вироби пишно декорувалися карбуванням і гравіюванням (переважали геометричні мотиви у різних орнаментальних поєднаннях).

Деякі регіони України (Київщина, Уманщина, Херсонщина, Катеринославщина й Одещина) стали визнаними центрами народного декоративного розпису. А вже з початку XIX ст. на основі настінного розпису почав застосовуватись розпис декоративний, що виконується на різних предметах повсякденного вжитку: вазах, тарілках, глечиках, карафках, навіть елементах збруї та озброєння (давня традиція мистецтва Запорізької Січі).

Українські народні паперові витинанки, що з'явилися у XIX ст., призначені для доповнення внутрішнього оздоблення житла, зокрема розмальованих стін і печей, а також вікон, полиць, коминів. Цей вид декоративного мистецтва є чи не наймолодшим (оскільки пов'язаний із уживанням кольорового паперу, що став доступним широкому загалу лише з кінця XVIII ст.), але поширеним майже всією Україною. Витинанки зазвичай — монохромні, орнамент — геометричний і рослинний. Рідше трапляються антропо- й зооморфні фігурки, зображення предметів побуту, архітектури тощо. Часом витинанки збагачуються ще додатковими кольорами. У деяких селах витинають із паперу цілі рушники, доповнюють їх аплікаціями або й розмальовують. Здебільшого під час витинання окремих фігур папір не перегинають, орнаментальні ж узори та прикраси витинають, складаючи аркуш декілька разів (удвоє, учетверо, увосьмеро і навіть ушістнадцятеро). Від кількості складань залежать розмаїття форм та композиція узорів.

V. Актуалізація набутих знань (рефлексія)

1. Проблемне питання

♦ Поясніть вислів дослідника української вишивки В. Стасова: «Орнамент не містить жодної зайвої лінії, кожна рисочка має тут своє певне значення. Це складна мова, послідовна мелодія, що має свою основну причину і призначення не лише для очей, а й для розуму й почуттів».

2. Творче завдання

Нанести на карту України центри народних промислів.

VІ. Підбиття підсумків уроку

VІІ. Домашнє завдання: Допрацювати композицію , створити схему «Декоративні мистецтва та народні промисли»





10 клас
ТЕМА:  Народна музика: соціально -  та родинно-побутові пісні 

МЕТА:    з'ясувати особливості народної музики; ознайомити учнів із найбільш відомими народними співаками, різновидами родинно-по​бутових пісень; розвивати почуття прекрасного; виховувати гор​дість за кращі здобутки української культури.
ОБЛАДНАННЯ:    комп'ютерна презентація уроку; добірка українських народних пі​сень різних жанрів, зокрема родинно-побутових.

                                                                        ХІД  УРОКУ

Слово вчителя

Українська пісня — «найбільш розкішна і найбільш запашна з усіх гілок світової народної творчості», — так високо оцінив її А. В. Луначарський. Вона є продуктом колективної мудрості й життєвого досвіду народу-трудівника, на​роду-художника. Виступаючи справжнім володарем поетичного слова і збагачуючи його своїм талантом, народ віками складав багатобарвні, прозорі й образні, емоційні й разом із тим глибоко змістовні пісні як вияв свого соціального жит​тя, особистих почуттів і сподівань.


Один із перших збирачів народної пісні М. Максимович зазначав, що в українських піснях звучить душа українського народу і нерідко — його іс​тинна історія. Високу оцінку нашій пісенності дали сотні діячів культури різ​них народів. Наприклад, Лев Толстой дав таку глибоку і містку оцінку нашій національній скарбниці: «Ніякий інший народ не виявив себе в піснях так яскраво і гарно, як народ український... Щасливі ви, що народилися серед на​роду з багатою душею, народу, що вміє так відчувати свої радощі і так чудово виливати свої думи, свої мрії, свої чуття заповітні. Хто має таку пісню, тому нічого жахатись за свою будучність. Його час не за горами. Вірите чи ні, що простих пісень жодного народу я не люблю так, як вашого. Під їхню музику я душею спочиваю — стільки в них краси і грації, стільки дужого, молодого чуття і сили».

            Українські селяни, керуючись вродженою музичністю, зазвичай не співають в унісон, а одразу розбиваються на різні голоси, і кожен веде свою партію.

(Учні прослуховують українські народні пісні.)

Слово вчителя
            Пісні виникли під впливом подій та явищ суспільного життя, громад​ського і родинного побуту, трудової діяльності, боротьби проти іноземних за​гарбників, національного та соціального гноблення і палкої любові до Вітчиз​ни. У народній пісні майже немає розповідної основи — всю увагу зосереджено на відтворенні внутрішнього світу людини (психічного стану, думок, бажань, надій, страждань).

           Часто в родинних піснях відчувається біль і туга дорослих дітей за назавж​ди втраченими батьками: «Ой давно, давно в матінки була, а вже тая стежка тер​ном поросла», «Жінка для поради, теща для привіту, а над неньку рідненьку не​ма на всім світі», або «Ой брате мій, брате, де нам отця взяти?»

(Учні пригадують і виконують відомі родинно-побутові пісні.)
Слово вчителя
           У потоці історичного життя родинно-побутові пісні розвивалися поряд з ін​шими тематичними циклами ліричних пісень, зокрема — з обрядовими. Силою традицій у селянському народному побуті, а відтак, і в народній пісенності, про​довжує утримуватися прадавній погляд на поняття роду, на непохитність родо​вих зв'язків.

           Фантастичні пісні-небилиці — це гумористичні твори, в яких ніби нагро​маджені різні предмети, що їх зміщено зі звичайного місця, усіляко переплутано, поставлено в невластивий їм порядок. Пісні-небилиці швидко запам'ятовуються, виховують смак до влучного слова, розвивають фантазію, привчають самостійно мислити, зіставляти факти, критично підходити до прочитаного або почутого.

         Колискові пісні належать до поезії пестування, їхнє головне призначення — приспати дитину: в цьому і міститься секрет монотонності наспіву, одноманіт​ності їхнього ладу, манери виконання, характеру, виразності ритміки, звучності й багатства рим. їхні носії і виконавці — жінки, матері, бабусі чи няні.

        Як доведено наукою, колискова пісня має позитивний вплив на розвиток мови, музичних і поетичних здібностей дітей. Під її звуки складаються перші уявлення дитини про світ, перші відчуття радості і задоволення життя, позитив​но формується її особистість.

         Цікавими зразками побутової пісенності є також танкові (танцювальні, до танцю) пісні та українські коломийки, що поділяються на групи «до танцю» і «до співу». Ця так звана «коломийкова» форма активно поширилась у різних жанрах традиційного фольклору, прижившись також у професійній українській поезії.

        До мотивів українського фольклору в наш час звертаються такі гурти як «Гайдамаки», «Мандри» та ін. Власну інтерпретацію класичних народних пісень пропонує популярний рок-гурт «ВВ» і його лідер Олег Скрипка. А співачка Руслана у 2003 р. випустила альбом «Дикі танці», до основи якого покладено гу​цульські мотиви. Із заголовною піснею з нього вона перемогла у 2004 р. на між​народному конкурсі «Євробачення». Сучасні українські митці використовують фольклорні мотиви та форми не тільки у царині музики, але і в інших галузях культури — літературі, малярстві, дизайні.

Класифікація пісень

1.     Соціально-побутові пісні. До цієї групи включаються козацькі пісні, анти-кріпацькі, рекрутські, солдатські, чумацькі, бурлацько-наймитські, заробіт​чанські, стрілецькі та емігрантські.

2.     Наступна група — родинно-побутові пісні, пісні любовної і сімейної тема​тики, які розкривають взаємини коханих, а також повною мірою розкрива​ють внутрішньо-сімейні відносини, нелегке життя селянства в умовах крі​пацтва.

3.     Окрема група — жартівливі, сатиричні пісні та пісні-хороводи.   
              Поряд із сумними та інколи тужливими ліричними родинно-побутовими піснями існує такий підвид, як весільні пісні.

             У весільних піснях ідеться про свах, про подруг нареченої, світилок, бояр і боярок, про старост і дружб. Співають весільні пісні виключно жінки. Пере​важно це хори, діалоги. Весільні пісні супроводжують замішування короваю, розплітання коси молодої, одягання їй чіпця. Чоловіки у формі монологів та діалогів беруть участь лише у найбільш драматичних епізодах обряду під час нападу бояр та викупу нареченої. Святкуючи перезву, родичі молодої після пер​шої шлюбної ночі йдуть із відповідними обрядовими піснями на частування до хати молодого.

(Різні групи виконують українські народні пісні.)

 Розповідь учителя

Поетична й музична обдарованість українського народу забезпечувала високий рівень розвитку музично-пісенної творчості. У XIX ст. продовжували побутувати землеробські пісні календарного циклу, а також колядки, веснянки, колискові, весільні пісні та ін. Популярними були пісні-романси «Їхав козак за Дунай», «Віють вітри», «Сонце низенько», а також створені на вірші Т. Шевченка «Думи мої», «Ой, одная, одна», «Заповіт», пісні про Богдана Хмельницького, Максима Кривоноса. Зі свого середовища народ висував талановитих співців — кобзарів, лірників (А. Шут, О. Вересай).   

Повідомлення учнів 

                     Солдатські, козацькі пісні. 

Солдати й козацтво були новими значними соціальними групами зі специфічними умовами побуту, життя. Завдяки розвитку мануфактурної промисловості й гірничорудного виробництва в Україні з'являються робочі люди. Відбувається розвиток так званого робочого фольклору, де головною темою є тема праці. Цим зумовлена поява в народній поетичній творчості солдатських, козацьких і робітничих пісень. Тематика цих пісень відзначається різноманітністю. У них відображені воєнно-історичні події з яскравими картинами битв, розповідається про сміливість і хоробрість воїнів, оспівуються образи полководців. Війна малюється суворими, правдивими фарбами, а інколи навіть і кров'ю. Солдатські пісні воєнно-історичної тематики є абсолютно новим і деякою мірою окремим явищем в українській народній пісенній творчості. У них постають інші образи, сюжети, теми й мотиви. Саме зважаючи на цей вид пісень, можна говорити про історичність, про пізнавальний та навчальний характер пісень. Ці пісні були присвячені відповідним історичним подіям, тому інколи можуть розповісти науковцеві чи учневі більше, ніж книги або інші джерела історичних знань. Герой-солдат із солдатських воєнно-історичних пісень постає перед нами хоробрим, сміливим воїном на тлі суворої війни. Героєм пісень стає і козак, який зображується як невпинний борець за незалежність і справедливість.

                                         Робочі пісні. 

Із розвитком в Україні промисловості та проникненням капіталістичних форм виробництва у сільське господарство в пісенній народній творчості з'являється нова тематика: відображення тяжкої праці робітників на мануфактурах, тютюнових та цукрових плантаціях, у рудниках, шахтах, на фабриках і заводах. Крім цього, у піснях йдеться про тяжке життя робочих, важкі умови праці під час кріпацтва. Особливо показовими є пісні гірничо-заводських робочих, яких було силоміць зігнано тодішньою владою до Уралу й Сибіру. У цих піснях показаний також образ господаря фабрики — пригноблювача робочих мас. Головним героєм робочого фольклору є робочий-умілець. Чумацькі й бурлацькі пісні пронизані тугою за родиною, яку довелося покинути, або, навпаки,— сповнені оптимістичного настрою і чекання майбутньої зустрічі з рідною домівкою (наприклад, пісня «Над річкою бережком»). Слова й мелодії у цих піснях дуже близькі до старих селянських протяжних пісень, зберігаються навіть характерні риси українського народного багатоголосся. 

                                        Родинно-побутові пісні. 

Традиційні ліричні пісні віддзеркалювали родинно-побутові взаємини. Часто вони відображали не тільки життя в сім'ї в епоху патріархальних взаємин, але й стосувалися суспільно-громадської тематики. Наприкінці XIX ст., особливо після падіння кріпацтва, відбувається розширення сімейно-побутової тематики ліричної пісні. У пісню все глибше проникають соціальні мотиви. Поряд із темою одруження (заміжжя) порушуються соціальні питання, наводиться яскрава характеристика соціально-економічних умов життя різних прошарків суспільства, починаючи від коваля, жебрака й завершуючи купцем і боярином. Отже, традиційні пісні із сімейно-побутового плану переходять у план соціально-побутовий. У народній пісенній ліриці значне місце посідає пісня-романс, що інтенсивно розвивається у XVIII ст., особливо у міському побуті. Згодом вона стає одним із найпопулярніших жанрів не тільки в місті, але й на селі. Образно-тематичне коло пісні-романсу дуже широке: крім особистої лірики тут можна знайти і прекрасні зразки ліричних пісень соціального змісту, і пісні, у яких виражається любов до рідного краю, до його чудової природи тощо. Пісні-романси відзначаються задушевністю й емоціональною проникливістю мелодій, яскравою виразністю і глибоким ліризмом музики й тексту. Кращими зразками таких пісень-романсів є «їхав козак за Дунай», «Ой, я нещасний», «Віють вітри», «Сонце низенько», «Думка» на слова М. Петренка, «Дивлюсь я на небо», у якій висловлено гаряче поривання до волі, світла, радості. Вони виконуються соло, ансамблями, хорами, у супроводі інструментів і без супроводу.

 (Слухання пісні за вибором учителя.)

                                   Прощальні пісні. 

У зв'язку із розвитком капіталізму в традиційні селянські пісні все глибше проникають мотиви розлуки, розставання, прощання. Такий підвид родинно-побутової пісні розвивається у період XIX — початку XX ст. При цьому вона продовжує наповнюватися новим ідейно-тематичним змістом. Змінюються також творчі принципи віддзеркалення дійсності. Символічні образи й мотиви все частіше змінюються реалістичними. Відповідно до нових історичних умов людські образи набувають певної соціальної конкретизації. У таких піснях зображується дівчина, яка просить свого милого, який вирушає до міста або іншого населеного пункту, відкласти від'їзд, але він відповідає, що не може. Засмучена дівчина присягається у вічній любові. Саме такий сюжет наповнює більшість пісень про розставання двох близьких, закоханих молодих людей.

Весільні пісні. 

Поряд із сумними й інколи тужливими ліричними родинно-побутовими піснями існує підвид весільних пісень. Україна, як відомо, багата на різноманітні весільні обряди, що у кожному регіоні мають свої відмінності. Значення обряду полягає в тому, що він відбиває світогляд і мораль трудового народу, родинні й суспільні стосунки на кожному конкретному історичному етапі. У ньому з великою теплотою оспівана доля жінки до і після весілля. У весільних піснях ідеться і про свах, і про подруг нареченої, світилок, бояр і боярок та ін. Співають весільні пісні винятково жінки. Це переважно хори, діалоги. Весільні пісні супроводжують замішування короваю, розплітання коси молодої, одягання їй очіпка. Чоловіки у формі монологів і діалогів беруть участь лише у найдраматичніших епізодах обряду під час нападу бояр і викупy нареченої. Святкуючи перезву, родичі молодої після першої шлюбної ночі йдуть із відповідними обрядовими піснями на частування до хати молодого. Найпопулярнішими весільними піснями, що виконуються і зараз на деяких українських весіллях, є такі: «Де ти, калино, росла?», «Ой, думала та гадала», : «Приїхали гості», «Ой, куди ж ви, сірі гуси, полинете?», «Ненько моя та рідненька», «Ой, пливе човен по росі». Тексти цих пісень розкривають цілий світ почуттів і дум дівчини у передвесільну та весільну пору.

Слово учителя

Перебуваючи в тісній творчій взаємодії, селянські, солдатські й робочі пісні є єдиним пісенно-творчим процесом XIX ст. Проте, саме з II половини XIX ст. у піснях цих груп розвивалися яскраві специфічні риси, своєрідність кожної групи пісень, особливо в ідейно-тематичному плані. Виразно та яскраво показаний ліричний герой у піснях XIX — поч. XX ст., де в цій ролі постає колектив. Проте думки й почуття, що розкриваються у народній поезії, не позбавлені конкретності й виражають ідеологію певного класу. Мотиви сюжету в сімейних піснях залишаються традиційними: туга за рідною домівкою,  важке життя в чужій родині, тяжкість сімейного життя. І, нарешті, на тлі картин кріпосного життя яскраво постає любов української людини до рідної природи.    

Родинно-побутові пісні є віддзеркаленням морально-етичних ідеалів українського народу. У них усебічно відображено родинні взаємини, підневільне  становище жінки, тяжку сирітську долю, лунають мотиви співчуття до кохання, на шляху якого постали різні перепони (передусім соціальна нерівність). 

Народнопісенна лірика — це історія людських сердець, людської душі — чистої та красивої. У піснях інших народів навряд чи знайдеш такі високі ідеали    родинних і міжстатевих взаємин, як в українських. У багатьох із них оспівано скромність, стриманість, вірність у коханні, що вважалися специфічними     рисами справжньої української дівчини. Водночас суворо засуджуються зради. Високо підносить українська пісня любов і пошану до батьків. Здорова родина, у якій батьки люблять своїх дітей, а діти шанують батьків, усі живуть у злагоді, була основою світогляду українців. Слова пісень зазвичай метафоричні, насичені специфічною символікою, яскравими порівняннями (наприклад, жінки із зозулею). За емоційністю відображують широкий діапазон настроїв — від світлого суму до високої трагедійності. Шедеврами української ліричної пісні стали «Місяць на небі, зіроньки сяють», «Гаю, гаю, зелен розмаю» та ін. Завдяки красі й емоційності, мелодійній виразності, своєрідному духовному аристократизму українська пісенна лірика здобула світову славу.

Домашнє завдання:  Дібрати фотоматеріали, репродукції до теми




10 клас

ТЕМА:  Значення творчості С.Гулака-Артемовського та М.Калачевського

               М.Вербицький: історія створення твору «Ще не вмерла Україна»
МЕТА: збагачення знань та уявлень учнів з музичного мистецтва; ус​відомлення учнями багатства способів художнього вираження людських почуттів; визначення ролі музичного мистецтва у ху​дожній культурі; розширення кола знань учнів щодо творчості С. Гулака-Артемовського та М. Колачевського; з'ясування історії написання твору «Ще не вмерла Україна».

ЗАВДАННЯ: ознайомити учнів із видами музичного мистецтва; формувати комплекс естетичних, предметних, життєвих компетенцій, які за​безпечують здатність до керування набутими знаннями та вмін​нями у самостійній діяльності, у процесі самоосвіти; виховувати здібності до сприйняття, інтерпретації та оцінювання музичних творів, висловлювати своє відношення до них, аргументувати свої думки й оцінки; виховувати культуру спілкування через вив​чення художніх традицій народів; розвивати в учнів інтерес до ху​дожньої культури, зокрема музичної.

                                                           ХІД  УРОКУ
І.     АКТУАЛІЗАЦІЯ ОПОРНИХ ЗНАНЬ

Слово вчителя

             Розвиток літератури та театру у другій половині XIX ст. надав потужного імпульсу процесу творення національної музики.

            У 1862 р. Семен Степанович Гулак-Артемовський створює першу націо​нальну українську оперу «Запорожець за Дунаєм», в основу якої покладено сю​жет, підказаний М. Костомаровим.

ІІ.     ПОДАННЯ НОВОГО МАТЕРІАЛУ

Біографічна довідка

        Семен Степанович Гулак-Артемовський (1813—1873)— композитор, спі​вак драматичний артист, драматург. Народився в м. Городище (Черкаської обл.) в сім'ї священика.

      Закінчив Київське повітове духовне училище, Київську духовну семі​нарію.
      Вокальної майстерності навчався в Петербурзі, Парижі та Італії (1839— 1842). Співав у флорентійській опері (1841—1842).

       Із 1842 р. до 1864 р. — соліст Російської імператорської опери в Петербурзі, в 1864—1865 рр. — Великого театру в Москві.

       Широку популярність йому принесла опера «Запорожець за Дунаєм», яка стала українською музичною класикою. Помітне місце у творчій спадщині Гулака-Артемовського посідають українські пісні, зокрема «Стоїть явір над водою» (присвячена Т. Шевченку, з яким автор дружив із 1838 р.), «Спать мені не хо​четься» та ін.

(Учні прослуховують запис виступу хору з опери «Запорожець за Дунаєм».)
Слово вчителя

         До фонду української класичної музики увійшли музична картина з народ​ного життя «Вечорниці» Петра Ніщинського, опери «Мазепа», «Майська ніч», «Облога Дубна», «Богдан Хмельницький» Петра Сокальського, «Українська симфонія» Михайла Колачевського,

Біографічна довідка

        Михайло Миколайович Колачевський народився у 1851 р. в с. Федорівка Херсонської губернії.
Його дитячі роки пройшли в оточенні народної музики. Професійну музич​ну освіту він здобув у Лейпцігській консерваторії, яку закінчив у 1876 р.

         Невелика частина творчої спадщини М. Колачевського, що дійшла до нас,— це понад 20 романсів, чотири п'єси для фортепіано і партитура «Української симфонії», «Реквієм» і камерні твори досі не винайдені.

        Найголовнішим твором Колачевського є його симфонія. Написана як дип​ломна робота композитора, вона прозвучала на випускному екзамені та в пуб​лічному концерті, програма якого складалася з творів випускників консерва​торії.

      В Україні симфонію Колачевського неодноразово виконував оркестр під ке​руванням Д. Ахшарумова в Полтаві, а потім — у Харкові та Кременчуці.

(Учні прослуховують твір М. Колачевського -«Українська симфонія.
Слово вчителя

       У XIX ст. в західноукраїнських землях на ниві музичної творчості плідно працювали: М. Вербицький, І. Лаврівський, В. Матюк, А. Вахнянин, Д. Січинський.

       У 1862 р. на слова Павла Чубинського композитор Михайло Вербицький написав пісню «Ще не вмерла Україна», яка стала національним українським гімном.                     
      Для композиторського стилю Михайла Вербицького було властиве поєднання загальноєвропейських мотивів із національне» специфічними.

       За таким же принципом було створено і пісню-хор на слова Павла Чу​бинського «Ще не вмерла Україна», поява якої у творчому доробку композитора не була випадковою: зміст вірша повністю відповідав світоглядним і творчим пози​ціям Вербицького — митця-патріота. До того ж виникнення цієї пісні (як і кантати «Заповіт») безпосередньо пов'язане з потужною хвилею патріотичного піднесення, що .прокотилася Україною під впливом віщого слова Тараса Шевченка.

               Цьому сприяв і певний збіг обставин.

       Вірш Павла Чубинського не міг бути опублікований у Росії. Вперше він побачив світ, як уже було сказано, у 1863 р., без авторського підпису, у львівському літературно-політичному віснику «Мета» (№ 4, с. 271—272), де відкривав добірку вміщених тут поезій Тараса Шевченка — «Сидячи в неволі» («Лічу в не​волі дні і ночі...»), «Мені однаково», «Н. Костомарову» («Веселое сонечко хова​лось»), «Завішане» («Заповіт»). Тож не дивно, що «Ще не вмерла Україна» довгі роки сприймалася галицьким середовищем, у тому числі, очевидно, й Михайлом Вербицьким, як твір Великого Кобзаря. Тим більше, що за духом і навіть лек​сичними зворотами вірш цілком відповідав поетичній манері геніального спів​ця українського народу.

          У вересні 1992 р. комісія з підготовки музичної редакції затвердила клавір Державного Гімну України для чотириголосого хору в супроводі фортепіано (музична редакція М. Скорика та Є. Станковича), а на початку 1993 року бу​ла завершена робота над партитурами для симфонічного та духового оркестрів. І невдовзі (протягом лютого-березня) Державним духовим оркестром (головний диригент А. Кирпань) та оркестром Національної гвардії України (головний диригент А. Молотай), а також Симфонічним оркестром державної теле-радіо-компанії України під керуванням В. Сіренка було здійснено фондовий запис Державного Гімну України.
(Учні прослуховують Гімн України М,Вербицького і П.Чубинського.)

       Прийнята 28 червня 1996 р. Конституція України підтвердила рішення, ухвалене раніше Верховною Радою. У ст, 20, де йде мова про Державний си​ньо-жовтий Прапор України, Державний Герб — тризуб, зазначено: «Державний Гімн України — національний гімн на музику М. Вербицького».

        6 березня 2003 р. Верховна Рада України ухвалила текст Державного Гім​ну зі словами першого куплету та приспіву вірша П. Чубинського, повернувши згадуваний у ранніх документах варіант першого рядка.

Ще не вмерла України і слава, і воля, 
Ще нам, браття молодії, усміхнеться доля. 
Згинуть наші воріженьки, як роса на сонці. 
Запануєм і ми, браття, у своїй сторонці.

Приспів:

Душу, тіло ми положим за нашу свободу 
І покажем, що ми, браття, козацького роду!

                 Офіційно затверджений Державний Гімн України з текстом Павла Чубинського на музику Михайла Вербицького для мішаного хору в супроводі фортепіа​но в точній відповідності до музичної редакції (Мирослава Скорика та Євге​на Станковича) і тексту було опубліковано у видавництві «Музична Україна» 2003 р. на замовлення Державного комітету телебачення і радіомовлення Украї​ни за Програмою випуску соціальне значущих видань.

Фронтальне опитування

•  У якому році Семен Гулак-Артемовський створює першу українську оперу? Назвіть її.

•   Який твір М. Колачевського вважається найголовнішим? .   
•   Ким створений гімн «Ще не вмерла України і слава, і воля»?
ІІІ. ДОМАШНЄ ЗАВДАННЯ

Продовження роботи над альбомом «Видатні діячі української культури».

    











                    10 клас

ТЕМА:  Народна музика: соціально- та родинно-побутові пісні. Значення творчості С. Гулака-

              Артемовського та М. Колачевського. М. Вербицький: історія створення твору «Ще не 

              вмерла Україна»

МЕТА: дати знання про роль українського народного мистецтва в розвитку національної культури, про види та жанри українського мистецтва;  розвивати вміння порівнювати українську художню культуру минулого й  сучасності, уміння обґрунтовувати оцінні судження щодо зразків українського мистецтва; виховувати високі моральні якості, інтерес до музичної культурної спадщини.

ОБЛАДНАННЯ: портрети С. Гулака-Артемовського, М. Колачевського, М. Вербицького, М.Лисенка.

                                                                        ХІД  УРОКУ

І. Організаційний момент

ІІ. Актуалізація опорних знань

ІІІ. Мотивація навчальної діяльності

Учитель. 

У XIX ст. в Україні посилюється антикріпосницька боротьба, розвивається повстанський рух селян. Під його впливом розширюється коло тем і сюжетів в українському фольклорі. Детальніше про цей період української музичної культури ми дізнаємося сьогодні на уроці.    

ІV. Викладення нового навчального матеріалу

1. Розповідь учителя

Поетична й музична обдарованість українського народу забезпечувала високий рівень розвитку музично-пісенної творчості. У XIX ст. продовжували побутувати землеробські пісні календарного циклу, а також колядки, веснянки, колискові, весільні пісні та ін. Популярними були пісні-романси «Їхав козак за Дунай», «Віють вітри», «Сонце низенько», а також створені на вірші Т. Шевченка «Думи мої», «Ой, одная, одна», «Заповіт», пісні про Богдана Хмельницького, Максима Кривоноса. Зі свого середовища народ висував талановитих співців — кобзарів, лірників (А. Шут, О. Вересай).   

                     Солдатські, козацькі пісні. 

Солдати й козацтво були новими значними соціальними групами зі специфічними умовами побуту, життя. Завдяки розвитку мануфактурної промисловості й гірничорудного виробництва в Україні з'являються робочі люди. Відбувається розвиток так званого робочого фольклору, де головною темою є тема праці. Цим зумовлена поява в народній поетичній творчості солдатських, козацьких і робітничих пісень. Тематика цих пісень відзначається різноманітністю. У них відображені воєнно-історичні події з яскравими картинами битв, розповідається про сміливість і хоробрість воїнів, оспівуються образи полководців. Війна малюється суворими, правдивими фарбами, а інколи навіть і кров'ю. Солдатські пісні воєнно-історичної тематики є абсолютно новим і деякою мірою окремим явищем в українській народній пісенній творчості. У них постають інші образи, сюжети, теми й мотиви. Саме зважаючи на цей вид пісень, можна говорити про історичність, про пізнавальний та навчальний характер пісень. Ці пісні були присвячені відповідним історичним подіям, тому інколи можуть розповісти науковцеві чи учневі більше, ніж книги або інші джерела історичних знань. Герой-солдат із солдатських воєнно-історичних пісень постає перед нами хоробрим, сміливим воїном на тлі суворої війни. Героєм пісень стає і козак, який зображується як невпинний борець за незалежність і справедливість.

                                  Робочі пісні. 

Із розвитком в Україні промисловості та проникненням капіталістичних форм виробництва у сільське господарство в пісенній народній творчості з'являється нова тематика: відображення тяжкої праці робітників на мануфактурах, тютюнових та цукрових плантаціях, у рудниках, шахтах, на фабриках і заводах. Крім цього, у піснях йдеться про тяжке життя робочих, важкі умови праці під час кріпацтва. Особливо показовими є пісні гірничо-заводських робочих, яких було силоміць зігнано тодішньою владою до Уралу й Сибіру. У цих піснях показаний також образ господаря фабрики — пригноблювача робочих мас. Головним героєм робочого фольклору є робочий-умілець. Чумацькі й бурлацькі пісні пронизані тугою за родиною, яку довелося покинути, або, навпаки,— сповнені оптимістичного настрою і чекання майбутньої зустрічі з рідною домівкою (наприклад, пісня «Над річкою бережком»). Слова й мелодії у цих піснях дуже близькі до старих селянських протяжних пісень, зберігаються навіть характерні риси українського народного багатоголосся. 

                                        Родинно-побутові пісні. 

Традиційні ліричні пісні віддзеркалювали родинно-побутові взаємини. Часто вони відображали не тільки життя в сім'ї в епоху патріархальних взаємин, але й стосувалися суспільно-громадської тематики. Наприкінці XIX ст., особливо після падіння кріпацтва, відбувається розширення сімейно-побутової тематики ліричної пісні. У пісню все глибше проникають соціальні мотиви. Поряд із темою одруження (заміжжя) порушуються соціальні питання, наводиться яскрава характеристика соціально-економічних умов життя різних прошарків суспільства, починаючи від коваля, жебрака й завершуючи купцем і боярином. Отже, традиційні пісні із сімейно-побутового плану переходять у план соціально-побутовий. У народній пісенній ліриці значне місце посідає пісня-романс, що інтенсивно розвивається у XVIII ст., особливо у міському побуті. Згодом вона стає одним із найпопулярніших жанрів не тіль¬ки в місті, але й на селі. Образно-тематичне коло пісні-романсу дуже широке: крім особистої лірики тут можна знайти і прекрасні зразки ліричних пісень соціального змісту, і пісні, у яких виражається любов до рідного краю, до його чудової природи тощо. Пісні-романси відзначаються задушевністю й емоціо¬нальною проникливістю мелодій, яскравою виразністю і глибоким ліризмом музики й тексту. Кращими зразками таких пісень-романсів є «їхав козак за Дунай», «Ой, я нещасний», «Віють вітри», «Сонце низенько», «Думка» на слова М. Петренка, «Дивлюсь я на небо», у якій висловлено гаряче поривання до волі, світла, радості. Вони виконуються соло, ансамблями, хорами, у супроводі інструментів і без супроводу.

 (Слухання пісні за вибором учителя.)

                                   Прощальні пісні. 

У зв'язку із розвитком капіталізму в традиційні селянські пісні все глибше проникають мотиви розлуки, розставання, прощання. Такий підвид родинно-побутової пісні розвивається у період XIX — початку XX ст. При цьому вона продовжує наповнюватися новим ідейно-тематичним змістом. Змінюються також творчі принципи віддзеркалення дійсності. Символічні образи й мотиви все частіше змінюються реалістичними. Відповідно до нових історичних умов людські образи набувають певної соціальної конкретизації. У таких піснях зображується дівчина, яка просить свого милого, який вирушає до міста або іншого населеного пункту, відкласти від'їзд, але він відповідає, що не може. Засмучена дівчина присягається у вічній любові. Саме такий сюжет наповнює більшість пісень про розставання двох близьких, закоханих молодих людей.

Весільні пісні. 

Поряд із сумними й інколи тужливими ліричними родинно-побутовими піснями існує підвид весільних пісень. Україна, як відомо, багата на різноманітні весільні обряди, що у кожному регіоні мають свої відмінності. Значення обряду полягає в тому, що він відбиває світогляд і мораль трудового народу, родинні й суспільні стосунки на кожному конкретному історичному етапі. У ньому з великою теплотою оспівана доля жінки до і після весілля. У весільних піснях ідеться і про свах, і про подруг нареченої, світилок, бояр і боярок та ін. Співають весільні пісні винятково жінки. Це переважно хори, діалоги. Весільні пісні супроводжують замішування короваю, розплітання коси молодої, одягання їй очіпка. Чоловіки у формі монологів і діалогів беруть участь лише у найдраматичніших епізодах обряду під час нападу бояр і викупy нареченої. Святкуючи перезву, родичі молодої після першої шлюбної ночі йдуть із відповідними обрядовими піснями на частування до хати молодого. Найпопулярнішими весільними піснями, що виконуються і зараз на деяких українських весіллях, є такі: «Де ти, калино, росла?», «Ой, думала та гадала», : «Приїхали гості», «Ой, куди ж ви, сірі гуси, полинете?», «Ненько моя та рідненька», «Ой, пливе човен по росі». Тексти цих пісень розкривають цілий світ почуттів і дум дівчини у передвесільну та весільну пору.

Слово учителя

Перебуваючи в тісній творчій взаємодії, селянські, солдатські й робочі пісні є єдиним пісенно-творчим процесом XIX ст. Проте, саме з II половини XIX ст. у піснях цих груп розвивалися яскраві специфічні риси, своєрідність кожної групи пісень, особливо в ідейно-тематичному плані. Виразно та яскраво показаний ліричний герой у піснях XIX — поч. XX ст., де в цій ролі постає колектив. Проте думки й почуття, що розкриваються у народній поезії, не позбавлені конкретності й виражають ідеологію певного класу. Мотиви сюжету в сімейних піснях залишаються традиційними: туга за рідною домівкою,  важке життя в чужій родині, тяжкість сімейного життя. І, нарешті, на тлі картин кріпосного життя яскраво постає любов української людини до рідної природи.    

Родинно-побутові пісні є віддзеркаленням морально-етичних ідеалів українського народу. У них усебічно відображено родинні взаємини, підневільне  становище жінки, тяжку сирітську долю, лунають мотиви співчуття до кохання, на шляху якого постали різні перепони (передусім соціальна нерівність). 

Народнопісенна лірика — це історія людських сердець, людської душі — чистої та красивої. У піснях інших народів навряд чи знайдеш такі високі ідеали    родинних і міжстатевих взаємин, як в українських. У багатьох із них оспівано скромність, стриманість, вірність у коханні, що вважалися специфічними     рисами справжньої української дівчини. Водночас суворо засуджуються зради. Високо підносить українська пісня любов і пошану до батьків. Здорова родина, у якій батьки люблять своїх дітей, а діти шанують батьків, усі живуть у злагоді, була основою світогляду українців. Слова пісень зазвичай метафоричні, насичені специфічною символікою, яскравими порівняннями (наприклад, жінки із зозулею). За емоційністю відображують широкий діапазон настроїв — від світлого суму до високої трагедійності. Шедеврами української ліричної пісні стали «Місяць на небі, зіроньки сяють», «Гаю, гаю, зелен розмаю» та ін. Завдяки красі й емоційності, мелодійній виразності, своєрідному духовному аристократизму українська пісенна лірика здобула світову славу.

2. Слово вчителя

           У діяльності найвидатніших композиторів України XIX ст. знаходять виявлення передові ідеї. Основною темою їхньої творчості є відображен¬ня життя закріпаченого й знедоленого українського народу, його кращих мрій і сподівань, прагнення до волі. У цей період розгортається творча діяльність таких талановитих композиторів, як С. Гулак-Артемовський, М. Вербицький, П. Ніщинський, І. Воробкевич, М. Колачевський та ін. 

До сьогоднішнього уро¬ку ви підготували доповіді, що допоможуть нам дізнатися більше про життя та творчість цих видатних діячів мистецтва.

3. Виступи учнів із повідомленнями, підготовленими у групах

Група 1 «Біографи С. Гулака-Артемовського»

        Долю С. Гулака-Артемовського (племінника видатного письменника П. Гулака-Артемовського), українського композитора, співака, драматичного акто¬ра, драматурга, вирішив його чудовий голос: 1838 p., коли він навчався у київській бурсі, на його талант звернув увагу М. Глінка, який узяв його до Пе¬тербурга. Глінка давав йому уроки співу, а 1839 р. організував на його користь декілька концертів і на зібрані кошти відправив співака навчатися за кордон: у Париж, а згодом до Італії, де після двох років навчання С. Гулак-Артемовський дебютував у флорентійській опері (1841).

          У 1842 p. С. Гулак-Артемовський повернувся до Петербурга, де протягом 22 років був солістом Імператорської опери, а згодом — Большого театру в Москві (1864—1865). Гулак-Артемовський здобув широку популярність як автор опери «Запорожець за Дунаєм» (прем'єра відбулася 1863 р. у Маріїнському театрі в Петербурзі), що стала українською музичною класикою і міцним підґрунтям національного оперного мистецтва. Демократичний характер сюжету, мелодійність музики, що ввібрала барви українського пісенного мелосу, колоритні образи, соковитий народний гумор зумовили довге сценічне життя цього твору. Зверненню Гулака-Артемовського до життя українського народу сприяло його спілкування із Шевченком і Глінкою, що починається з кінця 1830-х pp. і триває до останніх днів життя цих видатних діячів. Чого навчився автор «За¬порожця за Дунаєм» у великого російського композитора? Передусім упевненості у необхідності виведення на сцену простої людини з народу з її внутрішнім світом, глибиною почуттів, здоровим мисленням. Щоправда, принципи втілення характерів в обох композиторів різняться, адже це зумовлено талантом митця, законами обраного жанру тощо.

Окреме місце у творчій спадщині видатного музичного діяча посідають українські пісні, зокрема: «Стоїть явір над водою» (присвячена Т. Шевченку, з яким автора поєднували дружні взаємини з 1838 p.), «Спать мені не хочеться» та ін. В Україні С. Гулак-Артемовський перебував у 1843 р. з метою добору співаків та в 1850 p., коли гастролював з італійською оперною трупою.

           Він захоплювався народною медициною, статистикою, уклав «Статистично- географічні таблиці міст Російської імперії» (1854).

Група 2 «Дослідники історії створення опери „Запорожець за Дунаєм"»

       «Запорожець за Дунаєм» — це лірико-комічна опера. Тут переплетені дві сюжетні лінії: лірична (закохана пара — Оксана і Андрій) та комічна (Іван Карась та його жінка Одарка). Характерна риса комічної опери — розмовні діалоги. Отже, у творах цього жанру образи розкриваються як засобами музики, так і засобами слова. Тема опери «Запорожець за Дунаєм» пов'язана з вітчизняною історією. Сюжет її досить романтичний. Події відбуваються на початку XIX ст. за Дунаєм, на турецькій території. Після зруйнування Катериною II у 1775 р. Запорізької Січі там опинилась значна частина запорізьких козаків. Хоч вони живуть ніби таким укладом, як і біля Дніпра, та все ж це чужа сторона, чужі люди. І козаки вирішують повернутися на батьківщину. Головні персонажі твору — Іван Карась, його дружина Одарка, прийомна дочка Оксана, її наречений Андрій (перебіжчик з України), турецький султан.

            Обравши такий сюжет, Гулак-Артемовський мав змогу в лібрето опери приділити значне місце народно-жанровим сценам. Композитор ставить своїх героїв у незвичні обставини: Іванові доводиться вести дипломатичні розмови з високопосадовцями. Це створює комічні ситуації. Посмішка, жарт, дотепність супроводжують усі події. Головні герої опери змальовані напрочуд колоритно й яскраво. Кожен із персонажів отримує власну виразну характеристику, завдяки чому сприймається не як вигаданий герой, а як реальна особа. Композитор удало й природно поєднав у своєму творі традиції італійської комічної опери з неповторною українською пісенною мелодикою. Українська пісенна стихія весь час нагадує про себе зворотами ліричної пісні-романсу, а також колядок та інших пісенних жанрів, створених талантом народу.

       Опера «Запорожець за Дунаєм» золотими літерами вписала ім'я свого автора в історію української музичної культури. Вона ставилася численними професійними й аматорськими театрами Східної та Західної України протягом усього минулого століття, та й до сьогодні залишається чи не найрепертуарнішою на афішах наших театрів й найвідомішою серед українських опер за кордоном. 

Група 3 «Біографи М. Вербицького»

        Михайло Вербицький народився 04.03.1815 р. у с. Явірник Руський на Надсянні, де його батько був священиком. Коли Михайлові виповнилося 10 років, помер батько. Ним та його молодшим братом опікувався їхній далекий родич, перемишльський владика І. Снігурський — один із найяскравіших діячів Української греко-католицької церкви.

         У 1828 р. при перемишльській катедрі владика І. Снігурський заснував хор, а згодом і музичну школу, де співав і навчався Михайло. Уже на Великдень наступного 1829 р. цей хор із успіхом дебютував в урочистому богослужінні, де Вербицький разом з І. Лаврівським виступили як солісти. Побачивши такий блискучий результат, Снігурський запрошує з Чехії кваліфікованого диригента і композитора А. Нанке, завдяки якому Вербицький здобув ґрунтовну музичну освіту, зокрема з композиції. Безперечно, важливе значення для формування Вербицького як композитора мав репертуар хору, у якому були як твори віденських класиків Й. Гайдна, В.-А. Моцарта, так і музика композиторів «золотої доби» української музики — М. Березовського та Д. Бортнянського. Саме духовні концерти Бортнянського найбільше вплинули на музику Західної України і світогляд Вербицького зокрема. Адже тоді, коли в церквах панували одноголосся та простеньке двоголосся, творчість Бортнянського являла високопрофесійне багатоголосся.

        Згодом Вербицький вступає до Львівської духовної семінарії. Заняття музикою не перериваються: керує хором семінарії, опановує гру на гітарі, що супроводжувала його протягом усього життя.  Численні твори, перекладені або створені ним для гітари, здобули широку популярність у галицькому домашньому музикуванні. До нашого часу збереглося створене ним «Поученіє Хітари», що стало першим подібним посібником в Україні.

           У II половині 1840-х pp. Михайло Вербицький звертається до релігійної музики — пише повну Літургію на мішаний хор (1847), що й сьогодні звучить у багатьох церквах Західної України. Окрім Літургії, він створює знамените «Ангел вопіяше» та інші церковні композиції.

           Коли наприкінці 1840-х pp. налагоджується активне театральне життя, Вербицький одразу ж береться до створення музичних номерів до українських театральних вистав. П'єси, що ставились на театральних сценах Львова і Галичини, здебільшого були перекладами як з української драматургії та літератури, так і з польської, французької та австрійсько-німецької драматургії. Музика у цих п'єсах відігравала дуже важливу роль, оскільки збагачувала вистави яскравим емоційним елементом, а також наближувала чужомовні сюжети до українського колориту. Тому навіть досить посередні п'єси саме завдяки музиці Вербицького здобували велику популярність. Вербицький написав музику до більш ніж 20 вистав. У цей час Вербицький створив музику до таких вистав, як: «Верховинці», «Козак і охотник», «Проциха», «Жовнір-чарівник» та ін.

         Однак, політичні події 1848—1849 pp. стали початком і завершенням першого етапу відродження українського театру. Упродовж декількох років Вербицький не писав музики до п'єс. У 1860-і pp. композитор знову звертається до жанру співогри завдяки відкриттю у Львові театру «Руської Бесіди». Для цього театру Вербицький пише побутову мелодраму «Підгіряни» — одну з найпопулярніших п'єс композитора, згодом — «Сільські пленіпотенти», «Простачку», «В людях ангел, не жена, вдома з мужем сатана» та ін.

           Складні життєві обставини відтягнули висвячення на священика до 1850 р. Кілька років йому доводилося переїжджати з однієї сільської парафії до іншої, аж поки 1856 р. він не осів у с. Млини на Яворівщині, де прожив решту свого життя. Матеріальні нестатки і тут не залишали його.

        В останні роки життя композитор займався педагогічною діяльністю, писав статті, творив музику. Серед його учнів були отці-композитори В. Матюк і П. Бажанський. Помер М. Вербицький 1870 р. у Млинах, проживши лише 55 років.

Група 4 «Мистецтвознавці»

          Створення українського Гімну бере початок з осені 1862 р. Український етнограф, фольклорист, поет П. Чубинський пише вірш «Ще не вмерла Украї¬на», якому у майбутньому судилося стати Національним, а згодом і Державним Гімном українського народу. Поширення цього вірша серед українофільських гуртків, щойно об'єднаних у Громаду, сталося миттєво. Проте, уже 20 жовтня того ж року шеф жандармів князь Долгоруков дає розпорядження вислати Чубинського «за вредное влияние на умы простолюдинов» на проживання в Архангельську губернію під нагляд поліції. Перша публікація вірша П. Чубинського відбулася у львівському журналі «Мета» (1863).

         Поширившись Західною Україною, патріотичний вірш не залишився поза увагою релігійних діячів того часу. Один із них, отець Михайло (Вербицький), ще й знаний композитор свого часу, захоплений віршем Чубинського, пише музику до нього. Уперше надрукований у 1863 p., а з нотами — у 1865 p., його почали використовувати як Державний Гімн у 1917 р., проте, він не був законодавчо затверджений як Державний Гімн (використовували й інші гімни).

         Лише 15.01.1992 p. музичну редакцію Державного Гімну було затверджено Верховною Радою України, що знайшло своє відображання у Конституції України, а 06.03.2003 р. Верховна Рада України ухвалила Закон «Про Державний Гімн України». Законопроектом пропонувалося затвердити як Державний Гімн Національний гімн на музику М. Вербицького зі словами тільки першого куплета і приспіву пісні П. Чубинського «Ще не вмерла Україна». У той же час перша строфа гімну, згідно з пропозицією президента, звучатиме «Ще не вмерла України і слава, і воля». Із прийняттям цього закону ст. 20 Конституції України набула завершеного вигляду. Національний гімн на музику М. Вербицького отримав слова, віднині затверджені законом.

       Проте, дата створення пісні «Ще не вмерла Україна» й досі залишається дискусійною. Тривалий час уважалося, що її було створено у 1862—1863 pp., але без відповідних наукових аргументів. Текст П. Чубинського у Галичині вперше було опубліковано у грудневому числі часопису «Мета», який фактично вийшов близько 15.01.1864 р. Ймовірно, це й наштовхнуло отця Михайла, який мав замовлення від перемишльської Громади на написання патріотичної пісні. Хоча, можливо, що Вербицький скористався наддніпрянською публікацією тексту. Відразу після створення пісня «Ще не вмерла Україна» стала дуже популярною серед свідомої молоді Галичини. (Виконання Гімну України «Ще не вмерла Україна».)

Група 5 «Біографи М. Колачевського» 

       Михайло Колачевський народився у 1851 р. в с. Попівка на Полтавщині (нині Кіровоградської обл.). Дитячі роки його минули в оточенні, де звучала народна музика. Професійну музичну освіту він здобув у Лейпцизькій консерваторії, яку закінчив у 1876 р. Навчався юнак на кілька років пізніше від М. Лисенка й у тих самих педагогів. Повернувшись на батьківщину, Колачевський оселився у Кременчуці. Не маючи можливості працювати за обраним фахом, він займається активною музично-просвітницькою діяльністю, виступає як диригент; якийсь час працює у Кременчуцькому повітовому мировому суді. Помер М. Колачевський у 1907 р.

     Та частина творчої спадщини М. Колачевського, що дійшла до нас, невелика — це струнний квартет, фортепіанне тріо, романси, фортепіанні твори, «Реквієм» тощо. Збереглося також 19 романсів, 4 п'єси для фортепіано і партитура «Української симфонії».

      Найголовнішим твором Колачевського є його симфонія. Написана як дипломна робота композитора, вона прозвучала на випускному екзамені та в публічному концерті, програма якого складалася з творів випускників консерваторії. В Україні симфонію Колачевського неодноразово виконував оркестр під керуванням Д. Ахшарумова в Полтаві, а потім у Харкові й Кременчуці. За радянських часів цей твір міцно ввійшов до репертуару оркестрів. Він звучить по радіо, його записано на грамплатівку; опубліковано також партитуру.

        Про розвиток (хоча й незначний) симфонічного жанру в Україні у XVIII— XIX ст. свідчать перші симфонії кінця XVIII ст.: «Українська симфонія» Е. Ванжури, Концертна симфонія Д. Бортнянського, а також Симфонія соль мінор початку XIX ст. невідомого автора. Лише в 1869 р. М. Лисенко написав свою «Юнацьку симфонію». Через кілька років з'являється твір М. Колачевського. Поза сумнівом, що композитор уже був обізнаний із доробком Лисенка. Уже було написано багато Лисенкових романсів на вірші Т. Шевченка. Можливо, Колачевський знав і його «Українську сюїту у формі старовинних танців на основі народних пісень» для фортепіано, і симфонію, адже вони навчались композиції в одного педагога.

             Відзначимо, що у добиранні музичних тем та принципах їх розвитку Колачевський пішов за М. Лисенком і російськими композиторами-класиками. В основі усіх тем «Української симфонії» — мелодії народних пісень. Характерно, що композитор зберігає жанрові особливості пісні, прагне повніше розкрити засобами оркестру, через велику музичну форму її образний зміст. Безперечно, на Колачевського мала вплив і західноєвропейська музика, зокрема симфонії німецьких композиторів-романтиків Ф. Мендельсона і Р. Шумана. (Слухання уривку з «Української симфонії» М. Колачевського.)

4. Розповідь учителя

Життєвий і творчий шлях М. Лисенка. 

          Творчість М. Лисенка (1842— 1912) — видатного українського композитора, блискучого віртуоза, талановитого хорового диригента, педагога, музикознавця та активного громадського діяча демократичного напряму — становить цілу епоху в музичному житті України. Йому судилося стати основоположником української класичної музики, створивши впродовж тривалого творчого життя (понад півстоліття) сотні творів, виступати як піаніст і диригент, займатися педагогічною працею, збирати й досліджувати фольклор, здійснювати широку музично-громадську діяльність. Лисенко започаткував або розвинув усі музичні жанри: оперний, симфонічний, кантатно-ораторіальний, хоровий, камерно-вокальний і камерно-інструментальний. У багатьох із них він сягнув справжніх художніх вершин. У 1867—1869 pp. він — студент Лейпцизької консерваторії, згодом опановує курс інструментування у М. Римського-Корсакова — професора Петербурзької консерваторії, глибоко вивчає музику західноєвропейських композиторів — класиків і романтиків, пропагує творчість М. Глінки, О. Даргомижського, М. Мусоргського, активно цікавиться творчістю О. Бородіна, П. Чайковського, М. Римського-Корсакова.

          Основні творчі здобутки М. Лисенка створені у 1870—1890-і pp. Творчий доробок: понад 600 обробок українського музичного фольклору; великий цикл «Музика до «Кобзаря» Т. Г. Шевченка», що містив понад 80 творів різних жанрів і форм; різноманітні за темами й настроями романси, дуети і хори на тексти І. Франка («Безмежнеє поле»), Є. Гребінки («Човен», «Ні, мамо, не можна...»),

С. Руданського («Ти не моя»), Г. Гейне («Коли розлучаються двоє») та ін. 

Зразком національної героїко-патріотичної опери стала монументальна народна музична драма М. Лисенка «Тарас Бульба». Він написав опери «Різдвяна ніч», «Утоплена» на сюжети повістей М. Гоголя, створив музику до п'єси І. Котляревського «Наталка-Полтавка», оперету «Чорноморці», дитячі опери «Коза- Дереза», «Пан Коцький», «Зима і Весна».

          На високий щабель професіоналізму підніс М. Лисенко інструментальну музику. Він є автором симфонічної фантазії «Козак-шумка», «Фантазії» та «Елегійного капричіо» для скрипки і фортепіано, струнних квартетів і тріо, п'єс для віолончелі. Він створив багато творів для фортепіано («Героїчне скерцо», «Українська сюїта», «Концертний полонез № 1», «Мрія», «Баркарола», «Елегія» та ін.). (Слухання «Елегії».)

           Теоретичні праці М. Лисенка стали науковим підґрунтям національної музичної фольклористики, а творча спадщина — невичерпним джерелом української музичної культури. Відгуком на піднесення визвольної боротьби трудящих мас у період революції 1905—1907 pp. був величезної ідейно-художньої сили хор-гімн «Вічний революціонер» на слова І. Франка, що швидко поширився серед робітників і студентської молоді, ставши однією з найулюбленіших пісень, виконуваних під час політичних зборів, демонстрацій та мітингів.

          Найвидатнішим твором М. Лисенка є опера «Тарас Бульба» за сюжетом однойменної повісті М. Гоголя (лібрето М. Старицького). Робота над твором тривала десятиліття (1880—1890), і вперше він був поставлений 1924 р. у Харкові, а 1927 р.—у Києві.

          Перші вистави не мали значного успіху, що зрештою спонукало поета М. Рильського й композиторів Л. Ревуцького та Б. Лятошинського переробити як літературну основу опери, так і музику. Прем'єра «Тараса Бульби» в новій редакції відбулась в 1937 р. і мала значний успіх. Проте в деяких моментах редактори надто далеко відійшли від оригіналу опери, що стало причиною появи третьої редакції опери, завершеної на початку 1950-х pp. Прем'єра «Тараса Бульби» у третій редакції відбулася навесні 1955 р. (диригент О. Климов, режи¬сер В. Скляренко, художник А. Петрицький) — у цій редакції оперу було записано на грамплатівки, видано друком клавір. Сьогодні ця опера посідає чільне місце у репертуарі українських театрів, гастролює у Вісбадені (1982), Дрездені (1987), Загребі (1987). (Слухання увертюри до опери «Тарас Бульба».)

       Музична творчість, виконавство та освіта. Музика, співи завжди були невід'ємною складовою життя українців. За жанрами пісні були найрізноманітнішими (ліричні й жартівливі, канти й романси, для виконання соло, дуетом або хором у супроводі бандури, скрипки, гітари, іноді фортепіано).    Здебільшого це були авторські твори, що згодом поширювалися серед народу і ставали безіменними («Там, де Ятрань круто в'ється», «Чи я в лузі не калина була», «Дівчино, рибчино, серденько моє» та ін.). У панівному середовищі меломани поряд із українськими захоплювалися французькими та італійськими піснями й романсами.

            Сімейне музикування, аматорські молодіжні розважальні співи. Доволі поширеними в Україні були сімейне музикування, аматорські молодіжні розважальні співи. Осередками розвитку музичної культури були духовні навчальні заклади, гімназії, приватні пансіони, університети, у яких значна увага приділялася вивченню нотної грамоти й теорії музики. Багато професійних музикантів здобували високу спеціальну підготовку в церковних хорах. Слава про пісенний талант українців сягала Петербурга, де при царському дворі існувала капела хлопчиків. З минулого уроку ви пам'ятаєте, що навесні 1838 p. М. Глінка перебував в Україні з метою набору співаків. Він відвідав Київ, Чернігів, Полтаву, Харків, Качанівку (Чернігівська обл.) і обрав 19 хлопчиків і 2 дорослих для зарахування до капели. Серед них був С. Гулак-Артемовський — небіж видатного письменника П. Гулака-Артемовського. Згодом він став осново¬положником української національної опери.

Концертна діяльність. У містах України концертну діяльність розгортали аматорські й професійні колективи. Традиційними серед інтелігенції великих міст були літературно-музичні вечори, де, зокрема, виступали М. Лисенко,

          Квітка-Основ'яненко, М. Старицький. Улаштовувалися численні благодійні концерти. Музичне життя вирувало під час проведення великих ярмарків. На знаменитих київських контрактах улаштовувалися театральні застави, музичні ранки, бали, маскаради.

 Хорові товариства. Розвиток музики на західноукраїнських землях відбувався завдяки розвитку драматичного театру. У багатьох п'єсах музичні номери були органічною складовою спектаклів, що називалися «комедіо-опера», «мелодрама», «оперета». Значного поширення набув хоровий рух, завдяки якому вникла велика кількість музичних шкіл і музично-видавничих організацій. Діяли хорові товариства «Торбан», «Львівський Боян». Масовим захопленням стало збирання і вивчення музичного фольклору.

             Навчання молоді. У І половині XIX ст. існували такі форми музичної освіти: спеціальні музично-співацькі школи, навчання музики в загальноосвітніх навчальних закладах (гімназіях, пансіонах) і уроки музики, що давали приватні вчителі. Мережа спеціальних музичних навчальних закладів з'явилася пізніше, у II половині XIX ст., їх виникнення пов'язане з діяльністю музичних товариств.         М. Лисенко мріяв про те, щоб обдарована молодь із народу мала змогу здобути спеціальну вищу музичну освіту. 1904 р. він заснував у Києві музично-драматичну школу, якою керував до самої смерті. Школа готувала диригентів, хормейстерів, виконавців гри на народних українських інструментах, співаків, режисерів, акторів. Для підготовки театральних спеціалістів тут було відкрито двa відділи: російської та української драми. Випускниками цього навчального закладу були: композитор К. Стеценко, співак М. Микиша, актори Б. Романицький, О. Ватуля та ін.

         Музичні осередки панських маєтків. У І половині XIX ст. музична культура України розвивалась у досить складних умовах. Основними концертними осередками були поміщицькі маєтки. Деякі великі землевласники (М. Овсянико- Куликовський, В. Тарновський, Г. Ґалаґан, Д. Ширай та ін.), мали свої симфонічні оркестри, оперні й балетні трупи. Артистами були здебільшого кріпаки. Для керівництва музичною справою поміщики запрошували відомих музикантів, композиторів із-за кордону. Музичні центри в панських маєтках відіграли певну історичну роль. Деякі оркестри продовжували своє існування і після скасування кріпацтва. Вони влились у музичну культуру великих міст і збага¬тили її.

Музичні традиції міст. Найбільші міста України (Київ, Львів, Харків, Полтава, Одеса) мали свої музичні традиції. І попри те, що у І половині XIX ст. культура розвивалась менш інтенсивно, ніж у наступні 1960—1970-і pp., саме тут зародились демократичне мистецтво, література, наука. Із відкриттям театрів, появою оперних труп, організацією концертного життя (хоч і не періодичного) розпочинається новий етап культурного розвитку, у якому значну роль відіграло відкриття університетів у Харкові, Києві, Львові. При Харківському університеті були музичні класи, де цілеспрямовано готували професійні кадри. У Львові було відкрито консерваторію, і це також істотно позначилося на розвитку музичного життя міста.

Інтерес до народної пісні. У II половині XIX ст. українська музика досягла значних успіхів. Відбувається процес формування глибоко народного й реалістичного мистецтва. У зв'язку з цим великий інтерес викликала народна пісня. Науковці записують музичний фольклор, композитори активно використову¬ють його у своїх творах. Величезну кількість українських народних пісень (мелодій і текстів) записав М. Лисенко. Фольклором цікавився і П. Сокальський, який створив наукову працю «Русская народная музыка...».

Професійна музика. Істотно змінюється концертне й театральне життя України. Відкриваються оперні театри в Києві, Харкові, Львові. У містах України організовуються симфонічні концерти, музичні товариства, відкриваються філії Російського музичного товариства, а також товариства «Боян» (спочатку у Львові та інших містах Західної України, а згодом у Києві). За самодержавства українське мистецтво не мало значних можливостей для свого розвитку, але передові російські діячі всіляко підтримували українську демократичну культуру. Про це свідчать творчі взаємини між С. Гулаком- Артемовським і М. Глінкою, П. Сокальським і О. Даргомижським, М. Лисенком і М. Римським-Корсаковим та П. Чайковським. Вплив російської класичної музики на формування українського національного мистецтва був величезним. Безпосередній поштовх до розвитку багатьох музичних жанрів дав український театр, який упродовж 1870—1880-х pp. досяг високої професійності. Діяльність музично-театральних труп на чолі з М. Кропивницьким, М. Садовським, М. Старицьким, П. Саксаганським, М. Карпенко-Карим, М. Заньковецькою замінила певною мірою відсутній на той час український оперний театр. Для цих вистав почали створювати музику українські композитори, зокрема, М. Лисенко. У II половині XIX ст. на музичному обрії поряд із Лисенком з'явилося багато здібних музикантів, але не всі змогли розвинути свій талант такою самою мірою, як Микола Віталійович. Лисенко мав своїх безпосередніх попередників, сучасників і найближчих послідовників.

Висновки. У цей період активізується музична діяльність в Україні: значно збагачується українська музика в жанровому відношенні, з'являються опери героїко-історичні, комедійно-побутові, ліричні, казкові, дитячі; високого рівня сягають романс (улюблений жанр в Україні) та хорова музика (обробки народних пісень, хори, кантати). Із середини XIX ст. розгортається діяльність українських композиторів. Українська композиторська школа поповнюється видатними професіоналами-виконавцями. Центральною постаттю цього часу в музичному світі України стає великий композитор та видатний громадський діяч М. Лисенко.

V. Актуалізація набутих знань

1. Прийом «Мікрофон»

Закінчіть речення:

- «У солдатських піснях співалось про...»;

- «Родинно-побутові пісні поділяються на...»;    

- «Почуття, що віддзеркалюються у родинно-побутових піснях, — це...»

2. Бесіда

1. Як виникла і за яких обставин підтримувалась дружба С. Гулака-Артемовського з Т. Шевченком?

2. Якими сольними та ансамблевими номерами характеризуються головні герої опери С. Гулака-Артемовського «Запорожець за Дунаєм»?

3. Які духовні та світські жанри були провідними у творчості М. Вербицького?

4. Який твір М. Колачевського є найвідомішим?

5. У яких навчальних закладах М. Лисенко вдосконалював свою професійну майстерність як піаніст та 

композитор?

6. Скільки опер він написав?

7. Хто з відомих композиторів XX ст. навчався у М. Лисенка?

8. Які навчально-музичні заклади заснував М. Лисенко?

9. Які форми музичної освіти існували у XIX ст.?

VІ. Підбиття підсумків уроку

VІІ. Домашнє завдання: «Видатні діячі» продовження роботи над альбомом

                                                                                                                                                                      10 клас

ТЕМА: М.Лисенко -  основоположник національної композиторської школи в Україні.  

             Музикальне виконавство і освіта. 
МЕТА:    поглибити й узагальнити знання учнів про творчість М. В. Лисенка; розкрити перед ними значення творчості митця як осно​воположника національної композиторської школи; ознайомити з концертною та виконавською діяльністю, педагогічною й етно​графічною спадщиною; розвинути образно-асоціативне мислен​ня учнів, здатність до сприймання та аналізу музичної творчості; виховувати естетичний смак учнів, інтерес до національної кла​сичної-музики, зокрема — до творчості М. В. Лисенка. 
Обладнання:    комп’ютер, наочно-дидактичний матеріал;  фрагменти творів М. В. Лисенка (опера «Тарас Бульба», «Молитва про Україну», романс «Безмежнеє поле», «Баркарола», кантата

«Радуйся, ниво неполитая», вальс ре-мінор; презентація (слайд-шоу).

                                                                  ХІД  УРОКУ
І.      ОРГАНІЗАЦІЙНИЙ МОМЕНТ
           Учні заходять до класу під звучання романсу «Безмежнеє поле», готують​ся до уроку.

Учитель повідомляє тему і мету уроку.

II.     АКТУАЛІЗАЦІЯ ОПОРНИХ ЗНАНЬ УЧНІВ 
Перевірка домашнього завдання.

III.    МОТИВАЦІЯ НАВЧАЛЬНОЇ ДІЯЛЬНОСТІ

         Звучить гімн «Молитва про Україну». Учні аналізують твір та порівнюють його з гімном «Ще не вмерла України...», висловлюють свої думки.

Учитель проводить бесіду про життєвий і творчий шлях композитора.

Слово вчителя

         Народився Микола Віталійович Лисенко 10 березня 1842 р. в с. Гриньки Кременчуцького повіту Полтавської обл. Батько, Віталій Романович Лисен​ко, офіцер орденського кірасирського полку, був людиною освіченою, мав пе​редові погляди на розвиток суспільства, добре знав і любив літературу, народне мистецтво. Мати, Ольга Єреміївна, походила з полтавського поміщицького ро​ду Луценків. Навчалася вона в петербурзькому Смольному інституті шляхет​них дівчат. Аристократичне виховання наклало свій відбиток на все подальше життя Ольги Єреміївни, вигранивши її характер та світогляд. Розмовляла вона виключно французькою мовою, в усьому намагаючись створити таку атмосферу, яка б не мала навіть натяку на щось народне, українське.

            Село Гриньки належало двоюрідному дядькові Ольги Єреміївни, поміщи​кові М. Булюбашу, в якого вона виховувалася. Він надзвичайно любив свою племінницю, а народження Миколи стало для нього справжньою радістю.

             Тут, у Гриньках, як згадував пізніше М. Старицький, над М. Лисенком «... зіткнулись два цілком протилежних і навіть ворожих впливи; з одного бо​ку — французька мова, манери й аристократична манірність (мати і гувернан​тка), із другого боку — українська мова... пестощі і зайва простота манер. Пер​ша сторона переслідувала не тільки простонародне слово, але навіть і російське, забороняючи всякі зносини з «пейзанами», а друга, навпаки, заохочувала всяку простоту, зацікавлювала розум і фантазію дитини казками народними та пісня​ми, а вечорами відпускала весь полк служниць для забав із паничем; звичайно, забави ці полягали в різноманітних народних іграх.

           Протести матері тут були безсилими, і вперта наполегливість і сльози ди​тини, яку енергійно підтримувала обожнююча свого внука бабуся (М. В. Булюбаш), переважали протести, тим більше, що і батько став на сторону тітки».

         У такому середовищі і зростав майбутній композитор. Але саме народна стихія, культура і побут народжували в серці малого Миколи невгасиму любов до рідної пісні, мови, мистецтва.

        У 1852 р. хлопця відвезли до Києва в пансіон Вейля, звідки він, провчив​шись усього декілька місяців, переходить до іншого— пансіону француза Гедуена. У цьому закладі музика займала не останнє місце у вихованні та навчан​ні. Одинадцятирічний хлопчина показав себе майже одразу як у здібностях, так і у старанності.

       Літні канікули Микола завжди проводив у рідному селі. На той час ту​ди приїжджав із Полтавської 
гімназії і Михайло Старицький, троюрідний брат  М. Лисенка. Це товаришування зіграло свою 
благодатну роль у подальшому житті обох велетнів нашої культури.
          Після закінчення пансіону Миколу віддають до 2-ї Харківської гімназії. У 1859 р. Микола Віталійович вступає на природничий факультет Харківсь​кого університету. Провчившись у ньому всього один рік, він разом із батьками перебирається до Києва. Навчання в університеті, який він успішно закінчив у 1865 р., М. Лисенко вдало поєднував із заняттями музикою, яка все більше і більше захоплювала його. У цей же час він багато пише, притому звертаєть​ся не лише до дрібних інструментальних жанрів, але й до музично-драматичних творів.

      Подорожуючи, композитор ніколи не втрачав нагоди записати завершені зразки пісень до спеціального нотного зошита, з яким ніколи не розлучався.

      Музика не тільки вабила М. Лисенка, ай поступово заповнювала все його життя. Він прагнув більших і Ґрунтовніших знань, хотів удосконалювати вико​навську майстерність.

     Із 1867 по 1869 рр. він навчається у Лейпцігській консерваторії, аз 1874 по 1876 рр.— в Петербурзі, у класі блискучого майстра оркестру М. Римсько​го-Корсакова.

       Повернувшись до Києва, Микола Віталійович, із властивими йому енергією і запалом, поринає у творчість, не забуваючи при тому педагогічну, виконавську та музично-громадську діяльність.

На українському народному грунті М. Лисенко створює високохудожні ком​позиції на шевченківську тематику, народні опери «Різдвяна «іч» та «Утоплена», оперу-сатиру «Енеїда», монументальну народну музичну драму «Тарас Бульба».
      Починаючи з 1869 р. Микола Віталійович продовжував невтомно виступа​ти в концертних програмах.

       У 1904 р. Лисенко відкриває першу в Україні національну музично-драма​тичну школу (із 1913 р. — ім. М. В. Лисенка), яка працювала за програмами ви​щих мистецьких навчальних закладів.

        Разом із О. Кошицем організував у 1905 р. музично-хорове товариство «Київський Бонн», головою якого був до кінця життя.

         М. Лисенко був засновником і головою ради правління «Українського клу​бу» (1908-1911).

      Серед творчої спадщини композитора основне місце посідають опери: «Різ​двяна ніч» (1873 р.), «Утоплена» (1883 р.), «Тарас Бульба» (1890 р.), «Наталка Полтавка» (1889 р.), «Енеїда» (1910 р.), «Ноктюрн» (1912 р.), дитячі опери «Коза-Дереза» (1888 р.), «Пан Коцький» (1891 р.), «Зима й Весна» (1892 р.).

       Микола Віталійович Лисенко був одним із найкращих інтерпретаторів «Кобзаря» Т. Шевченка, на тексти якого написав понад 80 вокальних творів різних жанрів.

       Безцінною спадщиною великого композитора стали обробки пісенних зраз​ків української народної творчості.

        Смерть М. Лисенка 6 листопада 1912 р. була непоправною втратою для ук​раїнської музичної культури.

IV.    ПОДАННЯ НОВОГО МАТЕРІАЛУ-

Слово вчителя

          Сьогодні ми називаємо М. В. Лисенка композитором, але його офіційним заняттям була педагогічна діяльність.

       Понад 30 років життя Лисенко віддав справі музичної освіти. Він викладав у Київському інституті шляхетних дівчат, працював у музичній школі С. Блюменфельда, займався приватною педагогічною практикою. Підсумком його діяльності на ниві музичної освіти стала Київська національна музично-драма​тична школа.

        Багато років композитор мріяв про справжню музично-драматичну шко​лу, про талановитих учнів. І ця мрія почала втілюватися в життя у 1904 р., ко​ли Лисенко орендував приміщення по вул. Підвальній, 15. Він вважав, що в йо​го школі повинні виховуватись актори та музиканти для української сцени. За основу навчання у школі було покладено програму Санкт-Петербурзької кон​серваторії та Московського театрального училища, вперше було відкрито клас бандури, викладачем якого був Іван Кучугура-Кучеренко. Уже в перший рік нав​чалося більше 300 учнів, більшість з яких були людьми середнього статусу і бід​няками. Школа не мала дотацій, існувала лише на оплату учнів, тому Лисенко часто входив у борги, брав кредити, та все ж у школі викладали найкращі викла​дачі, втілювалися в життя передові ідеї тогочасної України.

         Із різних куточків тягнулась молодь до Лисенкової музично-драматич​ної школи, щоб потім зробити свій внесок у розвиток української культури. Із 1918 р. вона має назву «Вищий музично-драматичний інститут ім. М. Лисенка». Цей заклад закінчили видатні діячі музичного мистецтва: композитори Кирило Стеценко, Левко Ревуцький, Олександр Кошиць та багато інших.

         Помітний відбиток в історії національної музичної культури залишила діяльність М. Лисенка як етнографа та знавця музики.

      У цьому відношенні велику цінність представляє запис весільного обря​ду (з текстом та музикою) у Переяславському повіті, запис дум і пісень кобза​ря Остапа Вересая, наукові праці «Характеристика музыкальных особенностей малорусских дум и песен, исполняемых кобзарем О. Вересаем» (1874 р.), «Про торбан і музику пісень Водорта» (1892 р.), «Народні музичні інструменти на Вкраїні» (1894 р.).

       Із 1865 по 1867 рр. разом із батьком він збирає та записує фольклор, пуб​лікує працю «Про історичні вподобання у смаках і модах народного одягу у Сквирському та Тарашданському повітах».

          Усі його роботи стали першими дійсно науковими дослідженнями українсь​кого музичного фольклору. Відомий російський фольклорист, професор О. Міллер вважав М. Лисенка видатним ученим, збирачем української народнопісен​ної творчості.

         Окрім композиторської, педагогічної та етнографічної діяльності, Лисенко виступав також як виконавець, хоровий диригент, громадський діяч.

        Під час навчання у Лейцдігської консерваторії Микола Віталійович на​був високої професійної майстерності, опанував репертуар світових корифеїв — Л. Бетховена, Ф. Шуберта, Ф. Шопена, успішно концертував зі своїми власни​ми творами. Із численних виступів митця потрібно згадати про його участь у слов'янському концерті у Празі 26 грудня 1867 р. Запрошений як представ​ник української музики, він із великим успіхом виконав у Празькій філармонії свою -«Концертну фантазію» на теми українських народних пісень.

       Навчаючись у Петербурзі, Лисенко постійно виступає як піаніст, організо​вує, етнографічні українські концерти. Після повернення в Україну, він завж​ди був у центрі музичного і національно-культурного життя Києва, виступав із концертами як піаніст, організовував хори, концертуючи з ними Україною. Брав участь у «Філармонічному товаристві любителів музики та співу», «Гуртку лю​бителів музики» Я. Спиглазова, в організації недільної школи для хлопців-селян. Пізніше брав участь у підготовці «Словника української мови», у переписі населення Києва, в роботі Південно-Західного відділення Російського Геогра​фічного товариства, організовував щорічні Шевченківські вечори, був організа​тором музичного товариства «Боян» у 1905 р. разом з О. Кошицем.

      Також у 1905 р. був створений «Український клуб» замість «Літературно-аристократичного товариства».

      «...Треба нам, діячам культури, об'єднатися в ці важкі часи, спільно, дружно нести знання, слово, пісню людям...», — говорив Лисенко драматургу й актору Садовському. Український клуб став культурно-освітнім центром і першою ле​гальною українською громадською організацією. У клубі проводилися літера​турні та музичні вечори, читалися лекції, виступали відомі художники, актори, співаки, музиканти, письменники, проходили репетиції хору, заняття дитячої та спортивної секції, організовувалися вистави, виставки, працювала бібліотека.

Музична вікторина
Учні прослуховують і називають фрагменти музичних творів М. В. Лисенка (за вибором учителя).

V.      ПІДСУМКИ УРОКУ 
Слово вчителя   
          Постать М. В. Лисенка — величезний і неоціненний скарб української нації, музичний символ України.

           Засновник національної музично-творчої школи, основоположник українсь​кої класичної школи, талановитий педагог, яскравий музикант, музикознавець, громадський діяч, справжній український патріот. Своєю творчістю він уперше спробував підвести підсумок величезному періоду розвитку вітчизняної музи​ки. Його музиці притаманна органічна єдність змісту і форми, глибока ідейність, реалізм, висока майстерність.

       Невтомний організатор, закоханий у свою справу подвижник, таланови​тий художник, палкий і активний пропагандист української музичної культури, Лисенко завжди і всюди ставив собі за мету, визначав як найважливіше завдан​ня відкривати невичерпні художні перлини талановитого українського народу. Оцінюючи значення діяльності М. Лисенка, відомий театральний режисер К. Станіславський писав: «Я гаряче люблю українську музику. Якщо Чайковського ми називаємо чарівником російської музики, то Лисенка, цього чудового композитора, який захоплює красою своєї музики, ми сміливо можемо назвати сонцем української музики».

Закріплення набутих знань
          Учні висловлюють власні думки та враження від уроку. Учитель оцінює роботи учнів.

VI. ДОМАШНЄ ЗАВДАННЯ

   Створити кросворд «Музична спадщина композитора Лисенка». Написати твір-роздум «М. Лисенко — сонце української художньої куль​тури».

ТЕМА: Театр корифеїв. Перший український стаціонарний театр у Києві. Творчий шлях  

              М.Заньковецької
МЕТА: прослідкувати за змінами, які сталися в театральному мистецтві України у XIX — на початку XX ст.; ознайомити учнів із життям і творчістю Марії Заньковецької; розвивати комунікативні якості у процесі спільної роботи; виховувати на прикладі життя видат​них людей України почуття патріотизму.

                                                                          ХІД  УРОКУ
І.      ОРГАНІЗАЦІЙНИЙ МОМЕНТ

ІІ.     АКТУАЛІЗАЦІЯ ОПОРНИХ ЗНАНЬ

Запитання до учнів
•   Хто із драматургів створив перші сценарії українських вистав? (Іван Кот​ляревський.) 
•   Як вони називалися? («Наталка Полтавка», «Москаль-чарівник».)
•   Яка вистава Михайла Старицького була екранізована і стала шедевром кі​номистецтва? («За двома зайцями».)
•   Коли    почалося    активне    формування    українського    національного театру?( У другій половині XIX ст.)
•   Ким був Михайло Щепкін? (Видатним актором, а також талановитою і високоморальною людиною.)

III.   ПОДАННЯ НОВОГО МАТЕРІАЛУ

               Урок проводиться у формі рольової гри, в якій кожен учень класу може ста​ти активним учасником. Залежно від кількості учнів, учитель розподіляє фак​тичний матеріал, вибирає на ключові ролі найбільш активних та обдарованих учнів. Текст із головними акторами він готує заздалегідь, а всі учні отримують свої ролі безпосередньо на уроці.

Дійові  особи

Кореспонденти  газет (3—4 учні) 
Ведучий (учитель) 
Марія  Заньковецька 
Микола   Садовський 
Петро  Чайковськй 
Антон Павлович  Чехов 
Лев  Толстой 
Сучасники  подій (інші учні класу)

Ведучий. Наближалося до кінця XIX ст. Які ж події відбувалися в цей час у театральному житті?

1-й сучасник. Друга половина XIX ст. ознаменувалася появою в Єлісаветграді першої української професійної трупи під керівництвом Марка Кропивницького за участю Марії Заньковецької, Миколи Садовського та інших.

2-й сучасник. А під кінець століття виникають трупи під керівництвом Миколи Садовського, Петра Саксаганського та Івана Карпенка-Карого. Діяли також кілька українсько-російських труп.

3-й сучасник. У 1891р. в Києві організований перший постійний росій​ський театр Миколи Соловцова. Протягом першого десятиріччя XX ст. відкри​лися театри у Чернівцях, Станіславі.

Ведучий. Кажуть, що на початку XX ст. виник перший національний те​атр. Цікаво, що про це писали в газетах?

1-й кореспондент. А писали ось що: «У 1907 р. Микола Садовський, взявши в оренду Троїцький народний будинок (тепер це театр оперети), заснував перший український стаціонарний театр. Саме в ньому продовжився твор​чій шлях Марії Заньковецької.

2-й кореспондент. Це був тільки початок. У цей час виникають твор​чі організації діячів театру: у Станіславі — «Товариство імені Івана Тобілевича» а у 1915 р. — «Товариство українських акторів». Створення стаціонарного театру дало можливість поставити українські оперні вистави: «Запорожець за Дунаєм», «Різдвяну ніч», «Енеїду», «Наталку Полтавку», «Катерину» та інші.

Ведучий. Шановні співрозмовники, ви щойно пригадали кілька прізвищ. Не могли б ви коротко розповісти про цих людей?

1-й кореспондент. Коротко не розповіси. Давайте почнемо з найвиз​начнішої постаті в нашій культурі - Марії Костянтинівни Заньковецької, а всі інші герої нашої розповіді з'являтимуться поступово.

Ведучий. А що ми знаємо про Марію Заньковецьку?

4-й сучасник. Знаємо, що народилася вона в козацькій родині Адасовських, що осіла в селі Заньки на Чернігівщині. Батько гарно співав, керував церков​ним хором, а мати надзвичайно розумна жінка, була знахаркою, лікувала людей.

5-й сучасник. Вона змалечку вже почувала себе актрисою. Писала вірші, співала тарним «янгольським» голосочком, а пізніше брала уроки співу.

6-й сучасник. Уперше на сцену вона вийшла ще коли навчалася в пансіоні Осовської в Чернігові, а пізніше ще й у Ніжині.

Марія Заньковецька. Шлях на велику сцену почався для мене з ко​хання. Я покохала Олексія Хлестова — капітана артилерії. Він був порядною, відданою та щирою людиною. Із ним я подорожувала аж до Бандер, що в Мол​давії. Там я і зустріла його...

7-й сучасник. Це був молодий красень Микола Тобілевич із талановито​го роду Тобілевичів. Його брати взяли псевдоніми: Іван став Карпенком-Карим, Панас - Саксаганським, а Микола згодом став Садовським.

2-й кореспондент. Дебют актриси відбувся у 1882 р. у п'єсі Котлярев​ського «Наталка Полтавка», а було тоді Марії 22 роки. Коли її знайомили з Мар​ком Кропивницьким, він і гадки не мав, яка талановита ця сором'язлива тендітна дівчина. Так Кропивницький став сценічним батьком Марії і дуже пишався цим.

8-й сучасник. Уявіть, що через деякий час засновник російської драми у Києві Суворій, запропонував їй переїхати до Москви для роботи в Малому театрі.

Марія Заньковецька. «Наша Украйна слишком бедна,чтобы  ее можно  было покинуть. Я слишком люблю ее, мою Украйну, и  ее театр, чтобы  принять ваше предложение».

Ведучий. Кажуть, що не тільки українці шанували талант Марії. Хто знає про ставлення до неї видатних російських митців?

Чайковський. После спектакля  в Одессе я преподнес ей лавровый венок с надписью «Бессмертной от смертного».

Толстой. А я как реликвию хранил платок, подаренный Марией Константиновной в Петербурга после спектакля «Наймичка».

Чехов. Мы были большими и искренними друзьями. Мария даже собиралась помочь мне приобрести «хуторок» в Украине.

Ведучий. А чи було щасливим особисте життя Марії?

Марія Заньковецька. Ні! Перша зустріч із Миколою Тобілевичем перекреслила все моє особисте життя. Я покохала його всім серцем. Але я була заміжньою жінкою. Мій чоловік щиро кохав мене, проте розлучення було не​минучим. Церква наклала на мене, людину глибоко віруючу, епітимію. Батько відвернувся від мене, тільки матінка розуміла. Життя з Миколою теж виявило​ся драматичним. Ми розлучилися.

Микола Тобілевич. Вже літньою людиною я приходив до Марії, щоб попросити вибачення, але вона не відчинила двері.

Ведучий. Але коли він пішов із життя; вона попросила покласти на йо​го труну ладанку на знак примирення і прощення. А коли вона сама померла у 1934 році, її поховали на Байковому кладовищі поруч із ним.

          Вона пішла зі сцени у 1922 р. їй було 62 роки. Коли вона грала уривок з вистави «Безталанна», майже всі глядачі плакали.

         «У той голодний час найціннішим подарунком, який їй піднесли на знак прощання, був мішок пшеничного борошна та мішок гречаної крупи».

        Вона простояла на сцені шість годин, приймаючи поздоровлення, їй першій було присвоєне звання народної артистки Республіки
IV.    ЗАКРІПЛЕННЯ МАТЕРІАЛУ

Запитання до учнів
 •   Яке враження справила на вас постать Марії Заньковецької?

V. ОЦІНЮВАННЯ РОБОТИ УЧНІВ НА УРОЦІ

V.    ДОМАШНЄ ЗАВДАННЯ

Переглянути у записі виставу за участю великих українських акторів. Відві​дати український драматичний театр і переглянути виставу із класичного репертуару.

                                                                                                                                                              10 клас

ТЕМА: Значення драматургії для розвитку українського театру. Творчість М.Щепкіна. Театр у 

              Галичині та на Буковині 
МЕТА: дати уявлення про особливості формування театральної культу​ри України; поглибити знання учнів про драматургію; ознайомити їх із творчістю класиків української драматургії; розвивати асо​ціативне мислення та вміння висловлювати власні враження під час спілкування; виховувати мистецький смак, повагу до культур​них надбань свого народу, його духовних святинь.
ОБЛАДНАННЯ:    портрети драматургів, слайд-шоу, словник-довідник.

                                                                           ХІД  УРОКУ
І.      ОРГАНІЗАЦІЙНИЙ МОМЕНТ

II.    МОТИВАЦІЯ НАВЧАЛЬНОЇ ДІЯЛЬНОСТІ УЧНІВ

Відбувається показ інсценізованого фрагменту п'єси І. Котляревського «Наталка Полтавка».

Завдання і запитання для учнів

•   Опишіть ваше враження від побаченої сцени.

•   Згадайте, хто є автором цієї п'єси.

•   Як ви вважаєте, хто з виконавців найкраще справився зі своєю роллю?

Слово вчителя

         Як ми знаємо, в основі театральної вистави лежить текст. Процес роботи над спектаклем полягає у перенесенні драматургічного тексту на сцену. Це сво​го роду «переклад» з однієї мови на іншу. У результаті літературне слово стає словом сценічним.

            Плануючи поставити спектакль, його творці спочатку вибирають п'єсу, тоб​то неодмінно звертаються до драматургії.

Учитель повідомляє тему уроку та формулює мету.

ІІІ. АКТУАЛІЗАЦІЯ ОПОРНИХ ЗНАНЬ

Учитель проводить групове усне опитування за матерілами 9 класу.

Учитель. Зараз ми попрацюємо у групах. Перша група пригадає, коли ви​ник театр. Друга - види театру. Третя - театральні професії.

Індивідуальне експрес-опитування (на картках)

Картка 
Завдання
З'єднайте лінією назву твору та його автора.
 «Наймичка»                                        Іван Карпенко-Карий

«Кайдашева сім'я»                               Григорій Квітка-Основ'яненко

«Сто тисяч»                                         Тарас Шевченко

«Сватання на Гончарівці»                  Микола Гоголь

«Ревізор»                                              Іван Нечуй-Левицький

                                                               Петро Гулак-Артемовський 
Учитель проводить перевірку домашнього завдання.

Словничок-довідничок

    Драматургія (від грец.— складати драму) — це теоретичні прин​ципи створення сценічних образів і мистецтво створення емоціонального пере​живання у літературних, театральних, музичних, кінематографічних або теле​візійних творах та постановках.

Учитель. 
            Окрім того, драматургія є сферою професійної діяльності у те​атрі та кіно — якщо з метою створення театральної постановки авторського тво​ру потрібно окреслити його сюжет, структуру з певних елементів. Розробка та​кого «дизайну» і є завданням драматурга.

           Отож, драматургія — теорія і мистецтво побудови драматичного твору, а та​кож сюжетно-образна концепція такого твору.

          Драматургією називають також сукупність драматичних творів окремого письменника, країни або народу, епохи. Розуміння основних елементів драма​тичного твору і принципів драматургії історично мінливі. Драма може охоплю​вати проміжок часу в декілька годин, як у французькій класичній драмі, або ба​гато років, як, скажімо, у Шекспіра.

IV.    ПОДАННЯ НОВОГО МАТЕРІАЛУ

Учитель.
             Сьогодні ми продовжимо розмову про театр, цей дивний світ, у якому існує своя особлива мова. Осягаючи її, ми пізнаємо особливості про​фесійного мистецтва людей, які створюють виставу: драматурга, який пише п'єсу і готує сценарій, композитора, режисера, художника, артистів і багатьох інших. Як тільки ми зрозуміємо цю мову, навчимося дивитись та бачити, слу​хати і чути, ми станемо справжніми театральними глядачами. А це дуже важли​во. Адже театр оживає тоді, коли в нього є глядачі — розумні, чутливі, виховані, одним словом, талановиті. Бути глядачем також мистецтво: глядач — перший помічник акторів.

           Як відомо, розвиток театру став вирішальним фактором розвитку драматур​гії. Отже, сьогодні ми перегорнемо сторінки історії театрального мистецтва та дізнаємося про значення драматургії для розвитку українського театру.

                                                                    (Презентація слайдів.)
Учитель. 
            Українська драматургія розвивалася вході виникнення і ста​новлення національного театру, була нерозривно пов'язана з ним загальними інтересами. Вона опиралася на кращі здобутки світової літератури, на драма​тичні традиції І. П. Котляревського, Т. Г. Шевченка, на досвід передової російсь​кої драматургії, її розвиток нерозривно пов'язаний із театром, оскільки провідні драматурги були водночас організаторами і керівниками театральних труп.

              Поява на початку 80-х рр. театру корифеїв — унікального явища в націо​нальному мистецтві -- не лише сколихнула театральне життя, але й породила драматургію, яка стала класикою українського письменства.

           Класики української драматургії за допомогою своїх п'єс робили наступне:

— правдиво зображали життя та побут народу;

— намагалися показати соціальні протиріччя, які панували в суспільстві;

— протестували проти приниження людської гідності;

— виражали співчуття до тяжкої долі трудящого люду;

—  збагачували українську драматургію десятками нових п'єс, у яких пору​шували проблематику життя народу та висвітлювали найгостріші конфлікти то​го часу.

          Визначним літературним явищем стала драматургія Марка Лукича Кропивницького (1840—1910), творчі пошуки якого тісно пов'язані зі становленням про​фесійного театру в Україні. Драматургічна спадщина Кропивиицького складає понад 40 п'єс. Кропивницький постійно звертався до невичерпної скарбниці на​родної творчості.

         Багатогранним був талант письменника і драматурга Михайла Петрови​ча Старицького (1840—1904), Дбаючи про розширенім репертуару українського театру, Старицький вправно обробив ряд сценічних п'єс різних авторів та інс​ценізував багато прозових творів українських і зарубіжних письменників: «За двома зайцями», «Різдвяна ніч», «Тарас Бульба», «Сорочинський ярмарок», «Утоплена», «Циганка Аза». Переосмислені та значно художньо удосконалені,  ці обробки стали, по суті, новими самостійними творами. Серед власних п'єс Старицького найвідоміші соціально-побутові драми «Не судилось», «Ой, не хо​ди, Грицю, та й на вечорниці», «Талан» та низка дотепних водевілів. Важливе місце у творчості Старицького посідала історична тематика. Це п'єси: «Богдан Хмельницький», «Маруся Богуславка», «Остання ніч». Своєю творчістю Старицький збагатив репертуар українського театру, підняв його суспільно-вихов​не значення.

            Найвизначнішою постаттю в українській драматургії другої половини XIX ст. є Іван Карпович Карпенко-Карий (1845—1907). Він увійшов до історії української культури і як борець за національний театр, і як творець гостросоціальної драми та комедії. Його драми та комедії поряд з п'єсами Кропивниць-кого і Старицького становили міцну основу репертуару українського реалістич​ного театру. Невмирущу славу драматургові принесли його сатиричні комедії «Мартин Боруля», «Сто тисяч», «Хазяїн», у яких висміяно гонитву багатіїв різ​ного калібру за наживою, їхню глитайську психологію. Кілька п'єс Карпенко-Карий присвятив історичному минулому України («Бондарівна», «Сава Чалий» та ін.). Творам драматурга притаманні незвичайна емоційність, ліричність, на​пруженість ситуації, яскравість мови персонажів, показ органічних зв'язків лю​дини з її оточенням. «Я взяв життя», — говорив драматург і цим визначив ос​новний принцип своєї творчості.

         Драматичні твори писали також прозаїки: І. С. Нечуй-Левицький («Маруся Богуславка», «На кожум'яках»), Панас Мирний («Лимерівна», «Перемудрив»), Б. Д. Грінченко («Степовий гість», «Ясні зорі»).

          Драматургія демократичного спрямування розвивалася і на західноук​раїнських землях. У 60—70-ті рр. з рядом п'єс виступив Юрій Федькович. Кра​ща з них — комедія «Запечатаний двірник», яка відображає буковинське село, висміює сільську чиновницьку верхівку.

        На 90-ті рр. припадає майже вся творчість Франка-драматурга. Саме в це десятиліття письменник, за власним свідченням, «задумав кинутись головою на поле драматургічне». Він створив класичні зразки соціально-психологічної дра​ми «Украдене щастя» (1893 р.), «Учитель» (1894 р.); романтично-легендарних творів на історичному матеріалі «Сон князя Святослава» (1895 р.), «Кам'яна душа» (1895 р.), «Майстер-черняк» (1896 р.).

         У Галичині продовжує свою письменницьку працю театральний діяч і дра​матург Григорій Цеглинський, який майже щороку давав нову п'єсу для театру. У театрі при «Руській бесіді» часто ставилися його комедії, переважно із жит​тя інтелігенції, міщанства: «На добродійні цілі», «Тато на заручинах», «Шляхта ходачкова», «Соколики», «Лихий день», «Аргонавти».

        Серед письменників старшого покоління до драматургії звернулася відома поетеса і прозаїк Олена Пчілка («Сужена — не огужена», «Світова річ»).

          Серед творів тогочасних молодих драматургів найчастіше ставилися на сцені п'єси Любові Яновської. її п'єса «Дзвін до церкви скликає, а сам у ній не буває» (1900 р.), дала одну із кращих ролей Марії Заньковецькій: роль Зіньки була її улюбленою.

Творчість Михайла Семеновича Щепкіна (1788—1863)

       М. С. Щепкін — видатний український і російський актор, основоположник українського реалістичного театру.

         Народився в с. Красному, тепер Бєлгородська область, у кріпацькій сім'ї. У 1800-1803 рр. брав участь в аматорських виставах ум. Суджі та Курську. У 1805 р. почав творчу діяльність у трупі Барсових у Курську. У 1816 р. перейшов до театральної трупи Й. Калиновського та Штейна у Харкові, у 1818—1821 рр. — актор Полтавського вільного театру. У 1819 р. були поставлені на полтавській сцені «Наталка Полтавка» та «Москаль — чарівник». В 1821 р. викуплений із кріпацтва при сприянні Івана Котляревського. Із 1823 р. — актор Московського театру на Моховій (із 1824 р. — Малий театр), де й залишився до кінця свого життя, зазнавши особливої слави у драмах Грибоєдова та Гоголя.       Підтримував дружні стосунки з Т. Г. Шевченком, М. В. Гоголем, І. П. Котляревським. Помер у Ялті, похований у Москві.

Основні ролі в театрі

1800 — «Вздорщица» А. П."Сумарокова — слуга Розмарин (перша театраль​на роль)

Театр братів Барсових

1805 —  «Зоа»  Л.-С.  Мерсье —  Андрій-поштар  (дебют  на  професійній сцені)

Полтавський театр

«Наталка-Полтавка» І. П. Котляревського — Макогоненко «Москаль-чарівник» І. П. Котляревського — Михайло Чупрун

Малий театр

1825 — «Школа жінок» Мольера — Арнольф

1830- «Скупий» Мольера— Гарпагон

1831 — «Лихо з розуму» О. Грибоєдова— Фамусов

1835 — «Матрос» Т. Соважа і Ж. Делюрье — Симон

1835 — «Венеціанський купець» У. Шекспіра — Шейлок

1836 — «Ревізор» М. Гоголя — Городничий 1853 — «Скупий лицар» О. Пушкина — Барон

Цікавинки

•   Ім'я актора носить Вище театральне училище (інститут) при Державному академічному Малому театрі в Москві, а сам Малий театр називали Будин​ком Щенкіна.

*   У Сумах є театр драми й музичної комедії ім. М. С. Щепкіна. Біля нього ус​тановлений пам'ятник.

Слово вчителя                          
Театр Буковини і Галичини
        У Галичині та на Буковині було чимало театральних, напівпрофесійних і напіваматорських труп. Так, існували:
— драматичне товариство імені І. Котляревського у Львові (1898—1908);
—  Буковинський народний театр під керівництвом І. Захарка у Чернівцях: (1900-1910);
— товариство імені Івана Тобілевича у Станіславі (1908—1914); - Гуцульський театр Гната Хоткевича (1909—1912).
          У 60—90-ті рр. значні зміни відбулися у розвитку театрального мистец​тва Східної Галичини. 29 березня 1864 р. у Львові засновано український про​фесійний театр «Руська бесіда», який очолив О. Бачинський. Колектив ус​пішно гастролював у містах Східної Галичини та Північної Буковини. Однак незабаром через гостре суперництво між москвофілами і народовладцями за вплив на нього театр почав занепадати. Його піднесенню багато в чому спри​яв М. Кропивницький, який усередині 70-х рр. працював тут за запрошенням. Протягом 1905-1906 рр. Львівський театр товариства «Руська бесіда» — єди​ний професійний український театр Галичини і Буковини —очолював М. Садовський.
     У театрі з успіхом ставилися п'єси «Ревізор», «Женитьба» М. В. Гоголя, «Гроза» О. М. Островського, «Весілля Кречинського» А. В. Сухово-Кобиліна. Згодом були поставлені «Безталанна», «Мартин Боруля» І. К. Карпенка-Карого, «Лимерівна» Панаса Мирного, «Украдене щастя» І. Я. Франка. Багато зусиль для розвитку театральної культури Східної Галичини доклав І. Франко. У своїх статтях і театральних рецензіях він виступав за дійсно народний театр, який сприяв би розвиткові освіти трудящих, став би «школою життя».

VІ.   ПРАКТИЧНЕ ОПРАЦЮВАННЯ ЗАСВОЄНИХ ЗНАНЬ
Учні створюють театральну афішу за драматичним твором самостійно об​раного автора.

VІІ. ПІДБИТТЯ ПІДСУМКІВ
Слово учителя
           Незважаючи на адміністративно-цензурні утиски царського уряду, ук​раїнська драматургія і театральне мистецтво досягай високого рівня розвитку. Це сталося завдяки подвижницькій творчій діяльності видатних письменників і майстрів сцени. Українська драматургія розвивалася в ході виникнення і ста​новлення національно театру, була нерозривно пов'язана з ним загальними ін​тересами.

«Мікрофон»
      Учні доповнюють речення власними роздумами.
 *. На уроці я дізнався про...
 •   Найбільше мені запам'яталися.;.
Учитель оцінює роботу учнів на уроці.
 VII. ДОМАШНЄ ЗАВДАННЯ
Підготувати повідомлення про «Український театр корифеїв».
«Запитай себе сам»: підготувати запитання і відповіді на основі нового ма​теріалу.















10 клас

ТЕМА: Значення драматургії для розвитку українського театру. Аматорський театр. Творчість М. 

              Щепкіна. Театр у Галичині та на Буковині. Театр  корифеїв. Перший український 

              стаціонарний театр у Києві. Творчий шлях М. Заньковецької


МЕТА: ознайомлювати учнів із видатними драматургами XIX — початку XX ст.; розповісти про заснування театрів та розвиток театрального мистецтва у Галичині та на Буковині; ознайомлювати з творчим портретом М. Щепкіна і його внеском у розвиток українського театрального мистецтва, із видатними діячами театру корифеїв; довести історичне значення театру корифеїв для розвитку українського театрального мистецтва; розповісти про заснування першого українського стаціонарного театру в Києві; ознайомлювати з творчим портретом М. Заньковецької, її внеском у розвиток українського театрального мистецтва; розвивати зацікавленість історичним розвитком українського театру; учити аналізувати, робити висновки; виховувати любов до театру, повагу до роботи театральних діячів, до українського театрального мистецтва.


ОБЛАДНАННЯ: портрети М. Кропивницького, М. Старицького, І. Карпенка-Карого,  І. Франка, М. Щепкіна, М. Садовського, П. Саксаганського, М. Заньковецької.

                                                                    ХІД  УРОКУ
І. Організаційний момент
ІІ. Актуалізація опорних знань
Проблемне питання
         Зі шкільного курсу української літератури пригадайте письменників і драматургів XIX ст. Давайте разом поміркуємо, як драматургія може вплинути
на розвиток театрального мистецтва.

ІІІ. Мотивація навчальної діяльності
Учитель. 
             На початку XIX ст. нова українська література дала сильний поштовх розвитку театрального мистецтва. Українська драматургія розвивалася, ґрунтуючись на кращих здобутках літератури, драматургічних традиціях І. Котляревського,  Т. Шевченка, досвіді передової російської драматургії. Цей розвиток нерозривно пов'язаний із театром, оскільки провідні драматурги були водночас організаторами й керівниками театральних труп.

ІV. Викладення нового навчального матеріалу
1.  Розповідь учителя
          Про новаторський характер української драматургії II половини XIX ст. свідчать ідейна глибина, демократичний пафос соціального викриття, сила реалістичного проникнення в суспільні відносини й морально-етичні засади пореформеної доби.
         У ті часи активно розвивався світський театр, різновидами якого були кріпацький та аматорський. Світські театри, у яких ставили передусім українські п'єси, діяли на Полтавщині, Чернігівщині, у Харкові, Ніжині, Києві тощо. Більшість кріпацьких театрів після скасування кріпацтва припинила своє існування, а актори з них перейшли в мандрівні театральні трупи.
          В Україні діяли також змішані російсько-українські та польсько-українські театральні трупи, які переважно ставили адаптовані російські, німецькі, французькі п'єси. Певним чином це зумовило потребу в створенні українського репертуару.
         Нова доба в історії вітчизняного театру пов'язана з діяльністю І. Котляревського, якого й нині вважають батьком українського театру. Він визначив нові шляхи розвитку національної драматургії, висвітливши життя, побут, мораль, інтереси селянина.
          Перші п'єси І. Котляревського «Наталка-Полтавка» і «Москаль-Чарівник» були написані спеціально для театру в Полтаві. У них органічно поєднані розкриття проблеми соціальної дійсності та кращі традиції старої української культури. Крім того, твори І. Котляревського були написані українською літературною мовою.
          Багатогранним був талант письменника й драматурга М. Старицького (1840—1904), автора численних історичних романів (трилогія «Богдан Хмельницький» — «Перед бурею», «Буря», «Біля пристані»; «Руїна»; «Молодість Мазепи»; «Розбійник Кармелюк»). М. Старицький, дбаючи про розширення репертуару українського театру, удало обробляв п'єси різних авторів та інс¬ценізував багато творів українських, російських і зарубіжних письменників («За двома зайцями», «Різдвяна ніч», «Тарас Бульба», «Сорочинський ярмарок», «Утоплена», «Юрко Довбиш», «Циганка Аза» та ін.). Серед власних п'єс М. Старицького найвідомішими є соціально-побутові драми («Не судилось», «Ой, не ходи, Грицю, та й на вечорниці», «Талан»), історичні драми («Маруся Богуславка», «Остання ніч»), дотепні водевілі. Творчість М. Старицького є реалістичною, демократичною за змістом і спрямуванням, наповненою гарячим почуттям любові до рідного народу та його героїчного минулого.
         Драматурги початку XIX ст. активно використовували фольклор. Зокрема, п'єси І. Котляревського насичені народними піснями, приказками, афоризмами тощо. Характерним прикладом використання народного фольклору є твір Стецька Шепері (Степана Писаревського) «Купала на Івана». Він уперше використав в українській літературі докладний опис весільних обрядів та свята Івана Купала.
Засновником побутової комедії був Г. Квітка-Основ'яненко. Його твори «Сватання на Гончарівці», «Шельменко — волосний писар», «Шельменко-денщик» присвячені зображенню життя українського селянства й висвітлюють суперечності того часу, соціальну нерівність. В образах своїх героїв Квітка-Основ'яненко передає характерні риси українського народу — релігійність, покірливість, терплячість тощо.
         Визначною постаттю в українській драматургії II половини XIX ст. є І. Карпенко-Карий (1845—1907), драми й комедії якого поряд із п'єсами М. Кропив ницького і М. Старицького становили міцну основу репертуару українського реалістичного театру.
                                     Михайло Щепкін
              Видатним актором українського театру XIX ст. був М. Щепкін, який народився у с. Красному Курської губернії у сім'ї селянина-кріпака. Початкову освіту він здобув у повітовому училищі в Суджі, а потім продовжував навчання у Курському губернському училищі. У 1805 р. Михайло Семенович Щепкін розпочав сценічну діяльність у напівкріпосній трупі Курського театру братів Барсових, де вперше почав утілювати правду сценічного характеру, природність поведінки дійової особи, заклав підвалини теорії та практики сценічного реалізму.
              Він грав у Полтаві, Харкові, мав власну трупу в Києві. У 1821 р. за сприяння української та російської громадськості актор був викуплений із кріпацтва, після чого переїхав до Москви, де став реформатором російського театру. Водночас Щепкін використовував будь-яку нагоду, щоб відвідати Україну. Він гастролював у Харкові (1829, 1842, 1845, 1850), Одесі (1837, 1845, 1846, 1850), Києві (1843), Миколаєві, Херсоні, Сімферополі (1846), Полтаві (1850), а у 1857 р. приїхав до Нижнього Новгорода виключно для того, щоб зустріти Т. Шевченка, який повертався із заслання.
           «Щепкінський метод» розкриття внутрішньої суті сценічного образу успадкували й розвинули його учні та послідовники: М. Кропивницький, М. Заньковецька, М. Садовський, П. Саксаганський.
Перший український професійний театр на західноукраїнських землях було засновано у Львові буковинською громадсько-культурно-освітньою організацію «Руська Бесіда» (1864). Театр очолив О. Бачинський (1833—1907) — український актор, режисер, запрошений із Житомира. Він привіз із собою великий театральний репертуар зі Східної України. Пізніше репертуар театру вже складався із творів наддніпрянських і західноукраїнських письменників, кращих зразків європейської драматургії. О. Бачинський першим у Галичині поставив у цьому театрі виставу «Назар Стодоля» Т. Шевченка (1864) і сам зіграв у ній роль Назара.
            Із великим успіхом відбулися гастролі цього театру в Чернівцях, Станіславі, Коломиї, Стрию, Самборі й Перемишлі, але наприкінці 1865 р. театральна трупа О. Бачинського, на жаль, розпалася.
На Буковині утворилися аматорські драматичні гуртки у 1869 р. при чернівецькій «Руській Бесіді». Активізації театральної діяльності сприяло й заснування у 1884 р. «Руського літературно-драматичного товариства» під керівництвом С. Воробкевича, відомого українського письменника, композитора, педагога, твори якого становили основу репертуару цих аматорських гуртків.
        Піднесенню західноукраїнського театру багато в чому сприяла діяльність М. Кропивницького, який у середині 1870-х pp. працював тут на запрошення. Саме тоді західноукраїнські глядачі познайомилися з новими п'єсами україн¬ської та російської класики.


                                          Театр корифеїв
          У 1882 р. перший професійний український театр (театр корифеїв) відокремився від польського й російського театру в Єлисаветграді. Засновником театру був М. Кропивницький (1840—1910), який опанував усі театральні професії. До трупи були запрошені актори-професіонали та аматори: К. Стоян-Максимович, І. Бурлака, М. Садовський, Н. Жаркова, О. Маркова, М. Заньковецька, Л. Манько, О. Вірина, А. Максимович. У 1907 p. М. Садовський відкрив у Києві постійний Український театр, який проіснував 7 років аж до початку Першої світової війни, коли царатом було закрито не тільки театр, але й усі українські газети, журнали та книгарні.
          Вистави трупи різко виділялися на тлі тодішнього театру як змістом, так і виконанням. Кропивницький прагнув до ідейно-художньої цілісності спектаклів, до гармонійного поєднання таких компонентів, як акторська гра, художнє оформлення, музика, співи, танці. Колектив не мав стаціонарного приміщення і був приречений на мандрівне життя. Кошти трупи складалися лише з касової виручки. Порівняно з іншими театрами Києва, стаціонарний український театр установив найдешевші ціни на квитки, організовував виїзні вистави в селах і швидко здобув славу театру «для мужиків і плебсу».
        Репертуар театру складали такі твори, як: «Наталка-Полтавка» І. Котляревського, «Назар Стодоля» Т. Шевченка, «Чорноморці» М. Старицького, «Сватання на Гончарівці» та «Шельменко-денщик» Г. Квітки-Основ'яненка тощо. М. Кропивницький поповнив репертуар театру своїми п'єсами «Глитай, або ж Павук», «Доки сонце зійде, роса очі виїсть», етюдом «По ревізії».
          Катеринославський аматор — кінооператор Д. Сахненко зафільмував вистави цього театру «Наталка-Полтавка» і «Наймичка». Тим самим було започатковано історію українського художнього кінематографа.
         У серпні 1883 р. відбулося об'єднання театру М. Кропивницького з театральною трупою М. Старицького. У новий театральний колектив улилися   І. Карпенко-Карий, П. Саксаганський; директором став М. Старицький, а М. Кропивницький залишився режисером, актором і драматургом. Об'єднання і співпраця видатних театральних діячів сприяли піднесенню престижу національного українського театру. Високопрофесійна українська трупа об'єднала більше ніж 100 акторів, серед яких: М. Садовський, М. Заньковецька, П. Саксаганський, М. Садовська-Барілотті, Г. Затиркевич-Карпінська, Ф. Левицький, А. Максимович, JI. Квітка. Трупа розширила межі діяльності українського театру: вона гастролювала у Криму, на Кубані, Поволжі, у Польщі, Білорусі, на Кавказі, відвідала Москву та Петербург. Умови діяльності були дуже складними: відсутність стаціонарного приміщення, адміністративний тиск на репертуарну політику трупи (українські вистави дозволялося грати лише разом із п'єсами російських або європейських авторів класичного репертуару).
          Засновники театру корифеїв: М. Кропивницький, М. Старицький, І. Кар пенко-Карий, М. Садовський, П. Саксаганський, М. Заньковецька — були митцями-громадянами, які вбачали в театральній сцені трибуну соціального, національного, етичного та естетичного виховання мас.
Піднесенню громадської ролі українського театру сприяло й те, що в роки першої російської революції він нарешті позбавився офіційних репертуарних обмежень і дістав можливість давати вистави українською мовою за п'єсами світової та російської драматургії (В. Шекспір, Ф. Шіллер, К. Гольдоні, Г. Ібсен,   М. Гоголь, М. Островський, JI. Толстой, А. Чехов).
          Процес становлення й розвитку українського професійного театру був пов'язаний із виникненням кількох театральних осередків і акторських шкіл. Із театральної трупи Старицького-Кропивницького вийшло кілька театральних колективів. У 1890 p. І. Карпенко-Карий та М. Садовський створили «Товариство малоросійських акторів». Цього самого року П. Саксаганський організував власну трупу — «Товариство російсько-малоросійських артистів під керівництвом Саксаганського», що було найкращим українським театральним колективом. На його основі у 1900 р. виникла об'єднана трупа корифеїв українського театру — «Малоросійська трупа М. Кропивницького під керівництвом П. Саксаганського і М. Садовського за участі М. Заньковецької».
            Марія Заньковецька — акторка, фундаторка українського театру. Музичну освіту здобула в Чернігівському пансіоні у М. Вербицького, удосконалювала її у Петербурзькій консерваторії. Театральну діяльність розпочала в аматорських гуртках Чернігова, Ніжина, Бендерах. Вона грала в трупах М. Кропивницького,    М. Старицького, І. Карпенка-Карого, виступала в Руському народному театрі товариства «Руська Бесіда» у Львові, Київському театрі М. Садовського. Акторка відстоювала ідею українського театру, закликала скасувати адміністративні обмеження його існування в Російській імперії на Всеросійському з'їзді сценічних діячів у Москві (1897). Найкращі українські драматурги писали для неї свої п'єси. М. Заньковецька створила багато пронизливих жіночих образів. В її репертуарі — понад 30 театральних ролей, переважно — драматично-героїчні персонажі. Вона «пережила» жіноче безталання Харитини («Наймичка» І. Карпенка-Карого, 1887), Олени («Глитай, або ж Павук» М. Кропивницького, 1883), Ази («Циганка Аза» М. Старицького, 1892), Катрі («Не судилось» М. Старицького, 1889), Цвіркунки («Чорноморці» М. Старицького, 1882), Галі («Назар Стодоля» Т. Шевченка, 1882), Аксюші («Ліс» О. Островського, 1891). Актриса створювала образи, проникнуті справжнім драматизмом і запальною комедійністю. Вона уславлювала своєю грою простих людей, розкриваючи безмежність їхніх душ. Маючи чудовий голос — драматичне сопрано, незрівнянно виконувала у спектаклях українські народні пісні. Ця актриса першою отримала звання народної артистки у 1923 р. Вона також була першою українською артисткою, задіяною у кінематографі.
Після бурхливих подій революції 1905 р. українське театральне життя набуває нових рис та форм. Значно поширюються зв'язки між театральними діячами Східної та Західної України (у 1905—1907 pp. М. Садовський працював директором та режисером Руського народного театру у Львові). У цей період створюється українська акторська школа соціально-психологічного театру.
            У 1907 p. М. Садовський отримав для свого театру приміщення, що сприяло значній події у культурному житті України — появі першого стаціонарного українського театру в Києві. Це був загальнодоступний театр, у якому ціни на квітки були значно нижчі, ніж в інших театрах. Саме тому сюди масово їхали люди з усіх передмість Києва.
     М. Садовський сформував постійну трупу акторів для великих вистав: М. Садовський, І. Мар'яненко, І. Загорський, С. Паньківський, І. Коваленко, М. Вільшанський, М. Заньковецька, Л. Ліницька, Г. Борисоглібська, М. Малиш-Федорець, О. Петляш та ін.
         М. Садовський від самого початку став на шлях оновлення репертуару театру. Були поставлені кращі твори видатних українських авторів, п'єси російських класиків та зарубіжних драматургів (іноді у власному перекладі), які глядачі на українській сцені ще не бачили. Новітнім було й уведення до репертуару оперних вистав.
          Перший український стаціонарний театр успішно працював до 1914 р.
          У 1912 р. П. Саксаганський разом із М. Заньковецькою докладали чимало зусиль для створення українського художнього театру, але брак коштів, а згодом війна не дозволили реалізувати цей проект.

2. Самостійна робота учнів
Учитель. 

             Використовуючи інформацію, отриману сьогодні на уроці, та матеріали підручника, заповніть цикл таблиць «Театральна культура України у XIX ст.».

                                          Театральна культура України у XIX ст.



Особливості розвитку театру корифеїв  

Питання
Характеристика
Історія виникнення

Основоположники    

Репертуар

Особливості
Перший український стаціонарний театр у Києві

Питання
Характеристика
Виникнення 

Учасники

Репертуар

Особливості
V. Актуалізація набутих знань (рефлексія)
Бесіда
1.    У якому місті з'явився перший український стаціонарний театр? Із чим де було пов'язано?
2.    Твори яких письменників використовували перші театри для своїх постанов?
3.    Із прізвищем якого українського драматурга пов'язана нова доба в історії вітчизняного театру?
4.    Назвіть корифеїв українського театру. (Заповнення схеми.).
5.    Які вистави за творами І. Котляревського, М. Кропивницького, М. Старицького, І. Карпенка-Карого чи Г. Квітки-Основ'яненка вам доводилось бачити?
6.    Яке враження вони на вас справили?
7.    Які риси притаманні героям творів І. Котляревського?
8.    Охарактеризуйте національну специфіку творів І. Котляревського, М. Кропивницького, М. Старицького, І. Карпенка-Карого чи Г. Квітки- Основ'яненка. У чому це виявляється?

VІ. Підбиття підсумків уроку

VІІ. Домашнє завдання: Створення альбому «Театр корифеїв»














10 клас

ТЕМА:  Архітектура і скульптура. Міста-заповідники. Монументальна скульптура

МЕТА: ознайомлювати учнів із розвитком архітектури та скульптури XX ст., монументальною скульптурою, українськими скульпторами XX ст.; навчити  розрізняти архітектурні стилі XX ст.; ознайомлювати з містами-заповідниками України; навчити бачити красу рідної землі; розвивати зацікавленість  архітектурним мистецтвом XX ст. та скульптурою України, спостережливість, 
інтерес до культурної спадщини XX ст.; виховувати любов до мистецтва,  дбайливе ставлення до пам'яток української культури.


ОБЛАДНАННЯ: фотографії архітектурних об'єктів: залізничний вокзал у Києві   (О. Вербицький); будинок Держпрому у Харкові (С. Серафимов, С. Кравець, М. Фельгер); будинок Ради Міністрів УРСР у Києві (І. Фомін, П. Абросимов); будинок Верховної Ради у Києві (В. Заболотний); фотографії скульптур: пам'ятники Артему в Святогорську, княгині Ользі в Києві, Т. Шевченку в Ромнах, 
Г. Сковороді в Києві на Контрактовій площі (І. Кавалерідзе); пам'ятник А. Міцкевичу (М. Паращук); фотографії українських міст-заповідників.

                                                                                  ХІД  УРОКУ
І. Організаційний момент
ІІ. Актуалізація опорних знань
Бесіда
1.    Як ви вважаєте, які зміни відбулися в архітектурі XX ст.?
2.    Чи знаєте ви архітекторів XX ст.?
3.    Що ми називаємо монументальною скульптурою?
4.    Які монументальні скульптури є на вулицях вашого міста (села)?
5.    Із якими подіями пов'язані ці монументальні скульптури?

ІІІ. Мотивація навчальної діяльності
ІV. Викладення нового навчального матеріалу
1. Розповідь учителя
Архітектура. 
               Наприкінці XIX — на початку XX ст. в українській архітектурі набуває поширення модернізм, що виявилося в геометрично чітких лініях споруд, динамічності їхніх форм. У цьому стилі побудовано залізничні вокзали Києва, Львова, Харкова, Жмеринки, перший в Україні критий ринок (Бессарабський). Найяскравішими постатями архітектурного модернізму були К. Жуков, О. Вербицький, М. Верьовкін та ін. Пошуки та експерименти архітекторів-модерністів мали на меті забезпечити максимальну функціональність будівлі, зберігши при цьому чіткість у лініях фасаду.
            У 1910—1920 pp. поширився стиль необароко — спроба поєднати традиції високого «мазепинського бароко» із досягненнями європейського модернізму.
          Із 1920-х pp. в архітектурі починається радянський період, що є досить складним, насиченим тотальним знищенням, руйнацією багатьох споруд.
             Новий конструктивістський напрям найяскравіше виявився у новобудовах Харкова — ансамбль центра міста з комплексом адміністративних організацій та установ (будинок Держпрому, 1925—1929; арх. С. Серафимов, С. Кравець, М. Фельгер), будинок Проектних організацій (1930—1938; арх. С. Серафимов та М. Зандберг-Серафимова), найбільша у Європі площа. Такі самі тенденції панували і в архітектурі інших міст України. Зводилися чисельні робітничі гуртожитки й палаци культури.
Комуністичний режим зруйнував чимало визначних будівель, що пізніше були внесені до офіційних списків пам'яток архітектури (Михайлівський Золотоверхий Собор у Києві, Троїцький Собор у Глухові тощо). Сьогодні деякі з них, наприклад, Михайлівський Золотоверхий чи Успенський Собор у Києві, відбудовані.
         У 1932 p., з організацією єдиної Спілки архітекторів, було проголошено єдиний творчий метод — метод соціалістичного реалізму і тотальної орієнтації на класику. У 1936—1939 pp. було споруджено: будинок, у якому нині розташоване Міністерство закордонних справ України (проект П. Лангбарда); будинок Кабінету Міністрів України (проект І. Фоміна); будинок Верховної Ради (проект В. Заболотного).
           Після Другої світової війни розпочалась відбудова міст і сіл України. Багаті традиції українського бароко, поєднані з модернізованою класикою, використали автори в забудові Хрещатика (арх.: О. Щусєв, О. Власов, А. Добровольський,   В. Слізаров та ін.). В архітектурі будинків активно застосовували українську орнаментальну пластику й колорит.
         У 1960—1970 pp. з'являються перші прояви нової образності архітектури, використання сучасних індустріальних конструкцій та прогресивних будівельних матеріалів — Палац спорту в Києві (1958—1960; арх. М. Гречина, О. Заваров); наземні станції Київського метрополітену «Хрещатик» (арх. А. Добровольський,     В. Слізаров та ін.); «Університет» (арх. Г. Головко, М. Сиркін та ін.); готель «Тарасова гора» у Каневі (арх.: Н. Чмутіна, Е. Гусєва, В. Штолько та ін.); Палац дітей та юнацтва у Києві (арх. А. Мілецький, Е. Більський); кіноконцертний палац «Україна» (арх. Є. Маринченко та ін.). Оригінальністю та новизною форм позначена архітектура комплексу Київського національного університету ім. Т. Г. Шевченка (арх.: В. Ладний, А. Буділовський, Л. Коломієць та ін.).
          У 1980-і pp. в архітектурі України позначилось певне подолання стереотипів масового житлового будівництва та скерування його до еклектичної архітектури XIX ст.


                                   Скульптура. 
         Для скульптури XX ст. характерними є стильові зміни. У цей час співіснують дві основні стильові тенденції — класицизм (що перейшов у кінцеву стадію — академізм) та реалізм. Наприкінці XIX — на початку XX ст. провідного значення набула монументальна пластика, що відповідало загальній атмосфері суспільства.
            У 1905 р. встановлено пам'ятник просвітителеві і вченому В. Каразіну (скульп. І. Андреолетті) у Харкові, у 1911 p.— М. Гоголю (скульп. І. Гінбург) у с. Великі Сорочинці.
       Складне й насичене подіями XX ст. сповнене цікавих творчих постатей, зокрема скульпторів (П. Забіла, Л. Позен, Б. Едуардс, В. Беклемішев).
         Однією з цікавих багатогранних особистостей є Іван Петрович Кавалерідзе (01(14).04.1887—03.12.1978) — скульптор, режисер кіно та театру, драматург, сценарист, народний артист УРСР (1969). Навчався у Київському художньому училищі, у Петербурзькій Академії мистецтв.
          У 1911 —1915 pp. працював скульптором і художником-оформлювачем російської кінофірми «Тімман і Рейнгард». Ще у 1930-і роки здобув репутацію «дисидента»: деякі його фільми («Коліївщина», «Прометей») були заборонені до показу, деякі з пам'ятників знищені, а багато учнів і співробітників репресовані. Його самого від репресій урятувала лише популярність.
            Скульптури, створені І. Кавалерідзе: пам'ятник княгині Ользі в Києві (знищений у 1919 p., відновлений у 1996 p.); пам'ятник Т. Шевченку в Ромнах (Сумська область); пам'ятний знак на території Софійського Собору на честь відкриття першої на Русі бібліотеки Ярославом Мудрим; пам'ятники Г. Сковороді у Києві на Контрактовій площі (1977), у Лохвиці (1922), відновлений автором у бронзі (1972), у Харкові (останній споруджений посмертно за проектом); пам'ятники більшовикові Артему в містах Артемівськ і Святогорськ (останній — величезна 27-метрова статуя, що височіть над Сіверським Донцем і Святогорською Лаврою).
              Фільмографія: «Злива» (1929), «Перекоп» (1930), «Коліївщина» (1933), «Прометей» (1936), «Наталка-Полтавка» (1936), «Запорожець за Дунаєм» (1937), «Григорій Сковорода» (1958), «Повія» (1961, за романом П. Мирного).
               Інший представник української скульптури — Михайло Паращук (1878— 1963) родом із Тернопільщини. Молодість скульптора була пов'язана із Галичиною. У 1893—1896 pp. молодий скульптор перебував у Кракові, де опанував техніку ліплення, різьблення по каменю, консервації, металевого лиття. Він відвідував Краківську академію (скульптурні студії професора Барабаша). Згодом він продовжив навчання у Віденській академії мистецтва. Однак, брак коштів для подальшого навчання змусив М. Паращука повернутись до Львова, де він продовжив навчання у професора А. Попеля. У 1911 —1913 pp. М. Паращук жив у Києві. Видатним твором скульптора став пам'ятник польському поетові А. Міцкевичу (1905—1906, у співавторстві з А. Попелем), який було встановлено у Львові.
          Пізніше М. Паращук удосконалював майстерність у Парижі (у студіях Жюльєна та Родена). Він створив цікаві жанрові композиції «Танок», «Скрипачка» до циклу «Поневолені» (1905—1907), виконав скульптурні портрети відомих діячів української культури: В. Стефаника, С. Людкевича, Т. Шевченка, І. Франка,  М. Лисенка.
        Значна частина творчого життя М. Паращука минула поза Україною: у Польщі, Австрії, Німеччині, Франції, Естонії, Латвії, Болгарії.
           В українській скульптурі початку XX ст. першочергового значення набула шевченківська тема. До неї зверталося багато скульпторів — П. Забіла, С.-Р. Левандовський, М. Манізер, Г. Кузневич, В. Беклемішев, М. Паращук, М. Гаврило, І. Кавалерідзе, М. Грицюк, А. Фуженко, Ю. Синькевич, І. Гончар та ін.
          У 1929 р. було оголошено Всесоюзний конкурс на пам'ятник Т. Шевченку для Харкова (на той час — столиця УРСР). Другий та третій конкурси відбулися у 1933 p., де перемогу здобув проект скульптора М. Манізера й архітектора І. Лангбарда.  М. Манізер також є автором пам'ятників Т. Шевченку в Києві (1939, перед будинком Київського національного університету ім. Т. Г. Шевченка) та Каневі (1939).
                         Міста-заповідники. 
           Національний історико-культурний заповідник «Качанівка» — заповідник у с. Качанівка Ічнянського р-ну Чернігівської обл. на берегах річки Смош. Створений у 1981 р. на основі палацового ансамблю і парку дворянської садиби, що була заснована в 1770-і pp. і сьогодні є єдиною серед українських садиб, що збереглася в комплексі. У лютому 2001 р. заповіднику надано статус національного. Урочище Качанівка розташувалось на околиці села на пересіченому ландшафті місцевості. Верхнє плато займає палацовий комплекс будівель, що є пам'ятками архітектури, нижнє — мальовничий парк із 12-ма ставками, павільйонами, скульптурами, парковими містками, «руїнами», амфітеатром. Палац споруджено в стилі класицизму з елементами, властивими періоду історизму, цегляна, другий поверх дерев'яний, фанерований цеглою. У інтер'єрах використано червоне дерево, дуб, мармур, штучний мармур, поліхромний метлахський кахель, кольорове скло. З боку головного фасаду під прямим кутом до палацу примикають два одноповерхових флігелі, завдяки яким палац зберігає традиційну форму. Планування палацу і планувальна структура дійшли до наших днів. На першому поверсі – вестибюль і літня зала, у вестибюлі фільонкова обшивка стін і дерев'яні сходи, що ведуть до їдальні, та лицарська зала з професійним розписом плафона початку XIX ст. У палаці збереглися фрагменти старовинного інтер'єру — каміни, дзеркала на мармурових підставках, кахельні печі тощо.     Палац становить інтерес як пам'ятка садибно-палацового типу XIX ст. у комплексі з ансамблем. Велику цінність мають інтер'єри, що збереглися. Качанівський парк площею 560 га, виплеканий трьома поколіннями Тарновських, є одним із найбільших пейзажних садів в Україні і Європі. Він виник на основі природного лісу і нараховує понад 50 порід дерев і 30 видів кущових.
              Історико-культурний заповідник «Буша» — Державний заповідник, розташований в с. Буша на території Ямпільського р-ну Вінницької обл. Заповід¬ник створено у 2000 р. із метою збереження пам'яток архітектури, археології та історії. Усі пам'ятки комплексу «Буша» об'єднані загальною територією, це: 4 пам'ятки археології від III тис. до н. е. до XII ст. н. е.; залишки фортеці та підземних ходів XVI—XVII ст.; міська ратуша XVI ст. (розташована на те¬риторії приватної садиби); дохристиянський та християнський скельний храм V—XVI ст. з унікальним художнім рельєфом; цвинтар XVIII—XIX ст. На території заповідника також розташований парк історичної скульптури, де щорічно проводяться міжнародні зустрічі скульпторів-каменотесів, та музеї: археології, етнографії, оборони Буши та музей подільської кераміки.
              Державний музей-заповідник І. Карпенка-Карого (Тобілевича) «Хутір Надія» створено на території садиби, що належала визначному драматургові, театральному діячеві кінця XIX — початку XX ст. І. Карпенку-Карому (Тобілевичу).
              Садибу закладено 1871 р. батьком драматурга К. Тобілевічем і названо іменем його дружини Н. Тарковської. Згодом І. Карпенко-Карий обирає садибу постійним місцем проживання. Відтоді збереглися «Батькова хата» та стара чумацька криниця. Після повернення з трирічного політичного заслання, навесні 1887 р. Іван Карпович оселяється на хуторі та вирішує перетворити його на мальовничий куточок рідної природи — за його власним висловом «оазис в степу». На хуторі Надія він написав 11 п'єс із 18, які увійшли до золотого фонду національної класичної драматургії, а також історичні драми.
            У садибі у різний час мешкали М. Садовський, П. Саксаганський, М. Садовська-Барілотті. Тут зустрічалися талановиті митці М. Заньковецька, М. Кропивницький, М. Старицький та багато інших відомих театральних діячів, письменників, художників.
          До комплексу садиби входять: «Батькова хата», меморіальний будинок, приміщення літературно-меморіального музею, парк-пам'ятка садово-паркового мистецтва площею 11 га та ставок. Установлено погруддя І. Карпенка-Карого. Нині тут постійно проводяться традиційні театральні свята «Вересневі само¬цвіти». У 1956 р. «Хутір Надія» оголошено Державним заповідником-музеєм. Його унікальність відзначали видатні діячі української культури: Ю. Яновський, П. Панч, О. Гончар,  О. Корнійчук.
Національний історико-культурний заповідник «Чигирин» — розташований у Чигиринському р-ні Черкаської обл. Тут зберігаються пам'ятки різних часів, але найбільша частина їх пов'язана з історією козацтва та становленням державності українського народу. Чигирин — перша столиця України часів гетьмана Б. Хмельницького, с. Суботів — його родинний маєток. Чигиринщи- на була одним із центрів гайдамацького руху. Мотронинський монастир у Холодному Яру відіграв ключову роль у повстанні гайдамаків — Коліївщині.
            Заповідник охоплює: місто Чигирин, села (Суботів, Стецівка, Медведівка), дубово-ясеневе урочище Холодний Яр та Атаманський парк. На території заповідника розташовані 35 пам'яток археології, історії, архітектури, етнографії, мистецтва, природи.
             Національний історико-архітектурний заповідник «Кам'янець» розташований у Кам'янці-ІІодільському Хмельницької обл. Ще 23.03.1928 р. в Харкові Рада Народних Комісарів УРСР видала Постанову «Про оголошення замку-фортеці в місті Кам'янці-Подільському Державним історико-культурним заповідником». Відповідно до цієї Постанови замок у межах старовинних його стін і земляних валів з усіма старовинними фортечними спорудами, Руською та Польською брамами, вежею с. Баторія було оголошено Державним історико-культурним заповідником. Проголошення фортеці заповідником стало важливим, але тільки першим кроком до визнання заповідною всієї території Старого міста.
                Площа заповідника становить 121 га. Це, передусім, Старе місто, затиснене в петлі річки Смотрич, а також прилеглий каньйон Смотрича, Замковий міст, комплекс Старого й Нового замків. Із 175 пам'яток архітектури Кам'янця-Подільського 115 мають національне значення, 41 — місцеве.
Батуринський історико-культурний заповідник «Гетьманська столиця». Українська козацька держава — Гетьманщина стала ключовим явищем в історії національного державотворення. Майже півстоліття столицею Лівобережної України, офіційною резиденцією її гетьманів був Батурин. Зруйнований у листопаді 1708 р. каральним загоном російського війська, Батурин відродився і вдруге й востаннє став столицею козацької держави за геть¬мана К. Розумовського, але назавжди залишився символом національної державності.
                У центрі старого Батурина в урочищі Цитадель збереглися залишки земляних укріплень — колишньої фортеці. Як з'ясували археологи, саме тут, 900 років тому виникло городище, мешканці якого мали контролювати ситуацію на кордонах підвладного чернігівським князям Задесняння та переправи на р. Сейм. Утім, територія сучасного Батурина та його найближчі околиці були досить щільно заселені, починаючи ще з доби неоліту. Тут виявлені також старожитності епохи бронзи, раннього залізного віку, пам'ятки слов'янських культур І тис. н. е. й часів Київської Русі. Після перенесення у 1669 р. козацької столиці до Батурина на території Цитаделі постав гетьманський палац, у якому порядкували Дем'ян Многогрішний (1669—1672), І. Самойлович (1672—1687) та І. Мазепа (1687—1708). Поруч височів головний храм — дерев'яна Воскресенська церква. Саме тут шукали порятунку діти й жінки під час штурму Батурина військами О. Меншикова у листопаді 1708 p., саме тут вони й загинули. Від рук карателів полягла не одна тисяча мужніх захисників та жителів Батурина, а саме місто було спалене і зруйноване. У квітні 2004 р. на території Цитаделі було встановлено пам'ятник жертвам Батуринської трагедії — величезний кам'яний хрест із бронзовою фігурою розіп'ятого Ісуса Христа (скульп. А. Гайдамака, лауреат Державної премії України ім. Т. Г. Шевченка).
Єдина споруда, що встояла після штурму Батурина російським військом,— будинок Генерального суду Гетьманщини. Напевне, саме про нього згадав  Т. Шевченко в поемі «Великий льох»: «На тім пожарищі одна тільки й осталась в Батурині хата». Цей цегляний одноповерховий будинок із двокамерним підвалом був споруджений за гетьмана Д. Многогрішного. У підвалі, з якого підземний хід вів, імовірно, до Батуринської фортеці, було розміщено кімнату слідства й камеру тортур. Утім, наприкінці XVII ст. функціональне призначення будинку суттєво змінилося. Він перейшов у власність В. Кочубея, який оселився тут зі своєю численною родиною. До найближчого оточення В. Кочубея належав і канцелярист  С. Величко — автор славнозвісного козацького літопису. На його честь у 1991 р. на будинку було встановлено меморіальну дошку. Довкола оселі В. Кочубей облаштував великий парк, що займав близько 130 десятин, із мальовничим ставом у руслі Чорної річки, яка впадала у Сейм. Сьогодні річечка практично пересохла, а територія парку займає лише 10 га. Саме у цій місцині, чудовій будь-якої пори, зустрічались на таємних побаченнях І. Мазепа та М. Кочубей. Небуденна історія їхнього палкого кохання зазвичай викликає особливий інтерес у гостей Батурина. Усі вони прагнуть прогулятися «Алеєю кохання» у парку В. Кочубея, якою потай ходила на побачення до гетьмана красуня Мотря. Будинок В. Кочубея перебував у власності нащадків генерального судді до 1917 р. Старожили згадують, що одразу після революційного буревію бачили у господі рештки старого меблювання — письмовий стіл червоного дерева, дубову шафу й навіть крісло В. Кочубея. Тривалий час ця унікальна пам'ятка української архітектури перебувала в занепаді, у зарослому бур'янами й чагарником парку. Тільки у 1970-і pp. будинок було реставровано, і в ньому розмістився Батуринський краєзнавчий музей, на базі якого створювався запо¬відник «Гетьманська столиця». На відміну від будинку В. Кочубея, заміська резиденція І. Мазепи в урочищі Гончарівка не збереглася. У 1991 р. на тери¬торії заміської резиденції було встановлено меморіальну плиту з портретом І. Мазепи.

V. Актуалізація набутих знань (рефлексія)

1. Проблемне питання
Які архітектурні споруди XX ст., на вашу думку, є найцікавішими у вашій місцевості?

2. Прийом «Мікрофон»
Закінчіть речення:
-    «Для мене архітектура XX ст.— це...»; 
-    «Якби я був архітектором, то збудував би...»; 
-    «Скульптура XX ст. є...»; 
-    «Провідною темою скульптури XX ст. є...»; 
-    «Міста-заповідники України — це...»; 
-    «Я хочу відвідати... тому, що...».

VІ. Підбиття підсумків уроку

VІІ. Домашнє завдання: Живописні малюнки в стилі сучасного мистецтва














10 клас

ТЕМА:  Живопис. Український авангард. Графіка. Народне мистецтво та основні центри   

               художніх промислів. Петриківський розпис


МЕТА: ознайомлювати учнів із розвитком живопису XX ст., поняттями «авангард» та «український авангард», видатними графіками і живописцями XX ст., народним мистецтвом України та основними художніми промислами, одним із яких є  петриківський розпис; розвивати зацікавленість мистецтвом, спостережливість, інтерес до культурної спадщини; виховувати любов до мистецтва, дбайливе
ставлення до народного мистецтва, пам'яток української культури.


ОБЛАДНАННЯ: репродукції картин українського авангарду та зразків петриківського  розпису, фотографії центрів народних промислів України, мапа України.


                                                            ХІД   УРОКУ
І. Організаційний момент
ІІ. Актуалізація опорних знань
ІІІ. Мотивація навчальної діяльності
ІV. Викладення нового навчального матеріалу
Розповідь учителя
Живопис і графіка. 
             На початку XX ст. у галузі живопису й графіки активно працювали майстри, більшість із яких здобули європейську освіту: О. Мурашко, О. Новаківський, І. Трут, П. Ковжун, М. Сосенко, М. Бойчук. Розвиток живопису в Україні у післяреволюційні роки відзначався боротьбою художніх напрямів і течій. Поряд із тими, хто перебував на позиціях традиційного реалізму, працювали прихильники футуризму, формалізму. Крім масових агітаційних форм образотворчого мистецтва, помітного прогресу досягло малярство (К. Костанді, Ф. Кричевського, О. Мурашко, М. Самокиша). У Західній Україні працювали художники: І. Труш, О. Монастирський, О. Курилас. Визначилися групи, які розвивали традиції українських і російських передвижників. На західноєвропейські зразки орієнтувалися представники Об'єднання сучасних художників України. На Всеукраїнських художніх виставках експонувалися твори О. Шовкуненка (цикл «Одеський суднобудівний завод»), Ф. Кричевського («Мати», «Довбуш»), В. Коровчинського («Селяни»). Справжнім центром авангардного мистецтва став Київський художній інститут. У 1920-і pp., крім Української Академії мистецтва, у Харкові та Одесі було організовано мережу державних художніх музеїв.
           Видатним художником, творчість якого розвинулася на початку XX ст., був    Федір Кричевський (1879—1947), який закінчив Московське училище живопису, скульптури та архітектури, а у 1910 р.— Петербурзьку академію мистецтв. Його картини «Наречена» та «Поховання» на біблійні сюжети надали йому право на закордонне студіювання. У «Нареченій» розкрито реальний образ, що змальований із сільської дівчини Христі Скубій, яка мешкала на Полтавщині у с. Шишках. У1914 р. Ф. Кричевський став директором Київського художнього училища, був обраний першим ректором Української академії мистецтв (1917— 1922) та Київського художнього інституту (1922—1941; у 1924 р. Академію перейменовано на Київський художній інститут). Найповніше художник виявив себе у народній темі. Його панно-триптих «Життя» (ліва частина «Любов», центральна— «Сім'я», права— «Повернення») розповідає про етапи життя звичайної родини (щастя родини, що ґрунтується на любові, знищує війна, з якої повертається покалічений син-солдат). Митець також займався оформленням театральних вистав, зокрема оформлював оперу М. Лисенка «Тарас Бульба» у Харківському театрі опери та балету. Вихованцями школи, що створив Ф. Кричевський, були українські художники: Т. Яблонська, Г. Мелехов, Є. Волобуєв.
            Поряд із традиційним живописом, частина художників, які захоплювалися революційним оновленням суспільства, схилялась до формальних течій (кубофутуристи, супрематисти, конструктивісти тощо). Україна була одним із першоджерел загальноросійського авангардизму. До художників-авангардистів належав Казимир Малевич, який народився 23.02.1878(1879) р. у Києві.
Учитися малювати художниц почав самостійно, після того, як у віці 15 років мати подарувала йому набір фарб, а у 17 років деякий час навчався у Київській рисувальній школі М. Мурашка. Приїхавши 1905 р. до Москви, займався у студії Ф. Рерберга, спробував майже усі тогочасні стилі — від живопису в дусі передвижників до імпресіонізму та містичного символізму, а після цього до постімпресіоністич-ного «примітиву»; був учасником виставок «Бубновий валет» й «Ослиний хвіст», членом «Спілки молоді».
          Робота над декораціями й костюмами до постановки наприкінці 1913 р. футуристичної опери «Перемога над Сонцем» (текст А. Кручених, музика М. Матюшина, пролог В. Хлебникова) згодом була осмислена К. Малевичем як становлення супрематизму. Саме робота над цими декораціями наштовхнула художника на створення відомої роботи «Чорний квадрат», що експонувалася 1915 р. на виставці «0,10». У живописі в цей час художник розробляв теми й сюжети «незрозумілого реалізму», що використовував алогізм, ірраціональність образів як інструмент руйнування скостенілого традиційного мистецтва; алогічний живопис, що виражав незрозумілу, трансраціональну реальність і був побудований на монтажі різнорідних пластичних і образних елементів, що шокували і складалися в композицію, наповнену сенсом, який осоромлює буденний розум своєю незбагненністю («Пані на зупинці трамвая», 1913; «Авіатор», «Композиція з Моною Лізою», обидві 1914; «Англієць в Москві», 1914, та ін.).
           Із великою підозрою ставилася влада до діяльності К. Малевича (його двічі заарештовували — у 1927 і 1930 pp.). До кінця життя він потрапляв у обстановку соціальної ізоляції. Самобутня «школа Малевича», що утворилася з його вітебських і ленінградських учнів (В. Срмолаєва, Н. Суєтін, Л. Хідекель, І. Чашник та ін.), тяжіє або до прикладного дизайну, або до «підпільно-неофіційного» мистецтва. Переживаючи за долю своєї спадщини, під час закордонного відрядження 1927 р. майстер залишив значну частину своїх картин і архіву в Берліні (згодом вони стали основою фонду К. Малевича в Амстердамському міському музеї). Помер Казимир Малевич у Ленінграді (Санкт-Петербурзі) 15.05.1935 р.
              Представником футуризму та кубофутуризму є Борис Косарев — художник (у т. ч. — театральний), фотограф, який народився у Харкові 04.08.1897 р. У 14-річному віці Б. Косарев вступив до художньо-ремісничої навчальної майстерні декоративного живопису Харківського товариства писемності, якою з 01.03.1909 р. завідував Л. Тракал. Окрім спеціальних і загальноосвітніх предметів, тут викладали також креслення і народний орнамент. У 1915 р. Косарева без іспитів було зараховано до художнього училища, де він навчався у О. Кокеля живопису, у М. Пестрікова — малюнку та у О. Любімова — роботи з темперою і клейовими фарбами. У 1914—1915 pp. Б. Косарев під керівництвом художника-декоратора О. Гончаренка розписує декілька церков. У 1915 р. він випробує свої сили як помічник декоратора під керівництвом М. Офенгендта у Літньому театрі оперети, а вже через рік спільно з Бобрицьким бере участь у оформленні спектаклю «Бранда» Г. Ібсена в Харківському драматичному театрі: йому доручають пейзажні сцени. Із цього починається його кар'єра театрального художника. У ці роки Б. Косарев сповідує естетичні ідеали футуризму—є членом групи харківських кубофутуристів «Союз Семи». У 1918 р. група видала збірник-альбом своїх робіт під назвою «Сім плюс Три».
        Кращими є його роботи до спектаклів: «За двома зайцями» М. Старицького, «Марко у пеклі» І. Кочерги (обидва — 1928) і «Комсомольці» Л. Первомайського (1930); «Соло на флейті» І. Микитенка(1932); «Мартин Боруля» І. Карпенка- Карого (1934) у Харківському театрі української драми ім. Т. Г. Шевченка; «Скупий» Ж.-Б. Мольєра (1937), «Івасик-Телесик» А. Шияна(1938)і «Бременські комедіанти» братів Гримм (1940) у Харківському театрі юного глядача; Ярослав Мудрий» І. Кочерги (1946) у Харківському театрі української драми ім. Т. Г. Шевченка (за цю виставу Косарев отримав Сталінську премію, 1947).
            Як фотограф він працював помічником оператора Д. Демуцького на кінозніманнях шедевра О. Довженко «Земля».
           Член Спілки художників України з 1944 р. Упродовж багатьох років викладав у Харківському художньо-промисловому інституті (з 1952 р.— професор). Єдина прижиттєва персональна виставка відбулася у 1960-і pp. Роботи зберіга¬ються в музеях Італії, СІЛА, Франції, Югославії, Росії, України.
Особливе місце серед художників кубістичного спрямування посідає Василь Єрмілов, який народився у Харкові 09(21).03.1894 р. у родині кравця.
          У 1905—1909 pp. навчався в місцевій Школі декоративного живопису і, закінчивши її, заробляв на життя, розписуючи інтер'єри. У 1910 р. вступив до Харків¬ського художнього училища, але, невдоволений дуже консервативною системою викладання, залишив його і займався в Школі-студії Е. Штейнберга й А. Грота. Виїхав із Харкова до Москви (1911), де вже наступного року вступає до Училищі живопису, творення і архітектури, але швидко облишив (з аналогічних причин), після чого відвідував студії І. Машкова й П. Кончаловського. У 1914 р. повернувся до рідного міста. Примикав до харківської футуристичної групи «Союз Сіми» (1918)й «Асоціації революційного мистецтва України» (АРМУ; з 1927р.).
          В. Єрмілов — автор багатьох проектів: збірних кіосків, агітаційних і книжкових фургонів, трибун-реклам. Він також працював у промисловій графіці: ескізи оформлення упаковок, сірникових коробок, заводських і фабричних марок. Займався обробкою шрифтів, створив новий шрифт, малював обкладинки для книжок («Ладомир» В. Хлєбніковау 1920р.) та журналів («Колосья», 1918; «Нове мистецтво», 1927; «Авангард», 1928—1930; «Культура и пропаганда», 1933). Поступово відточується те, що згодом назвали «Єрмілівським шрифтом»,— сухувате, чітке, із вивіреними пропорціями накреслення. Звідси — один крок до дизайну. Епоха вимагала від художника не живописних полотен і акварелей, а участі у створенні утилітарних речей: трибун і кіосків, рекламних щитів і плакатів; при цьому В. Єрмілов скрізь залишався художником. Ре¬зультат — золота медаль на виставці у Лейпцизі за дизайн сірникової коробки.
         У 1962 р., за п'ять років до смерті, відбулася його перша персональна ви¬ставка, присвячена 50-річчю творчої діяльності.
          До джерел народної творчості та традиційного народного мистецтва звертався засновник окремої художньої школи в Україні Михайло Бойчук. Група митців, які підтримували погляди М. Бойчука, породили течію «бойчукізм». У цій групі брали участь: І. Падалка, В. Сідляр, О. Павленко, А. Іванова, М. Рокицький, К. Гвоздик та ін. Оригінальні твори групи М. Бойчука, що не мали аналогій у попередніх періодах розвитку мистецтва, було знищено, як і їхніх авто¬рів: 1932 р. в Україні було скасовано всі незалежні угруповання художників.
            Художники О.Лещинський і В.Манастирський (вихованці Варшавської академії мистецтв) були яскравими прихильниками постімпресіоністичного краєвиду, в дусі неопуантилізму. Вони надавали перевагу карпатським краєвидам, незмінно природу бачили заповнену сонцем, у переливчастій грі чистих дзвінких барв. В. Манастирський (з 1968 р.— професор) — автор картин «Гуцульський гурток народної музики» (1951), «Леґінь» (1949), «Верховинка» (1960).
          Основоположниками закарпатської художньої школи стали Й. Бокшай, А. Ерделі, Е. Грабовський, Ю. Віраг. Троє перших навчались у Будапештській академії мистецтв, Віраг — у Мюнхені та Парижі (Академії Р. Жюльєна). Малювали портрети, краєвиди, картини побутового жанру. Й. Бокшай у ранніх творах звертався до різних жанрів: портрет, краєвид, побутова картина, книжкова та станкова графіка. Із закарпатських художників лише Й. Бокшай у ранньому періоді займався монументальним малярством (розпис плафона Кафедрального собору в Ужгороді, 1939), де виявилися впливи італійського мистецтва. У 1920-і pp. з ініціативи Й. Бокшая та А. Ерделі в Береговому та Кошицях (Східна Словаччина) відбулася перша виставка (свої твори демонстрували Ю. Віраг, Е. Грабовський, Й. Бокшай, А. Ерделі, С. Берегі та ін.). Закарпатське малярство 1920—1940-х pp. складалося поступово, звільняючись від деякого впливу угорського та чеського мистецтва і виростаючи на ґрунті духовної та матеріальної культури свого краю, що надавало йому глибоко національного виразу.
         У 1930-i pp. мистецтво Закарпаття поповнилося молодим поколінням, до якого належали: А. Коцка, Е. Контратович, А. Борецький, 3. Шолтес, Ф. Манайло. Станкові та монументальні картини Ф. Манайла виразно позначені впливами експресіонізму та народного мистецтва.
           Після акту приєднання Закарпаття до радянської України (1945) на творчості видатних майстрів відбились нові історичні та соціокультурні зміни. З'явились тематичні картини Е. Контратовича, краєвиди А. Борецького, «Груповий портрет ужгородських художників» А. Ерделі, «Бокораші» та «Великий Верх» Й. Бокшая, сповнена ліричної чарівності «Верховинка» А. Коцки, «Лісоруби» Г. Глюка, «Гуцульська ґражда» Ф. Манайла, що належать до високих творчих досягнень мистецтва.
У галузі станкової графіки у XX ст. працювали: М. Жук, І. Падалка, В. Заузе. Видатний графік Г. Нарбут оформив перші українські радянські книги й журнали «Мистецтво», «Зорі», «Сонце труда», а також перші українські державні знаки (банкноти й поштові марки). Інший представник мистецтва графіки, П. Ковжун, був представником футуризму, згодом — конструктивізму і створив обкладинки до книг І. Франка, А. Крушельницького, альманах «Сонцецвіт», екслібриси. Також він плідно працював у жанрі промислової графіки.
           В історії українського образотворчого мистецтва кінець XX ст. позначений змінами: зникли ідеологічні обмеження, відійшов у забуття стиль соціалістичного реалізму, українські митці нарешті змогли працювати в умовах свободи. Творчі виставки засвідчили появу різноманітних форм і засобів вираження творчого задуму.
         Народне мистецтво та основні центри художніх промислів. Народні промисли є невід'ємною складовою української культури і однією з традиційних базових галузей народного мистецтва українців, зберігаючи духовні здобутки українського народу, його традиційні цінності. Під впливом кліматичних, природних умов, особливостей побуту українців, властивостей місцевої сировини та історичних чинників у кожному етнографічному регіоні України вироблялися локальні предмети художньої образності, орнаментики, формотворення. В Опішні, Решетилівці, Косові, Богуславі, Гавареччині, Петриківці, Діхтярях, Глинянах, Клембівці та інших населених пунктах існують школи традиційного народного мистецтва.
            Один із осередків українського народного ткацтва, килимарства, вишивки — смт Решетилівка (Полтавська обл.), що відома виробництвом декоративних тканин: доріжок, скатертин, килимів, вишиваних рушників, сорочок, що відзначаються декоративністю і яскравістю барв. Решетилівські вироби експонуються на міжнародних виставках.
       Здавна відомий центр багатьох народних промислів та ремесел — м. Косів (Івано-Франківська обл.). Тут працюють знані народні майстри: ковалі, ткачі, гончарі, різьбярі по дереву, вишивальниці та інші умільці. Найбільше у світі відома косівська кераміка.
       Богуславщина (Київська обл.) — район, що здавна був центром народних промислів. Тут працювали талановиті гончарі, ткалі, вишивальниці, ложкарі, килимарі. У цьому багатому на ліси краї виготовляли навіть козацькі чайки.
Петриківський розпис.
            Петриківський розпис — унікальний вид розпису на деревині чи папері, походить із козацького с. Петриківка (Дніпропетровська обл.) На початку XIX ст. на основі настінного розпису виник декоративний розпис, що виконують на різних предметах: вазах, тарілках, глечиках, карафках.
Зберігаючи всі традиційні мотиви настінних розписів, петриківський розпис вирізняється розширенням діапазону зображень садових (жоржини, айстри, тюльпани, троянди) та польових (ромашки, волошки) квітів, залученням до узорів мотиву ягід (калини, полуниці, винограду) та акантового листа («папороті»), також бутонів. Крім цього, петриківські орнаменти й мотиви розпису мають більше рис натуралізму. Поряд із традиційними фарбами рослинного походження, малювання якими потребувало періодичного підновлення (двічі на рік), у петриківському розписі часто використовують олійні фарби.
Починаючи з 1950-х pp., у с. Петриківка відбулися своєрідні зміни в настінних розписах. Тут різко зменшилася кількість хат, власноручно розмальованих господарями, а стало звичним прикрашати інтер'єри довгими орнаментованими паперовими стрічками, що були намальовані петриківськими майстринями. Орнаменти складають з паперових повторених у ритмічному чергуванні рослинних мотивів. Наліплюють стрічки на полиці, на карнизи печей і грубок, а вирізані з них окремі мотиви розміщують у найрізноманітніших композиціях (відповідно до смаку господині) на печі, здебільшого на комині. У такий спосіб, при зниженні власної творчої роботи, незрівнянно збільшилося декорування інтер'єру готовими малюнками, виконаними найбільш кваліфікованими народними майстрами.
            Перші розписи міського громадського інтер'єру датують 1940-ми pp. Відтоді петриківчани брали участь у розписуванні павільйону УРСР на Всесоюзній сільськогосподарській виставці у Москві, а після Великої Вітчизняної війни розписали багато магазинів у Москві та Києві. їхні останні праці — розписи екстер'єрів на Виставці передового досвіду УРСР у Києві.
         Розписуючи той чи інший громадський інтер'єр, навіть дуже великий за розмірами, петриківські майстри переносили, по суті, свій хатній зразок у нові для них приміщення, змінюючи лише масштаби до відповідних розмірів.
           Першими до роботи на промислі взялися випускники Школи декоративного малювання (вона існувала в осередку в 1936—1941 pp.), творчість якої було представлено на виставці роботами Ф. Панка, В. Соколенка, І. Завгороднього, Я. Клюпи, О. Пікуш, Г. Прудникової, М. Шимацької, Н. Шулик.   Засвоєні ними здобутки Т. Пати, яка викладала у Школі, у поєднання зі специфічними при¬йомами, що виникли в процесі опанування техніки підлакового розпису, зумовили загальний характер нового петриківського малювання.
            У 1958 р. було створено цех підлакового розпису на базі художньо-виробничої артілі «Вільна селянка», 3 роки потому реорганізованої у фабрику сувенірних виробів «Дружба»; у 1970 р. був заснований ще й експериментальний цех петриківського розпису Художнього фонду УРСР. Так був закладений фунда¬мент для творчого об'єднання всіх художніх сил с. Петриківки.
Висновок. 
             Нинішній період розвитку декоративно-прикладного мистецтва України є значущим щодо затвердження його соціально-культурного потенціалу. Про еволюцію народного розпису розповідають сучасні виставки творів народних майстрів Дніпропетровщини, Івано-Франківщини, Київщини, Львівщини, Полтави, Черкащини, Харківщини, Хмельниччини, Херсонщини й багато інших, що не лише успадкували кращі художні традиції, але й збагатили цей вид мистецтва новою тематикою, сучасними орнаментальними мотивами, вишуканою палітрою фарб.

V. Актуалізація набутих знань (рефлексія)
Робота в малих групах
         Учні складають запитання для взаємної перевірки знань із теми «Образотворче мистецтво XX ст.». Найкращі та найцікавіші запитання озвучуються.

VІ. Підбиття підсумків уроку

VII. Домашнє завдання Створення дизайну сучасного шкільного приміщення в українському стилі















10 клас

ТЕМА:  Живопис. Український авангард. Графіка. Народне мистецтво та основні центри   

               художніх промислів. Петриківський розпис


МЕТА: ознайомлювати учнів із розвитком живопису XX ст., поняттями «авангард» та «український авангард», видатними графіками і живописцями XX ст., народним мистецтвом України та основними художніми промислами, одним із яких є  петриківський розпис; розвивати зацікавленість мистецтвом, спостережливість, інтерес до культурної спадщини; виховувати любов до мистецтва, дбайливе
ставлення до народного мистецтва, пам'яток української культури.

ОБЛАДНАННЯ: картки-завдання з описом різних методів виконання елементів петриків​ського розпису; плакати з видами живописних настінних роз​писів; роздавальний наочний матеріал (кольорові зірочки для кожного учня); клас прикрашений учнівськими графічними та жи​вописними композиціями за мотивами петриківського розпису, таблиці-абетки майстерності.

                                                                    ХІД  УРОКУ

І. Організація класу

Побажання гарного настрою, позитивного спілкування, активної роботи. 

Повідомлення про організацію роботи на уроці

ІІ. Мотивація навчальної діяльності

Показ слайдів.

Інтерактивна гра «Картинна галерея».

     На одному слайді розташованопо  4—5 репродукцій картин або фотографій різних видів розпису (настінний розпис, мальовки, станковий живопис, розпис по дереву, писанкарство та. ін.). Об'єднавши учнів у групи, учитель пропонує їхнім представникам через деякий час вибрати репродукції картин,

що містять зразки петриківського розпису

•   Які спільні риси, специфічні форми у декоративному живописі ви бачите на продемонстрованому слайді?

•   Що об'єднує ці витвори мистецтва?

Обговорення.

•   Яке значення має мистецтво у суспільстві? 

•   Чи є у вас особиста зацікавленість у вивченні запропонованої теми?

III. Визначення мети уроку

Мультимедіа «Народний декоративний настінний розпис»

     Обговорення відеосюжету та формування мети уроку

IV. Засвоєння нових знань

Інтерактивна частина.

     Групова робота з теоретичним та практичним матеріалом, поданим на картках-завданнях для кожної групи окремо. Роботу побудоване на основі інтерактивного методу «Ажурна пилка»

     Об'єднання учнів у п'ять груп «однокольорових» (по кількості основних елемен тів петриківського розпису). Кожна група отримує від учителя свою картку-завдання.

     Учні у групах вивчають та обговорюють текст, роблять висновки, знаходять визначення різних технічних прийомів петриківського розпису. 

     Акцентування  уваги на трансформації художніх образів, імпровізації

V.  Первинна  перевірка матеріалу

Робота у групах з виконання елементів розпису

      Визначення та формулювання ключових понять та термінів, які були надані для вивчення у тексті карток-завдань

VI.  Закріп​лення знань

     Методичний прийом «Класи​фікація». Групи отримують завдання на виконання колективної твор​чої роботи (панно «Квіти», панно «Птахи», панно «Яго​ди», панно «Листя»)

      Спираючись на отримані знання, учні повинні виконати колективну творчу роботу за мотивами петри-ківського розпису. 

     Обговорення. Пояснити поняття «зернятко» та «кривеньке зернятко», «бігунець», «перехідний

мазок».

     Порівняння технічних прийомів, за допомогою яких виконуються основні елементи петриківського розпису   

VII.  Підбиття підсумків

Оцінювання роботи учнів на уроці, аналіз досягнення мети та завдань уроку

VIIІ.  Домашнє  завдання

За підручником:    І— II рівень— відповідати на запитання після тексту підручника. 

III— IV рівень — індивідуальне завдання

Матеріали до уроку

Настінний розпис у селі Пстриківка

        Петриківський декоративний розпис розвивався у вигляді стінопису жит​лових приміщень та декору речей господарського і .хатнього вжитку.

          Настінний розпис виконувався за допомогою дуже простих засобів і ма​теріалів. Основними забарвлюючими матеріалами були крейда, сажа, кольорові глини та саморобні рослинні фарби.

        Хати білили — іноді з додаванням синьки чи зеленки для того, щоб підси​нити чи підзеленити стіни, з домішуванням сажі - щоб надати їм сіруватого або чорнуватого відтінку.

         Прикрашали хати орнаментальні мотиви, які наносились на призьбу (світ​лим по темному), тягнулись у вигляді хвилястої (безперервної) чи уривчастої (пунктирної) рослинної смужки над призьбою на лицьовій і тиловій Стінах та вгорі, під стріхою, у вигляді фризу з рослинних мотивів, обрамляли вхідні двері й вікна або розміщувались над ними у вигляді самостійно організованих мотив-них композицій з квітами та птахами.

          Розписи в середині хати ніби повторювали чи продовжували кольорово-ор​наментальну декоративність ряден, вишитих покривал і рушників, скринь, роз​писаних червоним по зеленому, дерев'яних полиць, на яких розміщувались роз​писані керамічні вироби.

         Художня своєрідність розписів залежала від індивідуальних особливостей виконавця, його здібностей, уміння, методу виготовлення фарб і техніки нане​сення їх на ґрунт. Наприклад, деякі художниці використовували анілін тільки в тих випадках, коли потрібні були темні фарби, інші,- коли треба було ство​рити ефекти, близькі до темпери; іноді глина застосовувалась для суцільної заливки значної площі, а деякі майстри, працюючи з аніліном, писали густими мазками, ніби моделюючи об'єми плям; були художниці, які любили працювати пензлем або щіткою, виділяючи елементи і мотиви контурами, були й такі, що працювали в основному ганчіркою, наносячи розпливчасті, не дуже чіткі пля​ми; одні художниці писали широко, крупно, інші — дрібно; одні, зображуючи рослинні мотиви, геометризували їх, колір використовували умовно, як еле​мент, тоді як у розписах інших художниць легко впізнавалися природні живі рослини.                             

           Найчастіше в роботі по білому ґрунту використовувалась вся наявна ко​льорова палітра і значно рідше - дві-три певні фарби. У роботі ж по кольоро​вому тлі останнє визначало вибір фарб. Серед анілінових колорантів найбільш часто використовувались зелений, червоний, синій («лазорка») і жовтий. Вони наносились у чистому вигляді, майже ніколи не зміщувались. Із земляних фарб охочіше користувались білою, червоною і жовто-охристою глинами, які часто змішували - білу з червоною (рожева), червону з сажею чи товченими вугли​нами (коричнева, бура), білу з сажею (сіра, сіро-синя).

Зелену фарбу найчастіше робили із соку стебел і листя пасльону.

             Використовували також сік вишень, шовковиці, кручених паничів, царської борідки, пелюсток соняшника. Сік, здобутий таким способом, нерідко змішува​ли з білою, дрібно перетертою глиною. В'яжучою речовиною в роботі із глинами, соками рослин та аніліновими фарбами були яєчний жовток або молоко. Пензлі використовувались саморобні - з кошачої шерсті, а щітки  -«квачі». - купува​ли на базарі. Прямі лінії нерідко проводили за допомогою шнурків, вимазаних сажею; щоб отримати коло правильної форми, обводили контури верхньої чи нижньої частини керамічного посуду, іноді звертались до штампів, власноручно виготовлених із картоплі.

            Оскільки настінний розпис часто підновлювався, то не було потреби "за​стосовувати консервуючі засоби, що запобігають загниванню білкових речовин. Але коли розписували дерев'яні речі домашнього вжитку, то в розведену на яєч​ному жовтку фарбу додавали трохи оцту або для розпису застосовували олій​ні фарби.

         Інтер'єр петриківської хати був насичений яскравими чистими кольора​ми,  адже мальовані квіти цвіли у  петриківських хатах цілорічне). Завдяки цьо​му у жителів Петриківки виховувалася любов до декоративного живопису, і не тільки любов, а й уміння працювати з фарбами, знання прийомів малювання і традиційних орнаментальних мотивів — розмаїтих квітів, пуп'янків, ягід, лис​точків тощо. Діти змалку не лише бачили все це навколо себе, а й допомагали батькам робити мальовки на продаж.

Молоді хазяйки змагалися одна з одною у розписі своїх хат. Якщо дівчина не вміла як треба розписувати хату, то її вважали чужою, не вітались і не за​ходили у гості. Зате про найкращі розписи казали: «У неї у хаті як у церкві». Най-уміліших дівчат звали «чепурушками». Вони гарно справлялись із будь-якою роботою:'мазали хату, пряли, ткали полотно, килим, вишивали, «добрий борщ варили» і, звичайно, «малювали», їм і передавали матері і бабусі май​стерність і секрети розпису. Так, з покоління у покоління передавались тради​ції розпису.

           Зразків старовинного петриківського стінопису, на жаль, не збереглось. Понад усе Петриківка славилась своїми яскравими, життєрадісними мальовками. «Мальовка» — малюнок на папері.

        Із кінця XIX ст., відколи було винайдено, яскраві анілінові барвники, майс​трині настінного розпису починають малювати не на стінах, а на паперових ар-кушах-мальовках відповідного розміру та формату.

           У петриківських «мальовках» лінія і конструктивна схема виконували до​поміжну, з'єднуючу функцію. Лінія виглядає потоншеною і скривленою (най​частіше хвилястою). Вона ніби лавірує між великими, яскравими плямами квітів, плодів і листя, цілком підпорядковуючись їх ритміці, виконуючи в ком​позиції вже другорядну, допоміжну роль. Домінантою композиції цих розписів, її конструктивною основою є барвиста кольорова пляма. Цьому відповідає і «детермінуюча стратегія» петриківських розписів.

           Паперові прикраси — квіти в овалі, вазони-букети, стрічки-фризи, прямо​кутні килимки — наклеювали на стіни, дотримуючись традиційних правил оз​доблення хатнього інтер'єру (на комині та сволоці, над вікнами та полом). На мальовки був великий попит, оскільки їх легко було перевозити, замінювати новими.

          Відзначимо, що «мальовка» існувала не тільки в селі Петриківка, однак са​мі: тут вона закріпилась, перетворившись на своєрідний промисел, і стала ак​тивно розвиватись.

         Петриківчанки цілими лантухами носили мальовки на базар. Найбільше їх продавали навесні, перед святами, коли всі білили й оновлювали свої хати. Петриківські базари у цей час — надзвичайне видовище. Усіма кольорами райдуги розцвітали намальовані на папері великі й малі квіти та цілі букети; ніби квіт​кові гірлянди, тріпотіли на вітрі вузенькі паперові «стьожки», вкриті орнамен​тальними фризами.

        Пізніше народні майстри, працюючи на окремому аркуші паперу, почали поступово відходити від імітації мотивів настінних розписів, усе більше зважали не так на місце, де має висіти мальовка, як на розміри та формат паперового ар​куша. Так у кальовці з'являлися елементи станковизму, а настінний розпис пос​тупово «відокремлювався» від стіни і, набуваючи принципово нових мистець​ких рис, перетворювався на станковий декоративний розпис.

         Народні майстри, наслідуючи кращі мистецькі багатовікові традиції настін​ного розпису, мальовок, вибираючи золоті зерна з надбань славного минулого, зробили значний внесок у розвиток української станкової декоративної графі​ки, прославивши свій осередок новими орнаментальними композиціями та їхнім своєрідним колористичним рішенням.

  Техніка виконання елементів петриківського декоративного розпису

             Головна ознака образної мови петриківського розпису — це прийоми вико​нання його елементів і способи поєднання кольорів.

           Майстри виконували розпис саморобними пензлями з котячої шерсті та па​личками з болотної рослини оситнягу.

            Петриківські майстри не користуються олівцем. У них надзвичайно точний окомір та дивовижна вправність руки — всі малюють без попередньо накрес​леного контуру і не користуються жодним вимірювальним інструментом. Май​бутній твір виношується в уяві весь до останньої рисочки, до останньої цяточки і лише тоді кладеться мазок за мазком.

         Художники для створення композицій опановували техніку деяких типів мазків і стежили за кольоровою гамою. Кольори підбирали в теплій, холодній або змішаній гамі. Центр обов'язково виділяють основним кольором, головні елементи роблять більшими за інші та пишнішими.

«Зернятко» — це простий мазок, профіль якого залежить від пензлика. Еле​мент здобув свою назву від подібності до зернятка яблука, груші тощо. Він є од​ним з основних елементів петриківського розпису, за допомогою якого створю​ються всі орнаментальні мотиви.

          Майстри отримують мазок «зернятко» дотинаючи до паперу гострою час​тиною пензлика і притискаючи п'ятку.

•«Гребінчик» — це елемент, який починається з потовщення, а закінчується гострим вусиком.

Петриківчани розміщують мазки за вертикаллю, горизонталлю, під кутом, по прямій і по колу.

«Кривеньке зернятко»' — дуже поширений елемент, за допомогою якого ут​ворюють «пірчасте листя», «пуп'янки», пелюстки квіток.

        Художники виконують цей мазок, притискаючи кінчик пензлика до паперу, трохи протягують із легким поворотом і притискають п'ятку пензлика.

       Із двох мазків «кривеньке зернятко» петриківчани роблять напіврозкриту квітку — «пуп'янок». Мазки розташовують так, ніби вусики тягнуться з однієї  точки, а округлі частини з'єднуються. Із таких елементів петриківчани малюють елементи-«б»й/кці», які з'єднують хвилястими лініями.

         Також майстри кожний «пуп'янок» роблять із двох більших «кривеньких зерняток» та двох менших мазків «зернятка», розташованих усередині. Ці еле​менти також можна з'єднати тоненькою хвилястою лінією.

        Далі, сполучаючи до центра три пари «кривеньких зерняток» та «зернятко» («пуп'янок»), роблять своєрідну квітку. Ці елементи теж можна з'єднати тонень​кою хвилястою лінією.

         У мотивах «пуп'янків» і рослинних пагінців характерні варіанти мотиву на основі спіралі, завитка. Різні форми «пуп'янка» та обробка у вигляді ріжків, ву​сиків, хвилястої лінії. Усе це різновиди залежності від традиційності мотиву. «Біг спіралі», стебло, що в'ється, «бігунець» супроводжуються різними обрам​леннями: крапками, колами, штрихами. Кожна спіраль передбачає гармонійний розвиток і не допускає порушень у послідовності пульсації радіуса та кривої — ми не повинні порушувати цей закон природи в зображенні рослинності. Як завжди, потрібно враховувати регіональні традиції побудови візерунка.

«Бігунець»  (його також називають «доріжкою» або «фризом») є одним із головних елементів петриківського розпису. Він може бути використаний для декоративного оздоблення будь-якого виробу.

Різноманітні форми листочків художники утворюють за допомогою різнобічно спрямованих мазків-«зерняток». Листочки із зубчастим контуром ство​рюються за допомогою «зерняток» видовженої форми, розташованих п'яткою до середини листка. Інші листочки із хвилястою лінією контуру відтворюються «зернятками», вусики яких тягнуться від серединної лінії листка.

         Необхідні елементи композиції створюють майстри поєднанням таких різ​них мазків, як «зернятко» та «кривеньке зернятко». Треба мати на увазі їхні розмір, розташування та колір. В основі квіток — «пуп'янок», доповнений у пев​ному порядку дрібними та великими пелюстками. На основі квітки «пуп'янка» будуються також.інші великі квіткові елементи. Залежно від форми основи (круглястої, видовженої, або розтягнутої по ширині) вирішують форму рослин​ного елемента.

      Ягідки калини,  винограду, смородини та горішок петриківчани роблять кінчиком пальця або паличкою. Набравши фарбу на кінчик пальця, робиться відтиск на папері. Він може бути меншим чи більшим (при виконанні відтис​ку паличкою всі відбитки будуть одного розміру). Зробивши декілька ягідок, розмістіть їх у формі корзинки чи грона (ягідки розміщують'одна над одною, поступово зменшуючи їх розмір), потім з'єднуються ягідки тонкими гілочками. Малюнок можна доповнити хвилястим листям та тоненькими вусиками, ство​рюючи таким чином нові цікаві елементи

              Пальцем малюють не лише ягідки, а і квіти та листя.

       Художники малюють різні форми листя: клиноподібні, округлі, серце​подібні, стрілоподібні, списоподібні. Довкола візерунок: круговий, штриховий, прорізний (гострою паличкою). Характер краю листя: цілісний, зубчастий, фігурний. Листя буває хрестоподібним, лопатевим, роздільним, із тупим і гострим кінчиками.

       Листя малюють на основі видовженого мазка. Середину листка малюють видовженим мазком, інші мазки розміщують під гострим кутом до середини першого мазка. Кінчик кожного мазка (вусики) є зубцями листочків.
          Складнішим за своєю будовою є листя клену та калини. Воно складається із трьох схожих частин; тризубчастої центральної верхівки та двох бічних. Це листя починають малювати з центральної частини, із серединного зубчика, який буде основою всього листка. Обабіч нього додають два мазка, які сполучаються знизу. Потім так само роблять бічну частину листка, знову починаючи із сере​динного зубчика.

Лист папороті

            Будова цього листка є такою: один центральний мазок, поруч другий, біч​ний і так далі.

       У роботах петриківських майстрів, особливо старшою покоління, привер​тає увагу така особливість: тоненькі прожилки листочків проводяться загос​треним кінчиком дерев'яного держальця пензлика, а пелюстки деяких квіток, наприклад, айстр,— трісочкою або рогозинкою. Це роблять тоді, коли нане​сена фарба ще мокра, і зображення має вигляд суцільної кольорової плями. Пензлик одразу ж повертають щіточкою догори і кінчиком держальця прово​дять по мокрій лінії прожилок, або проводять трісочкою від центра квіткової плями кілька рівчачків-стрічок, що утворюють малюнок пелюстків. У петри-ківському розписі часто зустрічається ефект плавного переходу одного наси​ченого кольору у світліший чи навпаки. Це досягається перехідним мазком. На пензлик набирають фарбу яскравого кольору, потім кінчиком пензля на​бирають фарбу більш світлого кольору. Роблять мазок: спочатку тягнуть світ​лий вусик, поступово з'являється другий відтінок, який набирає повної сили в кінці мазка.

«Перехідний мазок» у малюванні квітів

             Для того, щоб композиція виглядала закінченою, в петриківському розпи​су використовують «пітушіння», тобто з'єднання як окремих мазків у квітах і листочках, так і окремих елементів між собою. Це можуть бути тоненькі лінії, з'єднані в одній точці у квітках, уздовж центральної лінії в листі, або різноманіт​ні «травинки», «пуп'янки», дрібненькі ягідки, батончики, колосочки і безліч ін​ших дрібних деталей, які розміщені навколо основних елементів чи вздовж стеб​ла у букетах.

           Ці елементи є додатковими засобами для збагачення малюнка. Але, незва​жаючи на це, вони посідають дуже важливе місце в петриківському розпису, бо є завершуючим елементом усього твору, придають йому легкість, жвавість та об'ємність.

Картки-завдання для організації інтерактивної частини уроку за методом «Ажурна пилка»

Колір емблеми в учнів групі

Помаранчевий

Зелений

Блакитний

Завдання

Навчитися робити елементи петриківського розпису «зернятко» та «кривеньке зернятко».

«Зернятко» — це простий мазок, профіль якого залежить від пензлика.

«Кривеньке зернятко» — дуже поширений елемент, за допомо​гою якого утворюють «пірчасте листя», «пуп'янки», пелюстки кві​ток. Для виконання «кривенького зернятка» кінчик пензлика треба опустити на папір біля вертикальної лінії. Витягуючи тонку лінію вусика, роблять легкий поворот пензлика. Завершують цей мазок притискуванням «п'ятки» пензлика до паперу. Далі мазки з видовже​ними вусиками наносять обабіч вертикальної лінії. Із двох мазків «кривеньке зернятко» роблять иапіврозкриту квітку — «пуп'янок». Мазки розташовують так, ніби вусики тягнуться з однієї точки, а округлі частини з'єднуються

«Бігунець»- є одним з головних елементів петриківського розпису. Він може бути використаний для декоративного оздоблення будь-якого виробу.

           Ця вправа об'єднує в собі завдання навчитися малювати «кривеньке зернятко» та складати з цих елементів трипелюсткову квітку. 

«Кривеньке зернятком — дуже поширений елемент, за допомогою якого утворюють «пірчасте листя», «пуп'янки», пелюстки квіток. Щоб зробити «кривеньке зернятко», треба кінчик пензлика опусти​ти на папір біля вертикальної лінії. Витягуючи тонку лінію вусика, роблять легкий поворот пензлика. Завершують цей мазок притис​куванням «п'ятки» пензлика, до паперу. Далі, сполучаючи до центра три пари «кривеньких зерняток», роблять своєрідну квітну. Квітки розташовують на однаковій відстані одна від одної та з'єднують то​ненькою хвилястою лінією

Навчитися робити різноманітне листя за допомогою простих маз​ків — «зерняток».

          Різноманітна форма листочків утворюється за допомогою різнобічне спрямованих мазків — «зерняток».

         Уздовж вертикальної лінії, проведеної олівцем чи пензликом, на​носять мазки - «зернятка». Тримати пензлик треба так, щоб вусик «зернятка» був перпендикулярний до лінії. При цьому корпусом пензлика натискають так, щоб мазок мав форму краплі води. Повто​рюючи мазок багато разів, треба намагатися отримати однакову від​стань між мазками.

          Листочки з зубчатим контуром створюються за допомогою «зерня​ток» видовженої форми, розташованих п'яткою до середини листка. Інші листочки з хвилястою лінією контуру відтворюються «зернят​ками», вусики яких тягнуться від серединної лінії листка

Колір емблеми в учнів групи

Червоний

Завдання

        Навчитися робити грона калини, винограду, смородини та інші еле​менти за допомогою відбитків пальця та пензля. Ягідки калини, винограду, смородини, горішок та інші елементи пет-рйківчани роблять кінчиком пальця або пензля. Набравши фарбу на кінчик, пальця, зробіть відтиск на папері. Він може бути меншим чи більшим (нри виконанні відтиску паличкою всі відбитки будуть од​ного розміру).

Зробивши декілька ягідок, розмістіть їх у формі корзинки чи гро​на (ягідки розміщують одна над одною, поступово зменшуючи їхній розмір), потім з'єднайте ягідки тонкими гілочками. Малюнок можна доповнити хвилястим листям та тоненькими вусиками, створюючи таким чином нові цікаві елементи.

Пальцем можна малювати не лише ягідки, а і квіти, листя. Для того, щоб край мазка був округлий, виконуючи кожний мазок, фарбу на​бирають на кінчик пальця.

         Такі гілочки та квіти є важливим елементом багатьох складних ком​позицій петриківського розпису

Жовтий

Навчитися робити «перехідний мазок»

         У петриківському розпису часто зустрічається ефект плавного пе​реходу одного насиченого кольору у світліший чи навпаки. Це дося​гається перехідним мазком. На пензлик набирають фарбу яскравого кольору (наприклад, зелену), потім кінчиком пензля набирають фар​бу більш світлого кольору (наприклад, жовтуХ Роблять перший ма​зок: спочатку тягнуть світлий (жовтий) вусик, поступово з'являється другий відтінок (зелений), який набирає повної сили в кінці мазка. Для нового мазка весь процес повторюють.

       Квітки та листя можуть бути різноманітної форми, їх можна допов​нити іншими мазками.

       У цій вправі важливо визначити необхідну розрідженість фарб, кіль​кість фарби, що треба набирати на пензель, та досягти якості «пере​хідного мазка»

        Алгоритм роботи учнів у групах за інтерактивним методом «Ажурна пилка» Метод дає змогу учням працювати разом, щоб вивчити значну кількість ін​формації за короткий проміжок часу, а також заохочує учнів допомагати один одному «вчитися навчаючи».

            Під час роботи за допомогою методу «Ажурна пилка» учні працюють у різ​них групах (спочатку в «експертній групі», а потім об'єднуються в домашні «різ​нокольорові» групи).

            Колективна робота виконується у групах, які мають завдання різної тема​тики. Учні об'єднуються у п'ять груп «однокольорових» (за кількістю основних елементів петриківського розпису). Кожна група отримує від учителя свою картку-завдання.

         Після цього учні об'єднуються в нові «різнокольорові» групи, де вони ста​ють експертами з тієї теми, яку вивчили. «Експерти» розповідають свій матеріал у новій групі.















10 клас

ТЕМА: Хорова, вокально-симфонічна і симфонічна музика (Л. Ревуцький, Б. Лятошинський, С.    

             Людкевич, М. Скорик, Є. Станкович та ін.). Напрями популярної музики. Музичне 

             виконавство  та освіта.


МЕТА: дати знання про роль українського народного мистецтва в розвитку національної культури, про види та жанри українського мистецтва; розвивати вміння творчо проектувати й реалізовувати свої інтереси та запити, практичні вміння і навички розпізнавання творів видатних діячів вітчизняної культури, формулювати власні враження під час «спілкування » із шедеврами українського мистецтва; виховувати високу духовність на основі загальнолюдських життєвих цінностей; виховувати моральну, правову, художньо-естетичну культуру.


ОБЛАДНАННЯ: портрети Л. Ревуцького, Б. Лятошинського, С. Людкевича та ін.

                                                                    ХІД   УРОКУ
І. Організаційний момент
ІІ. Актуалізація опорних знань
ІІІ. Мотивація навчальної діяльності
Учитель. 
         Ваші уявлення про українську музичну культуру були б неповними без ознайомлення з творчістю таких композиторів, як Л. Ревуцький, Б. Лятошинський,     С. Людкевич, М. Скорик, Є. Станкович, чия діяльність полягала в окресленні нових напрямів розвитку української музики. Допоможуть нам у цьому доповіді, які наші групи біографів підготували до уроку.

ІV. Викладення нового навчального матеріалу
1. Виступи учнів із повідомленнями, підготовленими у групах

Група 1 «Біографи С. Людкевича»
           Творчість Станіслава Людкевича (24.01.1879—10.09.1979) — народного артиста України, заслуженого діяча мистецтв, лауреата Державної премії УРСР імені Тараса Шевченка становить цілу епоху в історії української музики. Зійшовши зіркою першої величини, ім'я композитора яскраво світить на небосхилі не лише вітчизняної, а й світової культури. Станіслав Пилипович — автор ба¬гатьох великих музичних творів, чудовий знавець і популяризатор української народної пісні, дбайливий і мудрий педагог. Усе своє життя віддав він музиці й вихованню митців. Його музика багата змістом, інтонаціями, мистецькими знахідками.
     Народився С. Людкевич у старому княжому городі Ярославі (нині територія Польщі) в сім'ї вчителів. Мати добре грала на фортепіано й навчила цього сина. Хлопчик змалку прислуховувався до задушевних народних пісень, згодом по¬чав їх записувати. Уже перші його кроки в музичному мистецтві засвідчили по¬яву яскравої, непересічної творчої особистості. Музика до Шевченкової «Гамалії» (1894) чотирнадцятирічного юнака, диригента хору гімназистів одержала схвальну оцінку самого Миколи Лисенка.
        У 1897 р. С. Людкевич вступає на філологічний факультет Львівського університету. У 1899 р. стає членом відомого хорового товариства «Бонн» у Львові, з яким працював понад сорок років. «Боян» надихнув композитора до написання багатьох творів, що назавжди увійшли до скарбниці українського мистецтва.
        Музичну освіту він здобував, відвідуючи концерти й опери, університетські виклади історії музики, лекції у польській музичній школі.
          Після закінчення університету (1901) С. Людкевич працює вчителем української мови, пізніше відбуває військову повинність у Відні. Це дає йому нагоду познайомитись із творчістю визначних тогочасних композиторів: А. Брукнера, Р. Штрауса, Г. Малеча, Р. Леонкавало, П. Масканьї та ін.
Після закінчення військової служби (1904) Людкевич на деякий час повертається до вчителювання у Львові, бере участь в організації Вищого музичного інституту ім. М. В. Лисенка у Львові, що став єдиним центром української музичної освіти в Галичині. У ньому митець викладав від перших днів, а пізніше очолив цей заклад.
         Відчуваючи потребу у поглибленні своїх музично-теоретичних знань, композитор у 1907 р. виїздив для подальшого студіювання до Австрії. Мобілізований під час Першої світової війни до австрійської армії, він потрапляє у російський полон (1914) і до кінця війни перебуває у Перовську (Казахстан), а потім у Ташкенті. Навіть у такій складній ситуації продовжує композиторську діяльність. Поєднуючи мотиви українських і середньоазійських мелодій, пише «Елегію». Створює варіації на тему старогалицької пісні «Там, де Чорногора», мініатюри «Пісня до схід сонця» та «Листок з альбому».
Після повернення до Львова (1919) митець продовжує працю у Музичному інституті викладачем теоретичних дисциплін та інспектором філіалів. Пише декілька підручників, статті з питань удосконалення методики викладання музично-теоретичних дисциплін.
            Розквіт творчості С. Людкевича припадає на 1920—1940-і pp. Один за одним він створює: «Меланхолійний вальс» (1920; за твором О. Кобилянської), «Каменярів» (1926, 2-а ред. 1956; за твором І. Франка), «Галицьку рапсодію» (1928), «Веснянки» (1935); пише багато хорів та здійснює обробки народних пісень, постійно редагує твори українських композиторів XIX ст.: М. Вербицького, В. Матюка, С. Воробкевича, О. Нижанківського та ін.
        У 1927 р. уперше виконано кантату-симфонію С. Людкевича «Кавказ» (1902—1913) до тексту Шевченкової поеми. Працю над нею композитор розпочав ще у 1902 р. У 1936 р. на концерті пам'яті Т. Шевченка пролунав «Заповіт» (1934, 2-а ред. 1955). Ці твори є найдосконалішим музичним утіленням гені¬альних шевченківських творів, справжніми перлинами української музичної культури.
             Коли Західна Україна ввійшла до складу УРСР, у Львові відбулася цілковита перебудова мистецьких організацій; засновані Державна консерваторія, училище, музичні школи та оперний театр, Державна філармонія, хорова капела «Трембіта». С. Людкевич став професором Львівської консерваторії ім. М. В. Лисенка та одночасно завідувачем кафедри композиції Львівського філіалу інституту Академії наук УРСР.
         До останнього Станіслав Пилипович працював над редакціями своїх творів попередніх років, багато сил віддав вихованню молодих музикантів та науковій роботі. Після 100-річного ювілею він прожив недовго. Поховали Станіслава Пилиповича Людкевича на Личаківському цвинтарі у Львові. Там творчий дух великого митця навіки застиг у бронзовому образі Прометея — вічно юному, прекрасному і непідвладному швидкоплинному часу. (Слухання фрагменту з кантати-симфонй «Кавказ».)

Група 2 «Біографи Л. Ревуцького»
              Лев Миколайович Ревуцький (20.02.1889—30.03.1977) — український композитор, педагог, музичний і громадський діяч. Народився на Чернігівщині. Батько — Микола Гаврилович мав непоганий бас та інколи співав дещо з репертуару для цього голосу й грав на скрипці під акомпанемент дружини; мати — Олександра Дмитрівна вільно володіла французькою і німецькою мовами, здобула музичну освіту — у її репертуарі були твори Бетховена, Шопена, Шуберта і Шумана.
            За спогадами самого композитора, у 4 роки він вивчив ноти, у нього виявився абсолютний слух, за що його жартома прозвали Камертоном, з 5 років він навчався гри на фортепіано. З 1898 р. Ревуцький зі своїм старшим братом Дмитром навчається у Прилуцькій гімназії. У ці роки він знайомиться із шедеврами світової та української літератури, під час концертів виступає із читанням уривків із «Євгенія Онєгіна» Пушкіна.
            У 1903 р. був зарахований до київської приватної гімназії Г. Валькера та одночасно до музичної школи М. Тутковського. Там він навчався гри на фортепіано у М. Лисенка. Із 1907 р. студіював право в Київському університеті. Звідти походять його перші твори для фортепіано: соната, прелюдії, вальси й концерт для фортепіано з оркестром.
           У 1913—1916 pp. учився композиції у Київській консерваторії. У 1916 р. Ревуцький паралельно закінчує консерваторію та Київський університет (факультет права).
           У 1916—1918 pp. перебував в армії, у 1919—1924 pp. викладав у школі та керував сільськими хорами в Іржавці та Прилуках. У цей період було написано кантату «Хустина». Із 1924 р. у Києві — викладач Музично-драматичного інституту ім. М. В. Лисенка, з 1934 р.— Київської консерваторії.
Гостро критикований за фортепіанний концерт (1934), Ревуцький обмежив свою композиторську творчість, зосередившись майже винятково на професорській діяльності, редагуванні раніше написаних творів та громадській діяльності у Спілці композиторів України.
            Під час Другої світової війни Ревуцький був керівником кафедри історії й теорії музики Ташкентської консерваторії. Після війни повернувся до Києва і продовжував викладати до 1960 р.
Левка Ревуцького було обрано депутатом Верховної Ради України кількох скликань. На 1950-і pp. припадає величезна робота з редагування та підготов¬ки до друку творів М. Лисенка, яку було успішно виконано. У лютому 1969 р. у зв'язку з 80-річчям від дня народження та за визначні творчі заслуги Л. Ревуцький був удостоєний звання Героя Соціалістичної Праці. Помер композитор 30.03.1977 p., похований на Байковому кладовищі в Києві.
           Ревуцький — автор творів великих музичних форм: соната для фортепіано, дві симфонії (друга на теми українських народних пісень, 1926, у новій ред. 1940), два концерти для фортепіано. Серед вокальних творів відзначається кантата «Хустина» та обробки народних пісень для голосу з фортепіано.
Лев Миколайович Ревуцький збагатив українську музику індивідуальними стилістичними знахідками. Композиторський стиль Л. Ревуцького формувався на основі глибокого й всебічного пізнання національного народного мелосу та перетворення традицій сучасної професійної музики. Творам митця притаманні життєствердний настрій, ліризм, стриманість, широта й багатство емоцій. Його творчість увійшла до золотого фонду української класики. Друга симфонія і фортепіанний концерт — перші значні твори цих жанрів в українській музиці. Значний внесок Л. Ревуцький зробив і в розвиток жанру обробки народних пісень (близько 120 оригінальних обробок).
            Разом із Б. Лятошинським Л. Ревуцького вважають найвпливовішим діячем української музичної культури своєї епохи. Ім'я Ревуцького носять музичні колективи і заклади, зокрема Державна чоловіча хорова капела України ім. Л. Ревуцького, музичне училище в Чернігові, дитяча музична школа № 5 у м. Києві. На честь Л. Ревуцького названо одну з вулиць Києва, що знаходиться у Дарницькому районі. (Слухання фрагменту кантати-поеми «Хустина» на слова Т. Шевченка — «У неділю не гуляла».)


Група 3 «Біографи Б. Лятошинського»
         Борис Лятошинський (04.01(03.01).1895—15.04.1968) народився в м. Житомирі в інтелігентній родині. Його батько, Микола Леонтійович, був учителем історії. Крім педагогічної роботи, він займався науковою діяльністю в галузі історичних наук, а також як директор різних гімназій проводив велику громадсько-освітню роботу в Житомирі, Немирові, Златополі. Мати добре грала на фортепіано й співала. Людина дуже освічена, Микола Леонтійович дбав і про повноцінне виховання та освіту свого сина.
        Учився юний Лятошинський у житомирській гімназії, яку закінчив у 1913 р. З дитинства хлопчик учився грати на скрипці та фортепіано. У 14 років написав кілька музичних творів, серед яких — мазурка і вальс для фортепіано, форте¬піанний концерт. Перші твори молодого композитора з успіхом виконувалися в Житомирі.
          У 1913 р. Б. Лятошинський переїхав до Києва, де почав навчатися на юридичному факультеті Київського університету. Одночасно він готувався до всту¬пу до щойно відкритої консерваторії, до якої вступив у клас Р. Глієра.
           Для Лятошинського вчитель став справжнім другом на все життя (їхнє листування було видано у 2002 p.). Після смерті Глієра Борис Миколайович за¬кінчив та оркестрував концерт учителя для скрипки, а в 1964 р. присвятив його пам'яті симфонічну «Ліричну поему».
          У 1918 р. Лятошинський закінчив юридичний факультет університету, а ще через рік — консерваторію (клас композиції). Після закінчення консерваторії у 1919 р. Лятошинського залишили там викладачем музично-теоретичних дисциплін. У 1935—1937 pp. працював також професором Московської консерваторії, де вів курс спеціальної інструментовки. Відтоді й до останніх днів життя митець не залишав педагогічної роботи, виховавши чимало талановитих композиторів і музикознавців.
Разом із педагогічною і творчою роботою Борис Миколайович займався й громадською діяльністю — у лютому 1939 р. на І Республіканському з'їзді композиторів його було обрано головою Спілки композиторів України.
             Під час Великої Вітчизняної війни Київську консерваторію було евакуйовано. Борис Миколайович працював у Саратові у складі професорів Московської та Саратовської консерваторій, які на час війни об'єдналися в один заклад. Боляче переживав композитор окупацію рідної України. У складних умовах евакуації — в холодній кімнаті, часто при каганці — Лятошинський працював для спеціально створеної в Саратові радіостанції ім. Т. Г. Шевченка, що транслювала свої передачі для партизан і мешканців тимчасово окупованої України. У цих передачах брали участь відомі піаністи В. Нільсен, Ф. Едельман; співаки П. Кармелюк, О. Воллох виконували сповнені героїчного пафосу цикли романсів Лятошинського на слова В. Сосюри, у яких утілилися власні думки композитора про Україну, про перемогу над ворогом. (Слухання хору на вірші Т. Шевченка «Тече вода в синє море».)

Група 4 «Біографи Є. Станковича»
           Євген Федорович Станкович (нар. 19.09.1942 р.) — композитор, педагог. Його творчий доробок складається з різних музичних жанрів: фольк-опера «Коли цвіте папороть»; 5 балетів, серед яких «Ольга», «Прометей», «Майська ніч», 6 симфоній, 10 камерних симфоній, у тому числі «Я стверджуюсь» на слова П. Тичини, що відзначена Державною премією УРСР імені Тараса Шевченка; велика кількість вокально-симфонічних, інструментальних і хорових полотен (зокрема «До Тебе, Господи, взиваю»), камерних творів; музика до 6-ти драматичних вистав та більш ніж 100 художніх і документальних фільмів («Легенда про княгиню Ольгу», «Ярослав Мудрий», «Роксолана», «Ізгой» та ін.).
          Він написав твори, присвячені трагічним сторінкам історії України: «Панахида за померлими з голоду» («Жертвам голодомору»), «Реквієм» («Бабин Яр»), «Поема скорботи», «Музика Рудого лісу» (на тему Чорнобильської трагедії).
          Є. Станкович — глибоко національний митець. Як педагог особливу увагу він приділяє орієнтації молодих композиторів на традиції національної музичної культури. Унікальність музики цього композитора полягає у поєднанні фольклору з найскладнішою багатошаровою поліфонією, у сполученні народної інтонації з сучасними оркестровими барвами. Творці досягнення композитора вийшли за межі національного виміру, ставши загальнолюдським надбанням.
           Твори Є. Станковича звучать у концертних залах Англії, Іспанії, Німеччини, Франції, Швейцарії, Канади, США, Китаю, Філіппін, Югославії та країн колишнього соціалістичного блоку. У 1992 р. митець очолював журі першого Міжнародного фестивалю сучасної музики у м. Вінніпег (Канада), а в 1996 р. був запрошений урядом Швейцарії як композитор до резиденції кантону Берн (Швейцарія). Його Третя камерна симфонія є одним із 10 найкращих творів світу (ЮНЕСКО, 1985), він є переможцем багатьох вітчизняних та міжнародних мистецьких оглядів, конкурсів, фестивалів.
            Дійсний член (академік) Національної академії мистецтв України (1997), Герой України (2009), народний артист України (1986), професор (1997). Нагороджений: орденами князя Ярослава Мудрого V ступеня, Дружби народів (1982), медаллю «За трудову доблесть» (1976), Золотою медаллю АМУ (2002). Працює завідувачем кафедри Національної музичної академії України ім. П. І. Чайковського. (Слухання уривку з камерної симфонії № З Є. Станковича.)

Група 5 «Біографи М. Скорика»
            Мирослав Скорик (нар. 13.07.1938) — композитор і музикознавець, народний артист України, лауреат Державної премії УРСР імені Тараса Шевченка, член-кореспондент Академії мистецтв України, професор, кандидат мистецтвознавства, завідувач кафедри композиції Львівської консерваторії. Удостоєний найвищої державної відзнаки — «Герой України».
            Народився у Львові. Його родина була тісно пов'язана з українськими мистецькими, науковими, суспільно-політичними колами Галичини (мати композитора — Марія Скорик (Охримович) була родичкою співачки Соломії Крушельницької, фольклориста Володимира Охримовича та художниці Ярослави Музики). У 1947 р. усю родину за наклепом було репресовано більшовицьким режимом і вивезено до Анжеро-Судженська Кемеровської області. У Сибіру майбутній композитор навчається гри на фортепіано в учениці С. Рахманінова, В. Канторової, саме тоді виявляє нахил до композиції.
До Львова М. Скорик повертається у 1955 p., вступає до консерваторії та навчається композиції в класі С. Людкевича та А. Солтиса. Вступає до аспірантури Московської Державної консерваторії ім. П. І. Чайковського в клас професора Дмитра Кабалевського. З 1963 p. М. Скорик починає працювати викладачем Львівської консерваторії на кафедрі теорії музики й композиції.
            Особливу грань його творчості того періоду складають естрадні пісні, у яких він радикально оновлює традицію «радянської ліричної пісні» та вводить ритми рок-н-ролу і блюзу — «Не топчіть конвалій», «Зоряна ніч» та ін. У 1964 р. Ско¬рик пише музику до одного з кращих фільмів режисера С. Параджанова «Тіні забутих предків» за повістю М. Коцюбинського, що, за даними ЮНЕСКО, увійшов до десятки кращих фільмів всіх часів і народів. У середині 1960-х pp. композитор звертається до балету, створивши одноактний твір за віршем І. Франка «Каменярі». Але найбільшу популярність у його доробку здобув «Карпатський концерт», який успішно виконували в багатьох країнах Європи і Америки.
           У 1968 p. М. Скорик переїжджає до Києва, обіймає там посаду викладача класу композиції в Київській Державній консерваторії ім. П. І. Чайковського.
              Із музики до фільму «Високий перевал» режисера В. Денисенка походить його знаменита «Мелодія», що стала своєрідною візитною карткою нової української музики. За Концерт для віолончелі та симфонічного оркестру (1983) композитор отримав Державну премію УРСР імені Тараса Шевченка (1987).
           У 1987 р. остаточно повертається до рідного Львова, очолює кафедру композиції у консерваторії та Львівську організацію Спілки композиторів України. Цей період дуже плідний у творчому зростанні митця. Удруге він звертається до балету, пише балет «Соломія Крушельницька», що під назвою «Повернення Баттерфляй» був поставлений на сцені Львівського театру опери та балету ім. С. Крушельницької (2006), цикл прелюдій і фуг для фортепіано, «Диптих» для камерного оркестру, до улюбленого з юнацьких років жанру інструментального концерту написав ще два фортепіанних і чотири скрипкових концерти. Відтоді композитор багато гастролює світом, концертує в Італії, Німеччині, США, Канаді, Австрії, Росії та Польщі. Разом із тим М. Скорик продовжує і інтенсивно працювати як педагог композиції, завідувач кафедри композиції Львівської музичної академії ім. М. В. Лисенка, керівник камерного оркестру академії, для якого спеціально були написані деякі його твори.
У 1999 р. він очолив Інститут музичної україністики та кафедру української музики Національної музичної академії України ім. П. Чайковського. У цьому самому році був обраний членом-кореспондентом Академії мистецтв України. З 2006 р.— голова Спілки композиторів України.
У творах останніх років виразно помітна нова тенденція — до зрілої виваже¬ності, прагнення досягнути гармонії у всіх складових художньої цілості. Зовсім несподівані грані мистецького світогляду розкриваються в єдиній на сьогодні опері композитора «Мойсей» за поемою Івана Франка, кантаті на вірші Т. Шевченка «Гамалія», духовному концерті-реквіємі. (Слухання музики до фільму «Тіні забутих предків».)
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3. Слово вчителя.
             На сучасній українській сцені представлені майже всі музичні напрями: від фольклору до джазу. Активно розвивається клубна культура. Популярність багатьох українських поп-виконавців — Софії Ротару, Ірини Білик, Олександра Пономарьова, «ВІА Гра», Ані Лорак, Вєрки Сердючки — давно перетнула кордони України й утвердилася в країнах СНД. Українську популярну музику можна почути на фестивалях «Червона рута», «Таврійські ігри», «Чайка» та інших. Із основними напрямами сучасної популярної української музики ми і ознайомимось далі.

Напрями популярної музики. 
            У 1920—1930-і pp. у США та країнах Європи панівним стилем у масовій музичній культурі стає джаз, на теренах СРСР — масова радянська пісня. 1950-і pp. ознаменувалися появою рок-н-ролу, 1960-і — появою рок-музики, а 1970-і — європопу, а також багатьох популярних напрямів електронної музики. Знаковим явищем поп-культури у 1980-і pp. стає поява так званої World music — музики, що спирається на елементи етнічної музики різних народів. На сучасній українській сцені представлені майже всі музичні напрями: від фольклору до ейсид-джазу. Активно розвивається клубна культура.
В Україні 1960—1980-і pp. уважаються часом розквіту радянської естради. Особливе місце посідає творчість В. Івасюка (1949—1979), автора понад 100 пісень, 53 інструментальних творів, музики до вистав; йому 01.03.2009 р. присвоєно звання Героя України посмертно за самовіддане служіння на ниві національної музичної культури та створення вершинних зразків української пісенної творчості. Серед композиторів-пісенників також відзначаються: О. Білаш, В. Верменич, І. Карабиць. Виконавці з України гідно виступали на конкурсах Євробачення, зокрема Руслана, яка синтезувала у своїй музиці фольклорні карпатські мотиви, стала переможницею конкурсу Євробачення-2004, виборовши для України право на проведення наступного конкурсу — Євробачення-2005. На Євробаченні-2007 відзначилась Вєрка Сердючка, посівши другу сходинку.
              Серед найвідоміших українських рок-гуртів — «Океан Ельзи», «Воплі Відоплясова», «Танок на майдані Конго», «Крихітка Цахес», «Скрябін», «Тар¬так», «Плач Єремії», «Кому Вниз». Регулярно організуються українські рок фестивалі: «Рок-екзистенція», «Тарас Бульба» та ін. Зростає популярність суто вокальних ансамблів («Піккардійська терція», «Менсаунд»).
              В Україні продовжує розвиватися й мистецтво джазу. Міжнародні фестивалі джазової музики проходять у різних містах країни, серед найвідоміших — Jazz Bez та Jazz Koktebel. Значний внесок у популяризацію джазового руху в Україні зробили В. Симоненко й О. Коган.
           Дедалі виразнішою стає тенденція використання сучасними українськими музикантами фольклору. Одним із перших почав використовувати народні мотиви урок-музиці II половини 1980-х pp. легендарний нині гурт «Воплі Відоплясова». Спираючись на фольклорне підґрунтя, нову самобутню українську музику творять «Скрябін», «Мандри», «Гайдамаки», Тарас Чубай, Марійка Бурмака та багато інших виконавців. Свідченням зростання інтересу до фольклору стало започаткування в Україні двох фестивалів етнічної музики — «Країна мрій» у Києві та «Шешори» на Івано-Франківщині.
             Останню третину XX ст. у музиці розглядають під знаком постмодерну. Якщо музика епохи модерну розглядалася як спосіб вираження, то в епоху постмодерну музика стає видовищем, продуктом масового споживання та індикатором групової ідентифікації, що допомагає визначити свою приналежність до тієї чи іншої субкультури. Стає характерним поєднання різних музичних стилів і жанрів, полістилістика; стираються кордони між «високим мистецтвом» та кітчем. Зближенню жанрів або їх поєднанню сприяв розвиток звукозапису, зокрема можливість роботи із семплами (використання та поєднання в одній композиції різних попередньо записаних звуків). Техніка використання наявного матері¬алу знайшла своє відображення і в традиційній інструментальній музиці. Подібні техніки значно зменшили роль композитора в музичній композиції.
(Прослуховування та перегляд відеозаписів найвідоміших українських виконавців.)
Музичне виконавство та освіта. 
        У XX ст. в Україні були популярними класичні твори духовних учнів М. Лисенка — Л. Ревуцького, Б. Лятошинського, Г. Верьовки, Г. Майбороди і П. Майбороди. Українське походження мав І. Стравінський, якого вважають найвпливовішим композитором світової академічної музики XX ст. Значну частину своїх творів І. Стравінський писав на українській землі, а їхні джерела знаходив в українському фольклорі («Жар-птиця», «Петрушка» і відома «Весна священна»). На згадку про духовні зв'язки композитора з Україною з 1994 р. у Луцьку проводять міжнародні фестивалі «Стравінський і Україна».
         Україна дала світу багато талановитих виконавців класичної музики світового рівня, наприклад В. Косенко, геніальний піаніст-віртуоз В. Горовиць та ін.
        Усесвітньо відомі українські оперні виконавці: С. Крушельницька, тенор І. Козловський. Уродженка Харківщини К. Шульженко стала широко відомою завдяки чудовому виконанню фронтових пісень. Історичні традиції продовжують сучасні оперні співаки: В. Лук'янець, В. Гришко, В. Пивоваров, Р. Майборода, Т. Штонда, М. Дідик, М. Стефюк, А. Солов'яненко, М. Манойло.
           Відомі українські диригенти XX ст.— Д. Андрусенко, В. Кожухар, І. Гамкало, М. Дядюра, В. Шейко та ін. Р. Кофман став у 2004 р. головним диригентом Боннської опери і Бетховенського симфонічного оркестру в Бонні.
         В Україні діють 9 національних і 2 Державних колективи (Національний заслужений академічний симфонічний оркестр України, Національний заслужений академічний український народний хор ім. Г. Верьовки, Національна заслужена академічна капела України «Думка», Національний ансамбль солістів «Київська камерата», Одеський Національний філармонійний оркестр, Державний академічний духовий оркестр України, Державний естрадно-симфонічний оркестр України та ін.).
           Дві творчих спілки мають національний статус: Національна спілка композиторів України та Національна всеукраїнська музична спілка.

V. Актуалізація набутих знань (рефлексія)
Бесіда
-    У яких навчальних закладах навчався С. Людкевич? 
-    За якими спеціаль¬ностями він здобув освіту? 
-    Яку назву має твір, за який С. Людкевич отримав звання лауреата Державної премії УРСР імені Тараса Шевченка?
-    Яку освіту, крім композиційної, здобув Л. Ревуцький?
-    Який із найвідоміших творів української класичної музики редагував Л. М. Ревуцький?
-    До яких музичних жанрів особливо часто звертався Б. Лятошинський і чому?
-    Який жанр є основним у доробку Є. Станковича?
-    Які мистецькі зв'язки мала родина М. Скорика?
-    Яка музика подобається вам?
-    Яким напрямам та жанрам ви віддаєте перевагу?

VІ.  Підбиття підсумків уроку
VІІ. Домашнє завдання 
Підготувати повідомлення на тему «Мої улюблені сучасні виконавці».















10 клас

ТЕМА: Провідні актори та режисери українського театру. Лесь Курбас та ін. Сучасний 

             драматичний, музичний та ляльковий театр 

МЕТА: ознайомлювати учнів із творчістю провідних режисерів та акторів українського театру,  театрального реформатора Л. Курбаса; продемонструвати відмінності сучасного драматичного, музичного та лялькового театрів; розвивати вміння аналізувати значення української художньої спадщини в житті суспільства та власному житті; виховувати любов до мистецтва театру, зацікавленість 

режисерською та акторською професією.

ОБЛАДНАННЯ: портрет Л. Курбаса, фотографії провідних українських акторів, уривки із фільмів,  спектаклів за їх участі. 

                                                                 ХІД  УРОКУ

І. Організаційний момент

ІІ. Актуалізація опорних знань

Бесіда

-    Пригадайте, які українські театри працювали в Україні на початку XX ст.

-    Кого вважають корифеями українського театру? Чому?

-    Яке значення мало заснування стаціонарного українського театру?

ІІІ. Мотивація навчальної діяльності

ІV. Викладення нового навчального матеріалу

1. Розповідь учителя

Новітня історія українського театру починається з інноваційних пошуків, які гідно й послідовно поєднувались із традиціями, закладеними корифеями українського театрального мистецтва.

Серед молодого покоління театральних діячів-реформаторів особливе місце посідав Лесь Степанович Курбас, який увійшов в історію як театральний рефор¬матор, режисер, актор, драматург, педагог, народний артист України. Молоді роки його минули на Тернопільщині, де він здобув початкову освіту, а згодом продовжив навчання у Віденському і Львівському університетах. Напередодні Першої світової війни (1911 —1914) працював у «Гуцульському театрі» Г. Хоткевича та у Руському народному театрі товариства « Руська Бесіда », з 1916 р. був актором першого стаціонарного українського театру в Києві. Проте його мрією було вийти за межі етнографічно-побутового театру і створити новий за формою і змістом український театр, не відкидаючи кращі традиції театру корифеїв.

Завдяки його зусиллям у 1917 р. був створений стаціонарний молодий театр у Києві, вибудуваний на принципі театральності у поєднанні з громадськістю та високою інтелектуальністю.

Вершиною творчого доробку Л. Курбаса було створення у 1922 р. мистецького об'єднання «Березіль» на базі театру «Березіль». Це була кузня кваліфікованих мистецьких кадрів в Україні, через яку пройшло багато талановитих акторів і режисерів, які згодом очолили різні театри України. За великий внесок у розвиток театральної культури у 1925 р. Лесю Курбасу присвоєно звання народного артиста України, а в 1926 р. театр «Березіль» було переведено до Харкова — тогочасної столиці України.

Другом і однодумцем JI. Курбаса був М. Куліш — відомий український драматург XX ст. Найвідоміші його п'єси — «Народний Малахій», «Мина Мазайло», «Отак загинув Гуска», «Патетична соната», «Маклена Граса», більшість з яких ставились на сцені театру «Березіль» та викликали гострі дискусії.

На початку 1930-х pp. поширюються наклепницькі звинувачення на адресу JI. Курбаса та його соратника М. Куліша в насадженні ворожнечих поглядів на мистецтво. У 1933 p. JI. Курбаса усунуто від керівництва театром, закрито театр «Березіль».

У 1934 р. театр «Березіль» перейменували на Харківський академічний український драматичний театр ім. Т. Г. Шевченка, який очолив учень JI. Кур¬баса М. Крушельницький, а імена JI. Курбаса, М. Куліша та багатьох інших представників творчої української інтелігенції десятиліттями замовчувалися або згадувалися серед імен «ворогів народу».

У 1937 р. Курбаса було заарештовано, відправлено до Соловецьких таборів, де його було розстріляно. Із насильницьким упровадженням соціалістичного реалізму драматургів-новаторів Я. Мамонтова, І. Кочергу, Ю. Яновського, І. Дніпровського, Л. Первомайського, М. Куліша було замінено єдиною постановочною формулою та єдиним ім'ям — О. Корнійчук. Саме на основі його п'єс «Платон Кречет», «Правда», «Богдан Хмельницький», «В степах України» вибудовувалась модель соціалістичного театру.

З кінця 1930-х до кінця 1950-х pp. український театр переживає важкі часи. Це зумовлено трагічними подіями української історії — репресіями, роз'єднаністю українських земель, гітлерівською навалою. Проте і в тяжкі часи боротьби з фашистськими окупантами в тилу продовжували творчу діяльність 42 театральних колективи.

Після перемоги також продовжували діяти ідеологічні обмеження у радянській культурі, стримуючи національно-культурний розвиток.

Уважається, що український театр 1930-х — початку 1960-х pp.— це насамперед театр визначних акторів: А. Бучма, Н. Ужвій, Д. Антонович, В. Чистякова, М. Крушельницький, Г. Юра, Н. Титаренко, І. Мар'яненко, О. Сердюк та ін. Більшість із них працювали в Київському театрі ім. І. Франка, Харківському театрі ім. Т. Г. Шевченка, були або учнями, або сподвижниками Л. Курбаса, а створені ними образи мали глибокий гуманістичний зміст.

Роки «відлиги» характеризуються пожвавленням культурного життя на всій території СРСР, із забуття повернулися імена театральних діячів, репресованих у 1930-і pp., було здійснено кілька постанов за п'єсами М. Куліша, видано спогади про Л. Курбаса, реконструйовано його виставу «Гайдамаки». Саме в ці роки формується нова генерація української театральної інтелігенції, яка шукала шляхи до національних джерел, щиро прагнула до встановлення істини у вітчизняній історії. Її представниками були С. Данченко, Б. Ступка, В. Івченко, Ф. Стригун, які уславили український театр своєю майстерністю, щирістю, психологічністю розробки образів.

1980—1990-і pp. позначені пошуками, організаційними змінами у театральному мистецтві. Було створено нові театри-студії, експериментальні спектаклі. Провідні режисери шукали нову знакову театральну мову. Український театр увійшов у епоху постмодернізму. Невеликі театри-студії працювали в камерних залах, а інколи — у підвальних приміщеннях, гаражах, художніх галереях. На хвилі студійного руху в Києві виникає декілька нових театрів: 1988 p.— Театр «Колесо» під керівництвом І. Кліщевської, Театр-салон «Сузір'я» під керівництвом О. Кужельного, 1989 р.— Київський театр пластичної драми на Печерську, 1991 p.— Київський драматичний театр «Браво» під керівництвом Л. Титаренка, Театр-студія «Театральний клуб», заснований режисером О. Ліпиним, 1995 р.— Театр «Актор» під керівництвом В. Шестопалова тощо.

Своєрідним майданчиком для експериментів серед молодих митців у 1990-і pp. стали театр «Березіль» у Харкові і театр в Коломиї, створений за ініціативою Д. Чеборака.

На сценах з'явився новий репертуар — раніше заборонена драматургія абсурду, спектаклі-колажі за культовою прозою (Дж. Джойс, Ф. Кафка, П. Зюскінд). Одним із найвідоміших популярних експериментальних авангардних театрів був Львівський театр ім. Л. Курбаса під керівництвом В. Кучинського. На початку 1990-х pp. в Україні з'явилась когорта молодих режисерів, які творили альтернативне мистецтво не в студіях, а в системі державних театрів: на малій сцені Національного академічного драматичного театру ім. І. Франка поставив свою першу виставу А. Жолдак; Державний угорський театр у Береговому очолив А. Вінянський (нині головний режисер Національного театру в Будапешті). У Київському Державному театрі драми й комедії на лівому березі під керівництвом Е. Митницького виросла плеяда режисерів-експериментаторів (Д. Богомазов, Ю. Одинокий, Д. Лазорко), які нині успішно працюють у різних театрах України і за кордоном. Кілька спроб створити новий тип авангардного театрального колективу було здійснено в Харкові, зокрема на малій сцені Харківського театру ім. Т. Г. Шевченка (одна з кращих постановок на цій сцені — вистава «Маклена Граса» за М. Кулішем режисера С. Пасічника).

Прагнення обновити театральне мистецтво, розширити глядацьку аудиторію відбилося у формуванні нового для українського театру явища — мюзиклу. Першість у цьому належала Одеському музично-драматичному театру. У 1991 р. відбулася прем'єра першої української рок-опери «Біла ворона» Г. Татарченка і Ю. Рибчинського.

Сьогодні в Україні працюють драматичні, музичні та лялькові театри. Серед них: Академічний драматичний театр ім. Івана Франка (Указом Президента України театру надано статус Національного, 1994; у 1987—2001 pp. його очолював С. Данченко, від кінця 2001 р. очолює народний артист України Б. Ступка; акторський склад: Б. Ступка, Б. Бенюк, А. Хостікоєв, Н. Сумська, JI. Кадирова, JI. Задніпровський, О. Богданович, І. Дорошенко, В. Мазур, Л. Смородіна, С. Станкевич та ін.); Національний академічний український драматичний театр ім. Марії Заньковецької, м. Львів (з 1987 р. головним режисером театру є Ф. Стригун; статус Національного здобув 2002 р.; у театрі працюють: Я. Мука, С. Глова, Р. Біль, Н. Лань, І. Швайківська, Т. Жирко, О. Гарда, І. Гаврилів, Р. Мервінський, О. Кузьменко, М. Максименко, В. Щербань, Л. Остринська, О. Самолюк, Н. Лісова, О. Огородник, О. Сікиринський, Я. Кіргач, Н. Шепетюк; розширився гастрольний діапазон театру: Велика Британія, Канада, США, Польща, Словаччина); Національний академічний театр російської драми ім. Лесі Українки (ім'я присвоєно театру в 1941 p.; свого часу тут працювали: актори В. Добровольський, О. Борисов, П. Луспекаев, К. Лавров, А. Роговцева; режисери К. Хохлов, В. Неллі, М. Соколов, Л. Варпаховський, Г. Товстоногов, I. Молостова) та ін.

Поряд із драматичними театрами, в Україні працюють театри музичного спрямування: оперні (у Києві, Харкові, Львові, Одесі, Дніпропетровську, Донецьку), музичної комедії (у Харкові та Одесі, а також театр оперети в Києві), дитячий музичний театр у Києві.

Національна опера України ім. Т. Г. Шевченка. Вистави київської трупи із захопленням слухали й дивились у Німеччині, Франції, Швейцарії, Канаді, США, Мексиці, Данії, Іспанії, Італії, Японії, Польщі, Угорщині, Австрії, Голландії. У репертуарі театру понад 50 оперних і балетних вистав. Солісти: І. Даць, В. Лупалов, І. Борко. Львівський Національний академічний театр опери та балету ім. Соломії Крушельницької (до 2000 р.— ім. Івана Франка) здобув статус Національного (2005). Сьогодні у театрі працюють понад 40 солістів, балетна трупа (60 артистів), хор (60 артистів), симфонічний оркестр (90 музикантів). У репертуарі театру 22 опери, 3 оперети та близько 20 балетів. Усі опери виконуються мовою оригіналу (італійською, французькою, російською, польською). У приміщенні театру проводиться Міжнародний фестиваль оперного мистецтваім. Соломії Крушельницької. З 2009 р. театр є членом асоціації «Опера Европа».

Багатовікові традиції в Україні має театр ляльок, який за радянських часів традиційно вважався дитячим. Але й він зазнав певних змін. Ляльковий театр став уже не «казковим» дитячим театром, а звернувся до «дорослої» проблематики. Нині в Україні функціонують близько 30 державних, комунальних та декілька приватних лялькових театрів. В Україні проводяться популярні міжнародні фестивалі лялькарів: «Інтерлялька» (Ужгород), «Подільська лялька» (Вінниця), «Золотий Телесик» (Львів). Для деяких українських лялькових театрів є характерною тенденція виготовлення ляльок за давніми українськими традиціями (їх використовують у виставах з адаптаціями українського фольклору). Значно розширюється жанровий діапазон — у Полтавському лялькову театрі відбулася одна з перших спроб постановки оперної вистави.

Український театр початку третього тисячоліття демонструє вірність одвічно значущій класиці вітчизняної драматургії, хоча також активно звертається до творів світових класиків.

2. Запис у зошитах

Провідні актори та режисери українського театру ХХ століття

Період                                               Режисери                                                      Актори

Початок 

ХХ ст.              Л. Курбас, Г. Юра, В. Василько,  М. Терещенко     М. Кропивницький, І. Карпенко- Карий

                        Ф. Лопатинський,   Г. Ігнатович, Б. Тягно та ін.       П. Саксаганський,   М. Садовський,  

                                                                                                                М. Заньковецька та ін

1930 – 

1960-і рр.    М. Крушельницький, В. Василько, Б. Романицький,         А.Бучма, О. Ватулян, Н. Ужвій,       

                    І. Юхименко, Б. Тягно,  Г. Ігнатович, І. Чабаненко та ін.   В.Добровольський, Д. Мілютенко,

                                                                                                                       Д. Антонович, І. Мар'яненко,   

                                                                                                                       М. Крушельницький, О. Сердюк,  

                                                                                                                        В. Чистякова та ін.

Кінець

ХХ ст.           С. Данченко, Б. Ступка, В. Івченко, Ф. Стригун,             Б. Ступка, А. Роговцева,

                    О. Коломієць, М. Загрудний (соцреалізм), В. Малахов,    А. Хостікоєв, Н. Сумська,

                      О. Більченко, О. Ліпцин (камерні театри-студії),             Б. Бенюк, Л. Кубюк, Л. Смородіна,

                      А. Жолдак, Р. Віктюк, С. Пасічник, Д. Богомазов,           О. Задніпровський, В. Заклунна

                      Ю. Одинокий,  Д. Лазорко (авангардизм) та ін.                Л. Кадочникова, О. Бондаренко,     

                                                                                                                      В. Задніпровський, Ю. Гребельник, 

                                                                                                                      Т. Назарова, Ю. Мажута та ін.

V. Актуалізація набутих знань (рефлексія)

Бесіда

-    Які драматичні театри відомі вам?

-    Чому, на вашу думку, лялькові театри звертаються до репертуару для до¬рослих?

-    Виставу за яким твором ви хотіли б переглянути?

VІ. Підбиття підсумків уроку

VІІ. Домашнє завдання

Групова робота: клас об'єднується в групи. Кожна група отримує завдання — підготувати доповіді: 

група 1 «Біографи О. Довженко» — про біографію О. Довженка; 

група 2 «Біографи І. Миколайчука» — про біографію І. Миколайчука; 

група 3 «Біографи Л. Бикова» — про біографію Л. Викова; 

група 4 «Знавці творчості О. Довженка» — про творчий шлях О. Довженка (дібрати цікаві уривки із його фільмів, використовуючи мережу Internet); 

група 5 «Знавці творчості І. Миколайчука» — про творчий шлях І. Миколайчука (дібрати цікаві уривки із фільмів за його участі, використовуючи мережу Internet); 

група 6 «Знавці творчості Л. Бикова» — про творчий шлях Л. Бикова (дібрати цікаві уривки із фільмів за його участі, використовуючи мережу Internet).















10 клас
ТЕМА: Ігровий кінематограф. Світове значення творчості О. Довженка. «Поетичне кіно». Творчі  

             портрети І. Миколайчука, Л. Бикова. Комедійний «козацький» серіал В. Дахна.    

             Документальний та науково-популярний кінематограф

МЕТА: ознайомлювати з історією розвитку ігрового українського кінематографа, біографією та творчістю видатних діячів кіно — О. Довженка, І. Миколайчука, Л. Бикова, ознайомлювати учнів із мистецтвом анімації, українськими анімаційними фільмами, режисерами українського анімаційного кінематографа; розвивати зацікавленість культурною спадщиною українського кінематографа, аналітичні здібності; виховувати повагу до українського  кінематографа та діячів кіномистецтва.

ОБЛАДНАННЯ: портрети О. Довженка, І. Миколайчука, Л. Бикова; епізоди із відомих українських кінострічок («Звенигора», «Арсенал», «Земля», «Щорс», «Тіні забутих предків», «Білий птах з чорною ознакою», «Комісари», «Доля Марини», «Приборкувачка тигрів», «Альошина любов», «Зайчик», 

«У бій ідуть тільки "старики"», «Ати-бати, йшли солдати...»). 

                                                                           ХІД   УРОКУ

І. Організаційний момент

ІІ. Актуалізація опорних знань

Бесіда
-    Із якими кінострічками й іменами акторів та режисерів асоціюється у вас український кінематограф?

-    Які фільми українського кінематографа ви знаєте? Чим вони приваблюють?

ІІІ. Мотивація навчальної діяльності

Учитель. 

 
Кіно — синтетичне мистецтво. Воно поєднує елементи літератури, театру, живопису, музики, хореографії тощо. Основними видами кінематографа вважаються: художній (ігровий), документальний, науково-популярний та анімаційний. Кожен із видів кінематографа має свої особливості. Сьогодні ми поговоримо про ігрове кіно.

ІV. Викладення нового навчального матеріалу

1. Вступне слово вчителя

Словникова робота. 

Художнє, або ігрове кіно — вид кіномистецтва, що зображує дійсність в образах, створених об'єднаними зусиллями сценариста, режисера, оператора, акторів та митців багатьох інших кінопрофесій. У кінострічках показані події, розіграні акторами.

Перші режисери українських кінострічок початку XX ст. віддавали перевагу екранізації популярних українських вистав — таких, як «Наталка-Полтавка», «Москаль-чарівник», «Наймичка». У той же час мали місце спроби створення фільмів на історичну тематику, наприклад «Богдан Хмельницький» за п'єсою М. Старицького. У фільмах брали участь відомі артисти українських театрів — корифеї української сцени: М. Заньковецька, І. Мар'яненко, М. Садовський та ін. У європейському кінематографі того часу більшу увагу приділяли зніманням комедійних фільмів, мелодрам та фільмів із пригодницьким сюжетом.

Наступний період українського ігрового кіно починається з 1919 p., коли в Радянській Україні відбувається тотальне одержавлення кіно. Кіномистецтво не могло залишатися осторонь, тому ігрове кіно намагалося поєднати революційну тематику з мелодрамою та пригодницькими жанрами («Укразія» П. Чардиніна; «Сумка дипкур'єра», «Ягідка кохання» О. Довженка). Однак, у цей час в Україні з'являються також екранізації класичних творів національної літера¬тури: «Тарас Трясило», «Микола Джеря», «Борислав сміється».

У 1922 р. було засновано Всеукраїнське фотокіноуправління. На Одеській кінофабриці відбувалися знімання багатьох фільмів, що ставили московські кінорежисери. Так, у 1925 р. на екрани країни вийшов кінофільм С. Ейзенштейна «Броненосець Потьомкін», який став одним із 10 кращих фільмів світового кінематографа та візитівкою Одеси. А вже у 1928 р. було уведено в дію Київську кінофабрику (майбутня кіностудія ім. О. Довженка), яка на той час стала однією з найбільших і найсучасніших у світі.

Наприкінці 1920-х pp. в українському кінематографі дедалі гучніше почала заявляти про себе нова модерністська течія, що сформувалася у співпраці режисера JI. Курбаса з письменниками М. Йогансеном та Ю. Яновським. Неторовані шляхи долав у кіно самобутній режисер і сценарист, відомий скульптор І. Кавалерідзе («Прометей», «Запорожець за Дунаєм»). Зокрема, у цей період постає «крупним планом» творча особистість Олександра Довженка, яка стає доленосною для українського кіно.

Українське кіно часів Другої світової війни, частково евакуйоване на Схід, було переважно підпорядковане ідеологічним завданням воєнної доби. Разом із тим, у цей час були зняті справжні кіношедеври — наприклад фільм «Райдуга» М. Донського за сценарієм В. Василевської, який із надзвичайною художньою силою передає трагедію окупованого фашистами українського села (фільм здобув декілька міжнародних нагород, серед них премія «Оскар» (1944) у номі¬нації «Кращий іноземний фільм»).

Післявоєнний кінематограф України був обмежений жорсткими канонами соціалістичного реалізму, але його велику цінність становлять як високий рівень акторської гри М. Романова, А. Бучми, Д. Мілютенка, молодого С. Бондарчука, так і високопрофесійні роботи режисерів та кінооператорів («Подвиг розвідника», реж. Б. Барнет, опер. Д. Демуцький; «Тарас Шевченко», реж. І. Савченко, опер. Д. Демуцький та ін.).

1950-і — початок 1960-х pp.— це період духовного піднесення, значних змін і активних пошуків, зростання української кінопродукції: були зняті фільми, які й досі мають великий успіх у глядачів: «Весна на Зарічній вулиці» (1956, реж. М. Хуцієв і Ф. Миронер), «Спрага» (1959, реж. Є. Ташков), «Іван на» (1960, реж. В. Івченко), «За двома зайцями» (1961, реж. В. Іванов), «Сон» (1964, реж. В. Денисенко). Саме у цей час з'являються й кінострічки, що поклали початок унікальному феномену українського «поетичного кіно»: «Тіні забутих предків» (1964, реж. С. Параджанов), який отримав другу премію на 7 Міжнародному кінофестивалі в Аргентині; «Криниця для спраглих» (1965, реж. Ю. Іллєнко); «Камінний хрест» (1968, реж. JI. Осика);    «Вірність» (1965, реж. П. Тодоровський).

1960—1970-і pp. в українському кінематографі — це період творчості талановитих режисерів та акторів світового рівня: С. Параджанова, Ю. Іллєнка, JI. Осики, М. Мащенка, І. Миколайчука, Ю. Шумського, Г. Юри, К. Степанкова, М.Гринька, Б. Ступки.

Однак, реакційна політика так званого «застою» фактично знищила українське «поетичне кіно». Режисер С. Параджанов був виключений із кінематографа і громадянського життя. Авторський шедевр К. Муратової «Довгі проводи» (1971) опинився під забороною. Драматична доля також спіткала фільми Ю. Іллєнка «Вечір на Івана Купала» (1968) та «Білий птах з чорною ознакою» (1971), що отримав Золотий приз Міжнародного Московського фестивалю. Згодом естетика українського «поетичного кіно» стимулювала режисерський дебют актора І. Миколайчука («Вавилон-ХХ», 1979), а суттєві елементи «поетичного кіно» виявилися у стрічках М. Мащенка «Комісари» (1971) і «Як гартувалася сталь» (1973).

У 1970—1980-і pp. розгортається нова хвиля боротьби проти національної української культури. Знищуються українські установи, стає тотальною русифікація, провадиться методичне й цілеспрямоване цькування українознавців, починаються арешти і політичні репресії. Але саме в цей час з'являється багато фільмів, створених сильними творчими особистостями: JI. Биков знімає картину «В бій ідуть тільки "старики"» (1972); у 1983 р. Р. Балаян, після кількох високопрофесійних екранізацій російської літературної класики, у фільмі «Польоти уві сні та наяву» точно передає феноменологію того часу. Українськими кіностудіями було знято також кінострічки, що стали популярними в усьому СРСР: «Д'Артаньян і три мушкетери» (1978, реж. Г. Юнгвальд-Хилькевич), «Пригоди Електроніка» (1979, реж. К. Бромберг), «Місце зустрічі змінити не можна» (1979, реж. С. Говорухін), «Зелений фургон» (1983, реж. О. Павловський), «Чародії» (1982, реж. К. Бромберг), «Самотня жінка бажає познайоми¬тись» (1986, реж. В. Криштофович).

Багато фільмів, присвячених гострій соціальній проблематиці, створюють за часів «перебудови»: «Астенічний синдром» К. Муратової (1989), «Бич Божий» О. Фіалка (1988), «Розпад» М. Бєлікова (1990) та ін. Фільм Ю. Іллєнка «Лебедине озеро. Зона» (1989) здобув міжнародний успіх, ставши своєрідною антитоталітарною кіноемблемою.

У 1990-і pp. українське телебачення розпочало опановувати поширений у всьому світі жанр телесеріалу: «Роксолана «(реж. Б. Небієрідзе), «Острів кохання» (реж. О. Бійма).

На межі 2000 р. українські актори знімаються у зарубіжних фільмах. Величезний успіх мав фільм польського режисера Є. Гофмана «Вогнем і мечем», у якому український актор Б. Ступка зіграв роль гетьмана Богдана Хмельницького. З цього часу Б. Ступка став головним гетьманом українського екрану — йому належать також ролі в історичному серіалі «Чорна рада» М. Засєєва-Руденка (2000) та фільмі Ю. Іллєнка «Молитва за гетьмана Мазепу» (2001).

Сьогодні в Україні діють 4 державних кіностудії — Національна кіностудія художніх фільмів ім. О. Довженка, Національна кінематика України, Українська кіностудія анімаційних фільмів, Українська студія хронікально-документальних фільмів, а також Національний центр О. Довженка і понад 20 приватних студій.

2. Виступи учнів із доповідями, підготовленими у групах

( орієнтовний початок доповідей груп).

Група 1 «Біографи О. Довженко»

10 вересня — день народження О. Довженка — святкується в Україні як День кіно. Цього самого дня із 1994 p., згідно з Указом Президента України, вручається Державна премія України імені Олександра Довженка в галузі кінематографії...

Група 4 «Знавці творчості О. Довженка»

«Поетичне кіно», у найширшому значенні цього терміна, виникло водночас із народженням самого кінематографа. Та все ж родоначальником поетичного напряму у світовому кінематографі справедливо визнано О. Довженка. Лірико-епічне обдарування О. Довженка складалося зі сплаву реального й художнього. Спираючись на національні естетичні традиції, виходячи із особливостей свого образного поетичного внутрішнього світу, митець відображав соціальну дійсність...

Група 2 «Біографи І. Миколайчука»

34 ролі в кіно, 9 сценаріїв та 2 режисерські роботи. Його герої — завжди позитивні, вони пробуджували національний дух українців. Але звання народного артиста І. Миколайчуку так і не присвоїли, адже тодішні ідеологи винесли акторові вирок — «націоналіст». Шевченківську премію І. Миколайчук отримав посмертно...

Група 5 «Знавці творчості І. Миколайчука»

Сучасники називали І. Миколайчука обличчям і душею українського «поетичного кіно», аристократом духу, блискучим самородком, народним, справжнім, кінозіркою 1960—1970-х pp. «Я не знаю більш національного народного генія... До нього це був Довженко»,— говорив про І. Миколайчука великий С. Параджанов.

Група 3 «Біографи Л. Бикова»

«Хлопцем-друзякою з серцем на долоні його точно не можна назвати,— згадує однокурсниця Л. Бикова по Харківському театральному інституту О. Чеша.— Сонячний, дотепний, водночас він був весь у собі. У Льоні була винятково чарівна усмішка, але в очах... в очах усе одно відчувався якийсь сум...»…

Група 6 «Знавці творчості Л. Бикова»

Свою першу роль у кіно Л. Биков зіграв у фільмі режисерів І. Шмарука і В. Івченка «Доля Марини». Йому дісталася епізодична роль звичайного сільського хлопчини Сашка. Картина мала несподіваний успіх. Л. Бикова помітили й запам'ятали не тільки глядачі, а й кінематографісти...

3. Розповідь учителя 

1) Анімаційне кіно

Словникова робота.

Анімація — метод створення серії знімків, малюнків, кольорових плям, ляльок або силуетів в окремих фазах руху, за допомогою якого під час показу їх на екрані з більшою швидкістю глядачам здається, що персонаж починає рухатися.

Перший український мультфільм, заснований на фольклорі,— «Казка про солом'яного бичка» В. Левандовського — вийшов у світ ще у 1927 р. (не зберігся). У 1928—1937 pp. В. Левандовський як режисер, сценарист, художник-постановник, аніматор створив багато анімаційних фільмів фольклорної спрямованості :  « Українізація », « Казка про Білочку-хазяєчку та Мишку-злодієчку », «Тук-Тук та його приятель Жук», «Тук-Тук на полюванні», «Лис та виноград», «Срібний дощ», «Лис та вовк», «Заповіт» («Заповіт пса-скотинки»). Починання В. Левандовського, який намагався створити анімаційну студію в Києві, влада не схвалила. Цю ідею підтримали ентузіасти, і до кінця 1930 р. в Україні вийшло близько 50 фільмів. У воєнні й повоєнні роки анімація практично не розвивалася. У 1959 р. на базі студії Київнаукфільм було створено Творче об'єднання художньої мультиплікації, яке очолив І. Лазарчук, а згодом — І. Гурвич. У 1961 р. вийшли перші фільми об'єднання — «Пригоди Перця», «Веснянка». До кінця 1960-х pp. відбувався подальший розвиток анімації, зростав професіоналізм і розширювався тематично-жанровий діапазон.

Надзвичайно успішним для українського анімаційного кіно були 1970— 1980-і pp. Так, у 1980 р. український режисер-аніматор О. Татарський уперше створив мультиплікаційний фільм із пластилінових ляльок — знамениту «Пластилінову ворону». (Перегляд фрагментів мультфільму.) «Пластилінова ворона» здобула понад 25 нагород на різних фестивалях, зокрема Гран-прі на Всесоюзному конкурсі телевізійних фільмів (1981) і диплом на Міжнародному кінофестивалі у Габрово (Болгарія, 1982). Стрічки режисерів В. Дахна — серіал «Як козаки...» (1967—1984), Д. Черкаського — «Пригоди капітана Врунгеля» (1979) та ін., JI. Зарубіна — «Солом'яний бичок» (1971) та ін. прославили українських аніматорів у всьому світі. В. Дахно за серіал «Козаки» відзначений: першою премією зонального огляду (Єреван, 1968), другою премією «Срібний сестерцій» IV Міжнародного кінофестивалю у м. Ньон (Швейцарія, 1973), бронзовою медаллю Всесоюзного кінофестивалю спортивних фільмів (Ленінград, 1978). У 1988 р. В. Дахно став лауреатом Державної премії УРСР імені Тараса Шевченка за цикл мультфільмів «Козаки» (разом із художником- постановником Е. Киричем і кінооператором А. Гавриловим).

«Козаки» — серія мультиплікаційних фільмів, знятих на студії Київнаукфільм. Автор сценарію і режисер — В. Дахно, художники — А. Вадов, Е. Кирич, Г. Уманський, І. Будз, оператор — А. Гаврилов. Усі серії є короткометражними, їхня тривалість не перевищує 20 хв. Головними героями серії мультфільмів є троє козаків: довгань, коротун і силач (за сценарієм їхні імена — Грай, Око і Тур, але в серіалі вони безіменні). Із героями трапляються неймовірні пригоди, вони зустрічаються з людьми різних країн і епох, навіть із богами та інопланетянами, але їхні пригоди мають щасливий фінал. Мультфільми цього циклу часто транслюють на українських телеканалах. За мотивами серіалу навіть створено гру-квест «Як козаки Мону Лізу шукали».

Мультфільм українського режисера С. Коваля «Йшов трамвай № 9» (2002) у 2003 р. отримав на Берлінському фестивалі кінонагороду — «Срібного ведмедя». (Перегляд фрагментів мультфільму.)

До скарбниці анімації увійшов мультфільм «Жив був пес» (1982), поставлений за українською народною казкою «Сірко». Для того щоб його зняти, режисер Е. Назаров кілька разів приїздив в Україну: у музеях вивчав українську історію, фольклор, архітектуру. Робив замальовки, щоб правильно зобразити український побут. А українські народні пісні для фільму запозичив у київському Інституті етнографії та фольклору. Головних героїв мультфільму — Пса і Вовка озвучували Г. Бурков та       А. Джигарханян. (Перегляд фрагментів мультфільму.)

За мотивами народних казок з'являються мультфільми «Круглячок» (1992, реж.    Т. Павленко, худ.: А. Педан, В. Дахно, М. Бондар, М. Титов, В. Віленко, Н. Карнасюк), «Рукавичка» (1996, реж. Н. Марченко), «Лис і Дрозд» (2005, реж. Н. Чернишова) та ін. Фольклор і сьогодні є основним джерелом розвитку української анімації.

2) Документальне й науково-популярне кіно

Словникова робота. 

Документальним називається фільм, заснований на зніманні реальних подій, осіб. Реконструкції справжніх подій не належать до документального кіно. Ще одна категорія фільмів, що належить до документального кіно,— де освітні (навчальні) фільми, призначені для показу в школах та інших навчальних закладах.

Перші документальні фільми було знято ще на етапі зародження кінематографа. Темою для них найчастіше стають історичні події, культурні та соціальні явища, наукові факти й гіпотези, а також відомі особистості й товариства. Документальне кіно посідає чільне місце у світовому кіномистецтві. Багато сучасних кінознавців і кінокритиків із сумнівом ставляться до терміна «документальне кіно»: на думку багатьох режисерів, будь-яка людина, побачивши камеру, тією чи іншою мірою починає грати, виконувати якусь роль, поводитися неприродно — як наслідок, кінофільм стає певною мірою постановочним. Багато експертів узагалі заперечують документальне кіно як таке, уважаючи його лише піджанром художнього (ігрового) кіно. Справжніми документальними фільмами ці експерти вважають лише фільми, що від початку до кінця знято прихованою камерою. Таке кіно вони називають істинно документальним.

Документальне кіно значною мірою розвинулось у роки війни. Вітчизняні кінооператори здійснили справжній подвиг, залишивши нащадкам безцінні свідчення історії, іноді ціною власного життя. О. Довженко зняв документальні стрічки: «Битва за нашу Радянську Україну», «Перемога на Правобережній Україні».

Словникова робота. 

Науково-популярним називається кінематограф, призначений для пропагування наукових знань, адресований широкому колу глядачів.

У 1970—1980-і pp. українське неігрове кіно переживало справжній розквіт. На Київській студії науково-популярних фільмів було знято багато стрічок, серед яких — справжні шедеври жанру («Мова тварин», «Чи думають тварини», «Сім кроків за горизонт», реж. Ф. Соболев, та ін.).

V. Актуалізація набутих знань (рефлексія)

Бесіда

-    Які кінострічки зі згаданих сьогодні ви бачили? Яке враження вони справили на вас? Що нового про ці роботи ви дізналися сьогодні?

-    Чому, на вашу думку, кінострічку «Тіні забутих предків» називають яскравим прикладом українського «поетичного кіно»?

-    Чому кінострічка «У бій ідуть тільки "старики"» не залишає байдужим жодного глядача й сьогодні?

-    Які документальні фільми ви дивитесь? Чим вони вас приваблюють?

-    Які теми документального кіно вас цікавлять?

-    Чи є у вас улюблений мультфільм? Хто є режисером цього мультфільму?

VІ. Підбиття підсумків уроку 

VІІ. Домашнє завдання Твір-роздум «Творчість О.Довженка»














10 клас

ТЕМА: Архітектурні скульптури  О.Архипенко – піонер авангардизму в скульптурі. Живопис і 

              графіка. Іконопис. 

МЕТА: ознайомлювати учнів із діячами української художньої культури за межами України; розширювати світогляд учнів щодо художніх надбань української діаспори; розвивати інтерес, зацікавленість скарбами українського авангардизму; виховувати любов до національної культурної спадщини.

ОБЛАДНАННЯ:  портрети О. Архипенка, В. Городецького, К. Малевича, репродукції картин К. Малевича («Чорний квадрат», «Червоний квадрат» та ін.), фотографії скульптур О. Архипенка та архітектурних споруд  В. Городецького.

                                                                              ХІД  УРОКУ

І. Організаційний момент

ІІ. Актуалізація опорних знань

Бесіда

-    Які чинники, на вашу думку, зумовлюють еміграцію українців за кордон?

-    Як, мешкаючи на чужині, можна зберегти традиції свого народу?

ІІІ. Мотивація навчальної діяльності

ІV. Викладення нового навчального матеріалу

Розповідь учителя

Українські діаспори світу сформувалися здебільшого внаслідок сталінських депортацій та міграцій часів Другої світової війни й після неї. Вони умовно поділяються на східну (Росія, Казахстан, Молдова, Білорусь, Узбекистан, Кир¬гизія) й західну (США, Канада, Бразилія, Аргентина, Австралія, Франція, Велика Британія). Частина українців здавна проживають на територіях, які після Другої світової війни ввійшли до складу сусідніх з Україною держав — Польщі, Румунії, Словаччині. Усього у світі за межами України проживають близько 10 млн. українців за походженням — майже чверть населення нашої країни. Однак, відстані, що відділяють їх від рідної землі, не є причиною того, щоб забувати про свою батьківщину або не вважати себе українцем.

Багато наших співвітчизників залишили яскравий слід у культурі інших держав. Скульптор М. Черешньовський (Нью-Йорк) прийшов до скульптури від різьблення по дереву. Його портрети, композиції, пам'ятники Лесі Українці у Клівленді й Торонто відзначаються досконалістю. О. Каптученко (Філадельфія) — автор невеликих груп реалістичних фігур, здебільшого городян сучасного міста, часто із соціалістичним забарвленням і гумористичним ставленням до людини. Також у галузі скульптурного портрета працювали: О. Лятуринська, Ф. Ємець (Венесуела), В. Сім'янців (США), К. Булъдин (Аргентина). Відомим скульптором Канади став Л. Молодожанин (Лео Мол). З-поміж його творів — портрети церковних і державних діячів Європи, Канади, США й Вати¬кана, пам'ятники Т. Шевченку у Вашингтоні та Буенос-Айресі.

Владислав Городецький (травень 1863—03.01.1930) — архітектор, підприємець, меценат, прозваний «київським Гауді». Автор «будинку з химерами» та Собору Святого Миколая у Києві. У 1920 р. В. Городецький емігрував до Польщі, де продовжив архітектурну практику завдяки американським інвестиціям у розбудову міського господарства зруйнованої війною країни. Американська компанія запросила Городецького на посаду головного архітектора синдикату зі спорудження перських залізниць (1928). У далекому Тегерані, у літньому віці В. Городецький спорудив залізничний вокзал, палац для шаха, спроектував готель тощо. Похований на римо-католицькому кладовищі Долаб у Тегерані. На сірому камені викарбовано польською мовою епітафію: «Професор архітектури». Ім'ям В. Городецького названо вулицю у центрі Києва, яку він проектував.

Олександр Архипенко (З0.05(11.06).1887—25.02.1961). Уплив цього майстра на весь розвиток світової художньої культури XX ст. є незаперечним: саме О. Архипенко й кілька видатних художників (П. Пікассо, Ж. Брак, В. Кандин ський, М. Дюшан) визначили своєю творчістю мистецьку парадигму минулого століття. Пристрасть до винахідництва О. Архипенко успадкував від батька, а любов до мистецтва — від діда-художника.

Сучасники О. Архипенка вагалися — чи можна його назвати скульптором у традиційному розумінні? Багато його робіт задумувалися як проекти, й пересічні глядачі у кращому випадку бачили в них лише «витвори, що знаходяться поза межами образотворчого мистецтва». О. Архипенко, за власним визначенням, став «винахідником» —винахідником ідей, що живили пошук кількох поколінь митців. На порозі нового століття він зруйнував канони попередніх часів і проклав невідомі доти шляхи в царині художньої свідомості. Як усі ви¬нахідники, О. Архипенко творить не лише з власної фантазії: він спирається на те, що помічає довкола. Помічає першим і відкриває для інших. Сам митець так пояснював, із чого народжується його твір: «Одного разу я спостерігав, як ворушиться під вітром віття дерев, і це наштовхнуло мене на певну думку. Це я повинен використати, вирішив я. І використав. 1924 року створив машину — механічну картину, на якій змінюються форми. Назвали її „архипентурою". Іншим разом мене захопило світло. І я сказав собі: „Чому б не зробити скульптуру зі світла?" І тоді я винайшов систему, яка дозволяє світлу струменіти крізь прозору масу». Так, наприклад, митець П. Ковжун зазначав, що у 1934 р. на Міжнародній виставці в Чикаго Архипенко, який тоді був у зеніті своєї слави, виставив твори в українському павільйоні «і тим самим підніс значення українського мистецтва в очах багатьох мільйонів відвідувачів». Як розповідав інший дослідник, С. Гординський, у мистецькій школі Архипенка в Америці було багато художників-українців, які приїздили до нього з віддалених країв.

У каталогах скульптор зазначав: «Олександр Архипенко, українець», хоча мав американське громадянство. Він не втручався в політику, не підтримував і не засуджував політичні події в Україні, але радо відгукувався на всі ініціативи, що виходили з Батьківщини, і в 1920-х — на початку 1930-х pp. брав участь у виставках на українській землі. Київському музею він подарував бюст диригента Менцельберга і, за чутками, прагнув передати Києву свою мистецьку спадщину, але за радянських часів навіть ім'я Архипенка було згадувати небезпечно, тому рідне місто митця надовго лишилося з єдиною його роботою. Усесвітньо відомий скульптор помер у Нью-Йорку, на порозі своєї майстерні.

Казимир Малевич (11(23).02.1878(79)—15.05.1935) — український і російський художник-авангардист, один із засновників нових напрямів в абстрактному мистецтві — супрематизму та кубофутуризму, педагог, теоретик мистецтва. Народився у Києві, помер у Ленінграді (Санкт-Петербурзі). Значна частина його життя минула поза Україною, але він ніколи не поривав зв'язків із нею. Художник теоретично обґрунтовував своє розуміння твору мистецтва як самостійного планетного світу. К. Малевич творить картину виходу людини у Космос (вираз «супутник Землі», до речі, вигадав він). Свій «Червоний квадрат» у 1915 р. Малевич характеризував як «живописний реалізм селянки у двох вимірах». Відомий усім «Чорний квадрат» також був написаний у 1915 р.
Українська музична культура впродовж XX ст. творилася не лише на теренах рідної землі, але й далеко за її межами. Якщо складні соціально-політичні процеси в Україні не дозволяли пізнавати та вивчати культурницькі процеси української діаспори, то сучасний розвиток нашого суспільства сприяє цьому. Вивчення історії української музики має на меті сформувати цілісну картину українського музично-культурного простору. Проте, вона не може бути повноцінною без значного прошарку надбань у царині музичної культури української діаспори XX ст. Можливість опрацьовувати заборонені раніше архіви, закордонні видання, періодику, а також «живі» контакти з діячами зарубіжжя сприяють вивченню музичної культури української діаспори.

Повернення із забуття імен митців, які утверджували українську музичну культуру в іноетнічному середовищі, стає у наш час усе актуальнішим. З-поміж них чільне місце посідають композитори — вихованці Київської, Харківської, Петербурзької, Празької, Віденської консерваторій, Вищого музичного інституту ім. М. Лисенка у Львові. Своєю багатогранною творчістю вони підтвердили, що контекст української музичної культури відкритий для найновіших, сучасних стилів і композиторської техніки.

Уражає полістилістика композиторської творчості закордонного українства: тут є представники неоромантизму, постромантизму, імпресіонізму, експресіонізму, неокласицизму, модернізму, серіальності, авангарду та інших стилів XX ст.

Так, у творчості Зіновія Лиська знаходимо експресіоністичні тенденції неокласицизму, модернізму; у Федора Якименка — синтез елементів романтизму з елементами французької імпресіоністичної музики; різножанрова композиторська творчість Антіна Рудницького поєднує здобутки німецького романтизму, бузонівського неокласицизму з мелосом української народної пісні, а в окремих творах стиль композитора окреслюється як «урбанізм» — прояв модернізму; Стефанія Туркевич-Лукіянович у 1930-і pp. проявляє себе у поєднанні неоромантизму з неокласицизмом, а в останні роки життя (1970-і) поєднує неокласичний стиль із жорсткістю квазісерійного тематизму або працює в межах постімпресіоністичного стилю; Мар'ян Кузан близький до імпресіонізму, а також до конструктивізму серійної системи.

Однією з прикмет індивідуального композиторського стилю митців діаспори є багатоджерельність — співіснування різних жанрово-інтонаційних та історико-стильових шарів.

Улюбленими жанрами українських композиторів зарубіжжя були пісенно- хоровий та інструментальний (твори для фортепіано, скрипки, бандури), що було зумовлено як умовами побутування, так і смаками публіки. Водночас композитори працювали й у масштабних формах (ораторії, опери, симфонії).

Обравши акапельне хорове письмо (О. Кошиць, М. Гайворонський, А. Гнатишин, М. Федорів та ін.), митці діаспори продовжували українську співочу традицію, розвиваючи досягнення М. Лисенка. У XX ст. хорова музика стала провідною галуззю як в Україні, так і в діаспорі. Світове визнання унікальності музичного фольклору українського народу і національного хорового вико¬навства хорів О. Кошиця, Д. Котка, М. Антоновича, А. Гнатишина визначало культуро-творчу роль хорової галузі у становленні національної музики.

Білою плямою у вивченні української пісенності тривалий час були пісні Січових Стрільців та Української Повстанської Армії. Найповніше вони зібрані, відредаговані та видані завдяки митцям західної діаспори — М. Гайворонському, 3. Лавришину, А. Гнатишину та ін. Співці Січового Стрілецтва (Михайло Гайворонський, Роман Купчинский та Левко Лепкий) були серед перших композиторів української західної діаспори 1920—1930-х pp.

На межі XIX—XX ст. на теренах Західної України з'явилася нова генера¬ція українських композиторів, яка закладала основи професіоналізму: Станіслав Людкевич, Василь Барвінський, Микола Колесса, Нестор Нижанківський, Зіновій Лисько, Антін Рудницький, Роман Придаткевич, Василь Витвицький та Ярослав Барнич. Більшість із них у вихорі Другої світової війни емігрували на Захід і там продовжували плідно працювати.

Західна діаспора зробила неоціненний внесок у збереження української духовної хорової музики. У той час як на Батьківщині впродовж десятиріч вона перебувала під забороною, за кордоном друкувалися й виконувалися літургії та інші духовні твори Олександра Кошиця, Михайла Гайворонського, Андрія Гнатишина, Ігоря Соневицького, Мирона Федоріва та ін. Співаки-бандуристи Григорій Китастий, Василь Смець, Зіновій Штокалко писали різножанрові твори для бандури та ансамблів бандуристів. У жанрі легкої музики працювали Ярослав Барнич та Богдан Веселовський.

Сьогодні, поряд із посиленням глобалізаційних процесів, відбувається духовне й національне відродження народів і народностей, творення їхніх нових держав. Тому вивчення й використання набутого досвіду української діаспори, глибока співпраця діячів української музичної культури діаспори та України, підтримка їхньої діяльності державними та громадськими організаціями, ви¬роблення національної стратегії в цьому напрямку може стати одним із найважливіших факторів збереження і формування національного «я», здатного не лише вистояти у боротьбі з нищенням національних і традиційних пріоритетів, але й активно розпочати діалог культур.

V. Актуалізація набутих знань (рефлексія)

Бесіда

-    Що, на вашу думку, спонукало К. Малевича намалювати «Чорний квадрат», «Червоний квадрат»?

-    Чому О. Архипенка називають піонером авангардизму в скульптурі? Об¬ґрунтуйте свою відповідь.

-    Назвіть представників музичної культури української діаспори XX ст., іме¬на яких ви почули сьогодні на уроці. Про кого із згаданих музичних діячів ви вже чули? Чиї імена згадувались уперше?.

-     Чому, на вашу думку, фольклор має таке значення для музичних діячів української діаспори?

VІ. Підбиття підсумків уроку

VІІ. Домашнє завдання

Підготуватися до контрольного тестування




                                                                                                                      10 клас
ТЕМА: Музичний марафон. Оцінювання навчальних досягнень 
МЕТА: систематизувати й оцінити рівень навчальних досягнень учнів із теми «Українська музична культура XX ст.»; розвивати розумові здібності, активізувати пам'ять і увагу учнів, виховувати інтерес до музичного мистецтва.

Варіант А
Завдання 1

Оберіть і підкресліть правильну відповідь.
Талановитий композитор, заслужений діяч мистецтв України (2005 р.), ав​тор творів для мішаного хору «Боже мій, нащо мене Ти покинув?»

а)  Г. Гаврилепь;
б)  Б. Лятршинський;

в)  К. Стеценко.

Завдання 2

Оберіть і підкресліть правильну відповідь.
Неповторний майстер хору, який подарував Україні суцвіття талановитих співачок: Раїсу Кириченко, Євгенію Крикун, Галину Мельник, Ольгу Павловські, це:

а)  В. С. Косенко;

б)  А. М. Пашкевич:

в)  Є. Станкович.

Завдання З
Оберіть і підкресліть правильну відповідь.
Його творчості належать пісні «Мамина вишня», «Хата моя, біла хата», «Чебреці»:

а)  Б. Фільц;

б)  І. Бобул;

в) Я. Степовий;

г) А. Пашкевич.
Завдання 4

Оберіть і підкресліть правильну відповідь.
Український композитор, фольклорист, педагог, працював із хорами «Бо-ян», «Сурма», «Бандурист», автор кантати «Заповіт»:

а) М. Солтис;

б)  С. Людкевич:
в)  В. Косенко.

Завдання 5

Оберіть і підкресліть правильну відповідь.
Заслужений діяч мистецтв України (1999 р.) довічний стипендіат Фонду ін​телектуальної співпраці «Україна XXI ст.», автор кантати «Юнакові»:

а)  Г. Гаврилець:
б)  Б. Фільц;

в)  Г. Хоткевич.
Завдання 6
Викресліть зайвий твір у наданому ряді. В. Барвінському належать твори:

а)  Кантата «Заповіт»;

б)  Сонети;

в)  Кантата-симфонія «Казка»:
г)  «Українська рапсодія» для симфонічного оркестру.

Завдання 7

Установіть відповідність між композиторами та їхніми творами.
1.  О. Білаш                                           а) «Мамина вишня»

2. А. Пашкевич                                     б) «Пісня про рушник»

3.  І. Шамо                                            в) «Києве мій»

4.  П. Майборода                                   г) «Очі волошкові»

5.  С. Сабадаш                                       д) «Два кольори»
 Відповіді: 1-д; 2-а; 3-в: 4-6; 5-г.

Завдання 8
Оберіть і підкресліть правильну відповідь.
Відомий український композитор, автор кантати-поеми «Хустина»:

а) Колесса М.

б) Ревунький Л.
в) Цепколенко К.
Завдання 9

Оберіть і підкресліть правильну відповідь.
Український композитор, професор кафедри композиції Львівської консер​ваторії, в нього навчалися відомі митці Є. Станковим, 1. Карабиць, Леся Горова:

а)  В. Барвінський;

б) С. Людкевич;

в)  М. Скорик.
Завдання 10

Оберіть і підкресліть правильну відповідь.
Український композитор, автор симфоній, балетів. Його третя камерна симфонія увійшла в десятку найкращих творів світу за 1985 р. (за визначенням Міжнародної музичної ради при ЮНЕСКО).

а)  М. Скорик;

б)  Є. Станкович:
в)  М. Коляда.

Завдання 11

Оберіть і підкресліть правильну відповідь.
Композитор, автор Українського квінтету, симфоній, хорів; професор Київської консерваторії; у нього навчалися Л. Грабовський, В. Сильвестров:

а) Таранов Г.

б) Лятошинський Б.
в)  Ревуцький Л.

Завдання 12

Викресліть зайве.
Компрзитору Аллі Мігай належать пісні:

а)  «Дошик»:
б)  «Діди-козаки»;

в)  -«Звістка для отамана»;

г)  «За метеликом».
Завдання 13

Оберіть і підкресліть правильну відповідь.
Вундеркінд, у 6 років, не знаючи нот, грав на слух Патетичну сонату Бетхо-вена, композитор, піаніст, автор «Альбому 24 дитячих п'єс для фортепіано»:

а)  В. Сильвестров;

б)  В. Косенко:
в)  М. Дремлюга.

Завдання 14

Оберіть і підкресліть правильну відповідь.
Одна з центральних фігур у сучасній музиці України, автор симфоній, 5 ба​летів, музики до 100 кінофільмів, опери «Коли цвіте папороть»:

а) А. Солов'яненко;

б) Є. Станкович:
в) В. Кирейко.

Завдання 15

Оберіть і підкресліть правильну відповідь.
Український композитор, автор балетів («Хустка Довбуша»), популярних хорів («Нова Верховина»), романсів, зокрема «Ой ти, дівчино, з горіха зерня»:

а)  Борис Лятошинський;

б)  А. Кос-Анатольський:
в)  В. Барвінський.

Завдання 16

Оберіть і підкресліть правильну відповідь.
Український співак, тенор. Його творчості присвячений фільм «Прелюдія дом»; він є виконавцем оперних арій і романсів, українських пісень «Стоїть го​ра високая», «Дивлюсь я на небо»:

а)  Є. Мірошниченко;

б)  А. Солов'яненко:
в)  Р. Кириченко.

Завдання 17

Установіть відповідність між творами та їхніми авторами.
1.  «Сніг на зеленому листі»                  а) І. Шамо

2.  «Пісня про вчительку»                     б) О. Пашкевич

3.  «Осіннє золото»                               в) С. Сабадаш

4.  «Степом, степом»                             г) П. Майборода

5.  «Пісня з полонини»                          д) О. Білаш

6.  «Чорнобривці»                                 е) В. Верменич
 Відповіді: 1-д; 2-г; 3-а; 4-6; 5-в; 6-е.

Завдання 18

Оберіть і підкресліть правильну відповідь.
Український композитор, народний артист України, Герой України (2001 р.), автор моноопери «Сповідь білого тюльпана», оперети «Легенда про Київ», по​пулярних пісень «Два кольори», «Ясени» та ін.

а)  О. Білаш:
б)  П. Майборода;

в)  В. Івасюк.

Завдання 19
Оберіть і підкресліть правильну відповідь.
Український композитор. Його пісенно-романсова спадщина становить по​над 100 творів, останній, «Моя стежина», з'явився за тиждень до його смерті:

а)  С. Сабадаш;

б)  П, Майборода:
в)  М. Дремлгога.

Завдання 20

Викресліть зайве.
Найталановитіші представники нової школи духовної музики початку XX ст.;

а)  Стеценко К;

б)  Ведель А.:

в) Леонтови-І М.

Завдання 21

Оберіть і підкресліть правильну відповідь.
Український композитор, один із послідовників неофольклоризму, автор симфоній, балетів •«Ольга», «Прометей», «Вікінги»:

а) Л. Дичко;

б)  В. Губаренко;

в)  Є. Станкович.
Завдання 22
Оберіть і підкресліть правильні відповіді.
Український композитор О. Білаш створив 200 пісень, зокрема:

а)  «Два кольори»:
в) «На калині мене мати колихала»; І) «Прилетіла ластівка»: д) «Київський вальс».

Завдання 23

Оберіть і підкресліть правильну відповідь.
Український композитор. За симфонію № 3, присвячену «Пам'яті жертв го​лодомору 1932—1933 рр. в Україні», його було нагороджено Державною премією ім. Т. Г. Шевченка: ' » а) Б. Лятошинський;

б)  М. Дремлюга:
в)  М. Колесса.

Завдання 24

Оберіть і підкресліть правильну відповідь.
Основоположник дитячого фортепіанного репертуару, циклу 24 «Дитячі п'єси»:

а) В. Барвінський;

б) В. Косенко:
в) В. Рунчак.

Завдання 25

Оберіть і підкресліть правильну відповідь.
Композитор, першовідкривач в українській хоровій музиці, автор літургій, фортепіанних варіацій «Писанки», кантат «Барвінок», «Карпатська»:

а)  І. Карабиігь;

б) Л. Дичко:

в)  М. Скорих.

Завдання 26

Напишіть, творчість якого українського композитора XX ст. вас найбіль​ше вразила і чому.




10 клас

ТЕМА: Сучасні напрямки музики популярних жанрів. Оцінювання навчальних досягнень учнів 

МЕТА: систематизувати й оцінити рівень навчальних досягнень учнів із теми; розвивати розумові здібності, активізувати пам'ять і увагу учнів, виховувати інтерес до музичного мистецтва.

Варіант Б
Завдання 1
Оберіть і підкресліть правильну відповідь.
Народна артистка України і Молдавії, автор дисків «Золоте серце», «Хуто​рянка», знялася в картинах «Червона рута», «Де ти, любов?»:

а) Т. Повалій;

б)  С. Ротару:

в) Ані Лорак.

Завдання 2
Оберіть і підкресліть правильну відповідь.
Українська співачка. Із піснею «Дикі танці»- вона виграла європейський пі​сенний конкурс «Євробачення».

а)  О. Білозір;

б)  Р. Лижичко:
в)  Р. Кольца.

Завдання З
Оберіть і підкресліть правильну відповідь.
Співак, Заслужений артист України, переможець багатьох

хіт-парадів, автор альбомів «З ранку до ночі», «Я люблю тільки тебе»:

а)  В. Павлік;

б)  О. Пономарьов:
в)  С. Лазо.

Завдання 4
Оберіть і підкресліть декілька правильних відповідей. Гурту «Океан Ельзи» належать альбоми:

а)  «Міра»:
б)  «Мамай»;

в)  «Вночі»:
г)  «8 рун».

Завдання 5
Оберіть і підкресліть правильну відповідь.
Співачка, «Золотий голос України», автор альбому «Панно Кохання»:

а)  А. Кудлай;

б) Т. Повалій:
в)  О. Білозір.

Завдання 6
Оберіть і підкресліть правильну відповідь.
Український співак. Ним був створений ВІА «Міраж-2», автор альбому «Кімната в середині мого серця», здійснив найбільший концертний тур у 20-и штатах США:

а)  В. Скрябін;

б) Д. Гнатюк;

в)  В. Павлік.
Завдання 7
Оберіть і підкресліть правильну відповідь.
Українська співачка. У 1992 р. бере участь у конкурсі «Первоцвіт» і пере​магає, в 19 років отримала звання Заслуженої артистки України, автор альбомів «Розкажи», «Там, де ти є»:

аі І. Білик;

б)  Ані Лорак:
в)  М. Бурмака.

Завдання 8
Оберіть і підкресліть правильну відповідь.
Автор книги «Я Побєда і Берлін» (2005 р.), -співак — поет, виконавець пі​сень «Бреши мені в голос», «Алло», «Велика стіна»:

а)  Н. Яремчук;

б) Д. Гнатюк;

в)  А. Кузьменко.
Завдання 9

Оберіть і підкресліть правильну відповідь.
Композитор-пісняр, автор знаменитої «Червоної рути», яка стала символом української естрадної музики:

а)  М. Кондратюк;

б)  В. Іваскюк;

в)  О. Стахів.

Завдання 10

Оберіть і підкресліть правильну відповідь.
Український гурт, автор альбомів «Стороною до Сонця», «8 рун», «Казка про травень»:

а) «Абрис»;

б) «Табула Раса»:

в) «Грін Грей».

Завдання 11
Оберіть і підкресліть правильну відповідь.
Найпопулярніший український рок-колектив, який виступає на сценах біль​ше 200 разів в рік, автор студійних альбомів «Були деньки», «Країна мрій»:

а)  «Кому вниз»;

б)  «ВВк

в)  «Гайдамаки».

Завдання 12

Оберіть і підкресліть правильну відповідь.
Композитор, якому належать пісні: «Марійка», «Очі волошкові», «Пісня з полонини»:

а) О. Злотник;

б) Т. Петриненко;

в) С. Сабадаш.
Завдання 13

Оберіть і підкресліть правильну відповідь.
Українська рок-група, що утворилася у Львові, лідером якої є С. Вакарчук:

а)  «Брати Гадюкіни»;

б)  «Океан Ельзи»:
в)  «Скрябін».

Завдання 14

Викресліть зайве.
У 60—70 рр. XX ст. в Україні виникають численні вокально-інструментальні ансамблі, серед яких:

а)  «Кобза»;

б)  «Краяни»;

в) «2В»;

г)  «Соколи»;

д)  «Мрія»;

е)  «Смерічка»;

Завдання 15

Оберіть і підкресліть правильну відповідь.
Українська співачка, за її підтримки видано дитячі книжки «Як стати прин​цесою», «Як стати зіркою», «Як стати кулінарною зіркою за сім днів»:

а)  І. Корнілевич;

б)  Ані Лорак:
в)  Н. Матвієнко.

Завдання 16

Оберіть і підкресліть правильну відповідь.
Українська співачка, автор альбомів «Я вас люблю», «Чортополох», «Бу​де так»:

а) С. Ротару;

б) Т. Повалій:

в) Р. Кириченко.

Завдання 17

Установіть відповідність між творами та їхніми виконавцями.
1.  «Відлітає печаль»                а) А. Кузьменко

2.  «Скрипка грає»                   б) Руслана

3.  «Вдома одна»                      в) Софія Ротару

4.  «Вам і не снилося»              г) М. Бурмака

5.  «Небо зто тьі»                     д) В. Зінькевич 
Відповіді: 1-г; 2-д; 3-а; 4-6; 5-в.

Завдання 18

Оберіть і підкресліть правильну відповідь.
Автор 400 музичних казок для дітей, 200 пісень, зокрема «Молитва за Ук​раїну», «Українська Мадонна»:

а) Л. Відаш;

б) А. Мігай:

в) Л. Михайленко.

Завдання 19

Оберіть і підкресліть правильну відповідь.
Український танцівник і хореограф, якому належать постановки хореогра​фічних картин «Гопак», «Ляльки», «Шевчики», «Запорожці»:

а)  К. Данькевич;

б)  П. Вірський:

в)  В. Губаренко.

Завдання 20

Оберіть і підкресліть правильну відповідь.
Українська співачка, якій належать компакт-диски «Красива жінка незаміж​ня», «Спасибі за любов»:

а) А. Мігай;

б) Л. Артеменко;

в)  А. Кудлай.

Завдання 21

Оберіть і підкресліть правильну відповідь.
Виконавець пісень «Батько і мати», «Білі лілеї», «А матіоли цвітуть». Про талановитого співака поет М. Сингаївський сказав: «Кришталево чиста в мистец​тві людина»:

а)  В. Івасюк;

б)  Н. Яремчук:
в)  І. Кушплер.
Завдання 22

Оберіть і підкресліть правильну відповідь.
Співачка, народна артистка України, автор компакт-дисків: «Для тебе», «Ватра-1», «Чарівна бойківчанка»:

а)  А. Кудлай;

б) О. Білозір:
в) Н. Шестак.

Завдання 23

Викресліть зайве.
Золотому голосу України, почесному громадянину Луцька, В. Зінькевичу належать пісні:

а) Моя стежина»:
б) «Хай щастить»; 
в) «Кличу тебе».

Завдання 24

Оберіть 'і підкресліть правильну відповідь.
Співак, народний артист України, разом із В. Морозовим створив ВІА «Ро​весник», «Закарпаття»:

а) Л. Дутківський; 
б)  М. Мозговий;

в)  І. Попович.

Завдання 25

Оберіть і підкресліть правильну відповідь.
Композитор, автор популярних естрадних пісень. Президент Міжнародного фестивалю мистецтв «Слов'янський Базар»:

а)  М. Кондратюк;

б)  О. Злотник:
в) П. Зібров,

Завдання 26

Оберіть і підкресліть правильну відповідь.
Співачка, Герой України, народна артистка України, зіграла в телевиставах «Катерина Білокур», «Маруся Чурай»:

а)  Н. Матвіенко:

б)  І. Білик;

в) Т. Повалій.

Завдання 27

Оберіть і підкресліть правильну відповідь.
Співак, його пісні стали шлягерами «Якщо любиш, кохай», «Душі крини​ця», «Місячне колесо»:

а) А. Матвійчик;

б)  М. Гнатюк;

в) І. Бобул.
Завдання 28

Оберіть і підкресліть правильну відповідь.
Композитор, співак, автор альбомів «Я професійний раб», «Господи, поми​луй нас», «Любов моя»:

а)  Н. Яремчук;

б)  Т. Петриненко:
в)  І. Попович.

Завдання 29

Творчість якої зірки української естрадної музики вам найбільше імпонує? Поясніть чому.















11 клас

ТЕМА:  Античні скульптори (Мирон, Фідій, Пракситель та ін.). Мікеланджело — утілене відчуття  

              форми («Оплакування Христа», «Давид», «Мойсей», гробниця Медичі та ін.)


МЕТА: розглянути історичні умови розвитку античної скульптури, ознайомити учнів з особливостями скульптури Мікеланджело, навчити відрізняти засоби художньо - образної мови, характеризувати  скульптурні твори, порівнювати їх характерні особливості; розвивати вміння самостійно аналізувати твори скульптури; виховувати духовність, шанобливе ставлення до скульптурних пам'яток людства.


ОБЛАДНАННЯ: зображення скульптурних творів (юнацька (курос) та дівоча (кора) фігури, «Аполлон Бельведерський», «Ніка Самофракійська»; Мирон «Дискобол», «Афіна і Марсій»; Фідій «Зевс Олімпійський», «Афіна Промахос», «Афіна Парфенос»; скульптурна група «Лаокоон та його сини» роботи Агесандра, Полідора та Афінадора; Харес «Колос Родоський»; Пракситель «Гермес із немовлям Діонісом», «Аполлон Сауроктон», «Афродіта з острова Кос», «Аф- родіта Кнідська»; Поліклет «Дорифор»; Мікеланджело Буонарроті «Битва кентаврів», «Розп'яття», «Вакх», «П'єта», «Давид», «Мойсей» та ін.); роздавальний матеріал (5—10 карток із зображеннями скульптурних творів, що виконані у різні часи представниками різних стилів; 4 картки із інформацією для роботи в групах за темою уроку); фрагменти рондо, пісень та мотетів Ґ. Дюфаї; М. Теодоракіс «Танець Зорби» (сиртакі). 

                                                                                                                       Мистецтво ревниве: воно вимагає,  

                                                                                                             щоб людина віддавалася йому повністю
                                                                                                                                      Мікеланджело Буонарроті


                                                                       ХІД УРОКУ
I.    Організаційний момент


II.    Перевірка домашнього завдання
1.    Перевірка заповнення таблиці «Архітектура світу» 
2.    Презентація сторінки «Архітектура світу» альбому «Культурна спадщина народів світу» 

III.    Актуалізація опорних знань учнів
Аналітичне завдання (індивідуальна робота)
Учні отримують картки із зображеннями скульптурних творів, що виконані у різні часи представниками різних стилів.
Завдання: дібрати картки, на яких зображено скульптурні твори античних часів.

IV.    Мотивація навчальної діяльності


V.    Викладення нового навчального матеріалу
1. Вступне слово вчителя
            Під античною культурою розуміють культуру Давньої Греції та Риму, оскільки саме ці держави заклали підґрунтя розвитку європейської культури.
Словникова робота. 

          Античне мистецтво — мистецтво високорозвинених рабовласницьких держав Середземномор'я та Передньої Азії у І тис. до н. е. (Греція та елліністичні держави, Римська республіка) та в І половині І тис. н. е. (Римська імперія). Античне мистецтво долало у своєму розвитку такі основні етапи: архаїку, класику, еллінізм, римське мистецтво. Найпліднішим періодом античного мистецтва і водночас найхарактернішим виразником його основних тенденцій уважають період грецької класики (VI—V ст. до н. е.). Традиції античного мистецтво надзвичайно вплинули на розвиток світової культури, зокрема особливо яскраво проявилися у мистецтві Відродження.
           У давньогрецькій культурі виокремлюють такі періоди:
•    гомерівська Греція (XI—VIII ст. до н. е.);
•    архаїчна Греція (VII—VI ст. до н. е.);
•    класична Греція (V ст.— І—III чверть IV ст. до н. е.);
•    еллінізм (кінець IV ст. до н. е.— І ст. н. е.).


2. Інтерактивна методика «Навчаючи навчаюсь»
             Учні класу об'єднуються у 4 групи, що різняться за кількісним складом (1-ша і 4-та групи — найбільші, 2-га і 3-тя — найменші за кількістю учасників). Учитель роздає картки із інформацією для опрацювання в групах: «Античні скульптори та антична скульптура», «Життєвий шлях Мікеланджело Буонарроті», «Значення творчості Мікеланджело Буонарроті», «Найвидатніші твори Мікеланджело Буонарроті». Після опрацювання карток у групах (7—10 хв) представники від кожної групи по черзі виступають перед класом із повідомленнями на опрацьовану тему. Решта представників груп доповнює виступ свого доповідача. Виступи доповідачів учитель обов'язково супроводжує демонстрацією відповідних зображень скульптурних творів.


Картка для 1-і групи
«Античні скульптори та антична скульптура»
Виступ 1-го доповідача
         Рання грецька скульптура (часів Гомера) склалася близько VII ст. до н. е. Її типові зразки — зображення юнацької (курос) та дівочої (кора) фігур: статично одноманітні, недосконалі пропорційно, типізовані зображення.
        Скульптура архаїки має риси героїки та міфічності, однак без ознак жаху та страху смерті, притаманних східному мистецтву.
          Античне мистецтво класичного періоду відзначалося антропоцентризмом. Саме в Афінах філософ Протагор із Абдер проголосив відомий вислів: «Людина є мірою всіх речей». Для греків людина була втіленням усього сущого, прообразом усього, що було й буде створено. Саме тому образ людини, уособлений у гармонійних пропорціях, був провідною темою класичного мистецтва. Класична скульптура зображувала тіло в русі, що дозволяло передавати життя — не лише рухи тіла, а й пориви душі.
        Твори скульптурного мистецтва доби класики здебільшого розташовували або у храмах, або на відкритому повітрі — на площах, на березі моря, у гімнастичних школах для хлопчиків. Плутарх говорив, що в Афінах було більше статуй, аніж живих людей. Проте до нас дійшла мізерна кількість оригіналів.
           За свідченнями античних істориків, в олімпійській долині знаходились майстерні видатних еллінських скульпторів — Мирона, Поліклета, Скопаса, Праксителя.


Виступ 2-го доповідача

      Найвидатнішим скульптором ранньої класики є Мирон — давньогрецький майстер середини V ст. до н. е.
       Народився в Елевтерах (на кордоні Беотії з Аттикою), працював в Афінах. Твори Мирона, виконані здебільшого у бронзі, не збереглися і відомі лише за свідченнями античних авторів та римськими мармуровими копіями.
         Мирон — скульптор епохи, що передувала найвищому розквіту грецького мистецтва (кінець VI — початок V ст. до н. е.). У письмових пам'ятках, що збереглися, сучасники характеризують його як найвидатнішого реаліста і знавця анатомії. Він зображував богів, героїв і тварин, з особливою любов'ю відтворюючи складні, скороминучі пози. Найвідоміший його твір — «Дискобол», атлет, який має намір пустити диск. Ця статуя дійшла до наших часів у декількох копіях, із яких краща, що виконана з мармуру, зберігається в палаці Массімі у Римі.
         Найвидатніший представник ранньої класики, Мирон долав застиглість мистецтва архаїки, виявляючи в гармонії людського тіла динамічно-напружений початок. Мирон демонстрував красу атлетичної сили («Дискобол») або розумної волі, що стримує невтримний порив (скульптурна група «Афіна і Марсій»). Особливо популярною, зважаючи на античні епіграми, була створена Ми- роном статуя корови, що вражала сучасників своєю життєвістю. Мирон був також майстром торевтики: виконував кубки із рельєфними зображеннями.
У єгипетському папірусі йдеться про те, що Мирон створив статуї атлета Тиманта, переможця Олімпіади 456 року до н. е., і Jli- цинія, переможця Олімпіад 448 і 444 років до н. е. Це допомогло визначити час життя скульптора. Мирон був сучасником Фідія і Поліклета, а його вчителем уважають Агелада.


Виступ 3-го доповідача
         Велич, відчуженість, неземна краса є характерними рисами творів Фідія (грецьк. Фєібіад) — давньогрецького скульптора V ст. до н. е. Він створив велетенські статуї Афіни Парфенос (Діви) заввишки 12 м та Афіни Промахос (Войовниці) заввишки 8 м для Афінського акрополя, а також одне із чудес світу — 14-метрову статую Зевса Олімпійського.
          Фідій, на відміну від Мирона, відходить від зображення індивідуальності героя, намагаючись утілити загальний ідеал прекрасного. Грецьке пластичне мистецтво стало втіленням, за виразом Ф. Ніцше, аполлонійської моделі античної культури. Аполлон уособлював не лише ідеал краси, але й раціоналістичне сприйняття світу у творах Фідія. Овальні форми набувають ідеальних рис: великі очі з підкресленими повіками, виразний рот, високе чоло — це так званий «класичний грецький профіль». Таких самих узагальнених рис набувало й тіло. Епоха класики відкидала всі вади моделі, робила її досконалою.
            Найвидатнішою роботою Фідія самі греки вважали скульптуру Зевса Олімпійського, що було створено для храму Зевса в Олімпії. Статуя прикрашала величезну залу храму: завдовжки 64 м, завширшки 28 м, заввишки приблизно 20 м. Величезний 14-мет- ровий Зевс сидів на троні із золота, слонової кістки, чорного дерева та самоцвітів. На троні Фідій відтворив чимало сюжетів еллінської міфології та фігури реальних людей (зокрема, свого улюбленця Пантарка — переможця Олімпійських ігор у боротьбі з-поміж наймолодших).
     Пластинки золота і слонової кістки, якими вкрито статую Зевса, майстерно закріплені на дерев'яному каркасі. За описами, голову Зевса прикрашав золотий вінок із оливкових гілок — ознака миролюбства грізного бога. Оголена до пояса фігура Зевса і його голова були вирізьблені зі слонової кістки. В одній руці він тримав золоту статую крилатої фігури богині перемоги Ніки, другою спирався на скіпетр із орлом на верхівці. Перекинутий через плече плащ, волосся і борода Зевса були виконані із золота. Статуя здавалася живою.
       Афінський акрополь містив парадну біломармурову браму Пропілеїв, храм богині Ніки (Безкрилої Перемоги), Ерехтейон (Ерех- тей — легендарний цар) та головний храм Афін — Парфенон (храм Афіни-Діви, Парфенос). У центрі Парфенона — статуя Афіни Пар- фенос роботи Фідія, виконана на дерев'яному каркасі зі слонової кістки (тіло) та золота (убрання та волосся). Ще одна гігантська бронзова статуя Афіни Промахос (Войовниці) — шедевр скульптурної майстерності Фідія. Афіна Промахос — захисниця свого міста — правицею спиралася на спис, у лівій руці тримала щит, на голові — шолом. Статую Афіни було видно з моря.


Виступ 4-го доповідача
         Молодшим сучасником Фідія був скульптор Поліклет із Арго- са (II половина V ст. до н. е.), який зображував здебільшого атлетів. Його статуї «Дорифор» та «Діадумен» відомі в римських копіях. Поліклет був також архітектором театру в Епідаврі, розрахованого на 10 000 глядачів, багато працював над ідеальними пропорційними співвідношеннями людського тіла, що виклав у трактаті «Канон».
У IV ст. до н. е. уславилися Скопас, Пракситель, Jlicinn, Ле- охар. На жаль, більшість їх шедеврів дійшла до нас лише у римських копіях. Скульптуру зазвичай розписували. Її спочатку покривали воском, а потім дещо підфарбовували.
            Скопас розвинув мотиви патетичної героїки в мистецтві. Він був одним зі скульпторів Галікарнаського мавзолею — дива античного світу. Відомою скульптурою Скопаса є «Вакханка», яка передає пластику рухів, характеризується виражальністю та емоційністю композиційного вирішення.
Одним зі сподвижників Скопаса у роботі над Галікарнаським мавзолеєм був Jleoxap, якому приписують відому статую «Апол- лон Бельведерський» (назва походить від Ватиканського палацу Бельведер, де статуя зберігається нині).


Виступ 5-го доповідача
          Пракситель ( бл. 390—330 років до н. е.) — давньогрецький скульптор доби пізньої класики, провіднний представник новоаттичної школи пластики. Збагатив мистецтво елементами лірики, вирізнявся майстерним створенням божественних образів. Він першим почав зображати красу оголеного жіночого й чоловічого тіла, активно працюючи у мармурі. Пракситель є учнем (і сином) скульптора Кефісодота.
          Майстер працював переважно в Афінах. Твори Праксителя, виконані здебільшого у мармурі, відомі за античними копіями і свідченням давніх авторів. В оригіналі збереглася лише знайдена в Олімпії група «Гермес із немовлям Діонісом» (бл. 340 року до н. е., Музей в Олімпії), однак деякі вчені уважають її пізнішою копією. У ранніх роботах («Сатир, який наливає вино», бл. 375 року до н. е.) Пракситель найчастіше наслідує принципи Поліклета.
           У створених Праксителем образах богів і богинь переважає споглядальний настрій. Скульптор досягає враження ідилічних, одухотворених образів за допомогою надзвичайно тонкої обробки мармуру, віртуозного використання світлотіньових ефектів (завдяки чому окремі поверхні плавно перетікають одна в одну, виникає ефект «вологого погляду»). Найвідоміші твори Праксителя— «Аполлон Сауроктон» («Аполлон, який вбиває ящура», бл. 370 року до н. е.); «Афродіта з острова Кос» (бл. 360—350 років до н. е.), яка милується своїм відображенням у дзеркалі; «Афродіта Кнідська» (бл. 350 року до н. е.).
          У літературних джерелах Праксителя згадують як автора скульптур здебільшого богів — юних і прекрасних, у душевному й чуттєвому збудженні (Аполлон, Артеміда, Діоніс, Афродіта й Ерос — улюбленці Праксителя). Смертних він зображував зрідка: відомі дві статуї знаменитої гетери Фріни й одна статуя переможця на Олімпійських іграх. З-поміж образів богів, створених Праксителем, статуя Афродіти оголеної була в давнину найвідомішою.
Ще одна видатна робота скульптора — голова Афродіти, у якій поєднуються людська та божественна краса. Можна назвати ще кілька знаменитих його творів: «Венера Аральська», «Юнона Людові- зі», «Гермес Антиной» та ін. Послідовниками Праксителя можна вважати його синів Кефісодота-молодшого і Тимарха.


Виступ 6-го доповідача
             Елліністична скульптура продовжує традиції Скопаса і Праксителя, але її твори позначені здебільшого індивідуалізацією образів. Для скульптури цього періоду є характерним інтерес до людини, її емоцій, а також динамічність, виразність. До найвизначніших належать «Афродіта з острова Мілос» (Венера Мі- лоська), «Ніка Самофракійська», скульптурна група «Лаокоон та його сини» (роботи Агесандра, Полідора та Афінадора), «Фор- незький бик», портрет Демосфена і одне із див світу, що не дійшло до сьогодні,— Колос Родоський (заввишки 35 м). Значну кількість пам'яток давньогрецького мистецтва знайдено на території колишніх античних держав Північного Причорномор'я в Україні.
        Сюжет «Лаокоона...» запозичений із давньої легенди: троянського жерця Лаокоона боги покарали за те, що він переконував співгромадян не довіряти грекам і не заносити до міста дерев'яного коня; на нього наслали велетенських зміїв, які задушили Лаокоона та його синів. Скульптура зображує відчайдушні й марні зусилля героїв, які намагаються вивільнитися з лабетів чудовиськ. У скульптурі майстерно передано безплідність боротьби, невідворотність загибелі.
        З-поміж тогочасних митців уславилися учні видатного скульптора Лісіппа. Так, Харес із Лінда спорудив на острові Родос на честь героїчного захисту міста гігантську бронзову скульптуру бога Геліоса (Сонця) — знаменитий Родоський Колос, що став одним із семи див світу. Статуя Колоса Родоського була заввишки ЗО м. Спочатку Харес спорудив залізний каркас і покрив його глиною. Потім фігуру було вкрито бронзовими листами. На статую пішло 12 т бронзи. Щоб надати їй стійкості, статую наповнили камінням. Колос Родоський простояв лише 66 років: 224 року до н. е. його було зруйновано під час землетрусу.


Картка для 2-ї групи
«Життєвий шлях Мікеланджело Буонарроті»
Виступ доповідача
          Мікеланджело Буонарроті (іт. Michelangelo Buonarroti, 1475—1564) — флорентійський скульптор, художник, архітектор, поет і інженер.
           Мікеланджело народився 6 березня 1475 року в тосканському містечку Капрезе поблизу Ареццо, у сім'ї Лодовико Буонарроті, міського радника. У 1485—1488 роках Мікеланджело відвідував гімназію Франческо та Урбіно. 1488 року батько Мікеланджело, усвідомивши серйозність схильностей сина до мистецтва, віддав його учнем до майстерні художника Доменіко Гірландайо. Тут він ознайомився з основними матеріалами і технікою, створив графічні копії творів видатних флорентійських художників Джотто та Мазаччо. Уже в цих копіях виявилося характерне для Мікеланджело скульптурне трактування форм. Рік потому Мікеланджело переходить до школи скульптора Бертольдо ді Джованні, що існувала під патронатом Лоренцо де Медичі, фактичного господаря Флоренції. Приблизно впродовж 1490—1492 років Мікеланджело перебував при дворі Медичі. Можливо, тоді були створені «Мадонна біля сходів» і «Битва кентаврів». Після смерті Медичі (1492) Мікеланджело повернувся додому.
         У 1494—1495 роках Мікеланджело живе у Болоньї, створюючи скульптури для Арки Св. Домініка. 1495 року він створює скульптури «Святий Йоханнес» і «Сплячий Купідон». Упродовж 1496— 1501 років у Римі він створює «Вакха» і «Римську П'єту».
             1501 року Мікеланджело повертається до Флоренції. Працює за замовленнями (скульптури для вівтаря Пікколоміні, «Давид», «Дванадцять апостолів»), починає працювати над «Святим Матвієм». Упродовж 1503—1505 років він створює «Мадонну Дону», «Мадонну Таддеї», «Мадонну Пітті» і «Брюггерську Мадонну». 1504 року завершує «Давида» й отримує замовлення на створення «Битви при Кашині».
     1505 року Папа Юлій II викликає скульптора до Рима і замовляє йому гробницю. Упродовж 8 місяців митець перебуває в Карра- ре, обираючи необхідний для роботи мармур. У 1505—1545 роках із перервами працює над гробницею, створює скульптури «Мой- сей », « Зв' язаний раб », « Умираючий раб », « Лія ».
        У квітні 1506 року знову повертається до Флоренції, отримує замовлення на створення бронзової статуї Юлія II у Болоньї, яку було пізніше зруйновано. Над цією статуєю митець працює впродовж 1507 року.
        1508 року Мікеланджело на прохання Юлія II їде до Рима, де розписує фрески стелі в Сікстинській капелі. Над ними він працює до жовтня 1512 року. 1514 року Мікеланджело отримує замовлення на створення фасаду церкви Медичі Сан Лоренцо у Флоренції.
        У 1516—1519 роках відбулися численні поїздки митця за мармуром для фасаду Сан Лоренцо до Каррари і П'єтразанта.
        Помер Мікеланджело Буонарроті 18 лютого 1564 року в Римі. Похоронений в церкві Санта-Кроче у Флоренції. Перед смертю він продиктував заповіт з властивою йому небагатослівністю: «Я віддаю душу Богові, тіло — землі, майно — рідним».


Картка для 3-ї групи
«Значення творчості Мікеланджело Буонарроті»
Виступ доповідача
       За своє майже 90-річне життя цей неперевершений творець, пристрасний патріот, упертий і свавільний, створив багато шедеврів. Велич Мікеланджело полягала в тому, що основною темою його творчості є ідея боротьби. Сприйняття Мікеланджело реальності як утіленого в матерії духу поза сумнівом сходить до неоплатони- ків. Для нього скульптура була мистецтвом звільнення фігури, закутої в кам'яному блоці. Деякі з його неперевершених за силою дії творів, які здаються незавершеними, могли бути навмисно залишені такими, тому що саме на цій стадії «звільнення» форма найадекватніше втілювала задум художника.
      Деякі з провідних ідей кола Лоренцо Медичі стали джерелом натхнення і терзань Мікеланджело у його подальшому житті, зокрема суперечність між християнським благочестям і язичницькою чуттєвістю.


Картка для 4-ї групи
«Найвидатніші твори Мікеланджело Буонарроті»
Виступ 1-го доповідача
         Найвидатнішими творами Мікеланджело Буонарроті є «Оплакування Христа» («П'єта»), «Давид», «Мойсей», гробниця Медичі, фрески Сікстинської капели.
       Монументальний твір Мікеланджело — «Оплакування Христа», чи П'єта (термін в образотворчому мистецтві, що позначає зображення сцени оплакування Христа Марією), що зберігається у Ватикані (собор Св. Петра). Мармурові фігури Діви Марії і Христа натуральних розмірів 24-річний майстер створив на замовлення французького кардинала Жана Білера для його гробниці. У XVIII ст. статую перенесли в одну з капел базиліки Св. Петра у Ватикані. Під час транспортування були пошкоджені пальці лівої руки Мадонни. Ватиканська «П'єта» — один із творів, у яких історики мистецтва вбачають межу між Раннім і Високим Відродженням. Італійський майстер переосмислив у дусі високого гуманізму традиційне для північної готики скульптурне зображення бездиханного Христа на руках Матері. Незважаючи на складність поєднання в одній статуї двох таких значних фігур, композиція «П'єти» є бездоганною. Фігури трактовано як єдине ціле, їх поєднання вражає злитістю. Водночас скульптор тонко протиставляє чоловіче й жіноче, живе й мертве, оголене й прикрите, вертикальне й горизонтальне, чим додає композиції елемент напруження. «П'єта» стала зразком для подальших трактувань цього іконографічного сюжету. Складки вбрання Мадонни, що ламаються, не лише навмисно посилюють драматичний злам Тіла, яке лежить на Її колінах, але й є своєрідним п'єдесталом для усієї пірамідальної композиції. У цих витончених складках приховано потужність, як духовну, так і фізичну, що контрастує із м'якими рисами обличчя Богоматері. Завершеністю й опрацюванням деталей «П'єта» перевершує інші скульптурні твори Мікеланджело.


Виступ 2-го доповідача
     Образ Давида був традиційним у Флоренції. «Давид» — мармурова статуя роботи Мікеланджело, що вперше з'явилася перед очима флорентійської публіки на площі Синьйорії 8 вересня 1504 року. Відтоді 5 -метрову статую вважають символом Флорентійської республіки й однією із вершин не лише мистецтва Відродження, але й людського генія. Статуя, що призначалася для кругового огляду, зображує оголеного Давида, зосередженого на майбутній сутичці з Голіафом. У цьому сюжеті полягало іконографічне нововведення, оскільки Вероккіо, Донателло й інші попередники Мікеланджело вважали за краще зображувати Давида у момент урочистості після перемоги над гігантом. На відміну від них, «Давид» роботи Мікеланджело зображений під час підготовки до бою із ворогом, який перевершує його в силі. Він спокійний і зосереджений, але м'язи його напружені. Через ліве плече він перекинув пращу, правицею підтримує нижній кінчик пращі, лівою — стискає камінь. Вільна поза героя — класичний приклад контрапосту — уже готує смертоносний рух. Мікеланджело працював над «Давидом» упродовж 2 років. Після завершення роботи комітет громадян вирішив, що скульптура повинна охороняти головний вхід у будівлю уряду, палаццо Веккіо, перед яким тепер стоїть її копія. На цьому місці «Давид» змінив двометрову бронзову групу «Юдіфь та Олоферн» роботи Донателло. Давид став уособленням вільної республіки, готової перемогти будь-якого ворога.


Виступ 3-го доповідача
     Нова сакристія церкви Сан Лоренцо (капела Медичі) складала пару Старої, побудованої Брунеллескі сторіччям раніше (1420— 1428); вона залишилася недобудованою через від'їзд Мікеланджело до Рима

  ( 1 534). Нова сакристія була задумана як меморіальна капела Джуліано Медичі, брата римського Папи Льва X, і Лорен- цо, його племінника, які померли молодими. Лев X помер 1521 року, і незабаром на папському престолі опинився інший член сім'ї Медичі, Папа Климент VII, який активно підтримував цей проект.
        У вільному кубічному просторі зі склепінням Мікеланджело розмістив гробниці з фігурами Джуліано та Лоренцо Медичі. Із одного боку розташований вівтар, навпроти — статуя Мадонни із Немовлям, яка сидить на прямокутному саркофазі з останками Лоренцо Прекрасного і його брата Джуліано. З обох боків розміщені гробниці молодших Лоренцо і Джуліано. Ідеалізовані статуї Джуліано та Лоренцо Медичі розміщені в нішах; погляди звернені до Богоматері із Немовлям. На скосах саркофагів — лежать фігури: алегорії Дня, Ночі, Ранку й Вечора. Коли Мікеланджело 1534 року виїхав до Рима, скульптури ще не були встановлені, навіть не всі були завершені. Нариси, що збереглися, свідчать про напружену роботу, що передувала їх створенню: існували проекти єдиної гробниці, подвійної гробниці та ін. Скульптури Джуліано та Лоренцо побудовані на контрастах. Лоренцо — задумливий і споглядальний. Алегорії Вечора та Ранку, що розташовані під ним, настільки розслаблені, що, здається, можуть зісковзнути із саркофагів, на яких лежать. Фігура Джуліано, навпаки, напружена; він тримає в руці жезл полководця. Розташовані під ним Ніч і День — могутні, атлетичні фігури у болісному напруженні. Правдоподібним є припущення, що Лоренцо втілює споглядальне начало, а Джуліано — дієве.


Виступ 4-го доповідача
         Композицію надгробка Папи Юлія II називають трагедією Мікеланджело, адже працював він над нею впродовж 40 років. Юлій II зробив це замовлення генієві 1505 року. Мікеланджело з юнацьким ентузіазмом узявся за втілення ідеї. Гробниця повинна була стояти вільно і мати розміри 6x9 м. Усередині планувалося овальне приміщення, а ззовні — близько 40 (!) статуй. Це було неможливим, але і Папа римський, і митець були нестримними мрійниками.
         Юлій II (через надмірну увагу до будівництва Собору Св. Петра) згодом утратив інтерес до надгробка, а після його смерті Мікеланджело був зайнятий іншими замовленнями. Митець упродовж усього життя не забував про незавершену роботу: кілька разів він спрощував свій задум, і, зрештою, монумент було створено, хоча особисто Буонарроті належать тільки 3 фігури: Мойсея, Лії та Рахілі, що символізують активність і споглядальність. Решту робіт виконали його учні. За контрактом Мікеланджело мав особисто виконати тільки одного Мойсея, але скульптор «перевиконав план» для того, щоб позбутися звинувачень з боку спадкоємців Папи Юлія II у привласненні грошей. 1545 року надгробок Юлія II було завершено і встановлено в одній із найдивовижніших церков Рима — Сан П'єтро ін Вінколі (Св. Петра в оковах).
Виступ 5-го доповідача
         Мойсей приголомшує своєю величчю та загадковістю. Його зображено тієї миті, коли він спускається з гори Сінай і несе людям заповіді, але народ за час його відсутності почав уклонятися золотому тельцеві. Мойсей застигає, побачивши це: його здивування змінюється на гнів, усе тіло напружується, роздуваються вени на могутніх руках, і він готовий уже розбити золоті скрижалі із заповідями від відчаю і усвідомлення безплідності своїх старань. Мойсей зображений настільки натурально, що сам Мікеланджело повірив у те, що його скульптура жива, і спересердя вигукнув: «Чого ж ти мовчиш?!» — і, не отримавши відповіді, ударив молотком по коліну скульптури. На «доказ» правдоподібності цієї історії екскурсантам зазвичай показують ледь помітну вм'ятину на коліні Мойсея.


3. Підбиття проміжних підсумків
     Учні (за потреби) ставлять уточнювальні запитання за прослуханою інформацією учасникам груп, які опрацьовували відповідні картки й виступали із повідомленнями. Члени групи радяться (за потреби) й відповідають на поставлені запитання.


VI.    Актуалізація набутих знань
Вправа «Знайди зайве»
       Учитель демонструє зображення (3—4 скульптурних пам'ятки античного мистецтва та 1 скульптурну пам'ятку будь-якого іншого часу, наприклад, у стилях бароко чи ампір).
Завдання: знайти «зайвий» елемент та назвати твори античності, що зображено на репродукціях, та їх авторів.

VII.    Підбиття підсумків уроку
1.    Рефлексія
♦    Сьогодні на уроці я дізнався про...
♦    Я хотів би більше дізнатися про...


VIII. Домашнє завдання
Для всіх (групова робота). Учні класу об'єднуються у 5 груп. Кожна група має підготувати повідомлення:
група 1-ша «Історики» — загальна характеристика епохи Відродження;
група 2-га «Біографи Леонардо да Вінчі» — життєвий та творчий шлях Леонардо да Вінчі;
група 3-тя «Знавці творчості Леонардо да Вінчі» — найви- датніші твори Леонардо да Вінчі («Мадонна у скелях» («Мадонна у гроті»), «МонаЛіза» («Джоконда»), «Тайна вечеря»);
група 4-та «Біографи Рафаеля Санті» — життєвий та творчий шлях Рафаеля Санті;
група 5-та «Знавці творчості Рафаеля Санті» — найвидат- ніші твори Рафаеля Санті («Сікстинська Мадонна», «Прекрасна садівниця», «Афінськашкола»).
Індивідуальне : продовжити оформлення альбому «Культурна спадщина народів світу», доповнивши його сторінками «Антична скульптура», «Скульптури Мікеланджело Буонарроті — утілене відчуття форми».















11 клас

ТЕМА: Леонардо да Вінчі. Живопис як одна з форм утілення всеосяжної геніальної натури митця 

             («Джоконда», «Тайна вечеря»). Рафаель. Зображення чистоти та чарівності жіночого 

             образу, його духовного зв'язку з природою(«Сікстинська Мадонна», «Прекрасна   

             садівниця»), благородного і духовного спілкування людей (фреска «Афінська школа») 

МЕТА: ознайомити учнів з історичними умовами розвитку мистецтва епохи Відродження, особливос-тями творчості Леонардо да Вінчі та Рафаеля Санті; розвивати вміння самостійно аналізувати твори живопису, уміння обґрунтовувати свою думку щодо творів мистецтва; виховувати духовність, шанобливе ставлення до живописних пам'яток людства.


ОБЛАДНАННЯ: репродукції картин та фресок (фрески капели дель Арена Джотто ді Бон доне; фрески «Гріхопадіння», «Вигнання з раю» Мазаччо; Сандро Боттічеллі «Весна», «Народження Венери»; Леонардо да Вінчі «Мадонна у скелях», «Мона Ліза» («Джоконда»), фреска «Тайна вечеря» та ін.; Рафаель «Покладання у труну», «Прекрасна садівниця», фрески «Сікстинська Мадонна», «Афінська школа», «Парнас», «Диспути» таін.); роздавальний матеріал (2 конверти із розрізаними репродукціями картин «Джоконда» Леонардо да Вінчі та «Тайна вечеря» Рафаеля Санті); фрагменти музичних творів («Ave Maria» К. Сен-Санса та Ф. Ліста).

 
                                                                                             Тобі дано можливість упасти до рівня тварини,    

                                                                                           водночас ти маєш змогу піднестися до рівня Бога 

                                                                                           лише завдяки своїй внутрішній волі...
                                                                                                 Піко делла Мірандолла «Про людську гідність»


                                                                      ХІД УРОКУ
I.    Організаційний момент


II.    Перевірка домашнього завдання
Презентація сторінок «Антична скульптура», «Скульптури Мікеланджело Буонарроті — утілене відчуття форми» альбому «Культурна спадщина народів світу» 

III.    Актуалізація опорних знань
1.    Вправа «Мозаїка»
Учні класу об'єднуються у 2 групи. Кожна група отримує конверт із розрізаними (не менше ніж на 32 частини) репродукціями картин «Джоконда» Леонардо да Вінчі та «Тайна вечеря» Рафаеля Санті. Завдання: скласти із пазлів картини, назвати ці твори та їх авторів.

2.    Опитування
♦    Із якою епохою в розвитку мистецтва пов'язані імена Леонардо да Вінчі та Рафаеля Санті? (Відродження)
♦    Назвіть характерні особливості культури цієї епохи. (Відповіді учнів.)


IV.    Мотивація навчальної діяльності


V.    Викладення нового навчального матеріалу
1.    Слово вчителя
          Термін Відродження (Ренесанс) уперше запровадив Джорджо Вазарі (1511—1574) — архітектор, живописець та історик мистецтва XV ст. для визначення історичної епохи, перехідної від середньовічної культури.
Словникова робота.

     Відродження — доба розвитку культури в Італії XIV ст. та в країнах Західної Європи XV—XVI ст.
Термін «Відродження» означає відродження традицій античної культури.
        На минулому уроці ви отримали завдання — підготувати повідомлення в групах про художників епохи Відродження — Jleoнардо да Вінчі та Рафаеля Санті. Про особливості їх творчості та історичні події, що вплинули на неї, ми дізнаємося зараз.


2.    Виступи учнів із повідомленнями, підготовленими у групах
1-ша група «Історики»
         В Італії раніше, ніж в інших європейських країнах, почався процес розкладання феодальних і зародження нових, буржуазних відносин. Для Італії є характерним ранній і дуже швидкий розвиток міст завдяки вигідному географічному розташуванню, що зробило її головною торговою посередницею між Сходом і Європою. Разом із тим, зазнала змін промисловість — з'явилося мануфактурне виробництво. Склалася нова соціальна структура суспільства, руйнував середньовічний соціальний розподіл. Важливу роль відіграло звільнення селян від кріпацтва цехового ладу. Характерна особливість ранньої буржуазії — складна економічна база (торговельні, банківські операції, мануфактура, земельна власність), поява інтелігенції, яка відігравала провідну роль у формуванні культури Відродження.


3.    Слово вчителя
(Демонструються художні твори різних періодів італійського Відродження.)
         Новий гуманістичний світогляд епохи Ренесансу насамперед втілився у мистецтві. З-поміж інших особливостей мистецтва Відродження можна зазначити його світський характер, активне використання наукових досягнень, сприймання людини як основної цінності світу. Пошук шляхів передавання глибини простору в живописі сприяв відкриттю законів лінійної перспективи, започатку- ванню нарисної геометрії.
          В італійському мистецтві епохи Відродження виокремлюють такі періоди:
•    XIV ст.— Перед відродження (або Проторенесанс);
•    XV ст.— Раннє Відродження;
•    кінець XV—XVI ст.— Високий Ренесанс;
•    кінець XVI — початок XVII ст.— Пізнє Відродження.
      Початок XVI ст. був для Італії часом економічного занепаду, політичної кризи і початку іноземної інтервенції. Однак, саме в цей період, усупереч роздробленості, і міжусобним війнам, зростає розуміння загальнонаціональної єдності, настає небачений розквіт мистецтва. У мистецтві Високого Відродження центральне місце остаточно посіла людина. Образ прекрасної, гармонійно розвиненої, сильної тілом і духом людини стає головним змістом мистецтва. Мистецтво Високого Ренесансу зрікається подробиць, незначних деталей в ім'я узагальненого образу. Природно, що творцями такого мистецтва стали справжні «титани» епохи. Одним із них був Леонардо да Вінчі.


4. Виступи учнів із повідомленнями, підготовленими у групах
2-га група «Біографи Леонардо да Вінчі»
       15 квітня 1452 року в поселенні Анкіано, поблизу містечка Вінчі, на світ з'явився майбутній геній доби Відродження — Леонардо да Вінчі. Його вабили кам'янисті вершини на горизонті, глибокі ущелини, бездонне блакитне небо. Ще в ранньому дитинстві Леонардо запитаннями з математики дивував викладачів. Водночас він захоплювався грою на лірі. Але найбільше його цікавили малювання та ліплення, а також архітектура, фізика, хімія, біологія, анатомія, астрономія, військове мистецтво, філософія, література, ботаніка, зоологія, винахідництво. Сім тисяч аркушів із малюнками, ескізами, кресленнями, записами залишив Леонардо. Він проектував «ідеальні міста», вулиці та майдани з фонтанами, розробляв проекти будівель, потужних метальних апаратів, каналів, мостів. У своїх наукових експериментах Леонардо да Вінчі був художником, а в мистецтві — мислителем і вченим. Нотатки, пояснення до малюнків, ескізів, проектів він писав живою італійською мовою, яскравою і барвистою, а його сучасники та послідовники ще упродовж 200 років використовували латину.
Він часто говорив: «Наставницею собі я взяв природу, учительку всіх учителів». Як частину природи Леонардо да Вінчі розглядав і людину, тіло якої підвладне фізичним законам і разом із тим є «дзеркалом її душі». Свою любов до природи Леонардо да Вінчі виявляв у тому, що прагнув відкрити її закони, у тому, що зображував навколишній світ, малюючи з тією самою уважною старанністю і квітку, що розпускається, і виразний рух людини, і туманний серпанок, який укриває далекі гори. Адже для того, щоб правдиво і ретельно зобразити навколишній світ, потрібно в нього вдивлятися і вдумуватися. Він говорив своїм учням: «Щастя приходить до того, хто багато працює». Мистецтво, наука і винахідництво тісно переплітались у діяльності митця.
       Саме Леонардо винайшов ефу мато, що пом'якшувало обриси постатей і предметів, створювало враження, що вони наче губляться у ніжних напівсутінках, які прозорим димком огортали зображення
          Леонардо знався на анатомії, геометрії, фортифікації, меліорації, лінгвістиці, віршуванні, музиці. Коли він запропонував свої послуги герцогу в Мілані, то насамперед назвав свої навички військового інженера (будівника мостів, фортифікатора, суднобудівника), меліоратора, зодчого, а вже потім скульптора і живописця. Мистецтво він досліджував як науку: спостерігав, обчислював, експериментував.
       Усе життя видатного художника і вченого минуло в переїздах він не мав ані власного будинку, ані сім'ї. Жив і творив у Флоренції, працював у Мілані. 1516 року король Франції Франциск І запросив Леонардо до себе, обіцяючи створити геніальному майстрові всі умови для спокійної праці. І він переїхав до Франції. Та сили поступово залишали митця. 23 квітня 1518 року Леонардо склав докладний заповіт. Помер видатний італієць у замку Клу, поблизу міста Амбуаз, 2 травня 1519 року у віці 67 років.


3-тя група «Знавці творчості Леонардо да Вінчі»
         Перший визначний живописний твір Леонардо міланського періоду — «Мадонна у скелях» («Мадонна у гроті»), композиція якого вже вирізняється логічністю та точністю. Постаті Мадонни та ангела, які випромінюють спокій, але водночас і певну таємничість, викликають тривожне почуття, що підкреслено фантастичним виглядом самого грота і пейзажем. Це вже не просто пейзажний фон, а певне середовище проживання персонажів. Створенню цього середовища сприяє винайдений митцем метод виконання зображення —сфумато.
        Справжньою вершиною живописного мистецтва Леонардо є «Джоконда» («Мона Ліза») — портрет молодої жінки (бл. 1503—1507). Картина є одним із найвідоміших творів живопису у світі. Виставлена в Луврі (Париж, Франція). Картину вивчали історики й копіювали живописці. Вона ще тривалий час залишалася б відомою лише знавцям мистецтва, якби не її історія.
          1911 року «Мону Лізу» було викрадено і лише через 3 роки, завдяки випадковим обставинам, повернено музею. Упродовж цього часу «Мона Ліза» не сходила з обкладинок газет і журналів усього світу. Тому не дивно, що її копіювали частіше за решту живописних творів. Картина перетворилася на об'єкт поклоніння як шедевр світової класики. Загадка Джоконди й до сьогодні притягує до Лувру щорічно мільйони відвідувачів.
          На перший погляд, композиція картини здається простою та лаконічною — поясний жіночий портрет на фоні чудового пейзажу. Але ця простота є оманливою. Художник розв'язує доволі складне завдання — за цілковитої статичності моделі передати порухи її душі, її внутрішній світ. Спокійна поза і скромний одяг Джоконди фіксують увагу глядача на її обличчі. (На героїні — проста оливково-зелена сукня з тонкої тканини з круглим вирізом, злегка розшитим золотою ниткою. Звернімо увагу на руки Джоконди. Виділяючись світлою плямою на фоні темного одягу, вони також привертають нашу увагу.) Удивляючись в портрет, бачиш, що зображення настільки правдиве і живе, що в ньому можна побачити і биття пульсу на шиї Джоконди, і тремтіння губ в її загадковій посмішці; вираз обличчя постійно змінюється, воно справляє враження живого. Але це — лише початок ефекту, за деякої зміні кута зору, навіть зовсім незначної, обличчя набуває раптом зовсім виразних обрисів черепа, скроневі западини заглиблюються, очі починають провалюватися... Перед нами вже не всміхнена жінка, а якійсь знущальний оскал самої смерті. Це дуже добре видно під час перегляду оригіналу, але зовсім не передається в репродукціях. Виникає сильний психологічний ефект, ефект контрасту, коли в одному образі поєднані два абсолютно протилежних начала. І чим сильнішим є контраст, тим сильнішим є вплив, але сильнішого контрасту, ніж життя і смерть, придумати неможливо... Загадка в тому, як митцеві вдалося досягти саме зображення черепа, смерті, що мерехтить крізь гарне жіноче обличчя, адже це майже неможливе завдання, але це — рівень думки і духу видатного художника й філософа...
    Придивіться до картини — і ви побачите, що сфумато надає їй урочистості, створює живу атмосферу, яка поєднала постать Мони Лізи та начебто місячний пейзаж за спиною жінки і простір між Джокондою та глядачами. Сучасники Леонардо захоплено сприймали Джоконду, бачили в ній живу істоту.      Джорджо Вазарі, автор біографій італійських художників, стверджує, що Мона Ліза (скорочене від Мадонна Ліза) була третьою дружиною флорентійського торговця на ім'я Франческо дель Джокондо (іт. Francesco del Giocondo), чий портрет Леонардо виконував упродовж 4 років, проте не завершив його.
У наш час уже неможливо милуватися «вічнорусявим» волоссям Мони Лізи: воно потемніло і стало майже чорним. її руки потонули в мороці, одяг також утратив яскравість, а дивний пейзаж став ледве помітним. Але ця граційність, ці чудові темні очі сповнені пристрасті і водночас чисті, наче сама невинність,— це врода, яку варто назвати божественною.
            Одним із найвищих досягнень Леонардо да Вінчі є «Тайна вечеря» («Таємна вечеря», 1495—1497) — усесвітньо відомий стінопис у монастирі домініканців Санта Марія делла Грація в Мілані.
Працюючи над цим твором, Леонардо не тільки виконував начерки, але й записував свої думки про дії окремих учасників сцени: «Той, хто пив і поставив кубок на місце, повертає голову до того, хто говорить; інший з'єднує пальці обох рук і з насупленими бровами дивиться на свого товариша, ще один показує долоні рук, знизує плечима до вух і висловлює здивування ротом...»
У записах не зазначені імена апостолів, але Леонардо, швидше за все, чітко уявляв дії кожного з них і місце, яке кожен мав посі" сти в загальній композиції. Імовірно, за його версією, апостоли розташовуються так (ліворуч, до Христа): Варфоломій, Яків (молодший), Андрій, Іуда Іскаріотський, Петро (позаду Іуди), Іоанн. Від Христа праворуч: Фома (позаду), Яків (старший), Пилип, Матвій, Фаддей, Симон Зілот. Уточнюючи в малюнках пози і жести, він шукав такі форми вираження, які поєднали б усі фігури в єдиному вирі пристрастей. Митець намагався зберегти в образах апостолів живих людей, кожен з яких по-своєму реагує на події, що відбуваються. Існують також інші тлумачення цієї фрески.
          Неканонічність «Тайної вечері» заклав сам Леонардо. Особливо часто до цього сюжету зверталися художники XV ст. До Леонардо вже була ціла низка «Тайних вечерь» (у Андреа Кастаньйо, у Гірландайо-батька). Неканонічність стінопису Леонардо да Вінчі помічав і Дж. Вазарі: «Леонардо відкинув звичайні канонічні традиції — і розмістив Іуду Іскаріота поміж апостолів, а не вдалині, по інший бік столу, як це робили до нього». Після «Тайної вечері» Леонардо Іуду у роботах живописців упізнаватимуть за гаманом зі срібняками, що той тримає у руці, та острахом, що відображений на його обличчі.
          Леонардо вбачав у людському тілі оселю душі людини, а в манері поведінки, міміці, гримасах — відображення душевних порухів, прекрасних чи потворних.
          Доля «Тайної вечері» є трагічною: художник спричинив осипання стінопису, адже експериментував із фарбами, змішуючи темперу з олією. Згодом у стіні було пробито двері, і в трапезну почала проникати волога. Наприкінці XVIII ст. бонапартисти, які вдерлися до Італії, улаштували у трапезній стайню, а згодом — тюрму. Під час Другої світової війни у трапезну влучила бомба, але стіна вціліла. У 1950-ті роки розпис було фундаментально відреставровано.


5.    Слово вчителя
       Леонардо да Вінчі був генієм, який відкрив нові горизонти у мистецтві. Кожний із залишених ним творів — це етап у розвитку культури, а деякі його наукові відкриття і ідеї становлять інтерес і сьогодні.
Словникова робота. Сфуматпо — термін, що позначає м'якість живописного виконання, плавність тональних переходів, розпливчастість контурів як наслідок повітряної перспективи. Увів у вжиток у добу Ренесансу Леонардо да Вінчі.
         Завдяки роботам Леонардо да Вінчі мистецтво живопису перейшло на якісно новий щабель свого розвитку. Це були рухи у бік реалізму, і багато що вже було досягнуто у вивченні перспективи, анатомії, більшої свободи композиційних вирішень. Але в плані живописності, роботи із фарбою, художники були ще доволі умовними та скутими. Лінія на картині чітко окреслювала предмет, і зображення мало вигляд розфарбованого малюнка. Умовним виглядав пейзаж, який відігравав другорядну роль.
          Ідеї монументального мистецтва Відродження, у яких злилися традиції античності і дух християнства, найяскравіше відображає творчість Рафаеля Санті. У його мистецтві віднайшли зріле розв'язання два основних завдання: пластична досконалість людського тіла, яке відображувало внутрішню гармонію всебічно розвиненої особистості (у чому Рафаель наслідував античність), і складне розмаїття світу.


6.    Виступи учнів із повідомленнями, підготовленими у групах
4-та група «Біографи Рафаеля Санті»
        Рафаель Санті народився 6 квітня 1483 року в родині Джованні Санті — придворного поета і живописця урбінських герцогів. Предки Рафаеля були дрібними торговцями, які походили з невеликого містечка Кольбордоло поблизу Урбіно. Дитячі та юнацькі роки Рафаеля минули в оточенні мистецтва. Батько був першим учителем Рафаеля, він зміг прищепити хлопчикові смак до прекрасного, ознайомити його зі світом тогочасного мистецтва.
           1491 року Рафаель утратив матір, а через 3 роки помер батько. Одинадцятирічний хлопчик залишився сиротою під опікою дядька Фра Бартоломео. Після смерті батька, приблизно протягом 5 років, хлопчик навчався у майстерні придворного живописця урбін- ських герцогів Тімотео Віті. Сприйнятливий, чуйний до зовнішніх впливів Рафаель жадібно вбирав художні враження, з-поміж яких не останнє місце посідали роботи його вчителів.
         1500 року Рафаель прибув до майстерні П'єтро Перуджино, у ті роки провідного представника умбрійської школи. Ранній період творчості Рафаеля справедливо називають «перуджинівським».   Приблизно між 1503 і 1504 роками на замовлення сімейства Альбіцціні Рафаель написав для церкви Сан-Франческо у невеликому містечку Чітта ді Кастелло вівтарний образ «Заручини Марії» — твір, який гідно завершив ранній період його творчості. У цій композиції «усе приведено до золотої міри» 

(А. Бенуа), у ній немає нічого, що відволікало б від головної групи — Марії та Йосипа. Архітектурна декорація — найважливіша основа всієї композиції. 1503 року Перуджино перебрався до Флоренції, куди за ним восени 1504 року приїхав Рафаель.
           Завдяки Перуджино Рафаель зблизився із флорентійським архітектором і будівельником Баччо д'Аньоло, у майстерні якого збиралися живописці, скульптори та зодчі Флоренції. Тут молодий Рафаель зустрічався з архітектором Кронаком, скульптором Андреа Сансовіно і живописцями Грааччі, Гірландайо та Сангалло. У будинку Баччо д'Аньоли він познайомився зі своїм майбутнім покровителем — Таддео Таддеї.
         1514 року Папа Лев X призначив Рафаеля головним архітектором будівництва собору Св. Петра.
Рафаель прожив коротке життя, але залишив величезну кількість шедеврів. Він помер 6 квітня 1520 року у Римі (несподівано захворів і кілька тижнів страждав на гарячку) та похований у римському Пантеоні. Могилу Рафаеля прикрашає мармурова статуя Мадонни, яку виконав учень митця — скульптор Лоренцо Лорен- цетто. Епітафія на надгробку, що написана латиною, повідомляє: «Тут покоїться той Рафаель, за життя якого велика природа боялася залишитися переможеною, а після його смерті боялася вмерти».

5-тa група «Знавці творчості Рафаеля Санті»
           За 4 роки перебування у Флоренції Рафаель створив найвідо- міші зображення мадонн, утіливши в них гуманістичні ідеали високого Відродження. Його твори зображають здебільшого мадонн, яких художник малював поетично і водночас просто за своєю композицією. Одним із найперших творів майстра є фреска «Мадонна із Дитям» (1498), яку Рафаель виконав у 15-річному віці. Ані до, ані після Рафаеля жоден художник не спромігся створити стільки довершених і водночас різноманітних картин із зображенням Мадонни із Немовлям. Діва Марія на його картинах — то зовсім юна і ніжна дівчина, то стомлена селянка; то надійно тримає Немовля Ісуса у руках, то бавиться з ним на тлі різноманітних пейзажів.
         Неповторні за красою, духовним багатством і сповнені особливого ліризму мадонни Рафаеля починаються з «Мадонни Конестабіле» (1500—1502), у якій уся чарівність юності, дівочий тендітний образ Марії, чистота спогадів художника дитячих років, проведених в Урбіно. Далі — «Мадонна в зелені» (1505), де відчувається вплив Леонардо да Вінчі, але вже звучить пластика Рафаеля. Велична й задумлива «Мадонна дель Грандука» і «Мадонна із безбородим Йосипом» (обидві 1505), і, нарешті, приголомшлива своєю ласкавою гармонією та щастям «Мадонна із Немовлям» (1506). Потужніше звучить інтонація, що надає цим картинам особливого трепетного стилю, зовсім позбавленого будь-якої сухості, що відрізняється від усіх попередніх художників. Замість прийнятих канонів ілюстрацій до біблійних сюжетів Рафаель пропонує глядачеві світ реальний, одухотворений своїми спостереженнями, сповнений світла і добра. «Прекрасна садівниця» завершує сюїту мадонн Рафаеля.
         «Прекрасну садівницю» Рафаель створив 1507 року. Картина зберігається у Луврі (Париж). У цьому творі майстер оточує групу сповненим сяйва і радості пейзажем. Теми материнства, жіночності, ідеалу краси гармонійно поєднуються в цій картині. Установлено, що картини «Мадонна великого герцога тосканського», «Мадонна в зелені», «Мадонна зі щигликом», «Прекрасна садівниця» написані між 1504 і 1507 роками. У композиції останніх трьох картин вбачають вплив Леонардо да Вінчі. Усі три твори побудовані за єдиним принципом: у центрі пірамідальної групи — постать жінки, яка сидить у вільному скромному вбранні (традиційна для Марії червона сукня, стягнута в поясі, і синій плащ із мальовничими складками). Основа піраміди — дві нижніх оголених фігурки хлопчиків (Ісус та Іоанн Хреститель), які притулилися до колін жінки. Вони чи бавляться пташкою, чи тримаються за тонкий довгий хрест, чи просто завмерли на хвилинку. Емоційний зв'язок між трьома постатями яскраво виражений: це безмежна ніжність, довірливість, любов у поглядах, у дотиках рук, у тому, як горнуться діти до материнських колін. На всіх картинах такий самий тип жіночого обличчя, правильного, миловидного, з опущеними долу очима. Так само на всіх картинах хлопчики схожі між собою.
           1507    року Рафаель написав картину «Покладання у труну». Замовлення на цей твір він отримав від знатної умбрійської пані Аталанти Бальоне. Тему обрала замовниця (вона пов'язана із загибеллю її сина). Від фігур тих, хто несе тіло, віє величною силою; із надзвичайним знанням анатомії та почуттям міри й гармонії зображено мертвого Христа, Його наготу. Так само як «Заручини Мадонни» підбили підсумок умбрійського періоду, «Покладання у труну» завершило роки перебування Рафаеля у Флоренції.
          1508    року Рафаель приїжджає до Рима, щоб розписувати папський палац у Ватикані. У розписах станціє (розмальована зала у палаці) Рафаель продемонстрував талант видатного майстра композиції. Він розмалював 4 зали: станца дель Інчендіо, за нею розташовані станца делла Сеньятура (перекладається як «Кімната підписів» — тут Папа підписував важливі папери), станца д'Еліодоро і станца Константина.
         Свою роботу художник розпочав зі станци делла Сеньятура. Саме тут він помістив усесвітньо відомі фрески «Парнас», «Диспути» і «Афінська школа» (1508—1512). У них Рафаель продемонстрував вміння змальовувати античні теми, емоції та сутність кожного із зображених персонажів. Наступну залу — станца д'Еліодоро (1512—1514) — прикрашають 4 фрески: «Вигнання Еліодора», «Меса в Больсені», «Визволення Апостола Павла з темниці» і «Зустріч Аттіли». Станцу дель Інчендіо виконували здебільшого учні Рафаеля під його керівництвом (1514—1517). Майстер працював над іншими замовленнями: будівництвом палаццо Каффареллі-Відоні та вілли Джуліо Медичі (відома під назвою вілли Мадама).
            У фресці «Афінська школа», уособлюючи філософію, Рафаель представив Платона і Аристотеля в оточенні філософів і вчених різних періодів історії. їх жести (один вказує на небо, другий — на землю) характеризують відмінність і усталеність їх учень.
           Платон та Аристотель немовби повільно виходять із глибини, стають у центр групи вчених. За ними — інтер'єр чудового купольного храму, прикрашеного статуями Аполлона й Мінерви. Праворуч в образі Евкліда Рафаель зобразив свого великого сучасника — архітектора Браманте; далі — знамениті астрономи й математики; у групі праворуч художник зобразив себе. На сходах стоїть глава школи кініків Діоген, у групі ліворуч — Сократ і Піфагор; на передньому плані — задумливий Геракліт Ефеський. Величний образ Платона, за припущенням деяких дослідників, навіяний непересічним образом Леонардо, а в Геракліті зображений Мікеланджело. Головне — це загальна атмосфера високої духовності, глибокої шани до могутності людського духу і розуму. Логіка, абсолютна сталість, ясність і простота композиції створюють враження надзвичайної цілісної та дивовижної гармонійності.
         У фресці «Парнас», яка уособлює поезію, зображений Аполлон в оточенні муз і поетів — від Гомера і Сапфо до Данте. У великій композиції «Диспути» зображено розмову отців церкви і вчених теологів про таїнство причастя. У ній земні персонажі (з-поміж них і художники та філософи кватроченто — Фра Анжеліко, Савонаро- ла та ін.) об'єднуються із зображенням Трійці в оточенні святих та ангелів. Ми бачимо тут порівняння світу небесного з видінням Страшного Суду. Є тут навіть схожість вигляду й пози Христа із зображенням алегорії «Правосуддя» на склепінні станци. Вочевидь, програма «Диспути» містить ідею Божого суду, божественної справедливості.
       Працюючи над станцами, Рафаель намалював славетну картину «Сікстинська Мадонна» (бл. 1512—1514). Вона впродовж тривалого часу перебувала у церкві Св. Сікста у П'яченці, де була вівтарним образом. Близько 1515 року Рафаеля відвідали в Римі «чорні монахи» — бенедиктинці із монастиря у П'яченці, які замовили йому картину «Сікстинська Мадонна». Рафаель уперше особисто натягує на підрамник величезне полотно і без будь-якої допомоги учнів пише свій шедевр. «Сікстинська Мадонна» — це апофеоз його творчості й один із найвидатніших творів світу.
             У «Сікстинській Мадонні» набула найповнішого виразу можливість перевтілення давньої іконографії «Богоматері розлучення», теми сумного материнського передчуття, немовби усвідомлення жертви, яку Мати Христа повинна принести людям. У «Сікстинській Мадонні» бачимо трагічне відчуття, яке випромінюють ідеально прекрасна молода Жінка із Немовлям на руках, Якого Вона віддає на спокутування людських гріхів. Погляд Мадонни, що спрямований повз глядача, сповнений скорботного провіщення трагічної долі Сина (погляд Якого також не по-дитячому серйозний). «Сікстинська Мадонна» — один із найдосконаліших творів Рафаеля щодо образної мови композиції: постать Марії із Немовлям чітко вимальовується на тлі неба, поєднана загальним ритмом рухів із постатями Св. Варвари та Сікста IV, жести яких звернені в напрямку Мадонни, як і погляди двох ангелів у нижній частині композиції. їх постаті об'єднані також загальним золотим колоритом, що нібито символізує божественне світло. Але головне — це обличчя Мадонни, у якому втілений синтез античного ідеалу краси з духовністю християнського ідеалу, що було характерним для світогляду Високого Відродження.
          1754 року картину придбав Август III Фрідріх за 20000 цехінів (цехін — венеціанська золота монета), що становило приблизно 70 кг золота, та відправив. Під час Другої світової війни гітлерівці заховали картину разом із іншими творами мистецтва. У травні 1945 року радянські солдати знайшли її у штольні неподалік Дрездена. 1955 року разом із іншими картинами її було повернуто до Дрездена. «Сікстинська Мадонна» силою свого впливу на глядача перевершує всіх інших мадонн, навіть створених Рафаелем.


7. Слово вчителя
         Заслуга Рафаеля полягала в тому, що у своєму мистецтві він органічно пов'язав два різних світи — світ християнський і світ класичний. У картинах і фресках Рафаеля перед нами постає ідеально-піднесене зображення церковної легенди, античного міфу й людської історії.


VI.    Підбиття підсумків уроку
Прийом «Мікрофон»
Завершіть речення.
♦    Завдяки роботам Леонардо да Вінчі мистецтво живопису... {...перейшло на якісно новий щабель свого розвитку. Це були рухи у бік реалізму і багато що вже було досягнуто у вивченні перспективи, анатомії, більшої свободи композиційних вирішень. Але в плані живописності, роботи із фарбою, художники були ще доволі умовними та скутими. Лінія на картині чітко окреслювала предмет, і зображення мало вигляд розфарбованого малюнка. Умовним виглядав пейзаж, який відігравав другорядну роль.)
♦    Заслуга Рафаеля полягала в тому, що... (...у своєму мистецтві він органічно пов'язав два різних світи — світ християнський і світ класичний. У картинах і фресках Рафаеля перед нами постає ідеально-піднесене зображення церковної легенди, античного міфу й людської історії.)


VII.    Домашнє завдання
          Для всіх: продовжити оформлення альбому «Культурна спадщина народів світу», доповнивши його сторінками «Творчість Леонардо да Вінчі» та «Творчість Рафаеля Санті».
Індивідуальне: учитель роздає інформацію «екскурсоводам» (10 учнів) для попередньої підготовки. На наступному уроці вони мають виступати з повідомленнями про творчість Ель Ґреко, Дієґо Веласкеса, Франсіско Гойї, Сальвадора Далі.















11 клас

ТЕМА: Ель Ґреко — поєднання візантійських та готичних традицій у творчості. Дієґо Веласкес: 

              вершина іспанського живопису XVII ст. Франсіско Гойя — найвизначніший, 

              неперевершений живописець і графік XIX ст. Сальвадор Далі — яскравий виразник 

              модерністських течій у культурі XX ст.


МЕТА: ознайомити учнів з історичними умовами розвитку мистецтва живопису Іспанії, особливостями творчості Ель Ґреко, Д. Веласкеса, Ф. Гойї, С. Далі; розвивати вміння самостійно аналізувати твори живопису, уміння обґрунтовувати свою думку щодо творів мистецтва; виховувати духовність, шанобливе ставлення до живописних пам'яток світової культури.


ОБЛАДНАННЯ: репродукції картин (Ель Ґреко «Есполіо» («Роздягання Христа перед стратою»), «Поховання графа Оргаса», «Преображення Господнє» та ін.; Дієґо Веласкес «Прялі», «Поклоніння волхвів», «Сад вілли Медичі», «Меніни», портрети Папи Інокентія X, кінний портрет короля Філіпа III та ін.; Франсіско Гойя «Процесія флагеллантів», «Тавромахія», «Маха одягнена», «Маха оголена», серія офортів («Капрічос», «Страхіття війни») та ін.; Сальвадор Далі «Сон, викликаний польотом бджоли навколо граната за секунду до пробудження», «Час, що розплився», «Христос Святого Іоанна Хреста», «М'яка конструкція із вареними бобами», «Метаморфози Нарциса», «Розп'яття, або Гіперкубічне тіло» та ін.); таблиця «Особливості розвитку мистецтва Іспанії» (на дошці); фрагменти Іспанської увертюри № 1 («Арагонська хота», «Ніч у Мадриді») М. Глінки. 


                                                                                                               XVII ст. стало «золотим століттям»    

                                                                                                              іспанського живопису
                                                                                                                                                                Дж. Тікнор


                                                                        ХІД УРОКУ
I.    Організаційний момент


II.    Перевірка домашнього завдання
         Презентація сторінок «Творчість Леонардо да Вінчі» та «Творчість Рафаеля Санті» альбому «Культурна спадщина народів світу» 

III.    Актуалізація опорних знань
Творча вправа (робота в групах)
                Учні класу об'єднуються у 4 групи. Учитель пропонує групам розглянути по одній репродукції картин іспанського живописця (Ель Ґреко «Есполіо», Д. Веласкес «Меніни», Ф. Гойя «Маха одягнена», С. Далі «Сон, викликаний польотом бджоли навколо граната за секунду до пробудження») та написати про неї 5 речень, починаючи словами: «Я дивлюся — і бачу...». Через 5 хв учитель збирає складені висловлювання, обирає з-поміж учнів 4 «редакторів» (по одному від кожної групи). «Редактори» опрацьовують висловлювання, складають із них колективний твір (роздум-враження) «Переглядаючи твори іспанського живопису» (5 хв) та зачитують його. Учасники груп обговорюють та узгоджують свої враження (2 хв).


IV.    Мотивація навчальної діяльності


V.    Викладення нового навчального матеріалу
Ознайомлення із таблицею «Особливості розвитку мистецтва Іспанії»
Особливості розвитку мистецтва Іспанії
     Період                                         Події (особливості)                                        Митці
   XVI ст.                      Виникнення школи маньєризму      Скульптор Алонсо Берругете (1490— 1561);   

                                                                                                  живописці Луїс де Моралес (бл. 1508—1586)   

                                                                                                  та видатний Ель Ґре ко (1541—1614);    

                                                                                                  засновники портретного придворного  

                                                                                                   мистецтва Алонсо Санчес Коельйо (бл. 1531— 

                                                                                                  1588) та його учень Хуан Пантоха де ла Крус  

                                                                                                  (1553—1608)

 XVII ст.                «Золоте століття» іспанського живопису         Художники Хусепе Рібера (1588—1652),  

                                                                                                              Бартоломе Естебан Мурільйо (1618— 

                                                                                                              1682), Франсіско Сурбаран (1598—   

                                                                                                              1664) і Дієґо де Сільва Веласкес (1599— 

                                                                                                              1660)

XVIII— XIX ст.           Занепад іспанського мистецтва                    Живописець і графік Франсіско Гойя 

                                                                                                                (1746—1828)


І половина XX ст.        Відродження іспанської традиції                Архітектор Антоніо Ґауді (1852—1926), 

                                                                                                               якого називали «генієм модерну»; 

                                                                                                               зачинатель і яскравий представник 

                                                                                                               сюрреалізму в живописі Сальвадор 

                                                                                                                Далі (1904—1989); один із засновників 

                                                                                                                кубізму Хуан Гріс (1887—1921); 

                                                                                                                абстракціоністи Хуан Міро (1893—

                                                                                                                1983) і Пабло Пікассо (1881—1973)

Вступне слово вчителя
             Сьогодні ми здійснимо віртуальну екскурсію залами галереї «Живопис видатних художників Іспанії». У цьому нам допоможуть наші «екскурсоводи», які підготували розповіді про митців та їх твори.
1-ша зала «Ель Ґреко — поєднання візантійських та готичних   традицій у творчості»
1. Виступи учнів із повідомленнями,  підготовленими індивідуально
(Демонструється репродукція вівтарного образу пензля Ель Ґреко «Есполіо».)

1-й «екскурсовод»
         Ель Ґреко (ісп. El Greco, справжнє ім'я Доменікос Теотокопулос; 1541—1614) — іспанський художник грецького походження (народився на Кіпрі). За своє життя Ель Ґреко написав багато картин, з-поміж яких багато чудових. Також його пензлю належать полотна, які можна назвати шедеврами.
До шедеврів передусім належить «Есполіо» («Роздягання Христа перед стратою», 1577—1579). Створений Ель Ґреко вівтарний образ «Есполіо» у важкій позолоченій рамі розташований на стіні навпроти входу до сакристії собору в Толедо (Іспанія).
         Сила впливу картини досягається передусім надзвичайною інтенсивністю та красою колориту. Величезна пляма винно-червоного одягу Христа, що полум'яніє у залі сакристії, є емоційним і образним ключем усієї композиції. У «Есполіо» густий, яскравий і благородний колір хітона немовби зберігає в собі гарячий потік крові. Можливо, він символізує колір життя. Невипадково тут збережений, згідно з Євангелієм, момент, коли перед стратою Христа солдати зривають з Нього одяг. Назву не можна перекласти точно, вона походить від іспанського слова espoliar — грабувати.
        Сюжет, до якого звернувся Ель Ґреко, є рідкісним для його часу. Христа притягли на Голгофу та ще й примусили нести важкий хрест. Натовп зібрався подивитися на Того, Кого нещодавно хотіли бачити царем Іудеї, а тепер готували до страти як злочинця. Кат уже зачепив край одягу Христа. Ремісник-тесляр готує хрест для страти і ні на кого не дивиться. Немовби загіпнотизовані на хрест і тесляра дивляться три Марії.
             Художник створює цілу гаму людських переживань, що взаємодіють та об'єднані загальним трагічним відчуттям невідворотної загибелі головного героя. Внутрішній драматичний конфлікт показаний у розвитку, у становленні; у емоційному стані персонажів є щось приховане, мінливе.
Натовп, що заповнює майже всю верхню частину композиції, є своєрідним ницим психологічним пластом. Цей натовп, що виступає із сутінку, із безладним рухом списів, відблисками металевих шоломів і плямами яскраво-червоних і білих плюмажів на тлі вузького просвіту синьо-сталевого неба,— збентежений, тривожний. Тут багато майстерно написаних характерних голів: одні активні, грубі, потворні, інші дещо нейтральні. Різномасштабність зображення цих голів (через що ті, які розташовані позаду, виявляються більшими за тих, які попереду), обумовлена сприйняттям простору без скорочення вглиб. З-поміж натовпу, стіни людських тіл, зображено двох розбійників. У їх дивних напівбезумних обличчях переданий стан душевної неосудності. Стан внутрішнього потрясіння, у якому перебувають обидва розбійники, варіюється і видозмінюється у переживаннях інших персонажів картини, немовби згасаючи в деяких із них, сповнених незрозумілості своїх відчуттів.
         Відтінок драми, що відбувається, звучить у нижній зоні картини. У лівому нижньому кутку — три Марії, праворуч їм протистоїть сильна фігура солдата, який готує хрест для розп'яття. Ззовні найактивніший з-поміж останніх солдатів своїм байдужим виглядом, відтіняє стан пригніченості, у якому перебувають жінки. Дуже стримано, але майстерно підкреслено відчуття, що об'єднує трьох Марій: вони не можуть відвести очей від знаряддя страти. Як заворожена, дивиться прекрасна білява Марія Магдалина на методичну роботу солдата, немовби закриваючи Богоматір від цього страшного видовища.


2-й «екскурсовод»
             Значну роль у психологічній атмосфері «Есполіо» відіграє мова жестів. У мистецтві Ель Ґреко жест найчастіше є засобом вираження духовної єдності людей. Зазвичай він позбавлений енергії, адже це жест переживання, а не дії. Невипадково у ньому є щось недомовлене, миттєве (наприклад, без жодного зусилля руки тримають різні предмети, не охопивши їх пальцями, а ледве торкаючись до них). Особливо виразними є сильні руки солдатів-катів. Дієвим жестам протиставлені жести суто духовного характеру. Так, внутрішня близькість, що відчувається в зображеннях Христа і трьох Марій, звучить у жестах правої руки Христа і лівої руки Магда- лини (у них загальне і типове для жестів персонажів Ель Ґреко розташування пальців — середні з'єднані, указівний і мізинець відставлені). Але якщо жест Христа натхненний його містичним переживанням, то ніжний жест Марії Магдалини, яким вона торкається плеча Богоматері, зігрітий живим людським відчуттям.
             «Есполіо» яскраво виявило властиве Ель Ґреко прагнення до багатопланового вирішення теми, до складного образного взаємозв'язку, до підвищеної духовної змістовності, що вирізняють його видатні твори. Надзвичайними виявилися і деякі художні прийоми. Так, майстер висуває крупні фігури до передньої площини полотна. Таке наближення фігур до глядача дозволяє Ель Ґреко своєрідно використовувати характерний для нього прийом (назвемо його умовно прийомом протилежних ракурсів). Якщо відкинута назад голова Христа видна в ракурсі від низу до верху, то його ступні — в ракурсі зверху вниз. У результаті пропорції здаються ще більш витягнутими, фігури набувають підвищеної динаміки, хоча самі по собі й не наділені активним рухом, а головне, досягається дивний ефект фігур, що або летять у просторі, або ледве торкаються землі.
          Висунення фігур до передньої площини полотна підсилює їх інтенсивне колірне звучання. На тлі загальної похмурої сизої тональності спалахують великі плями червоного, синього, жовтого, зеленого. Яскраві, звучні фарби поєднуються з ніжними, вишуканими півтонами, які досягають надзвичайної краси в золотистому плащі і сіро-бузковій сукні Марії Магдалини. Мерехтливі рефлекси на зброї лицаря немовби фокусують багатство фарб. Пурпур хітона Христа згасає в холодному віддзеркаленні сталі.
Із-поміж творів Ель Ґреко «Есполіо», мабуть, справляє найпотужніше враження. Водночас художник уперше створює у межах замкнутої композиції відчуття таємничості й безмежності світу.
        Неможливо відшукати іконографічні витоки твору. Неможливо знайти подібні композиційні схеми. Лише віддалено щось нагадує ікони видатних і безіменних майстрів Візантії. Проте деякі деталі значно відрізняються від іконописної традиції імперії, що на той час уже зникла.

2. Слово вчителя
(Демонструються репродукції творів Ель Ґреко: портрети (Джуліо Кловіо, Хортенсіо Паравісіно, Алонсо Ерсілья і Суньіга), «Поховання графа Оргаса», «Преображення Господнє», «Хлопчик, який роздмухує вогонь свічки», «Іспанське прислів'я», «Христос зі Св. Йосипом, земним батьком», «Поклоніння волхвів», «Благовіщення», «Христос у Гефсиманському саду» «Відкриття п'ятої печатки», «Лаокоон», «Краєвид та мапа міста Толедо», «Краєвид Толедо під час грози».)
             Для творів Ель Ґреко є характерними неймовірна емоційність, несподівані ракурси й неприродно видовжені пропорції, що створюють ефект стрімкої зміни масштабів фігур і предметів. Майстерно написані на релігійні сюжети картини із численними персонажами своєю ірреальністю споріднені поезії іспанських містиків. Такою є, наприклад, урочисто-велична композиція «Поховання графа Оргаса» (1586—1588).
       В історії світового живопису творчість художника Ель Ґреко посідає особливе місце. Його творчість неможливо окреслити межами якоїсь художньої школи того часу (критської, маньєристської та ін.). Його мистецтво з точки зору незвичайних образотворчих форм не тільки вийшло за межі будь-якої національної школи, а й далеко випередило свій час.
           Світогляд Ель Ґреко сформувався в Італії — країні найрозвиненішої гуманістичної культури. Він сміливо порушував тогочасні мистецькі канони — на відміну від сучасних йому іспанських живописців.
Твори Ель Ґреко, написані на релігійні сюжети, сповнені філософських роздумів про долі людей. У створених образах він синтезував свої уявлення про людські характери. Мистецтво Ель Ґреко відображає кризовий стан художньої культури Пізнього Відродження.
           У творчому доробку майстра є побутова картина, де проблема штучного освітлення є головною у творі. Це «Хлопчик, який роздмухує вогонь свічки» (Каподімонте, Неаполь). Загадкою лишається полотно «Іспанське прислів'я», адже й воно вирішено у штучному освітленні.
     Ель Ґреко — художник доби маньєризму. Його релігійні картини мають відчутний вплив маньєристів Рима («Страта Св. Маврі- кія», 1582; «Благовіщення», 1696; «Вигнання торговців із храму», «Коронація Діви Марії»). Але талановитий митець щоразу перетинав вузькі кордони маньєризму і сповнював полотна такими деталями, композиційними схемами та особистими знахідками, що про його маньєризм забувають («Відкриття п'ятої печатки», «Лаокоон», 1614).
    У Ель Ґреко багато портретів. Вони справляли неабияке враження і на портретованих, і на сучасників, і на художників, які постійно їх копіювали. Досі сперечаються — копією чи оригіналом є портрет поета Алонсо Ерсілья і Суньїга. Важливо, що портрет зберігся і зберіг частку генія Ель Ґреко (Ермітаж, Петербург).
        Ель Ґреко зрідка малював краєвиди міста, і тільки Толедо. Він багато читав і розглядав мапи різних міст (мапа Мілана, бл. 1572, картографи Георг Браун і Хогенбург). Але як відрізняється «Краєвид та мапа міста Толедо» Ель Ґреко (1610—1614) від технічної мапи Брауна і Хогенбурга! За експресивністю твори Ель Ґреко наближені до сучасного живопису. Його картини сповнені руху. Наприклад, зображуючи архітектурні споруди міста («Краєвид Толедо»), художник неперевершено передає динаміку навколишньої природи.


2-га зала «Дієґо Веласкес — вершина іспанського живопису XVII ст.»
(Демонструються репродукції, картин пензля Дієґо Веласкеса, про які йдеться у розповіді вчителя.)


1. Розповідь учителя
       Дієґо Веласкес (ісп. Diego Rodriguez de Silva у Velazquez, 1599— 1660). Сучасники називали його «художником істини». Веласкес від 1623 року до кінця свого життя був придворним художником іспанського короля Філіппа IV. Головними в його творчості були портрети. Іспанська аристократія не вимагала, щоб її малювали красивішою, ніж насправді,— вона пишалася своїм походженням, тому іспанці на портретах живописця — холодні та врівноважені. Портрети, створені у 1630-ті—1640-ві роки, здобули йому славу майстра. Хоча у портретах Веласкеса зазвичай відсутні жести й рух, проте вони надзвичайно реалістичні. Тло максимально відтіняє фігуру, строга колірна гама пожвавлюється ретельно дібраними сполученнями кольорів. Веласкесу вдавалося у портреті передати характер людини, показати суперечливість рис її характеру.
      Веласкес писав портрети членів королівської родини, іспанських дворян та їх дружин. Він ніколи не відступав від зображення правди, малював людину такою, якою вона була. Папа Інокентій, побачивши, яким його зобразив Веласкес, після роздумів промовив: «Занадто схожий». Захоплювався його портретами і король, кажучи, що на них він «як живий», не помічаючи, яким слабким та безхарактерним зобразив його автор.
        Найвідоміші роботи Веласкеса — портрети дона Хуана Матеоса, генерала Олівареса, кінний портрет короля Філіпа III, Папи Інокентія X.
        Портретам пізнього періоду творчості Веласкеса значною мірою властиві артистизм і психологічна завершеність (інфанта Марія Тереза, 1651; Філіп IV, 1655—1656; інфанта Маргарита Австрійська, бл. 1660).
       Наприкінці життя митець створив картину «Прялі», у якій змалював красу простих жінок-робітниць, а поряд з ними — придворних дам, які розглядають готову роботу. Це було останнє полотно Веласкеса.


2. Виступи учнів із повідомленнями,  підготовленими індивідуально
(Демонструються репродукцїі творів Дієґо Веласкеса: «Поклоніння волхвів», «Сад вілли Медичі», «Меніни», «Прялі».)


3-й «екскурсовод»
              «Поклоніння волхвів» (1619, музей Прадо, Мадрид, Іспанія) за своїми розмірами належить до картин, що писалися на замовлення церков і монастирів. У трактуванні картини є глибока переконаність Веласкеса в реальності події, що зображується, але сама цю подію автор показує без жодного християнського спіритуалізму. Так вітати із новонародженим могли б і в селянських сім'ях Андалусії. У своєму трактуванні Веласкес не звертається до традиційної для сюжету екзотики: у волхвів немає ані тюрбанів з пір'ям, ані східного одягу; навіть дари, які вони тримають в руках (срібні кубки), є виробами севільських ремісників. Прототипи всіх образів картини «Поклоніння волхвів», узяті художником із реального життя. В образі молодого волхва зі смуглявим обличчям і горбатим носом можна впізнати натурника-цигана, яких чимало у Севільї. Риси обличчя Ісуса є абсолютно портретними, у них немає нічого божественного, крім слабкого сяяння німба навколо тім'ячка Немовляти. Особливо цікавим є образ Марії. Її красиве здоровою красою обличчя позбавлене і святості, і аристократизму. Можливо, моделлю була севільська селянка, у чому також переконують згрубілі від роботи кисті великих рук, якими Вона бережно підтримує Немовля. Дія відбувається посеред руїн. Крізь арку видно вечірнє південне небо, гористий схил і густе листя дерев. У затемненому приміщенні промені світла різко висвітлюють об'єми фігур і облич, рельєфи складок на тканинах одягу...
         Не зважаючи на загальний темний тон, картину відрізняють від коричнево-сірої гами бодегонів пошуки яскравих і різноманітних кольорів. На Марії рожева зі сріблястими відтінками кофта і зеленувато-синя спідниця; у Ісуса — темно-блакитна стрічка і жовта ковдрочка; у африканця — яскраво-червоний плащ; у уклінного волхва плащ жовтого кольору, надягнутий поверх блакитного одягу. Подекуди на кольорових тканинах тіні покладені важкою темно-сірою фарбою, але жовта ковдра і особливо рожевий одяг Марії написані абсолютно інакше. У ній зовсім немає чорноти; на гребенях складки світло-рожеві, сріблясті, у поглибленнях червоні, темно-яскраво-червоні.


4- й    «екскурсовод»
     Розглянемо пейзаж «Сад вілли Медичі» (1630, музей Прадо, Мадрид, Іспанія), написаний Веласкесом на заході сонця. Художник обрав місце у східному кутку відкритого майданчика, який праворуч замикає ошатний задній фасад вілли, а ліворуч, поряд із деревами,— кам'яна огорожа. У пейзаж Веласкеса потрапила лише одна ніша і відокремлена пілястрами велика лоджія з високою напівкруглою аркою посередині і двома менш високими прямокутними отворами по сторонах. Стіна бельведера — її пропорції, арки, пілястра, колонки, балюстрада, ніші — усі компоненти архітектурного вирішення вирізняються благородством пропорцій і пов'язані в єдине ціле. Але на цьому гармонійному архітектурному монументі позначилися руйнівні сліди часу. Шматок карниза під балюстрадою відвалився, біла штукатурка осипалася, стерлася, й місцями крізь неї проступила цегляна кладка. На мармуровій балюстраді сушиться якась білизна, служниця, перегнувшись через парапет, розмовляє із чоловіками, які стоять унизу.

5- й    «екскурсовод»
       «Меніни» («Фрейліни»; 1657, музей Прадо, Мадрид, Іспанія) — найвідоміша з картин Веласкеса і, на думку більшості критиків — кульмінація його генія.
         Епізод, зображений в «Менінах», відбувається в одній із палацових кімнат Алкасара, де було влаштоване ательє Веласкеса. Мабуть, церемонія піднесення пиття Маргариті, оточеній менінами, відбувається під час того, як Веласкес писав портрет королівського подружжя. Одна з менін — Марія Сармієнто, преклонивши коліно, подає королеві на срібній таці маленький глечик із червоної ароматизованої глини, наповнений водою. Цієї миті інша меніна присідає в шанобливому реверансі. За доньєю Ісавель видно фігури двох немолодих придворних. Нарешті, у глибині кімнати, на тлі освітленого отвору дверей, видно ще одного придворного, який здалека спостерігає всю сцену.  Праворуч карлик намагається розштовхати великого сонного собаку, що розлігся на підлозі. Поряд із ними улюблена карлиця інфанти Маргарити також дивиться у бік короля й королеви, підтримуючи рукою якусь прикрасу на золотій стрічці, якою її, мабуть, нагородили — чи то за службу, чи то за потворну зовнішність, що забезпечує їй міцне становище при дворі.
        У картині зображено побут королівської сім'ї; показано ту сферу життя іспанського двору, що за часів Веласкеса була абсолютно недоступною для сторонніх спостерігачів і до «Менін» не підлягала зображенню.
       Для Веласкеса є реальними не тільки інтер'єр і людські фігури, але й денне світло та повітря, що заповнює кімнату. Якщо червону розетку, брошку і чорні мережива художник наносить швидкими, нервовими торканнями кисті, то в зображенні обличчя інфанти Веласкес використовує найделікатніші переходи світла і прозорих тіней, рефлекси від золотаво-лляного волосся, і за допомогою ніжного моделювання передає риси і вираз дитячого обличчя. Погляд темно-сірих очей Маргарити стежить з живим інтересом за тим, як карлик будить пса, який заснув, її рум'яні губи, починаючи посміхатися, злегка відкрилися, видно навіть край верхніх зубів. Затемнений інтер'єр анітрохи не зменшив психологічної та живописної виражальності образів. Так, обличчя маленького Ніколасіто, який штовхає собаку, потрапило у півтінь і трохи змазане, підкреслює динаміку його руху.
         У «Менінах» дзеркало введено спеціально, щоб через нього вказати на простір, що існує перед картиною, де перебувають король і королева під яскраво-червоною драпіровкою; вони позують Ве- ласкесу, тоді як Маргарита та її почет і не думають про художника, зайняті своїм повсякденним життям.
Встановлене на мольберті полотно звернене до глядача навиворіт, модель нібито не в кадрі картини і про неї можна лише здогадуватися. Проте тим більшого значення набуває образ самого художника у момент творчості.
        «Меніни» — картина не тільки про інфанта Маргариту, про її фрейлін, про побут королівської сім'ї або навіть про творчість придворного художника Дієґо Веласкеса. «Меніни» — це картина про могутність мистецтва живопису, це найкращий доказ безмежних можливостей реалістичної станкової картини; це затвердження прав художника відкривати у буденному красу та поезію.


6-й «екскурсовод»
       Таким самим багатоплановим є задум картині «Прялі» (1657, музей Прадо, Мадрид, Іспанія) — сцена у королівській килимовій майстерні з фігурами пряль на першому плані відображає немовби цілий світ, що поєднує сьогодення та міф про грецьку майстриню Арахну. Веласкес писав без попереднього нарису, прямо на полотні, органічно сполучаючи безпосередні враження від натури і немовби вільну імпровізацію зі строгою продуманістю композиції.
          Картина Веласкеса «Прялі» належить до неперевершених шедеврів живопису. Уперше в історії живопису, не тільки іспанського, але й світового правдиво зображено роботу простих ткаль, проникливо передані поезія і краса людської праці, і цей благородний гуманістичний сенс утілено у високохудожню, довершену живописну форму.
       Картина має чітко виражені, навіть протиставлені два плани і зображує два приміщення. На першому плані напівтемна кімната килимарської майстерні, у якій працюють прості, бідно одягнені прялі. Дві сходинки ведуть до сусідньої кімнати, розташованої дещо вище, у глибині картини. Ця кімната залита потоком світла, яке яскравим снопом променів падає зліва зверху, освітлюючи стіни приміщення, завішані красивими гобеленами сріблисто-сіро- блакитного кольору. Перед гобеленами стоять жінки в ошатних сукнях і зачісках за модою XVII ст. Ліворуч на підлозі кімнати із гобеленами, притулений до красивої різьбленої підставки, стоїть великий музикальний інструмент — віола да гамба.
Присутність панянок у майстерні поряд із простими ткалями — це візит учасниць чергової палацової вистави. Придворні пані, фрейліни королеви разом із Веласкесом прийшли до майстерні, щоб дібрати килими для декорацій до майбутньої вистави. Там же, на тлі гобелена, можна було «відрепетирувати» які-небудь фрагменти вистави під музику віоли да гамба.
         На задньому плані, у світлому приміщенні висить надзвичайно гарний килим. Фон килима — сріблисто-сіро-блакитний; верх його — небо з білими хмарками і блідо-рожевими, літаючими амурами, низ — море, що йде до горизонту. Праворуч видно групу: на спині білого бика-Юпітера сидить Європа. Зображення бика і Європи виконано бляклими фарбами. На першому плані килима виткано дві жіночі фігури в античному одязі, праворуч — Арахна. На Афіні Палладі — насунений на лоб блискучий шолом зі світлого металу із зеленувато-блакитним відтінком і ясно-блакитний панцир. З-під шолома богині вибивається мідно-червоне кучеряве волосся; на опуклій округлій щоці — кіноварно-грубий рум'янець, вираз очей — злий.
         У давніх міфах іспанський реаліст відчув не містику, а великий життєвий сенс і народну мудрість. Цей погляд визначив і роль міфу про Арахну, «процитованого» в картині «Прялі». Веласкес уводить кадр із міфологічною сценою до загальної тканини реалістичної станкової картини не для того, щоб піти від дійсності, а навпаки, щоб наблизитися до неї та розкрити деякі сторони сучасного художнику реального життя.


3-тя зала «Франсіско Гойя — найвизначніший, неперевершений живописець і графік XIX ст.»
(Демонструються репродукції робіт Франсіско Гоїїі: «Суд інквізиції», «Дім божевільних», «Процесія флагеллантів», «Капрічос», «Страхіття війни», «Похорон сардінки», «Тавромахія», «Маха оголена», «Маха одягнена».)


1. Розповідь учителя
        Наймасштабнішою фігурою у живописі на межі XVIII—XIX ст. був іспанський художник і гравер Ф. Гойя, який повернув велич живопису своєї країни.
       Персонажі картин і офортів Гойї вічно живі, пов'язані з народом і його боротьбою.
 Франсіско Хосе де Гойя (ісп. Francisco Jose de Goya у Lucientes; 1746—1828) — іспанський живописець і гравер.
        Франсіско народився у містечку Фуендетодос поблизу Сарагоси, дитинство провів у будинку матері, дочки збіднілого дворянина. Невдовзі сім'я придбала будинок у Сарагосі й за кілька років переїхала туди (бл. 1749). Батько був ремісником-позолотником. Зберігся офіційний акт про смерть батька Гойї з лаконічною припискою: «Не заповідав нічого, адже нічого було заповідати».
Гойя створює багато історичних і жанрових картин, малюнків і картонів для Королівської мануфактури Санта Барбара у Мадриді. Його картони вирізнялися надзвичайним розмаїттям, багатством фантазії, оригінальністю задумів і майстерністю виконання. Цей декоративний у своїй основі живопис, що зображував вуличні сценки, святкування, прогулянки, ігри міської молоді, художник збагатив новими композиціями, укрупненням фігур, барвистістю колористичних знахідок, безпосереднім відчуттям національного життя, сприйнятої ним нібито зсередини.
Словникова робота. 

           Картон (у спеціальному значенні) — допоміжний малюнок, що точно відображає задуману композицію або її фрагмент і виконаний у масштабі майбутнього твору. Картоном завершується підготовча робота митця над стінним розписом (рідше — картиною). Картон також виконують під час роботи над гобеленом, інкрустацією, мозаїкою, вітражем, різьбленням тощо.
          У середині 1790-х років у творчості художника відбувається перелом. Похмурі сторони іспанської дійсності постають перед ним у всій їх неприкритій наготі. Нове бачення художником дійсності, його критичний підхід до неї відображені у невеликих композиціях — «Суд інквізиції», «Дім божевільних», «Процесія флагел- лантпів» (1790-ті). 1800 року Гойя створив «Портрет королівської сім'ї», на якому Карл IV із дружиною, дітьми та близькими зображений із винятковою реалістичністю.
           В останні роки XVIII ст. художник створив чудову серію офортів «Капрічос» (1793—1797), що складається з 83 творів, загальний дух яких сам Гойя висловив у коментарях до одного з листів: «Світ — це маскарад... Усі хочуть здаватися не тими, ким вони є, усі обманюють і ніхто себе не знає».
1810 року Гойя створює графічний цикл з ЗО аркушів — «Тореадорство з часів Сіда». Наступний цикл, «Прислів'я» (18 аркушів), був своєрідним продовженням «Капрічос».
          Війна з Наполеоном завершується ганебною поразкою. Пристрасний патріот, Гойя відгукується на це ще однією серією офортів на 80 аркушах — «Страхіття війни» (1810—1815).
        Водночас у картинах, написаних у цей час («Похорон сардінки», серія офортів «Тавромахія»), Гойя зберіг властивий йому динамізм, чітке композиційне вирішення, любов до життя. Незабаром Гойя залишається в повній самоті. Після смерті дружини і майже всіх дітей він купує заміський будинок на річці Мансанарес, де живе дуже замкнено. Тут, у «Будинку глухого чоловіка», Гойя розписує олією по штукатурці стіни. Він створює 15 композицій фантастичного і алегоричного характеру.
         1823 року він їде до Франції, у Бордо,— старий, глухий, слабкий, не знаючи французької мови, без слуг... У Бордо він писав здебільшого портрети друзів, опановував техніку літографії.
          Гойя працював майже до останнього дня. «Мені бракує здоров'я і зору, і тільки воля підтримує мене»,— писав він. Потім він намалював старого на милицях і підписав малюнок: «Я все ще вчуся». До Іспанії Гойя повернувся 1826 року після чергового періоду хвороб, а згодом знову поїхав у Бордо, де й помер 1828 року.


2. Виступи учнів із повідомленнями, підготовленими індивідуально
7-й «екскурсовод»
          Про гравюри Франсіско Гойї «Капрічос» і «Страхіття війни» написано чимало. Є серйозні дослідження, що детально простежують долю чи не кожного образу. Кожну гравюру митця пронизує нещадної гостроти сарказм: у кожній фантасмагорія межує із справжнім реалізмом, який є характерним для всього іспанського мистецтва.
            Після важкої хвороби на лихоманку 1792 року Гойя залишився глухим і став відлюдкуватим. Упродовж 5 років, які пішли на оду- жання, він багато читав про Французьку революцію та її філософію. У результаті з'явилась гірка серія гравюр, яку було опубліковано 1799 року під назвою «Капрічос» (ісп. Caprichos). Темні видіння, зображені у цих гравюрах, частково пояснює сам автор у підписі: «Сон розуму породжує чудовиськ». Вони демонструють гострий, сатиричний розум художника. У цій створеній у два етапи серії (80 гравюр) Гойя не тільки висміює людські пороки (легковажність, боягузтво, легковірність, нещирість, тупу жорстокість, бажання жити чужим розумом та ін.), а ще й висвітлює у гротесковій формі весь традиційний іспанський лад, разом із його найсвяті- шими ідеалами


8-й «екскурсовод»
        Дві з найвідоміших картин Гойї — «Маха оголена» (1797— 1800, Прадо, Мадрид, Іспанія) та «Маха одягнена» (1800—1803, Прадо, Мадрид, Іспанія) — зображують ту саму жінку в тій самій позі, відповідно оголену та одягнену. Він намалював «Маху одягнену» у відповідь на обурення в іспанському суспільстві після попередньої, оголеної. Без будь-яких претензій на алегоричний чи міфічний зміст, ця картина була першим у західному мистецтві абсолютно світським зображенням жіночого оголеного тіла на повний зріст. Гойя відмовився домалювати вбрання на ній, замість цього створивши нове полотно.
Особу Махи точно не визначено. Найпоширенішими є версії, що це герцогиня Альба, із якою Гойя, начебто, мав стосунки, або ж коханка Мануеля де Годоя, який пізніше і став власником картин. Жодної з цих теорій не доведено. 1808 року картини було вилучено Фердінандом VII, а 1813 року інквізиція конфіскувала обидві роботи як непристойні.


4-та зала «Сальвадор Далі — яскравий виразник модерністських течій в культурі XX ст.»
(Демонструються репродукції робіт Сальвадора Далі, про які йдеться у розповіді вчителя та повідомленнях учнів.)
1. Розповідь учителя
            Сальвадор Далі (кат. Salvador Felipe Jacinto Dali Domenech; 11.05.1904—23.01.1989) — видатнийіспанськийхудожник-сюрреаліст. Народився 11 травня 1904 року в родині дона Сальвадора
Далі-і-Кусі і доньї Феліпн Доменеч. Дитинство Далі минуло в Каталонії. Ще у ранньому дитинстві можна було помітити його нестримну енергію та ексцентричний характер. Часті вередування й істерики змушували батька Далі гніватися, але мати, навпаки, усіляко намагалася догодити улюбленому синові. Вона вибачала йому навіть найогидніші витівки. Як наслідок, батько для сина перетворився на втілення зла, а мати — добра.
          Талант Сальвадора Далі до живопису проявився у досить юному віці. У 4 роки він, із дивним для такої маленької дитини старанням, намагався малювати. Першу свою картину Сальвадор Далі намалював, коли йому виповнилося 10 років. Це був невеликий імпресіоністський пейзаж, написаний на дерев'яній дошці олійними фарбами. Далі днями просиджував у маленькій кімнаті, малюючи картини.
           У містечку Фігерасі Далі брав уроки рисунка у професора Жоана Нуньєса. Під досвідченим керівництвом професора талант юного Сальвадора неабияк розвинувся. Уже у 14 років годі було й сумніватися у здібностях Далі до малювання. Коли йому виповнилося 15, його вигнали із чернечої школи за погану поведінку. Але він зміг успішно скласти всі іспити і вступити до інституту (так в Іспанії називали школу, що надає повну середню освіту). Інститут йому вдалося закінчити (1921) із блискучими оцінками. Далі вступив до Мадридської художньої академії. У 16 років Далі почав викладати свої думки на папері. Відтоді живопис і література стали рівноцінними частинами його творчого життя.
          На початку 1920-х років Далі захоплювався роботами футуристів, проте був сповнений рішучості створити власний стиль у живописі. У цей період інтерес Далі був прикутий до витворів великого генія кубізму Павло Пікассо. У тогочасних картинах Далі можна помітити вплив кубізму («Молода дівчина», 1923).
          Вступивши до гурту, що об'єднався навколо Андре Бретона, він почав створювати свої перші сюрреалістичні роботи («Кров солодша за мед», 1928; «Світлірадощі», 1929).
         1929    року Далі закохався в Олену Дьякову (Галу). На той час вона була дружиною письменника Поля Елюара. Саме ця жінка на все життя стала музою генія Далі. 1934 року Далі та Гала побралися. Гала жила життям Далі, а він обожнював її, захоплювався нею. Наприкінці 1960-х років взаємини між Далі й Галою змінилися на гірше.
          1930 року картини Далі почали приносити йому популярність («Час, що розплився»; «Постійність пам'яті»). Незмінними темами його творінь були руйнування, тлінність, смерть.
          1937 року Далі відвідує Італію з метою ознайомлення з живописом епохи Відродження. Після окупації Франції німцями (1940) Далі їде до Каліфорнії (СІЛА), де відкриває нову майстерню. Саме там великий геній пише, напевно, одну з найкращих своїх книг — «Таємне життя Сальвадора Далі, написане ним самим». Коли цю книгу 1942 року було видано, вона відразу викликала критику з боку преси і прихильників пуританського товариства.
        1953 року відбувається велика ретроспективна виставка Сальвадора Далі в Римі (24 картини, 27 малюнків і 102 акварелі). Раніше, 1951 року, напередодні «холодної війни», Далі розробляє теорію «атомарного мистецтва», опубліковану в цьому ж році в «Містичному маніфесті». Він ставить собі за мету повідомити глядачеві ідею про сталість духовного буття навіть після зникнення матерії («Голова Рафаеля, що відривається», 1951).
          Наприкінці 1950-х років геніальність великого художника була поза сумнівом. Полотна, написані Далі у 1960-ті роки, оцінювали у величезні суми. Багато хто із мільйонерів уважав за необхідне мати у своїй колекції картини Далі.
         У листопаді 1988 року Далі потрапив до клініки із діагнозом «серцева недостатність». Серце Сальвадора Далі зупинилося 23 січня 1989 року. Його тіло забальзамували (на його прохання) та поховали в центрі однойменного музею під нічим не позначеною плитою. Життя цієї людини було яскравим і геніальним. Сальвадора Далі можна сміливо назвати неповторним найбільшим генієм сюрреалізму XX ст.
Словникова робота. 

      Сюрреалізм — авангардистська течія, що виникла після Першої світової війни спочатку у літературі Франції, а потім поширилася на малярство, скульптуру та інші види мистецтва. Сюрреалізм проголосив джерелом мистецтва сферу над свідомого (сни, інстинкти, галюцинації), а методом обрав розрив логічних зв'язків, які змінювалися суб'єктивними асоціаціями.


2. Виступи учнів із повідомленнями, підготовленими індивідуально
9-й «екскурсовод»
     «Христос Святого Іоанна Хреста» (1950—1952). Назва картини сходить до епізоду життя іспанського містика XVI ст., Святого Іоанна Хреста, який у стані релігійного екстазу намалював розп'яття. Його олівцевий ескіз зроблений у тому самому незвичайному ракурсі (утім, не настільки сміливому), що й на картині Далі. Митець згадував про її народження: «Усе почалося з космічного сну, що відвідав мене 1951 року, коли майбутня картина мені приснилася у кольорі. Колір мав структуру атома, і в його ядрі я побачив метафізичну силу, що об'єднує Всесвіт,— Христа! Завдяки отцю Бруно, ченцеві-кармеліту, мені пощастило побачити малюнок, зроблений самим Святим Іоанном Хреста. Я розробив конструкцію з трикутника і кола і помістив Христа всередину трикутника». Для того, щоб змалювати Христа, художник поставив натурника на поверх нижче і писав його, дивлячись крізь скляну підлогу. Дві невеликих фігури на передньому плані Далі запозичив у майстрів XVII ст., якими завжди захоплювався: фігуру ліворуч узято з малюнка Дієґо Веласкеса, а фігуру праворуч — із картини Jlyica ле Наїна. Пейзаж змальовує затоку поблизу Порт-Лігата.


 10-й «екскурсовод»
            «М'яка конструкція із вареними бобами» (1936). Усю центральну частину полотна займає дивна конструкція з людських рук і ніг, що своєю формою нагадує контур Іспанії. Споруда неначе нависає над традиційним для Далі низьким горизонтом. Унизу на землі розсипані варені боби. Поєднання цих предметів створює абсурдне, хворобливо-фантастичне поєднання, передаючи враження Далі від подій, що відбувалися у ті роки в Іспанії.
        «Метаморфози Нарциса» (1937, галерея Тейт, Лондон, Велика Британія). Далі створив цю картину і написав великий вірш, що коментує її, повернувшись до Парижа після свого грандіозного успіху в Америці. За давньогрецьким міфом, Нарцис був надзвичайно красивим юнаком, який побачив своє відображення у водах джерела і закохався у нього. За однією версією, він «зачахнув», не в змозі утамувати пристрасть до самого себе, проте, драматичніший варіант оповідає, що він схилився до води, щоб обійняти своє відображення, упав туди і потонув.
             Згодом боги перетворили його на квітку нарциса. Далі зображує Нарциса таким, що сидить біля води і дивиться у неї, а поруч — камінь, що повторює контури його фігури, і цей камінь руйнується. На задньому плані жестикулює група оголених людей, тоді як третя нарцисоподібна фігура з'являється на горизонті.
           Суть метаморфози — у перетворенні фігури нарциса на величезну кам'яну руку, а голови — на яйце (чи цибулину). Далі використовує іспанську приказку «Цибулина в голові проросла», яка означала нав'язливі ідеї й комплекси. Самозакоханість юнака — і є подібний комплекс. Золотава шкіра Нарциса — відсилання до вислову Овідія (чия поема «Метаморфози» надихнула Далі на створення картини): «Золотий віск повільно тане і витікає від вогню. Так тане і витікає любов».
       Одна з найщиріших картин Далі: на це прямо наводять останні рядки поеми про Нарциса, написаної художником до своєї картини. Щоб досягти потрібних кольорів і створити необхідний візуальний ефект, Далі довелося працювати з екзотичними, рідкісними фарбами: чорною слоновою кісткою, синім кобальтом, титановими білилами, прусською синькою, паленою умброю тощо.
        «Розп'яття, або Гіперкубічне тіло» (1954, музей Метрополітен, Нью-Йорк, США), також відома під назвою «Corpus Hypercubus». Зображує розп'ятого Ісуса Христа на розгортці гі- перкуба. Унизу ліворуч дружина Далі — Гала. На задньому плані затока Порт-Лігата. Далі звертається до релігії (а також міфології, прикладом чому є «Колос Родоський», 1954) і пише біблійні сюжети по-своєму, привносячи до картин чималу долю містики. Неодмінним персонажем також і «релігійних» картин стає дружина Гала.
        Проте, Далі не обмежує себе й продовжує писати досить провокаційні речі.


3. Слово вчителя
        Сальвадор Далі — людина, чий багатогранний талант уплинув на розвиток світової культури і мистецтва.
         Генієві було тісно в рідній країні і своєму часі: проникаючи у суть речей, охоплюючи своїм незвичайним розумом, здається, увесь Усесвіт, він оголяв свій світогляд, створюючи сюрреалістичні картини, сповнені яскравими і суперечливими образами.
    Його пристрасть проявлялася в усьому. Уся історія його життя — приклад любові й вічної пристрасті. Ім'я його коханої Гали стало символом кохання. І немає, мабуть, жодної жінки, яка не знала б, як виглядають губи знаменитої дружини Далі, адже саме вони обрані як основна тема для флаконів чарівних ароматів, що випускаються під брендом Salvador Dali.
       Творчість Далі випереджала час. Він став визнаним генієм ще за життя. До чого б не доторкнулася рука майстра, народжувався шедевр — фотографія, кінематограф, мультиплікація, література або реклама.
         Образи звичних, побутових предметів набували нового значення в очах сюрреаліста Далі. Цим незвичайним баченням він ділився з нами: так було створено ретроспективний бюст жінки, телефон-омар та інші дизайнерські дрібниці. Створивши свій відомий диван-губи, Далі став автором поняття «Портретні меблі». Деякі моделі меблів Далі були відтворені за його ескізами, переживши своє друге народження після смерті автора.
        Його книги — «Таємне життя Сальвадора Далі, написане ним самим» або «Щоденник одного генія» — ледь-ледь відкривають завісу таємниці, породжуючи нові запитання.
Не зупиняючись, здається, ані на хвилину, Сальвадор продовжував випробувати свої сили у нових творчих сферах (так було створено колекцію ювелірних виробів, яка зараз представлена у фонді «Гала — Сальвадор Далі»).


VI.    Актуалізація набутих знань
Робота у парах
     Учні класу об'єднуються у пари. За 5 хв пари мають дібрати слова-асоціації для опису запропонованої вчителем картини Сальвадора Далі, Дієґо Веласкеса, Ель Ґреко та Франсіско Гойї. Дібрані асоціації заслуховують, обговорюють усім класом та обирають із- поміж них найкращі.

VII.    Підбиття підсумків уроку
Оцінювання роботи учнів на уроці


VIII.    Домашнє завдання
Індивідуальне: для учнів із високим рівнем навчальних досягнень — проаналізувати (на вибір) один із живописних творів Сальвадора Далі, Дієґо Веласкеса, Ель Ґреко та Франсіско Гойї; для учнів із достатнім рівнем навчальних досягнень — продовжити оформлення альбому «Культурна спадщина народів світу», доповнивши його сторінкою «Найвидатніші іспанські живописці»; для учнів із середнім та початковим рівнями навчальних досягнень — намалювати композицію у стилі сюрреалізму.
Запитання на допомогу під час аналізу живописних творів
♦    Що зображено на картині?
♦    Коли й ким написано картину?
♦    У якому стилі (жанрі) створено живописний твір?
♦    Яке враження та відчуття викликає картина у глядача?
♦    Який настрій намагається передати автор живописного твору?
♦    Як впливає використання певної колірної гами на виникнення емоційних відчуттів та вражень?
♦    Виокремте головне із побаченого на картині. Спробуйте пояснити, чому саме це здається вам головним. Якими засобами художник виділяє головне?
♦    Який колорит притаманний твору живопису?
♦    Спробуйте розкрити сюжет картини та здійснити за нею подорож.
♦    Чи має твір символічний сюжет?
♦    Як називається твір і чи відповідає його назва сюжету та символіці твору?
♦    Що хотів повідомити людям автор твору?
♦    Чи мають символічний характер композиція твору та її основні елементи: горизонталь, вертикаль, діагональ, коло, овал, куб?

                                               










11 клас

ТЕМА: Творчість П. П. Рубенса. Рембрандт — «великий голландець». Жанри (побутовий, 

              портретний, біблійний) 


МЕТА: ознайомити учнів з історичними умовами розвитку фламандського та голландського живопису, особливостями творчості Рембрандта та Рубенса, навчити порівнювати характерні особливості фламандського та голландського живопису; розвивати зорову пам'ять, зосередженість, увагу, уміння обґрунтовувати свою думку щодо творів мистецтва; виховувати духовність, шанобливе ставлення до пам'яток світової живописної спадщини.


ОБЛАДНАННЯ: репродукції картин (Віллєм Хеда «Сніданок з ожиновим пирогом»; Франс Снейдерс «Рибна крамниця»; Вермеєр «Вуличка», «Дівчина, яка читає листа», «Краєвид Делфта»; Караваджо «Лютняр», «Жертвоприношення Авраама», «Марія Магдалина кається»; Ван-Рейсдал «Лісове болото», «Водоспад», «Єврейський цвинтар»; Рембрандт «Побиття Святого Стефана», «Притча про нерозумного багача», «Сліпий Товіт», «Зняття з хреста», «Поклоніння пастухів», «Блудний син» таін.; Рубенс «Персей та Андромеда»; Ван-Дейк «Портрет Карла І» та ін.); роздавальний матеріал (таблиця «Фламандський і голландський живопис XVII ст.»; за кількістю учнів); фрагменти музичних творів (К. Дебюссі «Doctor Gradus ad Parnassum» із фортепіанного циклу «Дитячий куточок»; А. Кореллі «Concerti grossi» (op. 6); Ж.-Б. Люллі «Bellerophon»). 


                                                                                                    Я все життя... шукав природність природи...  

                                                                                                   Видатним художника робить не те, що він 

                                                                                                   змальовує, а те, наскільки правдиво відтворює 

                                                                                                   він у своєму мистецтві природу.
                                                                                                                                                               Рембрандт


                                                                                   ХІД УРОКУ
I.    Організаційний момент


II.    Перевірка домашнього завдання
1.    Заслуховування аналітичних робіт за творами видатних іспанських живописців (1—2 учні)
2.    Презентація сторінки «Найвидатніші іспанські живописці» альбому «Культурна спадщина народів світу» 

3.    Виставка композицій у стилі сюрреалізму

III.    Мотивація навчальної діяльності
IV.    Актуалізація опорних знань
1. Складання «Асоціативного куща»
Завдання: складіть «Асоціативний кущ» за темою «Жанри живопису».

2. Індивідуальна вправа
        Учитель пропонує учням переглянути репродукції картин (В. Хеда «Сніданок з ожиновим пирогом»; Ф. Снейдерс «Рибна крамниця»; Вермеєр «Дівчина, яка читає листа»; Караваджо «Лютняр», «Жертвоприношення Авраама»; Рембрандт «Побиття Святого Стефана», «Блудний син»; Рубенс «Персей та Андромеда»; Ван-Дейк «Портрет Карла І» та ін.— на вибір учителя) та визначити жанри запропонованих живописних творів.


V. Викладення нового навчального матеріалу
Вступне слово вчителя
           Сьогодні ми здійснимо уявну подорож у XVII ст. до Фландрії та Голландії, ознайомимося із найкращими зразками живопису цих країн, дізнаємося про особливості творчості митців, поглибимо свої знання у галузі жанрів живопису, що розвивалися у XVII ст. у цих країнах. Під час уявної подорожі ви заповнюватимете таблицю «Фламандський і голландський живопис XVII ст.» за поданим у першому рядку зразком, щоб наприкінці уроку вклеїти її до своїх зошитів.
Коментар. Учитель роздає кожному з учнів таблицю «Фламандський і голландський живопис XVII ст.».


                                          Фламандський і голландський живопис XVII ст.
Жанри живопису                         Фламандський живопис                         Голландський живопис
                                     особливості             митці та їх роботи         особливості    митці та їх роботи


Пейзажний          Зображували типово                Ван-Рейсдал                 Перші зразки                     Вермеєр

                             голландський пейзаж —         «Лісове болото»,           пленерного живопису   «Вуличка»

                             знамениті вітряки,                   «Водоспад»,                   (малювання з натури).    «Краєвид

                            пустельні дюни, канали        «Єврейський цвинтар»    Поєднання широкого      Делфта»

                            та човни на них та ін.                                                       пензля із дрібним мазком    


Побутовий                
Портретний                
Біблійний                

Розповідь учителя
(Демонструються твори фламандського та голландського живопису XVII ст. відповідно до «зупинок» під час уявної екскурсії.)

1-ша зупинка «Історичний музей»
        Унаслідок революції XVII ст. Нідерланди поділилися: на Голландію і Фландрію (сучасна Бельгія), що залишилася під владою Іспанії (з 1714 року— Австрії).
        Духовна атмосфера Голландії, яка щойно позбулася від національного гноблення, сприяла розвитку філософії, природничих наук, математики. Голландським художникам замовляли роботи здебільшого бюргери, магістрат. Вони оздоблювали не палаци і вілли, а скромні житла або громадські будівлі — тому картини мали невеликі розміри. Храмів не прикрашали вівтарними образами, вони були архітектурно простими. Головне досягнення голландського мистецтва XVII ст.— станковий живопис. Об'єкти спостереження і зображення художників — людина і природа. Природа є дійсністю сама по собі. Ця ідея уперше втілилась у Голландії (а взагалі в Новий час наука стає провідною формою свідомості). Побутовий живопис став одним із провідних жанрів, творці якого дістали в історії найменування «малих голландців» — їх сюжети є нескладними (хоча й відображають різноманітний світ). Вони знаходять поетичну красу у звичайному, буденному, уміють одухотворити світ матеріальних речей. Голландський натюрморт — художнє втілення найважливішої теми голландського мистецтва, теми приватного життя звичайної людини.
           Таке бачення спрямувало голландських живописців до нового різновиду реалізму, який поступово з'явився в усіх художніх жанрах — портретах, інтер'єрах, пейзажах, натюрмортах. Мода сприяла небаченому попиту на ці картини. Завдяки цьому XVII ст. стало «золотим» для голландського мистецтва.
         Відомими представниками голландського живопису тих часів були: Рембрандт, Хальс, Ван-Рейсдал, Вермеєр, Кейп, Поттер, Клас та ін.


2-га зупинка «Галерея голландського мистецтва XVII ст.»
           У пейзажному жанрі (де митці зображували не природу взагалі, а типово голландський пейзаж — знамениті вітряки, пустельні дюни, канали та човни на них та ін.) найвидатнішим майстром був Якоб Ван-Рейсдал (1628—1682) — художник з невичерпною фантазією («Лісове болото», «Водоспад», «Єврейський цвинтар»). Старанно змальовуючи натуру, Ван-Рейсдал водночас досягає монументальності.
         Про невибагливість сюжетів голландців свідчать твори анімалістичного жанру Альберта Якобса Кейпа (1620—1691; «Захід сонця на річці», «Корови на березі струмка») та Паулюса По- ттера (1625—1654; «Собака на цепу»).
         Блискучого розвитку досягає натюрморт, який найчастіше зображає так звані «сніданки» (Віллєм Хеда (1593(94)— 1680(82)) — «Сніданок з ожиновим пирогом»; Пітер Клас (1596(97)—1661) — «Натюрморт зі свічкою»).
        Голландці називали натюрморт «still liven» — «тихе життя», а не «nature mort» — «мертва природа». Колорит цих картин є зазвичай стриманим і водночас вишуканим. Цінності голландського побуту (уповільнений ритм життя, порядок, старанність, ви- віреність розкладу дня) відображені і в картинах (Габріель Метпсю (1629—1667) — «Сніданок», «Хвора і лікар»). Значну увагу приділяли інтер'єру. Особливо полюбляв зображувати інтер'єри Пітер де Хох (1629—1684) — кімнати із напіврозчиненим вікном, забутими кимось мітлою або черевичками... Його «Подвір'ячко» — це застигла мить життя, поетичного у своїй буденності.


3-тя зупинка    «Рембрандт: початок та розквіт творчого шляху»
        Вершиною голландського мистецтва XVII ст. стала творчість РембрандтаГарменсзона ванРейна (нід. Rembrandt Harmenszoon van Rijn, 1606—1669). Рембрандт народився у багатодітній родині мірошника Гарменса ван Рейна.
       Початкову освіту Рембрандт здобув у латинській школі. Ка- толицьки налаштована родина віддала сина на навчання католику Якобу ван Сваненбургу, історичному живописцеві. Художнє навчання Рембрандт продовжив у Антверпені у Пітера Ластмана (1583—1533), який спеціалізувався на біблійних картинах.
       1627 року Рембрандт залишив Ластмана і повернувся до Лей дена. Разом із Яном Лівенсом вони відкрили художню майстерню, де за платню навчали охочих живопису. Рембрандт розробляє біблійні сюжети, пише перші портрети, навіть морський пейзаж («Концерт», 1626; «Побиття Святого Стефана», 1629, «Христос в Еммаусі», 1629; «Морський пейзаж», 1630; «Автопортрет біля мольберта», 1628). Художника помічають багаті меценати. Костянтин Гюйгенс (секретар принца Оранського) замовив йому картини для свого господаря. На цьому етапі митець самостійно вивчав мистецтво доби бароко, а також твори фламандця Рубенса.
         1631 року Рембрандт залишив майстерню у Лейдені та виїхав до Амстердама. Через рік і Лівенс закрив майстерню та виїхав на заробітки до Англії. Шляхи друзів розійшлися. У столиці він разом зі своїм новим другом Хендріком ван Ейленбюрхом засновує так звану академію живопису, реставрації й  торгівлі картинами.
           В Амстердамі Рембрандт створив багато портретів. З-поміж десятків портретів, написаних живописцем упродовж 1631—1635 років, найцікавішими є «Портрет Бургграфа», «Портрет корабельного майстра і його дружини», «Портрет Мартіна Дай», «Портрет Мартена Соольманса», «Портрет художника Жака де Гейна». Поряд із передаванням ідеальної схожості, у портретах Рембрандт завжди надає портретованим яскравої соціальної характеристики .
          Вершиною портретного мистецтва митця стає картина «Урок анатомїі лікаря Тульпа» (1632), написана на замовлення корпорації хірургів. Як титулований голландець XVII ст. Рембрандт не боявся реалістичних деталей, як великий майстер умів уникати натуралізму. Не забуває митець і про релігійні сюжети («Пророк Ієремія», 1630). Дві картини на релігійний сюжет він написав для штатгальтера Фрідріха-Генріха Оранського («Воздвиження хреста», «Зняття Христа з хреста»), у яких є відчутним уплив барокових гравюр Рубенса.
          На хвилі успіху майстер одружився із Саскією ван Ейленбюрх (1634), дочкою бургомістра міста Лаувердена. Завдяки вдалому шлюбу Рембрандт увійшов у коло заможних людей. Він купує оселю в Амстердамі, улаштовує майстерню і починає збирати витвори мистецтва (гравюри, картини, зброю, музичні інструменти, рідкісний одяг та екзотичні заморські речі). У цей період з'явилося і декілька його шедеврів (зокрема, «Автопортрет із Саскією на колінах», 1636). Складні ракурси, динамізм, феєрія світу, багатство кольорових нюансів, світлотіньове моделювання барокових портретів Саскії, згодом стане головним виражальним засобом митця.
         1640-ві-1650-ті роки — пора високої майстерності художника. Він звернув свій погляд на принадливість і поетичність повсякденного життя; навіть у сюжетах зі Священного Писання змальовував звичайний побут, простих людей, глибоко розкриваючи їх психологічний стан («Святе сімейство»,«Жертвоприношення Авраама», «Бенкет Валтасара», «Осліплення Самсона філістимлянами»).


4-та зупинка «Рембрандт: пізній період творчості»
        Майже кожну картину пізнього періоду творчості Рембрандта можна розглядати годинами, а аналізувати — роками. Тут і груповий портрет «Сіндики» (1662), і «Заколот батавів проти Риму» (1655), і «Єврейська наречена» (1665), і «Повернення блудного сина» (бл. 1669—1669).
       Останні 16 років життя були найтрагічнішими для Рембрандта, але саме в цей період він створив найкращі шедеври. Образи цих років монументальні і величні, глибоко філософські і високо поетичні («Пейзаж з руїнами на горі», «Пейзаж з млином», «Зречення апостола Петра», «Аман, Ассур і Есфір», «Євангеліст Матфій», «Апостол Варфоломій», «Портрет Ієремїі Дек- кера»). Гранично простими є зображення людей, завжди цікавих за душевним складом: іноді це портрет-біографія («Портрет старого в червоному», 1652—1654, Ермітаж, Петербург, Росія), іноді — автопортрет. До речі, найбільшого психологізму Рембрандт досяг в автопортретах, із яких збереглося приблизно сто.
        Головними виражальними засобами для митця були колір і світло. Композиція живописних робіт будувалася на рівновазі колірних гам. Новизна картин Рембрандта полягала в реалістичному зображенні людей із різних прошарків суспільства, у глибокому відображенні їх внутрішнього духовного світу.
Графічна спадщина Рембрандта є не менш значущою, ніж живописна. Це здебільшого біблійні та євангельські сюжети, але малюнки часто є жанровими. Офорти сповнені філософського змісту, вони присвячені таємницям буття, трагізму людської долі («Сліпий Товіт», «Зняття з хреста», «Поклоніння пастухів» та ін.). Як офортист Рембрандт не має собі рівних у світовому мистецтві. Технічно бездоганні малюнки митця демонструють його еволюцію: від складності композиції та старанного виписування деталей — до класично ясної простоти.
       Упродовж 1629—1669 років майстер написав приблизно 60 автопортретів. Спадок майстра складає: приблизно 600 картин, 300 офортів, 2000 малюнків.
          Помер митець 4 жовтня 1669 року. Видатного художника поховали на цвинтарі для бідних (могила не збереглася). Лише на стовпі є табличка з написом, що саме тут знайшов свій останній спокій один із найталановитіших художників світу.


5-та зупинка «Найвидатніші твори Рембрандта»
       Знамените полотно художника «Даная» (1636), переписане (1645) після смерті дружини, викликало багато суперечок. Мистецтвознавці стверджують, що сюжет картини не відповідає міфу про дочку аргосського царя, до якої у вигляді золотого дощу проникає Зевс, адже його образ на картині відсутній.
На межі раннього періоду створено «Нічну варту» (1642) — груповий портрет стрілецької роти капітана Банінга Кока. Вимоги замовників — «репрезентувати» кожного з портретованих — не були дотримані. Художник розширив межі жанру, змальовуючи історичну картину: він показав, як загін вирушає в похід. Стрільці по-різному поводяться — одні збуджені, інші стримані. Стан перемоги громадянського духу, значущості події передано світлотінню — вихід людей із-під густих тіней арки на яскраве сонячне світло. Згодом картину сприймали як героїчний образ епохи республіканської Голландії. Однак бюргери середини століття не сприйняли картину: не всі обличчя персонажів можна впізнати, живописні прийоми є нетрадиційними. Безглуздою здалася глядачам поява у цій сцені сторонніх, особливо маленької дівчинки у золотаво-жовтій сукні. Із цієї картини починається конфлікт і розрив Рембрандта з патриціанськими колами.
           Найкращим полотном Рембрандта (й епілогом творчості) можна вважати картину «Повернення блудного сина» (бл. 1669—1669, Петербург, Росія). Тут передано стільки почуттів, стільки тонких душевних порухів — потрясіння, щастя від повернення втраченого, усепоглинаюча батьківська любов, але водночас і гіркота втрат, приниження, сором, каяття... Дивовижна колористична єдність жовтогарячих і червоних тонів, фону й образів — це все єдиний живописний потік.


6-та зупинка «Рубенс — видатний фламандський живописець XVII ст.»
        Пітер Пауль Рубенс (1577—1640) — видатний фламандський живописець, неперевершений колорист і рисувальник, глава фламандської школи живопису у стилі бароко. Він також — архітектор, видатний колекціонер, знавець нумізматики, державний діяч і дипломат.
      Початкову художню освіту Рубенс здобув у живописців місцевого значення. 1600 року Рубенс їде до Італії вдосконалювати свою художню освіту. Зупиняється при дворі герцога Мантуанського Вінченцо І Гонзанга, де спочатку копіює картини видатних майстрів. Упродовж 1605—1608 років Рубенс навчається у Римі. Восени 1608 року він отримує звістку про хворобу матері та поспіхом залишає Італію, як виявилося — назавжди.
          Вісім років, проведених Рубенсом в Італії, не тільки визначили його живописну манеру, але й дарували йому успіх і визнання, закріпили віру у власні сили. Вони були періодом формування його мистецтва. Майстер намагався об'єднати різні школи, як античні, так і сучасні, і на такому синтезі творити своє художнє бачення.
        Його живопис є характерним для бароко, але має національні особливості: насамперед, переважання почуття над безпристрасністю, цілковиту відстороненість від містики та екзальтації, фізичну сила, почуттєвість, часом навіть неприборкану, захоплення природою. Рубенс прославив національний тип краси. Його Діва Марія і Магдалина — світлокосі, волоокі, пишнотілі. Христос і на хресті здається атлетом. Усі композиції нібито сповнені руху.
         У 1620-ті роки Рубенс створив 21 картину для прикрашення Люксембурзького палацу — сцени з життя французької королеви Марії Медичі (на її замовлення), у яких історичні особи змальовані поруч із античними божествами, реальні події уживаються з алегоріями. В останнє десятиріччя музою художника була його юна дружина Олена Фоумен. Він малює її на прогулянці разом із собою, у саду, із дітьми, одягненою й оголеною. Рубенс уславлює жінку як символ життя.


7-ма зупинка «Галерея фламандського живопису після Рубенса»
      Підписаних Рубенсом робіт — тисячі, що свідчить про значну допомогу художникові його учнів, із-поміж яких виокремлюються Якоб Йордане і Франс Снейдерс. У 1620-ті роки твори майстерні Рубенса заповнили не тільки Іспанські Нідерланди, але й усю Європу. Можна припустити, що для полотен великих розмірів сам майстер виконував тільки початковий ескіз композиції і наносив фарби на ті ділянки, що вимагали особливого опрацювання. Найчастіше він демонстрував клієнтам мініатюрний гризайльний ескіз майбутнього полотна і, отримавши їх схвалення, довіряв його виконання підмайстрам.
         Главою фламандської школи після Рубенса став Якоб Йордане (1593—1678). Як реаліст він працював у побутовому жанрі, шукав свої образи в селянському середовищі. Наприклад, у «Святі бобового короля» зображено таку картину: столи вигинаються від наїдків, обличчя вилискують від насолоди. Живопис Йорданса є дуже соковитим, вільним.
      У Рубенса був улюблений учень — Антоніс Ван-Дейк (1599— 1641), який уже у 19-річному віці стає самостійним майстром. У нього багато міфологічних і християнських сюжетів («Сусанна і старці», «Се. Ієронім» та ін.), які він вирішує у ліричному плані. Головним жанром Ван-Дейка став портрет. Останнє десятиріччя він жив в Англії, де Карл І подарував йому звання головного королівського живописця та рицарський титул. На віддяку Ван- Дейк створив галерею парадних портретів англійської придворної аристократії: 35 портретів Карл а І, 20 портретів королеви, принців і принцес, королівського почту. В Англії художник плідно працює: за цей час він написав приблизно 400 полотен.
     Нове в жанровий живопис вносить Ян Вермеєр (1632—1675), відомий в історії мистецтва як Вермеєр Делфтський. До раннього періоду творчості Вермеєра належать картини «Христос у домі Марти і Марії», «Діана з німфами», герої яких зображені в образах сучасників митця.
       По суті, він проклав дорогу імпресіонізму: картини «Дівчина, яка читає листа», «Кавалер і дама біля спінета», «Офіцер й усміхнена дівчина», види Амстердама або Делфта сповнені тиші та спокою, безмежної відданості та любові до свого міста. Та головне в них — передавання світла і повітря. Художник умів створити ілюзію розчинення предметів у світлоповітряному середовищі, що й визначило його славу у XIX ст. Вермеєр робив те, чого ніхто ще не робив у XVII ст.: малював з натури («Вуличка», «Краєвид Делфта»), і це, по суті, перші зразки пленерного живопису.
         Він поєднав широкий пензель із дрібним мазком, але пізній його стиль став гладким, із ніжною гармонією блакитного, жовтого, синього, об'єднаних дивовижним перлинно-сірим («Голова дівчини»).
Один із найвизначніших портретистів цієї доби — Франс Хальс (Галс, Халс; бл. 1585—1666). Він створює багато групових портретів — зображує стрілецькі гільдії (корпорації офіцерів для оборони та охорони міст). Бюргери хотіли бути увічненими, і художник мусив пам'ятати про повагу до кожної моделі. Приваблює у цих картинах відображення ідеалів молодої республіки, почуття свободи, рівноправності, товариськості. З полотен на глядача дивляться енергійні, упевнені у собі та в завтрашньому дні люди («Стрілецька гільдія Св. Адріана», «Стрілецька гільдія Св. Георгія»), Зазвичай вони зображені під час дружнього застілля. Із цих приватних осіб завдяки манері художника — широкій, упевненій, насиченій інтенсивними кольорами (жовтим, червоним, синім тощо) — створюється мистецький документ епохи. Багато завзяття, натиску, невгамовної енергії і в індивідуальних портретах з рисами жанрової картини. У пізніх портретах це зникає. У пізній період Хальс досягає вершини майстерності — колорит його картин стає монохромним (зазвичай темний, чорний одяг, із білим комірцем і манжетами, темно-маслиновий колір фону). Живописна палітра лаконічна, але ґрунтується на дуже тонких градаціях.

VI.    Актуалізація набутих знань
1.    Творче завдання
Учні класу об'єднуються у 4 групи. Учитель роздає групам по одній репродукції картин відомих голландських та фламандських художників (за власним вибором). Завдання для груп: створити «живу сценку» за сюжетом картини.


2.    Перевірка заповнення таблиці «Фламандський  і голландський живопис XVII ст.» 

VII.    Підбиття підсумків уроку
Оцінювання роботи учнів на уроці


VIII.    Домашнє завдання
Для всіх: продовжити оформлення альбому «Культурна спадщина народів світу», доповнюючи його сторінкою «Мистецтво Рубенса, Рембрандта та „малих голландців"».
Індивідуальне (для учнів із високим рівнем навчальних досягнень; 14 учнів): підготувати повідомлення до наступного уроку про життя та творчість І. Ю. Рєпіна, В. І. Сурикова І. І. Левітана, В. О. Сєрова, М. Врубеля із аналізуванням найвидатніших картин митців (13 учнів виступатимуть із повідомленнями, 14-й — демонструватиме репродукції картин, про які йтиметься у повідомленнях).















11 клас

ТЕМА: Історичний живопис (І. Рєпін, В. Суриков, В. Васнецов). Пейзажний живопис (І. Левітан). 

             Портрети В. Сєрова. Геній М. Врубеля 


МЕТА: ознайомити учнів з історичними умовами розвитку російського живопису, особливостями розвитку жанрового живопису та творчістю І. Рєпіна, В. Сурикова, В. Васнецова, І. Левітана, В. Сєрова, М. Врубеля, навчити характеризувати особливості художньо - образної мови конкретних митців; розвивати зорову пам'ять, зосередженість, увагу, уміння обґрунтовувати свою думку щодо творів мистецтва, складати оповідання за сюжетом картини; виховувати духовність, шанобливе ставлення до пам'яток світового живописного мистецтва.


ОБЛАДНАННЯ: репродукції картин (В. Суриков «Ранок стрілецької страти», «Перехід Суворова через Альпи» та ін.; О. Кіпренський «Портрет О. С. Пушкіна»; В. Тропінін «Мереживниця», «Портрет сина»; К. Брюллов «Портрет поета В. А. Жуковського», «Останній день Помпеї», «Дівчина, яка збирає виноград на околицях Неаполя» та ін.; О. Іванов «Явлення Христа народу»; О. Венеціанов «Жнива»та ін.; П. Федотов «Сватання майора», «Свіжий кавалер»; І. Рєпін «Бурлаки на Волзі», «Запорожці пишуть листа турецькому султанові» та ін.; І. Левітан «Золота осінь», «Над вічним спокоєм» та ін.; В. Васне- цов «Альонушка», «Іван-Царевич на Сірому Вовку», «Три богатирі» та ін.; В. Сєров «Дівчина з персиками», «Міка Морозов» та ін.; М. Врубель «Демон сидячий», «Царівні-Лебідь» таін.; С. Щедрін «Краєвид озера Немі в околицях Рима» та ін.; І. Іванов «Краєвид Гостиного подвір'я у Санкт-Петербурзі» та ін.); портрети І. Рєпіна, В. Сурикова, В. Васнецова, І. Левітана, В. Сєрова, М. Врубеля; таблиця «Жанри російського живопису XIX — початку XX ст.»; фрагменти музичних творів (опери М. Римського-Корсакова «Казка про царя Салтана», М. Мусоргського «Хованщина» та «Сорочинський ярмарок»; фортепіанний цикл П. Чайковського «Пори року»). 


                                                                                ХІД УРОКУ
I.    Організаційний момент
II.    Перевірка домашнього завдання
Презентація сторінки «Мистецтво Рубенса, Рембрандта та „малих голландців"» альбому «Культурна спадщина народів світу» (1—2 учні)


III.    Актуалізація опорних знань
Опитування
♦    Чи відвідували ви коли-небудь художній музей? У якому місті він розташований? Які картини там експонуються?
♦    Хто є вашим улюбленим російським художником? Назвіть його картини. Чому вони вам подобаються?


IV.    Мотивація навчальної діяльності
V.    Викладення нового навчального матеріалу
1. Слово вчителя
           Образотворче мистецтво XIX ст. є розмаїтим щодо художніх стилів, шкіл і напрямів, для нього є характерним зацікавлення суспільства всіма видами мистецтва.
         Водночас у Росії діяльність Петербурзької академії мистецтв, заснованої 1757 року, сприяла розквіту класицизму, що став офіційним напрямом у мистецтві, і перешкоджала розвитку інших напрямів, зародки яких з'явилися вже на початку століття.
          Академічний класицизм мав беззаперечні переваги: глибоке знання європейської культури минулого, бездоганний рисунок, майстерність у створенні композиції. Передові тенденції в розвитку образотворчого мистецтва цього періоду пов'язані зі становленням нових напрямів — романтизму й реалізму.
          Періодом злету російського живопису стало XIX ст. Розвиток отримали як традиційні, так і нові жанри, характерним явищем стало змішування жанрів.


2. Виступи учнів із повідомленнями, підготовленими індивідуально
(Демонструються репродукції' картин російських живописців, про які згадується у виступах учнів із повідомленнями.)
1-й «екскурсовод» («І. Рєпін — майстер історичного живопису»)
         Ілля Юхимович Рєпін (24.07(05.08). 1844—29.09.1930) — визначний російський і український художник-реаліст. Народився у Чугуєві на Харківщині, навчався у місцевій іконописній майстерні, з 1863 року — у Петербурзькій рисувальній школі, у 1864— 1871 роках — у Петербурзькій Академії мистецтв (учень І. Крам- ського), яку закінчив із золотою медаллю і вирушив у студійну подорож до Італії та Франції. Від 1893 року — академік, професор Петербурзької Академії (до 1907); член товариства передвижників (з 1878) і мистецького гурту «Світ мистецтва» (з 1890).
           Рєпін — типовий реаліст, який не копіював природу: він перевтілював її мотиви своїм майже експресіоністичним малярством. Майстерно охоплював людську постать у русі, її типаж і вираз, а його соковиті та звучні барви надавали твору ефектної пластичності. Його творчість є продуктом українсько-російського культурного симбіозу, проте з Україною він був пов'язаний не тільки походженням, але й чуттєво. Він був закоханий в українську природу, людину, фольклор та висував проблему українського стилю в мистецтві. Твори І. Ю. Рєпіна на українську тематику: «Запорожці пишуть листа турецькому султанові» (1880—1891, один варіант у Москві, другий — у Харківському Державному Музеї образотворчого мистецтва); «Вечорниці» (1881), «Гайдамака» (1902), «Чорноморська вольниця» (1903), «Гопак» (1930, не завершено); численні портрети тогочасних діячів культури, зокрема української (С. Любицької, М. Мурашка, 1877; В. Тарновського, «Гетьман», 1880; Т. Шевченка, 1888; Д. Багалія, 1906); 4 ескізи проекту пам'ятника Шевченку в Києві (1910—1914); ілюстрації до творів М. Гоголя «Тарас Бульба» і «Сорочинський ярмарок» (1872—1882), Д. Яворницького «Запоріжжя в залишках старовини і переказах народу» (1887); замальовки пам'яток української архітектури та ін.
З-поміж найвідоміших творів Іллі Юхимовича також «Бурлаки на Волзі» (1870—1873), «Іван Грозний і син його Іван» (1881— 1885), «Царівна Софія» (1879), «Засідання Державної Ради» (1901—1903).


2-й «екскурсовод» («З історії створення картини  „Запорожці пишуть листа турецькому султанові"»)
           Грандіозне полотно І. Рєпіна «Запорожці пишуть листа турецькому султанові» (1880) стало визначним явищем російського та українського історичного жанру.
        Сюжетом картини став відомий лист (1676) запорожців турецькому султанові у відповідь на вимоги турецького султана Мухаммеда IV. Із легендою про написання цього листа та обома листами — і турецького султана, і запорожців — ми ознайомлювалися на уроках історії та літератури. У 1870-ті роки катеринославський етнограф-аматор Я. П. Новицький знайшов копію цього листа, зроблену у XVIII ст. Він передав її відомому історикові Д. І. Явор- ницькому, який одного разу зачитав її як курйоз своїм гостям, із-поміж яких був, зокрема, І. Ю. Рєпін. Художник зацікавився сюжетом і 1880 року почав першу серію етюдів.
          Після 1880 року Рєпін неквапливо виконував ескізи та добирав моделей. Перший завершений ескіз олією з'явився 1887 року. Рєпін подарував його Яворницькому. Пізніше Яворницький продав його П. М. Третьякову (нині експонується у Третьяковській галереї, Москва, Росія).
         Основний (класичний) варіант картини було завершено 1891 року. Після першого публічного огляду художника критикували: на думку багатьох, картина була «історично недостовірною». Проте доля полотна склалася вдало. Після успіху на декількох виставках у Росії та за кордоном (Чикаго, Будапешт, Мюнхен, Стокгольм) картину 1892 року придбав за 35000 карбованців імператор Олександр III. Картина залишалася у царських зібраннях до 1917 року, а після революції опинилася у зібраннях Державного Російського музею.
        1889 року Рєпін почав працювати над другим варіантом, роботу над яким він так і не завершив. Це полотно дещо поступається за розмірами початковому варіанту, його художник спробував зробити «історично достовірнішим», але був незадоволений результатом і залишив незавершеним. Другий варіант нині зберігається у Харківському художньому музеї.


3-й «екскурсовод» («Деякі прототипи персонажів картини І. Рєпіна „Запорожці пишуть листа турецькому султанові"»)
(Демонструється репродукція картини І. Рєпіна «Запорожці пишуть листа турецькому султанові», на якій позначено окремих головних осіб, про яких ітиметься у повідомленні «екскурсовода».)
         Один з дуже колоритних персонажів — козак із хвацько закрученими вусами — змальований із художника Івана Францевича Ционглінського, викладача рисувальної школи Імператорського Товариства заохочення мистецтв, активного учасника пітерського творчого об'єднання «Світ мистецтва».
      Красень із благородними рисами обличчя і цілком інтелігентною усмішкою — онучатий племінник відомого російського композитора М. І. Глінки.
        Високий казарлюга із пов'язкою на голові — це одеський художник Микола Дмитрович Кузнецов. Жартівник, силач, академік Академії мистецтв, професор, керівник класу батального живопису в Академії.
        Для похмурого козака із лукаво прищуреними очима позував Василь Васильович Тарновський, український колекціонер і меценат, власник відомого маєтку Качанівка. У Качанівці Рєпін змальовував козачу амуніцію та самого Василя Васильовича.
       Образ козака Голоти змальований із кучера Василя Тарновського — Микити. Рєпін, захоплюючись Микитиними щербаті- стю, одноокістю, нетверезістю і смішливістю, устиг його замалювати, коли вони разом із Тарновським переправлялися через Дніпро на паромі.
       Прототипом товстуна, який повинен був зображувати Тараса Бульбу, став професор Петербурзької консерваторії Олександр Іванович Рубець. Із-за Бульби понуро визирає худий, високий довговусий козак. Це музикант, соліст Маріїнського театру, Федір Гнатович Стравінський, батько відомого композитора Ігоря Стравінського.
          Писар — Дмитро Іванович Яворницький. Саме він був головним натхненником і консультантом художника. З експонатів Явор- ницького Рєпін змалював значну частину амуніції, зброї та іншої козацької атрибутики. Усмішку писаря, що відображена на картині, Рєпіну вдалося досягти не відразу. Коли Яворницький приїхав позувати, він був вельми похмурий. Але у Рєпіна знайшовся журнал із карикатурами, який він дав переглянути Яворницькому. Розглядаючи їх, Дмитро Іванович заусміхався, і у такому вигляді потрапив до остаточного варіанта картини.


4 - й    «екскурсовод» («Життєвий шлях В. Сурикова»)
         Василь Іванович Суриков (24.01.1848—06.03.1916) — видатний російський живописець, майстер масштабних історичних полотен, народився у Красноярську у козацькій родині. Почав малювати в ранньому дитинстві. Першим учителем малювання для Сурикова став Микола Васильович Гребньов — учитель малювання Красноярського повітового училища. Першим датованим твором Сурикова вважають акварель «Плоти на Єнісеї» (1862, зберігається в музеї-садибі В. І. Сурикова у Красноярську). Після навчання в повітовому училищі Суриков улаштовується писарем до губернського управління — родина не мало коштів на продовження його освіти в гімназії. Під час роботи у губернському управлінні малюнки Сурикова побачив губернатор Єнісейської губернії П. М. Замятнін. Губернатор знайшов мецената — красноярського золотопромисловця П. І. Кузнецова, який оплатив навчання Сурикова в Петербурзькій Академії мистецтв.
          11 грудня 1868 року Суриков з обозом П. І. Кузнецова виїхав із Красноярська до Санкт-Петербурга. Суриков не зміг вступити до Академії, і в травні-липні 1869 року навчався у Санкт- Петербурзькій художній школі Товариства заохочення мистецтв. Восени 1869 року Василь склав іспити, ставши вільним слухачем Академії мистецтв, а через рік був зарахований вихованцем.
У 1869—1875 роках Суриков навчався у Академії мистецтв у П. П. Чистякова. Під час навчання Суриков за свої роботи отримав 4 срібних медалі та декілька грошових премій; значну увагу приділяв композиції, за що отримав прізвисько «Композитор».
         1881 року Суриков стає членом Товариства пересувних художніх виставок, 1907-го залишає це Товариство, ставши членом Союзу російських художників. З 1893 року Суриков — дійсний член Петербурзької Академії мистецтв.
         1910 року Суриков відвідує Іспанію. Цього ж року в Красноярську з ініціативи Сурикова і JI. А. Чернишова відкрито рисувальну школу, для якої митець із Петербурга надсилає наочні посібники.
1915 року Василь Іванович їде лікуватися до Криму. Суриков помер у Москві 6 (19) березня 1916 року від склерозу серця. Похований поряд із дружиною на Ваганьковському кладовищі.


5 -  й    «екскурсовод» («Найвидатніші роботи В. Сурикова»)
        На картині «Ранок стрілецької страти» (1878—1881) двоє головних героїв — молодий Петро, який сидить на коні біля кремлівської стіни, і рудий стрілець, який гнівно дивиться на царя. Його руки зв'язані, ноги забиті в колодки, але він не змирився зі своєю долею. У руках він стискає свічку, полум'я якої зметнулося вгору.
      Петро поглядає на приречених стрільців не менш гнівним і непримиренним поглядом. Між фігурами стрільця і Петра можна провести діагональну лінію, що зорово демонструє протистояння цих персонажів.
          Емоційно зображена також решта стрільців. Чорнобородий стрілець у накинутому на плечі червоному каптані похмуро, спідлоба озирається навколо. Він також не підкорився вироку Петра. Сивий стрілець настільки боїться майбутньої страти, що не бачить дітей, які припали до нього. Солдат вихоплює свічку з його безсилої руки. Поникла голова стрільця, який стоїть на возі, немовби провіщає його майбутню долю. Солдати волочать до шибениці ще одного знесиленого стрільця. На землю кинуті вже непотрібний каптан і ковпак, трохи тліє свічка, що випала з рук. Відчайдушно кричить молода стрілецька дружина, син притиснувся до матері та заховав обличчя у складках її одягу. Важко опустилася на землю літня жінка. Поряд із нею — перелякана маленька дівчинка у червоній хусточці.
Глибокий трагізм моменту підкреслює і темний колорит картини. Художник обрав час зображення страти — ранок після дощовитої осінньої ночі, коли щойно почало світати і над площею не встиг розсіятися холодний ранковий туман. У цій обстановці у темному натовпі виділяються білі сорочки засуджених і мерехтливі вогники їх свічок.
       У картині «Ранок стрілецької страти» Суриков застосував композиційний прийом зближення планів, скоротивши відстань між Лобним місцем, храмом Василя Блаженного і кремлівською стіною. Так він отримав ефект величезного народного натовпу, повного життя й руху. Насправді зображено всього декілька десятків персонажів. Важливе значення має також архітектурний фон картини. Строкаті бані собору Василя Блаженного відповідають фігурам стрільців, а кремлівська вежа — фігурі Петра І на коні.
         «Ранок стрілецької страти» було представлено 01.03.1881 р. на черговій виставці Товариства пересувних художніх виставок, після якої дочка П. М. Третьякова, А. П. Боткіна, згадувала про Сурикова: «Ніхто не починав так. Він не розгойдувався, не примірявся, а як грім грянув цим твором».
Третьяков відразу ж придбав цю картину для своєї колекції, а пізніше і два наступних історичних полотна Сурикова: «Менши- ков у Березові» та «Бояриня Морозова».
         На картині «Меншиков у Березові» (1883) зображений Олександр Меншиков, фаворит Петра І, який за державні інтриги за наказом Петра II був відправлений у вигнання у Березово.
         На картині Меншиков зображений із дітьми, які символізують зміну поколінь. Усі герої картини занурені в думи про минуле, Меншиков живе пам'яттю. Історична достовірність картини визначається образами людей, які зображені на ній, а також їх одягом і обстановкою хати, що повністю відповідає тій епосі. В образі Меншикова Суриков розкриває епоху Петра І.
           Меншиков зображений на картині як яскрава історична особа, виходець із народу і улюбленець долі, трагічне нагадування про епоху самовладдя і переворотів. Майстерно написані діти Меншикова — старша дочка Марія, яка пригорнулася до батька і глибоко замислилася, син, який машинально знімає віск зі свічника, і молодша дочка, яка вводить у композицію життєствердне начало.
         1881 року Суриков виконав перший ескіз «Боярині Морозової», 1884-го почав працювати над картиною. Уперше про бояриню Морозову Василь Іванович почув від своєї тітки, у якої він жив у Красноярську під час навчання у повітовому училищі. Тривалий час Суриков не міг знайти натурницю для боярині. Прототипом Морозової стала тітка Сурикова — Авдотья Василівна Торгоши- на. Її чоловік, Степан Федорович, зображений на картині «Ранок стрілецької страти» як стрілець із чорною бородою. В образі купця ліворуч на картині «Бояриня Морозова» зображено колишнього дяка Сухобузимської Троїцької церкви Варсанофія Семеновича За- коурцева. Закоурцев позував Сурикову для етюду «Усміхнений священик» ще 1873 року у Красноярську. Прочанин із посохом праворуч написаний із переселенця, якого Суриков зустрів дорогою. «Бояриня Морозова» експонувалася на XV Пересувний виставці (1887).


6-й «екскурсовод» («В. Васнецов — майстер міфологічно-казкового живопису»)
       Віктор Михайлович Васнецов (03(15).05.1848—23.07.1926) — російський художник, майстер живопису на історичні та фольклорні сюжети. Народився у Вятській губернії (нині Кіровська область, Росія), у сім'ї православного священика. Навчався у духовному училищі (1858—1862), потім у Вятській духовній семінарії, де брав уроки малювання у гімназичного вчителя М. Г. Чернишо- ва. Допомагав засланим до Вятки художникам. Учився живопису в Петербурзі — спершу у І. Н. Крамського в рисувальній школі Товариства заохочення мистецтв (1867—1868), потім — в Академії мистецтв (1868—1873). Після закінчення Академії їздив за кордон. Виставляти свої роботи почав із 1869 року, спочатку беручи участь в експозиціях Академії, потім — у виставках передвижників. 1893 року Васнецов стає дійсним членом Академії мистецтв.
         Разом із багатьма іншими художниками 1915 року брав участь у заснуванні Товариства відродження художньої Русі. Віктор Вас- нецов помер 23 липня 1926 року в Москві, похований на Введенському кладовищі.
        Васнецов — основоположник особливого «російського стилю» всередині загальноєвропейського символізму й модерну. Живописець Васнецов переосмислив російський історичний жанр, поєднавши середньовічні мотиви з атмосферою поетичної легенди або казки. Казки часто стають темами видатних полотен митця.
        З-поміж мальовничих билин і казок Васнецова — картини «Витязь на роздоріжжі» (1878, Російський музей, Санкт-Петербург); «Після побоїща Ігоря Святославича із половцями» (1880), «Альонушка» (1881), «Три богатирі» (1881—1898), «Цар Іван Васильович Грозний» (1897; усі картини — у Третьяковській галереї, Москва). Деякі з цих творів («Три царівни підземного царства», 1881, там же) є вже типовими для модерну декоративними картинами-панно, що переносять глядача у світ марень.


7-й «екскурсовод» («Найвідоміші твори В. Васнецова»)
         Одним із найвідоміших творів Васнецова є картина «Три богатирі» (1881—1898). Художник зобразив на картині трьох билинних богатирів — Іллю Муромця, Добриню Микитича й Альошу Поповича. У кінному дозорі богатирі оберігаючи Русь від навали кочівників. Кожного з персонажів картини митець наділив характером, кожному надав індивідуальних рис. У центрі — Ілля Муро- мець, у кольчузі й шоломі, озброєний залізною палицею, списом і щитом. З-під руки вдивляється могутній богатир на могутньому вороному коні у степові простори. Праворуч від Іллі — Добриня Микитич у візерунковому шоломі, гаптованих чоботях, із мечем і червленим щитом. Богатир нетерпляче стискає руків'я меча. Ліворуч від Іллі — наймолодший із трьох богатирів — Альоша Попович. Юний богатир тримає напоготові лук, споряджений стрілою. Альоша Попович — не тільки воїн: збоку в нього гусла. В образах трьох богатирів Васнецов утілив споконвічну мрію російського народу про непереможного й справедливого захисника.
           Роботу над картиною «Альонушка» художник почав 1880 року. Спочатку він малював пейзажні етюди на березі Вори в Абрам- цеві, біля ставка в Ахтирці. Збереглося багато етюдів цього часу. Роботу було завершено взимку 1881-го у Москві. Критик І. Грабар назвав «Альонушку» однієї з кращих картин російської школи.
          Відмовившись від конкретного сюжету та дієвості, у картині митець передав душу російської казки, що є спорідненою неяскравій руській природі. В образі Альонушки, написаної з селянської дівчинки, передано страждання лагідної, самотньої, усіма знехтуваної сирітки, яку можна зустріти у багатьох казках. Вона нескінченно довго сидить на білому камені, неначе сама скам'яніла від страждань, у її очах застиг німий відчай; погляд дівчинки притягує немовби вир.
           Темна глибина води, у якій проступає примарне відображення, невблаганно вабить Альонушку. Фігурка дівчинки немовби створена із природних форм, вечірніх фарб і візерунків листя та концентрує зосереджений смуток осінньої природи, що дбайливо приховує та охороняє героїню. Природа втішає її, як мати своє дитя.
         Пейзажні мотиви картини навіяні поетичними фольклорними образами (наприклад, ластівки, які зібралися на гілочці над головою Альонушки,— добрі провісниці, помічниці у біді, а осики, що трепечуть,— символ гіркої долі).


8-й «екскурсовод» («Життєвий шлях І. Левітана»)
        Ісаак Ілліч Левітан (18.08.1860—22.07.1900) — видатний російський художник, майстер пейзажу, основоположник жанру «пейзаж настрою». Народився у містечку Кібарти Ковенської губернії (нині Литва) в освіченій, але бідній єврейській сім'ї.
        Навчався у Московському училищі живопису, скульптури й архітектури у В. Перова, О. Саврасова і В. Полєнова. Улітку кілька років поспіль (1880—1884) писав із натури в Останкіно («Дубовий гай. Осінь», 1880; «Дуб», 1880; «Сосни», 1880). Художник створює пейзажі у Саввінській слободі під Звенигородом: «Останній сніг. Саввінська слобода» (1884), «Місток. Саввінська слобода» (1884).    Навесні 1885 року Левітан закінчив училище. Звання художника він не отримав — йому видали диплом учителя чистописання.
           Навесні 1888 року Левітан вирушив на пароплаві Окою до Нижнього Новгорода — і далі вгору Волгою. Під час подорожі несподівано для себе відкрив красу маленького, тихого містечка — Плес. Приблизно 200 робіт, виконані ним за три літа, проведені у Плесі, зробили Левітана надзвичайно популярним, а Плес відтоді часто відвідували пейзажисти. З кінця 1889 до початку 1890 року Левітан уперше подорожував Західною Європою, відвідавши Францію та Італію.
       1898 року Левітану присвоїли звання академіка пейзажного живопису. Він почав викладати в тому самому училищі, у якому вчився сам. Художник мріяв створити «Будинок пейзажів» — велику майстерню, у якій могли б працювати всі російські пейзажисти.
           1891 року вступив до Товариства пересувних художніх виставок. Упродовж 1898—1900 років керував пейзажною майстернею училища, у якому раніше навчався. З-поміж його учнів — М. Сар'ян, П. Кузнецов, М. Ф. Ларіонов та інші відомі живописці. Улітку 1900 року у російському відділі Всесвітньої виставки в Парижі експонувалися картини Левітана.
          22 липня (4 серпня) 1900 року Ісаак Левітан помер. У його майстерні залишилося приблизно 40 незавершених картин і 300 етюдів. Остання робота — «Озеро. Русь» (не завершена).


9-й «екскурсовод»    («І. Левітан — майстер задумливого пейзажу»)
           Левітан значно розширив можливості пейзажного жанру, сповнивши його філософським змістом, міркуваннями про життя та смерть, про місце людини у світі, прагнучи до того, щоб природа була в картині «олюдненої», пропущеною «крізь призму темпераменту художника». Левітан продовжив лінію ліричного пейзажу, почату О. Саврасовим.
          Ісаак Ілліч Левітан відіграв важливу роль у становленні жанру пейзажу на межі XIX—XX ст., проникнувши у психологію людини, у найпотаємніші куточки її душі. Художник Б. Йогансон відзначав, що око Левітана настільки гостре, що навіть най дрібніша неточність у колориті була для нього неприпустимою. Ця обдарованість художника тонким «слухом живопису» допомагала йому передавати найтонші стани природи.
          У своїх ранніх роботах Левітан захоплювався різноманітними можливостями живопису на пленері. Його цікавило передавання за допомогою фарб напоєного вологою повітря, м'якого вечірнього освітлення, гри сонячних відблисків на поверхні води. Волга постала перед митцем як глибоке, величне втілення гармонії та чистоти. Саме на Волзі найповніше розвинувся і набрав сили дар художнього узагальнення, яким володів Ісаак Левітан, а поетика пейзажу в його творчості набула епічних рис. Художникові вдалося побачити чарівність дощів, і створити відомі «дощові роботи».
         Так, картина «Після дощу. Плес» (1889) оповита чарівністю дощового присмерку у приволзькому містечку: виблискують калюжі, низько над землею, немов дим, за Волгу пливуть хмари. Пара із пароплавних труб м'яко лягає на воду. Поблизу берега стоять почорніли від сирості баржі. У колориті картини переважають найтонші акварельні відтінки сірого і блакитного.
У картині «Над вічним спокоєм» (1894), написаній на березі озера у Тверській губернії, поезія дощового дня виражена з більшою силою. Зі схилу, на якому темні берізки згинаються від вітру, а між ними стоїть дерев'яна церква, відкривається далечінь глухої ріки, потемнілі від негоди луки, величезне похмуре небо.
          Над землею нависають важкі, наповнені холодною вологою хмари. Ця картина позначена монументальністю, глибиною філософського узагальнення.
         На пізньому етапі творчості художник знову звертається до радісних, світлих мотивів. Найзвичайніший куточок сільської природи на картині «Березень» (1895) іскриться безпосередністю та радістю життя. У пейзажі «Золота осінь» (1895) з'являється чудове святкове видовище одягненої «у багрець і золото», за рядками О. С. Пушкіна, природи. Колористичне багатство картини досягається лише трьома основними кольорами.


10 -  й    «екскурсовод» («Життєвий шлях В. Сєрова»)
          Валентин Олександрович Сєров (19.01.1865—05.12.1911) — російський живописець і графік, майстер портрета, народився у Петербурзі, у родині композитора і піаністки. У 1878—1879 роках у Москві брав уроки рисунка і живопису у І. Рєпіна, у сім'ї якого жив 1879 року. Сєров із Рєпіним відвідували Мамонтових та брали участь у їх домашніх виставах.
          1880 року вступив до Імператорської Академії мистецтв. Його головним наставником був П. Чистяков. Отримавши від Академії малу срібну медаль за етюд із натури, залишив цей заклад 1884-го і відтоді почав працювати самостійно, удосконалюючись у живописі, здебільшого портретному. 1884 року в Абрамцеві створив один із перших своїх значних творів — портрет JI. А. Мамонтової (Новгородський державний об'єднаний музей-заповідник). 1887 року написав знаменитий портрет В. С. Мамонтової («Дівчинка з персиками»). З 1894 року Сєров був членом Товариства пересувних художніх виставок. З 1897 року викладав у Московському училищі живопису, скульптури й архітектури. Його учнями були П. В. Кузнецов, М. М. Сапунов, М. С. Сар'ян, К. С. Петров-Водкін, М. П. Ульянов, К. Ф. Юон.
       Помер Сєров 5 грудня 1911 року в Москві.


11 -  й    «екскурсовод» («Валентин Сєров — майстер портрета»)
       З початку 1890-х років портрет став основним жанром у творчості Сєрова, набуваючи нових рис: психологічно загострену характеристику людини й активно виявлене у ньому артистичне начало. Улюбленими моделями Сєрова стають артисти, художники, письменники (портрети А. Мазіні, 1890; Ф. Таманьйо, 1893; К. Ко- ровіна, 1891; I. Jleвітана, 1893; М. Лєскова, 1894; М. Римського- Корсакова, 1898). Досягненнями раннього періоду творчості Сєрова є портрети-картини «Дівчинка з персиками» (1887), «Дівчина, освітлена сонцем» (1888; обидві в Третьяковській галереї, Москва). У цих творах митець, оспівуючи юність і красу, убачив головне своє завдання у безпосередності сприйняття моделі та природи і їх переконливому пластичному тлумаченні. У розробці світла й кольору, у передаванні складної гармонії рефлексів, у насиченні середовища повітрям, у свіжості мальовничого сприйняття світу проявилися риси раннього російського імпресіонізму.
      Відмовившись від багатобарвного живопису II половини 1880-х років, Сєров віддає перевагу чорно-сірим або коричневим тонам, використовує ширший мазок, що сприяє гостроті передавання натури. Імпресіоністські риси в живописі Сєрова позначаються часом лише в композиційній побудові портрета, характері руху моделі портретованого. У портретах дітей Сєров прагнув характерністю пози та жесту, усім колірним вирішенням виявити та підкреслити безпосередність внутрішнього руху, душевну чистоту та ясність світосприйняття дитини («Діти», 1899, Російський музей, Петербург; «Міка Морозов», 1901, Третьяковська галерея, Москва). У 1890-ті — на початку 1900-х років Сєров часто звертався до пейзажно-жанрових композицій на селянські теми.
      Невеликі картини, витримані в єдиній теплій сіро-коричневій гамі, позбавлені розповідних елементів — скромний пейзажний мотив передає настрій тихої та сумної зосередженості («Жовтень. Домотканово», 1895, Третьяковська галерея, Москва; «Баба у возі», 1899, Російський музей, Петербург).
На межі століть відбувається перелам у стилістичних пошуках Сєрова, у його творчості остаточно зникають риси імпресіонізму та послідовно розвиваються принципи стилю модерн, незмінно при цьому зберігається глибоко правдиве і реалістичне зображення природи та людини. Портрети Сєрова тяжіють до гостроти соціально-психологічних характеристик, що набувають надзвичайної глибини й монументальності.
        У середині 1900-х років Сєров створює декілька парадних портретів, розвиває тему артистичної особистості (портрети М. Горь- кого, 1904; М. Єрмолової, 1905; Ф. Шаляпіна, 1905). У портретах Іди Рубінштейн (1910) та княгині Ольги Орлової (1911) митець іноді звертається до гіперболізації та гротеску.
       В останні роки життя Сєров створив декілька картин на сюжети з античної міфології, у яких Сєров інтерпретує античність, поєднуючи символіку міфу з реальним спостереженням натури.


12-й «екскурсовод»  («Життєвий та творчий шлях Михайла Врубеля»)
            Михайло Олександрович Врубель (польськ. Wrobel; 05.03.1856— 01.04.1910) — видатний російський художник межі XIX—XX ст., майстер універсальних можливостей, який прославив своє ім'я практично в усіх видах і жанрах образотворчого мистецтва: живописі, графіці, декоративній скульптурі, театральному мистецтві.
         У 1864—1867 роках юний Михайло Врубель навчався у відомого в Саратові художника, випускника Академії мистецтв О. Годіна. 1880 року Михайло Врубель став студентом Російської Академії мистецтв, де відразу виділився з-поміж інших студентів незвичністю стилю і оригінальним поглядом на класичні сюжети (імпресіонізм). Це можна помітити на його перших акварелях — «Уведення у храм» і «Римляни, які бенкетують».
        Упродовж 1884—1889 років Врубель на запрошення професора А. В. Прахова працював у Києві, здебільшого створюючи зображення на релігійну тематику. До цього періоду належать ікони та стінні розписи для Кирилівської церкви, ескізи розпису для Володимирського собору — їх не дозволили здійснити через «не- релігійність». Саме тут художник пише знаменитий портрет «Дівчинка на тлі перського килима» (1886). Зі вступом до Академії мистецтв Врубель із розсіяного і легковажного студента перетворюється на фанатика своєї роботи.
       1901 року у художника з'явилися ознаки душевного розладу, погіршився зір. Хвороба прогресувала. Врубель помер на самоті 1910 року у Петербурзі, похований на Новодівочому кладовищі.
Багато в чому Врубель був новатором для свого часу. Художник не дотримувався академічних принципів образотворчого мистецтва XIX ст.: неодмінне зображенням руху і присутність інтриги. «Персонажі» його мистецтва — мовчання та таємниця. Врубель доводить це такими шедеврами, як «Гамлет і Офелія» (1883), «Демон сидячий»(1890).
          Любов і смерть — улюблені теми Врубеля, які відкриваються глядачеві під різними символами. Так, у картині «Дівчинка на тлі перського килима» (1886) ми бачимо якийсь надлишок розкошів, що є алегорією тлінності, суму та неминучості кінця. Ідея смерті помічена і в картині «Ворожка» (1895). Російська тема знайшла відображення в таких роботах Врубеля, як: «Богатир» (1898), «Князь Гвидон і Царівна-Лебідь» (1890), «Микула Селянинович» (1895—1896) і хрестоматійній «Царівні-Лебідь» (1900).


13-й «екскурсовод»   («Тема «Демона» у творчості Михайла Врубеля»)
        Зближення з гуртком Мамонтова позначено у творчості Врубеля новими темами: замість Христа з'являються один за одним образи демона — який сидить або літає, якого повергнуто, а також багато казково-епічних картин.
         У цей час художник мріяв про високий монументальний стиль, «мучився» трагедією ідеальної людини, вільної, сильної, вартої героїв класики. Усе це міг уособлював для митця демон.
        Перший київський «Демон» Врубеля, якого було написано, швидше за все, одразу після повернення з Одеси в січні 1886 року, за описами дуже схожий на відомого «Демона» 1890 року. На жаль, київського «Демона» художник знищив.
         Образ демона нібито вимагав свого втілення, невідступно переслідуючи художника, змушував повертатися до себе знову, обирати нові матеріали та техніки. Цей образ був пов'язаний із митцем якимось містичним чином.
        У «Демоні» М. Врубель шукав поєднання чоловічого та жіночого начал. Митець упродовж чотирьох років працював над своїм «Демоном». М. Врубель вірив, що «Демон» зробить його знаменитим. Що б не писав у ці роки майстер, «Демон» завжди жив у ньому та брав участь у його житті. Врубель зліпив спочатку голову, потім фігуру. Полотна із зображенням демона переїжджали разом із художником з квартири на квартиру, із майстерні до майстерні.
         Нарешті, 1890 року, у Москві Врубель пише «Демона сидячого». Художник поставив перед собою складне завдання: зобразити засобами живопису те невловиме, що називається «настроєм душі». «Демон сидячий» — перша картина із демонічної сюїти, виконана в техніці живопису, малюнка, скульптури. «Демон сидячий» сумує за живим світом, але цей світ зрікається його. «Демон сидячий» — сумний, тужливий, сильний, у глибокому роздумі безсильно охопив руками коліна. За ним — чудовий пейзаж із червоними, золотистими «мозаїчними плямами»: вогняне небо із ліловими хмарами, фантастичні квіти. Оточений горами, «Демон» здається злитим з ними. М. Врубель свідомо обирає «тісний» формат полотна, що зрізує зверху фігуру «Демона», чим підкреслює його скованість.  Художник підкреслює, що «Демон» для нього є ідеалом прекрасної людини. Коли дивишся на цю картину, у глядача складається враження фантастичного світу, казково-прекрасного, але водночас немовби скам'янілого. «Демон сидячий» — це міф, створений Врубелем про самого себе замолоду.  Образ «Демона» дуже сумний, але це сум юності, він ще далекий від відчаю і сповнений віри у міць своїх крил.
           Після завершення «Демона сидячого», Врубель за замовленням І. Кушнерова ілюстрував твори М. Лєрмонтова. З-поміж цих ілюстрацій виокремлюються ілюстрації до «Демона». Кожний із рисунків створено чорною аквареллю, яка набуває в руках майстра багатобарвної палітри. Найвеличніші малюнки М. Врубель зробив для сцен рокових побачень Демона та Тамари. Крім «Демона», художник виконав декілька ілюстрацій до «Герою нашого часу», до поеми «Ізмаїл-Бей» та окремих віршів. Образ «Демона, який летить» в ілюстраціях схожий за характером на «Демона сидячого», але цей демон доросліший і розчарованіший, обличчя сповнене сумом, тіло — стрімкої сили й матеріальної вагомості.
            Пізніше, 1902 року, з'явився «Демон, якого повергнуто». Це основний, за задумом художника, твір із його «Демоніади». Велич духу і безсилля тіла — це основні протиріччя картини. Демона майже знищено, але зрозуміло, що його дух незламний: гордий погляд, кожний вигин зламаного тіла, кожна складка неприступних гір провіщають нещодавню битву та незламність героя. Напівого- лений демон лежить на плащі на фоні суворих краєвидів. Переломлені над головою руки разом із викривленим обличчям створюють психологічний образ композиції. Картина залишилась не зовсім завершеною.   «Демон, якого повергнуто» захоплює не майстерним живописом, а зрілим утіленням трагедії художника (саме у цей час у М. Врубеля з'явилися ознаки психічних розладів).


VI. Актуалізація набутих знань
Аналізування таблиці    «Жанри російського живопису XIX — початку XX ст.»
(Демонструються репродукції картин російських живописців, про які згадано у таблиці «Жанри російського живопису XIX — початку XX ст.».)


Жанри російського живопису XIX — початку XX ст.
Жанр          Портретний    

Характеристика    Розквіт портретного живопису пов'язаний із пошуком нових принципів художньої творчості та поширенням у Росії романтизму, представники якого виступили проти властивої класицизму надмірної регламентації мистецтва та проголосили свободу творчого самовираження художника    

Митці та роботи    0. Кіпренський «Портрет 0. С. Пушкіна»; В. Тропінін «Мереживниця», «Портрет сина»; К. Брюллов «Автопортрет», «Портрет поета В. А. Жуковського»
Історичний    Митці показують, як у важкі моменти історичних зламів складаються долі народу і формується національний характер    К. Брюллов «Останній день Помпеї»; В. Суриков «Перехід Суворова через Альпи», «Ранок стрілецької страти», «Боярині Морозова»

Жанр      Біблійний    

 Характеристика  Зображення біблійних сюжетів у російському живописі визначено точним академічним знанням рисунка й колориту    

Митці та роботи   Ф. Бруні «Мідний змій»; 0. Іванов «Явлення Христа народу»


Жанр  Побутовий    

Характеристика  У живописі російських передвижників побутовий жанр стає провідним. Знаходячи злободенні сюжети в сучасній дійсності, вони пишуть свої картини з гарячим жалем до «маленьких людей», волають до суспільної совісті, протестуючи проти несправедливості. У 1870—1880- ті роки з'являються так звані хорові картини, у яких дійовими особами є значні за кількісним складом народні маси   

Митці та роботи   0. Венеціанов «Жнива», «Сплячий пастушок», «Ранок поміщиці», «Наниві»; П. Фе- дотов «Сватання майора», «Свіжий кавалер»; К. Брюл- лов «Італійський полудень», «Дівчина, яка збирає виноград на околицях Неаполя»; В. Пє- ров «Проводи небіжчика», «Трійка»; І. Рєпін «Бурлаки на Волзі»; В. Суриков «Узяття снігового містечка»


Жанр  Пейзажний    

Характеристика  На формування російського пейзажу значно вплинув романтизм. У пейзажах з'являються елементи побутового жанру. Російські митці почали працювати на пленері    

Митці та роботи   І. Левітан «Після дощу», «Над вічним спокоєм»; С. Щедрін «Веранда, оповита виноградом», «Краєвид озера Немі в околицях Рима»; І. Іванов «Краєвид Гостиного подвір'я у Санкт-Петербурзі»

VII.    Практична робота
Творче завдання (аналіз твору мистецтва)
Учні класу об'єднуються у 4 групи. Кожна група отримує завдання — за 5—7 хв написати твір-опис за картиною (картини обирають жеребкуванням):
1-    ша    група — В. Васнецова «Іван-Царевич на Сірому Вовку»;
2-    га    група — В. Сєрова «Міка Морозов»;
3-    гпягрупа    — І. Левітана «Золота осінь»;
4-    та    група — М. Врубеля «Царівна-Лебідь».
Після завершення роботи кожен твір-опис зачитують перед класом.

VIII.    Підбиття підсумків уроку
Рефлексія
♦    Мені найбільше близькою є творчість художника...
♦    Сьогодні на уроці мене вразило...
♦    Мені цікаво дізнатися більше про...


IX. Домашнє завдання
Для всіх: оформити сторінку «Російський живопис XIX — початку XX ст. та його найяскравіші митці» альбому «Культурна спадщина народів світу».















11 клас

ТЕМА: Естетичний феномен китайського живопису. Жанри: портрет, пейзаж, каліграфічне 

              письмо. Символічне навантаження кольору 

МЕТА: ознайомити учнів із особливостями жанрів китайського живопису, їх філософським навантаженням та символікою, навчити класифікувати жанри китайського образотворчого мистецтва, розв'язувати творчі завдання, пов'язані з виявленням оригінальності, аналізувати своєрідність національних ознак образотворчого мистецтва Китаю; розвивати зорову пам'ять, зосередженість, увагу, уміння обґрунтовувати свою думку щодо творів мистецтва; виховувати духовність, шанобливе ставлення до пам'яток далекосхідної культури.

ОБЛАДНАННЯ: репродукції живописних творів китайських митців (Шень Чжоу «Велична гора Лу»; Го Сі «Рання весна», «Осінь у долині ріки», «Камениста долина й далекий горизонт»; Ма Юань «Навесні на гірській стежці»; Ху Вей «Хризантема і бамбук»; Зоу Шуксі «Квіти камелії»; Гу Кайчжи «Фея річки Ло», «Мудрі й добропорядні жінки» та ін.); роздавальний матеріал (таблиця «Особливості китайського живопису», за кількістю учнів; «План представлення творчої роботи»; за кількістю груп). Музичний ряд: фрагменти музичних творів у виконанні на китайських народних інструментах — ерху, сякухаті (виконавці Лю Фан, Ці Сяочунь, Лей Цян, Ґоро Ямаґуті). акварель, пензлі, 3 аркуші паперу формату A3.

Терміни й поняття: «го-хуа» («живопис нашої країни»), «хуа-няо» («квіти та птахи»), «шань-шуй» («гори та води»), «жень-у-хуа» («люди»), «каліграфія», «ієрогліфи».

                                                                      ХІД  УРОКУ

I.    Організаційний момент

II.    Перевірка домашнього завдання.

Презентація сторінки «Російський живопис XIX — початку XX ст. та його найяскравіші митці»

альбому «Культурна спадщина народів світу» 

III.    Актуалізація опорних знань

Опитування

♦    Які жанри живопису ви знаєте?

♦    Назвіть видатних митців та їх роботи, що виконані у портретному та пейзажному жанрах.

♦    Який жанр подобається вам найбільше? Аргументуйте свій вибір.

IV.    Мотивація навчальної діяльності

V.    Викладення нового навчального матеріалу

1. Розповідь учителя

           У Китаї картини тушшю (різновид традиційного монохромного живопису країн Східної Азії) відомі під назвою шуймо-хуа або го- хуа (у Кореї — сумук-хва, у Японії — суйбоку-ґа або сумі-е). Картини тушшю як вид живопису було винайдено в Китаї доби династії Тань (618—907) художником Ван Веєм. Подальший розвиток цей живопис отримав за часів правління династії Сунь (960—1279). У XX—XIII ст. техніка малювання цих картин набула поширення у сусідніх Кореї, Японії та В'єтнамі.

Словникова робота. Го-хуа — китайське національне малярство. Термін «го-хуа» з'явився в Китаї на початку XX ст. для розрізнення традиційного малярства тушшю від європейського олійного малярства.   У наш час цей термін має ширше значення — він поширюється вже на різні види китайського образотворчого мистецтва: малярство, графіку, настінні розписи, новорічні малюнки, народні витинанки з паперу (орігамі) тощо. Але усі ці види зберегли особливості традиційного китайського малярства.

            Особливістю техніки створення таких картин є використання туші як основної фарби. Відтінки кольорів наносять шляхом розмивання туші одного кольору водою. Інших кольорів практично не використовують. Темами картин є персонажі китайської чи буддійської міфології, ідеальні пейзажі тощо.

          У го-хуа носієм кольору є особливий різновид туші — так звана китайська туш. Розтерта на порох і розведена водою, туш дає багато відтінків чорного — від найслабшого сірого до вугільно-чорного. Слабкі відтінки сірого використовують для умовного позначення перспективи, адже го-хуа не притаманна перспектива італійського зразка. Водночас символіка поширюється на багатоколірність.  Усе розмаїття кольорів зведено у проміжок від найслабшого сірого до вугільно-чорного. А вже уява допомагає глядачеві здогадатися, що чорне листя — зелене, сірі квіти — рожеві та червоні тощо.   Цікавою особливістю було й використання незвичних для Європи форматів — вузьких і видовжених, вертикальних чи горизонтальних, а також сувоїв із панорамними краєвидами. Паралельно китайські митці використовували різні кольори на зразок акварелі.

         Ще однією умовністю го-хуа є активне використання художньої порожнечі та фрагментарності. Для натяку на зображення весняних квітів дикої червоної сливи не обов'язково зображувати дерево. Достатньо накреслити лише одну гілку з поодинокими квітами й бутонами.

             Майже обов'язковими були написи ієрогліфами. Напис часто мав віршовану форму. На картині майстер ставив підпис, але особливий — особистою печаткою і для контрасту із чорною тушшю — червоною фарбою. Наприклад, пейзажі школи вень-жень- хуа (з кит. «живопис людей писемної культури») доповнювали вишуканою каліграфією — поетичними й філософськими написами, що безпосередньо не розкривали зміст, а натякали на нього, а також епіграмами (їх писали шанувальники художника у різний час на вільних ділянках зображення).

         Основою для го-хуа були шовк, бавовняна або пенькова тканина й особливий папір. Пензлі виготовляли із бамбука і шерсті тварин.

         Філософію китайського пейзажу викладено у трактаті живописця Го Сі (бл. 1020—1100) «Про високу суть лісів і потоків».

       Об'єктом зображення у цьому виді мистецтва є навіть не сам пейзаж у європейському змісті цього слова, а невловимо мінливий стан природи і переживання цього стану людиною. Якщо людину зображують у пейзажі, вона виглядає там маленькою фігуркою, стороннім спостерігачем.

2. Опрацювання таблиці «Особливості китайського живопису»

(Демонструються репродукції творів китайського живопису (Шень Чжоу «Велична гора Jly»; Го Сі «Рання весна», «Осінь у долині ріки», «Камениста долина й далекий горизонт»; Ма Юань «Навесні на гірській стежці»; Ху Вей «Хризантема і бамбук»; Зоу Шуксі «Квіти камелії»; Гу Кайчжи «Фея річки Ло», «Мудрі й добропорядні жінки» та ін.), що ілюструють жанри, згадані у таблиці «Особливості китайського живопису».)

                                               Особливості китайського живопису

Жанри    Портретний — жень- У- хуа («люди»)     

Особливості жанру    За вимогами жанру необхідно було «передавати» у портреті внутрішній світ людини, зважаючи також на зовнішню схожість; він охоплював усе, що стосується образу людини: портрет, історичні та міфологічні сюжети, сцени палацового буття. Побутові сцени вражають реалістичністю і довершеністю, витонченістю й живописністю    

Символіка Змальовуючи славетних імператорів і палацових красунь, живописці відтворювали не тільки атмосферу життя й побуту палацу, а й тогочасний ідеал земної краси — маленьку, тендітну жінку із крихітними ступнями, довгим чорним прямим волоссям

Жанри   Пейзажний — хуа-няо («квіти та птахи») та шань-шуй («гори та води»)   Хуа-няо («квіти та птахи»)    

Особливості жанру    Для цього жанру є характерними теми рослин (квітів, трави, бамбуку), каменів, птахів. З-поміж чотирьох так званих благородних рослин, що назавжди закріпилися в живописі Китаю (орхідея, бамбук, мей-хуа та хризантема), найулюбленішим образом стала дика слива — мей-хуа (один із найпоширеніших декоративних мотивів у прикладному мистецтві та філософських мотивів — у живописі й поезії)   

 Символіка Квіти дикої сливи символізують благородну чистоту, незламну стійкість; стрункий бамбук — стійкість і мудрість; гранат із численними зернятами — велику родину; поєднання сосни, бамбука та дикої сливи — вірну дружбу; персик — безсмертя

Жанри   Шань - шуй («гори та води»)    

Особливості жанру    Панорамні картини наповнені скелями і горами, оповитими хмарами, туманами, крізь які ледь помітними є ліси, людські домівки, човни тощо. Подібні зображення вільно текли сувоєм, їх обмежувала лише його довжина. Художники завдяки лише попереднім спостереженням і багатій    Пара качок означала вірне кохання, бамбук — благородство, сосна — довголіття. 

Символіка Символічність природи, філософське сприйняття часу та простору відобразилися у цьому

        Жанри    Шань- шуй («гори та води»)    уяві створювали ідеальні пейзажні композиції з метою передати якомога точніше свої почуття й настрої. Композиційна побудова, особливості перспективи були розраховані на те, щоб людина, яка сприймає твір, почувалася не центром світобудови, а лише маленькою її часткою    жанрі, гармонійно поєднавши уявлення китайців про головні сили Всесвіту: величезні гори з крихітними деревцями на вершинах (чоловіче начало — ян), тихі озера та річкові плеса (жіноче начало — інь)

         Жанри  Каліграфічне письмо    

Особливості жанру    Китайська писемність (китайське письмо) — давній і загальновживаний спосіб запису китайської мови. Знаки китайської писемності, відомі як китайські ієрогліфи (букви Хань). Вік китайської писемності постійно уточнюється. За останніми дослідженнями, китайська ієрогліфіка виникла у VIII тис. до н. е. Китайські ієрогліфи упорядковані не за абетковим принципом. Кожний знак є словом, так званою логограмою, або складовою певного слова. Ієрогліф або ієрогліфічна комбінація позначають фізичні об'єкти, абстрактні поняття або вимову. Кількість китайських ієрогліфів (згідно з китайським класичним словником Кансі) становить 47 035 знаків. Більшість із них є архаїзмами, що в сучасній китайській мові не вживаються    

Символіка  Усі ієрогліфи, зокрема й найскладніші,— це набір цілком визначених елементів. Кожний з цих елементів містить первинні складові — риски. Існує сувора послідовність написання елементів із рисок та ієрогліфів із елементів. За легендою, завдяки китайським ієрогліфам людські істоти отримали можливість пізнавати принципи й основні закони будови Всесвіту. Злі духи не могли більше легко обманювати людей та брехати їм

3. Словникова робота

       Xya-няо (з кит. «квіти та птахи») — один із традиційних жанрів живопису і декоративно-прикладного мистецтва Китаю: вільні композиції мотивів кольорів, птахів, рослин, плодів, комах немовби вихоплені із життя й розміщені на чистому фоні, у супроводі каліграфічних написів, що доповнюють широкий асоціативно-символічний сенс зображення.

       Шань-шуй (з кит. «гори та води») — у живописі Китаю на сувоях, альбомних аркушах традиційні пейзажні композиції із зображенням гір та водних потоків як найшанованіших сакральних елементів природи, що асоціюються із протиборчи- ми у Всесвіті чоловічим (ян) і жіночим (інь) началами.

      Жень-y-xya (з кит. «люди») — у традиційному мистецтві Китаю жанр живопису на сувоях, ширмах, альбомних аркушах, присвячений різним аспектам духовного і соціального життя людини. Складається із творів портретного, розповідного та релігійного характеру.

        Каліграфія — мистецтво красивого й чіткого писання. У Китаї та решті далекосхідних країн каліграфія позначена свободою та експресією ритму, цінувалася особливо високо як мистецтво повідомити завдяки графічному знаку емоційний і символічний зміст, передати у ньому суть слова, думку і почуття каліграфа.

       Ієрогліфи — найдавніші знаки письма. Прикметною рисою цього письма є поєднання рисункових знаків та літературних звукових позначень.

4. Розповідь учителя

        Звернімося до символічного навантаження кольору у китайському живописі.

        Жовтий. Позначає імперську владу й національну державність. Водночас, у старокитайських віруваннях склалися міцні асоціації жовтого кольору зі смертю і світом мертвих: словосполучення «жовта земля» китайською мовою є образним синонімом могильного пагорба; «Жовте джерело» — назва підземного царства мертвих; «піти до Жовтого джерела» — поетична метафора смерті людини. У пейзажній ліриці та пейзажному живописі жовтий колір, усупереч його даоській символіці, є ознакою осені як кінця року і кінця (старості) людського життя. Буддійський жовтий колір (колір одягу ченців) сходить до одягу мандрівних аскетів.

       Червоний колір інтерпретується як «темно-червоний» і ототожнюється з кольором свіжої крові. Його хроматичний ряд складає державну символіку (прапор), є колірною характеристикою і ранговими кольорами знаті (одяг, будинки, меблі), ним маркують радісні події в житті людей (новорічна обрядовість і атрибутика), асоціюючи із чоловічим началом (ян). Ще один ланцюжок асоціацій — зв'язок із культом родючості, жіночністю й весільною обрядовістю. Китайською мовою слово «весілля» передається поєднанням слів «червона подія». Усі весільні атрибути китайських наречених — винятково червоного кольору. Якщо йдеться про зовнішність конкретної жінки, то епітет «червоний» передає її красу: «червона жінка» — красуня, «червоне обличчя» — зовнішність красуні.

       Синьо-зелений колір, зважаючи на етимологію ієрогліфа, що його позначає, спершу передавав безпосередньо зелений колір, точніше, колір листя. Опорними кольорами цього хроматичного ряду є зелений (люй), що здебільшого стосується рослинності, але також може вживатися і для позначення чорного волосся; синьо- блакитні кольори; кольори бірюзової гами. Кольори власне зеленої гами, окрім асоціацій із рослинністю, утілюють стихію води і жіноче космічне начало (інь). Тому будь-які поєднання з червоним кольором мають еротичну символіку, що простежується в літературно-поетичній образності (наприклад, описі червоних променів сонця, що ковзають по зеленій воді; червоних бутонів (кольорів) поміж зеленого листя). Кольори синьо-блакитної гами найчастіше символізують небо і небесний простір, хоча можуть застосовуватися і до води (зазвичай морських хвиль).

           Білий колір є прийнятим траурним кольором, за винятком да- оської образності (де він передає ідею порожнечі як визначальної властивості Дао, утілює чистоту його натхнення і духовних шукань особистості). Білий колір також очолює досить широкий хроматичний ряд, який найчіткіше виділявся і послідовно дотримувався в обрядових практиках і в декоративно-прикладному мистецтві, передусім, у фарфоровому виробництві. У ньому виокремлюють, зокрема: місячно-білий колір — для ритуального одягу; суто білий колір, що втілює внутрішню досконалість людини, а також природних реалій і предметів; декілька різновидів білого кольору з відтінками: «колір м'яса свіжої риби» (із рожевуватим відтінком), «колір слонової кістки» (із палевим відтінком), «колір снігу» (сріблясто-білий), «колір нефриту» (із трохи помітним зеленуватим або сіруватим відтінками).

           Чорний колір асоціюється з ученістю й освітою, ставши кольором убрання вченого-книжника, наставника й учнів. Навіть для цього кольору визнавався окремий хроматичний ряд, у якому особливе місце посідає колір сюань — чорний із червонястим відтінком, за допомогою якого передавалися всі ті явища й сутності, що визначаються як «таємниче», «сокровенне».

VI. Практична робота

Творче завдання

1. Виконання творчого завдання

Учні класу об'єднуються у 3 групи. Кожна група отримує завдання — намалювати сувій у конкретному жанрі китайського живопису (жанри обирають жеребкуванням):

1-    ша    група — «квіти та птахи»;

2-    га    група — «гори та води»;

3 -   тя група — «люди».

2. Аналітична робота за творчим завданням

Учні обирають представника від кожної групи, який презентує роботу своєї групи за наведеним далі планом.

План представлення творчоі роботи

♦    У чому полягає ідея твору?

♦    На чому базується сюжет? Як він розгортається?

♦    Хто є головними персонажами твору?

♦    За допомогою яких зображувальних засобів виконано груповий твір?

♦    Чому ви обрали саме такі кольори?

♦    У який спосіб відбивається індивідуальний смак кожного з учнів у груповій роботі?

          Відбувається обговорення робіт, виконаних у групах. У процесі обговорення учні повинні дійти певного висновку.

Висновок. Майстри традиційного китайського живопису перетворили картину на засіб спілкування, спосіб передавання почуттів, думок і символічних добрих побажань. У живописних творах найповніше та найрізноманітніше втілено естетичні ідеали китайців.

VII.    Підбиття підсумків уроку

1.    Оцінювання роботи учнів на уроці

2.    Рефлексія

♦    Мені найбільше запам'яталося на уроці...

♦    Я хочу дізнатися більше про...

♦    Мене зацікавила інформація щодо...

VIII.    Домашнє завдання

Для всіх: доповнити альбом «Культурна спадщина народів світу» сторінкою «Китайський живопис».

Індивідуальне (для учнів із достатнім та високим рівнем навчальних досягнень): підготувати повідомлення про декоративно- прикладне мистецтво Близького Сходу (багдадську книжкову мініатюру, турецьке гончарне мистецтво, дамаські тканини, іранське килимарство).

Коментар. Індивідуальне завдання до наступного уроку може викликати ускладнення навіть в учнів із високим рівнем навчальних досягнень, тому вчителеві варто подати учням допомогу під час підготовки індивідуальних повідомлень.















11 клас

ТЕМА: Багдадська книжкова мініатюра. Турецьке гончарне мистецтво. Дамаські тканини. 

             Іранське килимарство 


МЕТА: ознайомити учнів із видами декоративно-прикладного мистецтва Близького Сходу, особливостями орнаменту та символікою, навчити характеризувати художньо-образний зміст творів декоративно- прикладного мистецтва; формувати вміння інтерпретувати художні твори за змістом і мовними засобами, пізнавальну активність, розвивати вміння формулювати особисті враження від творів народного мистецтва, використовуючи спеціальну мистецьку термінологію, розвивати здатність естетично оцінювати художні твори; виховувати повагу до роботи народних майстрів, високу духовність.


ОБЛАДНАННЯ: зображення зразків багдадської книжкової мініатюри (Джунаїда Султані до «Хамси» Хаджу Кермані; Аль-Васіті до макам Аль-Харірі та ін.), турецького гончарного мистецтва, персидських килимів (із зібрань Азербайджанського та Тегеранського музеїв килимів), виробів із дамаських тканин; роздавальний матеріал (5—10 карток із зображеннями творів декоративно-прикладного мистецтва різних країн Заходу та Сходу; «План представлення творчої роботи»; за кількістю груп). фрагменти музичних творів (В. А. Моцарт «Турецький марш»; М. Римський-Корсаков симфонічна сюїта «Шехерезада»). акварель, пензлі, 4 аркуші паперу формату A3. Обладнання: ТЗН.


                                                                ХІД   УРОКУ
I.    Організаційний момент
II.    Перевірка домашнього завдання
Презентація сторінки «Китайський живопис» альбому «Культурна спадщина народів світу» 


III.    Актуалізація опорних знань
1.    Прийом «Ланцюжок»
♦    На мою думку, відмінності життя мешканців країн Сходу та Заходу зумовили відмінності у художніх світоглядах, що полягає у...
♦    Я знаю, що мистецтво Сходу базувалося на таких цінностях,  як…

♦    Мистецтво Заходу відрізнялося від мистецтва Сходу насамперед тим, що...


2.    Аналітична робота
Учитель роздає учням картки із зображеннями творів декоративно-прикладного мистецтва різних країн Заходу та Сходу.
Завдання: виявити особливості творів декоративно-прикладного мистецтва та назвати, у яких країнах їх виготовлено.


IV.    Мотивація навчальної діяльності


V.    Викладення нового навчального матеріалу
1. Слово вчителя
       Шедеври арабського мистецтва справедливо посідають одне з чільних місць у художній скарбниці людства. Своєрідністю художньої культури ісламу була відсутність у ній пластики, оскільки релігія забороняла зображати Аллаха й усе, що належало до сфери божественного. Отже, арабська культура не мала пластичного мистецтва — живопису, скульптури — у традиційному європейському чи античному розумінні. Тому ці мистецтва представлені орнаментальними та абстрактними мотивами. Можна сказати, що пластичне мистецтво присутнє в ісламській культурі завдяки каліграфії та мініатюрному живопису. Каліграфія перетворилася на одну з форм орнаменту, що відіграв значну роль у мистецтві мусульманського Середньовіччя. Писали справа наліво, використовуючи певний графічний стиль.
           Образотворче мистецтво репрезентовано фрагментами стінного розпису і розпису по дереву із зображеннями живих істот, а також орнаментальними рельєфами та різьбленими дерев'яними панелями. У декоративно-прикладному мистецтві Середньовічного Близького Сходу важливе місце належало: кераміці — із рельєфним декором, що містив зображення людей і тварин, глазурованій, із розписом люстром чи із поліхромним розписом; художнім виробам із металу — посудини у формі птахів чи звірів, або прикрашені карбуванням, гравіруванням, срібною інкрустацією зі скла; ткацтву — золототканим, шовковим, вовняним і лляним тканинам.
          Особливого поширення набула поезія. Мусульманські правителі не шкодували коштів, щоб наблизити до себе поетичну знаменитість, утримували придворних поетів. У Багдаді в цей період почала розвиватися книжкова мініатюра, розквіт якої припав на епоху Середньовіччя. Середньовічні художні традиції збереглися до сьогодні.


2. Виступи учнів із повідомленнями, підготовленими  індивідуально
(Демонструються зображення зразків багдадської книжкової мініатюри (Джунаїда Султані до «Хамси» Хаджу Кермані; Аль- Васіті до макам Аль-Харірі та ін.), турецького гончарного мистецтва, персидських килимів (із зібрань Азербайджанського та Тегеранського музеїв килимів), виробів із дамаських тканин — відповідно до виступів учнів із повідомленнями, підготовленими в групах.)


1-й учень про мистецтво книжкової мініатюри
          У XIV—XVI ст. сягає найвищих своїх вершин мистецтво книжкової мініатюри Середнього Сходу. У цей час вирізняються своєрідною манерою живописні школи Ірану, Азербайджану, Афганістану та Середньої Азії. Мистецтво мініатюри було глибоко співзвучним витонченій поезії Сходу. Світ східної мініатюри — це поєднання реальності, вигаданого і символіки. Її образи передають святкову атмосферу, сповнені радощів життя. Жанр пейзажу, започаткований у XIII ст. майстрами багдадської мініатюри, набуває особливого значення в живописі Середнього Сходу. Багдадська мініатюра І третини XIII ст. за стилем нагадує розписи на іранській порцеляноподібній кераміці: композиції нехитрі та прості, малюнок ясний і чіткий, палітра містить декілька тонко дібраних чистих, незмішаних тонів.
          Накладенню фарб на ретельно відполірований папір передувало створення підготовчого малюнка, виконаного чіткими червоними і чорними контурами; потім мініатюру прописували фарбами, перетворюючи на єдине ціле лінії та колірні плями, пронизані музичним ритмом — то спокійним, то нервовим, то повільно плавним, то бравурним. У аббасидських рукописах ілюстрації ще не відокремлені від тексту, а органічно вплетені в його канву, розцвічуючи філігрань каліграфічних рядків яскравими мальовничими вставками.
         Зображені на гладкому кремовому фоні цікаві кольорові малюнки заповнені немовби іграшковими рослинами, будівлями, фігурками людей і тварин. Мусульманські художники цієї епохи запозичили у візантійських мініатюристів деякі прийоми (нанесення світлих фарб поверх темних, розміщення профільної фігури у межах прямокутного поля, трактування одягу драпірувальними складками); нерідко вони прикрашали голови персонажів німбами, вочевидь використовуючи їх як декоративні мотиви.
           Наприкінці XIV ст. сучасний Ірак, що був складовою держави Джелаїрідів, був культурно взаємопов'язаним із Іраном і Азербайджаном. Столицею був Багдад, де при дворі Джелаїрідів працював художник Джунаід Султані, пензлю якого належать мініатюри 1396 року до «Хамси» Хаджу Кермані. Із них 6 ілюструють одну з поем Кермані про кохання перського принца Хумаї та китайської царівни Хумаюп. У творах Султані простежується вплив китайського мистецтва, що позначається в трактуванні архітектурних деталей, деяких елементів пейзажу, деталей одягу та ін. Майстер кінця XIV ст. у своїй творчості багато в чому передбачив досягнення, якими позначився подальший розвиток мініатюри.  Мініатюра розгортається немовби по всій площині аркуша, містить багатофігурні сцени, пейзаж, ошатні архітектурні споруди. Фігури людей — тонкі, витягнуті, з маленькими головами і схожими обличчями — утілюють загальний ідеал краси. Земля ніжних відтінків рясно вкрита килимом кольорів.
         Відчуття святковості в мініатюрах Султані посилює радісна, передбачена колоритом XIV—XV ст., багатобарвна палітра. Простір тут сприймається немовби із висоти пташиного польоту, причому як ближчі, так і віддалені постаті, що часто затуляють одна одну, зображені фронтально. Цей новий прийом, уперше розроблений Султані, надалі став характерною рисою мініатюри Середнього Сходу.
Ях'я ібн Махмуд Аль-Васіті (І половина XIII ст.) — непере- вершений майстер багдадської школи живопису, відомий як виконавець унікального рукопису макам (так у X—XI ст. називали збірки коротких новел, викладені римованою прозою, що були об'єднані двома постійними персонажами — оповідачем і хитромудрим бродягою-шахраєм) арабського прозаїка і поета Аль-Харірі, який створив яскравий, дотепний образ головного героя п'ятдесяти макам,—Абу Зайда із Серуджа.
            На відміну від звичайного виготовлення рукопису об'єднаними зусиллями декількох майстрів — писаря, позолотника, живописця, Аль-Васіті самостійно переписав текст макам Аль-Харірі та прикрасив книгу мініатюрами (1237, Національна бібліотека, Париж). Під текстом він зазначив не лише дату завершення роботи — 634 хіджри (1237), але й своє повне ім'я — Абу Мухаммед  Аль-Касим Аль-Харірі. На відміну від звичайного виготовлення рукопису об'єднаними зусиллями декількох майстрів — писаря, позолотника, живописця, Аль-Васіті самостійно переписав текст макам Аль-Харірі та прикрасив книгу мініатюрами. Під текстом він зазначив не лише дату завершення роботи — 634 хіджри (1237), але й своє повне ім'я.
         Услід за автором тексту художник нерідко змінює вигляд Абу Зайда, насичує мініатюру безліччю деталей, що надають композиції, завжди розгорнутій у площини першого плану, глибини (що припускає існування завуальованого внутрішнього простору). Результатом є цілком достовірний світ жанрової сценки із дійовими особами, які реально сприймають глядачі, наділяючи прихованим змістом, досягнення якого вимагає інтелектуальних зусиль.
         Урівноваженість і гармонійність мініатюр Аль-Васіті відповідають уявленням мусульманського художника про красу як прояв співмірності та гармонії божественного творіння. У його жанрових сценках безконфліктно співіснують грубість і благородство, потворність і краса, незграбність і граціозність, простонародність і аристократизм.


2-й учень про турецьке гончарне мистецтво
           Місто Кютах'я вважають столицею турецької кераміки. Місцеві майстри відкрили спосіб удосконалення фарбника із червоного корала і кобальтової сині. Досі ніхто у світі не може відтворити інтенсивність цих фарб. Уважають, що секрети ці втрачені, проте і сьогодні умільці Кютах'ї виготовляють дивовижні фарфорові вироби, що експортують у більше ніж 40 країн світу. Білий фаянсовий посуд, розписаний блакитним орнаментом, дуже нагадує російську гжель. Проте не слід звинувачувати турецьких майстрів у плагіаті. Вони не мають жодного відношення ані до гжелі, ані до інших відомих російських орнаментів. Туреччину із Росією споріднює те, що в обох державах подібні керамічні вироби вважають не хатнім приладдям, а витворами мистецтва.
          Майстри гончарства й до сьогодні використовують рослинні фарби. Секрети змішування фарб в кожній родині гончарів є особливими і передаються від батьків до синів. Найуживаніші кольори розпису — це синій, червоний, чорний, зелений і ліловий. Раніше використовували лише білий і синій кольори, як у китайській кераміці. Саме у китайців турецькі майстри запозичили і перші орнаменти, і перші рослинні малюнки у блакитних відтінках.
       Пізніше у турецькому гончарстві з'явилися яскраві мотиви з червоними тюльпанами. Тюльпан, що прийшов із Туреччини (не із Голландії, як уважають), був від XVI ст. улюбленим мотивом для розпису кераміки. Турецька назва тюльпана в арабському шрифті є анаграмою Аллаха, тому тюльпан в Османській імперії вважали священною квіткою. Ідеальні квіти мали бути червоного кольору та кинджалоподібної форми.
          Як і орнаменти, кольори традиційних турецьких мотивів мають своє значення: чорний колір символізує проблеми; червоний — багатство; зелений — священний колір ісламу, колір пророка; синій — колір благородства і великодушності; жовтий — захищає від невдачі. Турки вірять у чарівну силу кольоротерапії так само, як китайці.


3 - й    учень про дамаські тканини
        Лляний або бавовняний дамаст (дамаст (також дама, камка, камчатка) — тканина (зазвичай шовкова), одно- або дволицьова з малюнком (найчастіше квітковим), що утворено блискучим атласним переплетенням ниток, на матовому тлі полотняного переплетення) й до сьогодні використовують як матеріал для скатертин. Назва походить від назви міста Дамаск у Сирії, де дамаст ткали з часів Раннього Середньовіччя. Тканину привозили до Європи зі Сходу, починаючи з XII ст.; згодом її почали виробляти в Європі. У XIX ст. із шовкового дамасту зі східними візерунками виготовляли одяг. У І половині XX ст. дамаст використовували здебільшого для оформлення інтер'єрів, потім — знову для виготовлення одягу. Сучасний дамаст виготовляють на жакардових машинах. 

   Існують такі різновиди дамаських тканин:
•    власне дамаст — бавовняна тканина білого кольору з блискучими візерунками на матовому тлі; використовують для виготовлення скатертин;
•    дама-кафар — різновид штофа, що використовують як оббивку меблів. Виготовляють зі змішаної пряжі (шовку, вовни, льону);
•    дамассе — тканина з дуже великим візерунком;
•    дамассін — тип однолицьової дамаської тканини;
•    дамаскет — тканина з візерунком із металевих ниток, схожа на парчу.
           Деякі дослідники, зокрема за джерелами XVII ст., уважають, що назва річки і півострова Камчатки в Росії походить від одного з російських назв дамаської тканини — «камчатки».


4-    й    учень про іранське килимарство
         Ручне килимарство існує відтоді, коли люди навчилися виробляти пряжу і тканини з волокнистих матеріалів. Батьківщиною килимарства вважають Персію (сучасний Іран). На думку істориків, тодішні східні кочівники ткали щільні теплі полотна, щоб мати можливість швидко облаштувати житло: за умов кочового життя килими захищали від вітру й піску, дозволяли поділити приміщення на окремі частини чи прикрасити його.
          Перші килими — це вишиті тематичні сюжети на лляному полотні. Різновидом вишитих килимів були килими з аплікаціями. Іран славиться перськими килимами, їх високою якістю і вигадливими візерунками. Перське ткацтво є найпопулярнішим із-поміж іранських мистецтв. Це не тільки твори мистецтва, але й довговічні та вишукані деталі іранського інтер'єру, що мають потенційну історичну цінність. Іранські килими завжди цінувалися дуже високо завдяки унікальній якості плетіння, високій щільності, наявності тонкого, насиченого орнаменту. Іранці стверджують, що килим — як добре вино — повинен мати відповідний термін витримки. Із плином часу цінність старовинного іранського килима зростає та набуває статусу антикварного
          Для того щоб виготовити справжній перський килим, потрібно досконало володіти мистецтвом ткацтва та мати талант художника. Адже спочатку необхідно створити оригінальний ескіз на папері.
Перські килими дрібновізерункові, багатокольорові, тонкі й водночас міцні. У них утілено багато традицій: традиційні візерунки і кольори, матеріали і способи виготовлення. Виробництво перських килимів — справжнє мистецтво. Майстер повинен зв'язати безліч вузликів на тканій основі (на 1 м2 килима — до 1 млн вузликів). Готовий килим замочують у воді на два місяці, що є своєрідною перевіркою якості. Якщо малюнок не вилиняє, нитки не розійдуться — килим зроблений належним чином. У давнину щойно витканий килим кидали на дорогу, у пісок, по якому йшли верблюди. Потім потоптані килими довго відмивали у проточній воді й сушили під пекучим сонцем. Хорошому килиму ці процедури йшли лише на користь, а у поганого відразу виявляли дефекти. Сьогодні цей процес відбувається інакше, але завдання — те саме, що і в давнину: якісно виготовлений килим після правильного миття і сушіння набуває «перської» пластичності й особливої приглушеної виражальності соковитих кольорів.
            Що стосується шедеврів давнього перського килимарства, то ми знаємо про них лише з легенд. Однією з таких утрачених цінностей був гігантський «Весняний килим» (122x30 м) перського царя Хосрова I (V ст. н. е.), витканий на честь перемоги над римлянами. У килим, що важив декілька тонн, були вплетені золоті та срібні нитки, коштовне каміння. На жаль, доля килима виявилася сумною — після того, як Персію захопили араби, переможці розрізали його на шматки і забрали на трофеї.
Історія іранського килимарства налічує вже понад 2500 років. Щоб довести свою любов до цього ремесла, іранці відкрили у Тегерані музей килимів (1978) — площею понад 3000 м2. Саме тут експонують 135 унікальних виробів, деякі з яких виткані золотими та срібними нитками. Іран був і залишається світовим лідером із виробництва килимів. Такі центри килимарства, як Наїн, Ісфахан, Тебриз, Габе, Кум виготовляють традиційні, але водночас особливі за стилем килими.
           Нині не існує значних відмінностей між перськими килимами, але вони різняться залежно від конкретної території Ірану, де виготовлено килим. Кожна область килимарства в Ірані використовує прийоми й методи, що є характерними саме для цього регіону. Навіть назви килимів відповідають місцю їх виготовлення. Наприклад, тпебризькі килими відзначаються яскравими кольорами й великими елементами візерунка, наїнські — холодними відтінками й дрібними деталями. При цьому можливі найсміливіші поєднання — яскраво-червоного із зеленим або лілового із білим.


VI. Практична робота
Творче завдання
1.    Виконання творчого завдання
Учні класу об'єднуються у 4 групи. Групи отримують завдання (жеребкуванням) — намалювати ескіз орнаменту за східними мотивами для:
1-    ша    група — килима;
2-    га    група — тканини;
3-    тя    група — книжкової мініатюри;
4-    та    група — гончарного виробу.


2.    Аналітична робота за творчим завданням
Учні обирають представника від кожної групи, який презентує ескіз своєї групи за наведеним далі планом.
План представлення творчої роботи
♦    У чому полягає ідея твору?
♦    Якими є способи й засоби реалізації сюжету?
♦    Чи має виконаний ескіз символічне значення? Коли так, у чому полягає ця символіка?
♦    За допомогою яких зображувальних засобів виконано груповий твір?
♦    Чому ви обрали саме такі кольори?
♦    Якими є складові елементи обраного вами орнаменту?
Відбувається обговорення робіт, виконаних у групах.


VII.    Підбиття підсумків уроку
1.    Прийом «Снігова куля»
Коментар. Повна відповідь на запитання формується поступово: учні по черзі відповідають на запитання, щоразу додаючи важливі моменти, формулюючи у такий спосіб колективну відповідь.
Запитання
♦    Особливостями орнаменту країн Близького Сходу є...
♦    Поряд із геометричними візерунками й написами набувають
широкого застосування...
♦    Як «музика для очей» орнамент слугував художникам...


2.    Оцінювання роботи учнів на уроці


VIII.    Домашнє завдання
Для всіх: оформити сторінку «Декоративно-прикладне мистецтво народів Близького Сходу» альбому «Культурна спадщина народів світу».















11 клас

ТЕМА:  Версаль — зразок європейського парку. Природні парки Великої Британії. Духовне 

               начало японського ландшафтного саду. Філософія ікебани та чайної церемонії


МЕТА: ознайомити учнів із особливостями паркового мистецтва різних країн, мистецтва ікебани та чайної церемонії, навчити розрізняти зразки садово-паркового мистецтва, оцінювати садово-паркове мистецтво як явище, створене за законами гармонії; розвивати вміння аналізувати нову інформацію, виокремлювати головне, обґрунтовувати свою точку зору, формувати пізнавальну активність; 

ОБЛАДНАННЯ: зображення зразків садово-паркового мистецтва (Версаль, Ріджентс-парк, Гайд-парк, Кенрокуен, Ґоракуен, Кайракуен та ін.), ікебани; фрагментів проведення чайної церемонії; роздавальний матеріал (інформаційні картки п'яти кольорів, за кількістю учнів; пам'ятка з умовами ділової гри, по одній на парту). фрагменти музичних творів (В. Сильвестров «Три хокку» (на слова Басьо), альтовий концерт Тору Такеміцу (у виконанні Імаї Нобуко), сюїта Косаку Ямадо «Світанок на Сході»). 


                                                                                                   Усюди розмістивши то вази, то скульптури, 

                                                                                                   З геометрії взявши строгі фігури, 

                                                                                                   Дерева перетворить на циліндри та куби, 

                                                                                                  На канали — струмочки...
                                                                                                                                             Жак Деліль «Сади»


                                                                              ХІД УРОКУ
I.    Організаційний момент
II.    Перевірка домашнього завдання
Презентація сторінки «Декоративно-прикладне мистецтво народів Близького Сходу» альбому «Культурна спадщина народів світу» (2—4 учні)


III.    Актуалізація опорних знань
Опитування
♦    Назвіть головні вимоги до садово-паркового мистецтва.
♦    Пригадайте найвидатніші садово-паркові ансамблі України.
♦    Які зразки садово-паркового мистецтва є у вашій місцевості? Що ви знаєте про їх історію створення?


IV.    Мотивація навчальної діяльності
V.    Викладення нового навчального матеріалу (ділова гра)
1. Слово вчителя
                   Сьогодні наш урок відбуватиметься у формі ділової гри, умови якої зазначено у пам'ятках, що лежать на ваших партах. Ознайомтеся з ними.
Умови ділової гри 
           Учитель роздає учням інформаційні картки (кожному — по картці). Учні ознайомлюються із наведеною в них інформацією (1—2 хв), об'єднуються у 5 груп за кольором карток. Кожна група повинна визначити найсуттєвіше в отриманій інформації (3 хв), у такий спосіб виступаючи в ролі аналітиків — «ландшафтних дизайнерів» або «мистецтвознавців». Учасники кожної групи обирають двох «доповідачів» від своєї групи, решта учасників стає « кореспондентами ».
•    Інформаційна картка № 1 (ландшафтний парк Версаля та творчість Андре Ленотра )
•    Інформаційна картка М 2 (пейзажний англійський парк та митці садово-паркового мистецтва Великої Британії)
•    Інформаційна картка М 3 (японський ландшафтний сад)
•    Інформаційна картка № 4 (філософські засади ікебани)
•    Інформаційна картка № 5 (особливості проведення чайної церемонії)


Етап II
Дотримуючись черги, «доповідачі» від кожної групи повідомляють інформацію решті учнів класу. «Кореспонденти» цієї ж групи ставлять «доповідачам» уточнювальні запитання за темою «доповіді». Решта учнів класу під час слухання «доповідей» робить у зошитах записи за оголошуваною темою.


2.    Словникова робота
              Парк — обмежене місце у природному середовищі, призначене для загального відпочинку. Садово-паркове мистецтво, або ландшафтна архітектура, складається з трьох основних типів паркових композицій (стилів): регулярного, або французького, створеного французькими архітекторами на початку XVII ст., пейзажного, природного і натурального англійського парку, що ввійшов у моду в середині XVIII ст.
        Садово-паркове мистецтво — мистецтво створення садів, скверів, парків та озеленених територій. Містить планування територій, обрання рослин, їх групування та розміщення, будівництво форм і декоративних елементів — сходів, каскадів, фонтанів, огорож тощо.
Ікебана — поширене в Японії мистецтво створення букетів із квітів; букет, складений за правилами такого мистецтва.


3.    Виступи представників груп із «доповідями» за інформаційними картками
(Демонструються зображення зразків садово-паркового мистецтва, ікебани, чайної церемонії, про які йдеться в інформаційних картках.)
Інформаційна картка № 1
(ландшафтний парк Версаля та творчість Андре Ленотра)
         Французький регулярний парк Версаля — один із найбільших та найвидатніших у Європі. Він складається із безлічі терас, що знижуються, якщо віддалятися від палацу. Клумби, газони, оранжерея, басейни, фонтани та численні скульптури продовжують палацову архітектуру. У Версальському парку також розташовано кілька невеликих палацоподібних будівель (зокрема, Малий і Великий Тріанони). У     Версалі остаточно сформувалися риси класицистичної архітектури і паркобудівництва.
            На початку XVII ст. там, де нині розташоване місто Версаль, була заболочена місцевість, де полювали французькі королі, для яких було споруджено мисливський будиночок (1624). Згодом на вимогу Людовика XIII архітектор Жак Лемерсьє побудував тут невеликий палац, а паркобудівник Андре Ленотр — величний парк із фонтанами, алеями та альтанками.
        1669 року Андре Ленотр (1613—1700), син головного садівника Тюїльрі за часів Луї XIII, розпочав будівництво парку Версаля, а згодом розробив принципи планування так званих французьких регулярних парків. Одразу за величним палацом сходи ведуть до великого фонтана, далі — зелена смуга Королівської алеї, за нею — басейн Аполлона, а ще далі, уже майже на горизонталі, видно Великий канал. На території парку численні алеї віялами розходяться від майданчиків з альтанками, статуями, фонтанами. Зона парку на захід переходить у лісопарк.
        Версальський парк — типовий для французького паркового мистецтва. Паркобудівник Андре Ленотр відвідав Італію, де вивчав досвід садівників. Ленотр помітив різницю у рельєфах Італії та Франції. Сади італійців розплановані на терасах, струмки утворюють каскади, фонтани. Рельєф у місцинах Франції, де працював Ленотр, спокійніший, а декор садів стриманіший, але після активного втручання у рослинність (вистрижені візерунки, фігури, широке застосування сухих, квіткових, водяних партерів).
       Окрім первісного плану Версальського парку, Ленотр устиг створити парки в Фонтенбло, Шантійї. Королівська родина Англії замовила йому плани Сент-Джеймського та Гринвіцького парків у Лондоні. Принципи садово-паркового мистецтва, вироблені Ле- нотром, панували в садівництві до середини XVIII ст. у різних країнах Європи.
          Парк версальського типу своїми прямолінійними доріжками і фігурними формами ретельно обрізаних чагарників підкреслював абсолютний контроль людини над природою. Він успадкував симетричне планування садів доби Відродження вздовж головної осі за умови підпорядкування всіх частин ансамблю єдиному художньому задуму. Садівник активно втручається у природне середовище, по-своєму використовує рельєф місцевості, водні ресурси, лісові масиви, рослини; також активно використані в єдиному комплексі паркові будівлі, скульптури, квітники за обов'язкового збереження ієрархії, особливого ладу побудови саду.


Інформаційна картка № 2 (пейзажний англійський парк  та митці паркового мистецтва Великої Британії)
           Пейзажний англійський (іррегулярний, ландшафтний) парк — напрям у садово-парковому мистецтві, що склався у XVIII ст. в Англії на контрасті з бароковим, регулярним парком у «французькому стилі» Андре Ленотра. Назва «англійський парк» є неточною, як і назва «французький парк». Пейзажний парк існував ще поряд із регулярними парками Італії та Голландії XVI ст., але не мав назви і не становив тоді культурної й естетичної цінності.
         Острівна відокремленість Англії сприяла появі місцевих законів планування парків, незважаючи на запозичені зразки парків Голландії чи Франції. Великі парки бароко на зразок Версаля розташовувалися лише поблизу королівських замків. Значний уплив культури Середньовіччя виявився і в садівництві: у планування парків Англії часто вводили різні лабіринти. Геометричні форми регулярних парків тут швидко набридли. Теоретичні пошуки сприяли втіленню принципу: «Уся земля — сад». Але цей сад не має геометричних, регулярних форм, він — пейзажний, тому в Британії зрештою відмовилися від регулярних парків. Виник англійський пейзажний парк. Він був дешевшим, ніж парк французького зразка, не потребував садівників і копіював форми навколишніх краєвидів. У пейзажних парках Британії не відмовлялися від будівництва окремих павільйонів, мостів, штучних ставків тощо. Неможливо уявити випас худоби в регулярному французькому парку. Випас худоби у пейзажному парку Англії — звичайна річ. Зовні це були залишки великих вольєрів парків бароко і гра в сільську простоту. Монотонні галявини пейзажних парків зі свійськими та дикими тваринами були схожими на краєвиди по той бік паркової огорожі. Дикі олені та птахи й досі є окрасою багатьох пейзажних парків країни.
           Перших майстрів англійського парку — Вільяма Кента (1685— 1748) і Чарльза Бріджмена (1690—1738) — надихали пейзажі Пус- сена й особливо Лоррена, що зображували ідеалізовані картини природної гармонії. У XVIII ст. їх справу продовжили Ланселот Браун (1715—1783) та Хамфрі Рептон (1752—1818).
            Захоплення лорренівськимн пейзажами сприяло створенню різноманітних парків у Кларемонті та Стоурхеді. Вільям Кентп створив найграндіозніший регулярний парк Англії — Стпоу (у Бу- кінгемпширі), який було поступово очищено від геометричних форм і переосмислено як природне продовження навколишнього пейзажу. Кент перетворив алеї на звивисті шляхи, побудував потік, що плавно повертає, використовував природні горизонтальні особливості й нахили, створював серії краєвидів і картин, прикрашених алегоричними статуями Аполлона, пораненого гладіатора, лева, який нападає на коня, та ін. Він використовував низькі огорожі, траншеї, щоб приховати межі парку. Здавалося, нібито парк сягає горизонту. Нарешті, він розташував каскади на зразок італійських, восьмикутне озеро та ротонди, щоб надати парку руху і драматичності.
          За проектами Ч. Бріджмена перепроектовано королівські парки у Віндзорі та Кенсінгтоні, парк Святого Джеймса та Гайд-парк. Майстри англійського парку значну увагу приділяли елементу раптовості та сюрпризу. Відвідувач англійського парку рідко міг передбачити, що чекає на нього за черговим поворотом алеї. Зазвичай краєвид урізноманітнювали мальовничі містки та паркові павільйони, навіяні архітектурними ескізами Палладіо та його учнів. Із пейзажним парком іноді поєднувалися і вкраплення східної екзотики або готичні мотиви (уперше використані у Строберрі- хілл).
           Майстри англійського парку II половини XVIII ст., Ланселот Браун і Хамфрі Рептон, «гармонізували» чи не всі угіддя Британії. Для Брауна характерним є спрощення структури парку завдяки остаточній відмові від геометричних ліній алей і партерів. У його парках простори (галявини й галявинки) відкривають захопливі перспективи і зорово розширюють межі парку. У парках рясніють штучні канали, замасковані під річечки, що заросли очеретом. JI. Браун спроектував 170 парків, із-поміж яких: Петворт- хаус (Західний Сассекс, 1752), Чатсворт-хаус (Дербішир, 1761), Блейнхейм-палас (Оксфордшир, 1764). Рептон густіше за Брауна засаджує свої парки кущами і деревами, організованими у групи різної щільності.
            Один з основних королівських парків Лондона розташований між Вестмінстером (на півдні) і Кемденом (на півночі) — Ріджентс- парк. Упродовж 1810—1820-х років тут було висаджено дерева і розбито парк за проектом Джона Неша як місце для розваг родини принца-регента (майбутнього Георга IV). Від 1838 року парк відкрито для відвідувань.
        Один із королівських парків у центрі британської столиці — Гайд-парк — улюблене місце відпочинку городян і гостей міста. Площа парку — 1,4 км2. Цей парк відомий від 1536 року (правління Генріха VIII). Тут містяться так звані «кутки виголо- шувачів» — невеликі спеціальні підмостки і трибуни, де традиційно виголошують промови (проповіді) оратори (проповідники). Однією з головних принад Гайд-парку є озеро Серпентайн, у якому дозволено купатися, а також однойменна галерея. На південному сході парку розташовані Епслі-хаус, у якому містяться Музей герцога Веллінгтона та Арка Веллінгтона.
        Петвортп-хаус — заміська резиденція Чарльза Сеймура, 6-го герцога Сомерсета, побудована для нього 1688 року поблизу Чиче- стера (графство Західний Сассекс) на руїнах середньовічного палацу. Упродовж останніх 250 років власниками садиби є барони Віндеми. 1947 року садибний будинок перетворився на загальнодоступний музей. Тут зберігаються 19 картин Вільяма Тернера (який часто приїздив до Петворта малювати місцевий парк з оленями) і глобус тюдорівської епохи — найдавніший в Англії.
           Одним із найпишніших «будинків-скарбниць» Англії, що впродовж століть був головною резиденцією герцогів Девоншир- ських, є Чатсвортп-хаус. Це рідкісний для Англії приклад естетики бароко, що за витонченістю архітектурних і декоративних вирішень змагається із замком Говардів. 1687 року 1-й герцог Де- вонширський винайняв, зокрема, Вільяма Арчера, який спроектував кілька паркових павільйонів та відомий будинок-водоспад (1696—1703). У середині XIX ст. садівником герцога Девоншир- ського був Джозеф Пакстон, відомий як будівельник Кришталевого палацу в Лондоні. На території Чатсвортського парку він створював водоспади й інші новаторські конструкції, що вражали уяву сучасників.


Інформаційна картка № 3 (японський ландшафтний сад)
          Трійкою найвідоміших садів Японії вважають Кенрокуен (Ка- надзава, Ісікава), Ґоракуен (Окаяма, Окаяма) і Кайракуен (Міто, Ібаракі).
          Японський сад — це дуже тонка й суперечлива філософія. Правило тут зводиться у ранг догми і водночас руйнується іншим правилом, даючи зрозуміти, що ніколи не можна бездумно дотримуватися встановлених зразків. Японський сад символізує досконалий світ земної природи, а інколи є уособленням Усесвіту.
          Японські сади і парки зовсім несхожі на ті, що ми звикли бачити. У японських садах у центрі уваги опиняються інші елементи. Тут на перше місце виступають пісок, галька, карликові рослини, сухі струмки, камені. Для японського саду характерною є атмосфера таємничості, що й покладено в основу паркового дизайну.
          Характерними елементами композиції є штучні гори і пагорби, ставки і острови, струмки і водоспади, доріжки і ділянки піску чи гравію, прикрашені камінням незвичайних обрисів. Пейзаж саду формується за допомогою дерев, кущів, бамбука, трав, квітів і моху, що мають передавати відчуття змін пір року. На території саду можуть також розміщуватися кам'яні ліхтарі, альтанки чи чайні будиночки.
Однією з особливостей, властивих усім японським садам, є їх закритість від зовнішнього світу. Сад є моделлю світу в мініатюрі. Як і більшість елементів, асоційованих з японським садом, усе тут є глибоко символічним. Ми намагаємося дивитися на сад як на окремий світ, у якому відсутні печалі й переживання.
            Огорожі є інструментом для посилення ще одного принципу— «приховувати і відтворювати»; не більше ніж візуальними екранами, їх часто обгортають ліанами, крізь які можна лише частково побачити сад. Іноді дизайнери вирізують невеличке віконце в суцільний стіні огорожі, щоб на мить дати можливість перехожим побачити красу саду, розташованого по той бік огорожі.
         Функціонально сади каменів призначені для медитацій, усунення від мирської суєти і повсякденних проблем. Конструкція подібних споруд, за нормами дзен-буддизму, підсилює потяг японців до милування природою, роздумів, усамітнення. Дехто вважає, що сад каменів символізує одвічну боротьбу хаосу і порядку, де чіткі рівні ряди гравію символізують порядок, а групи каменів — хаос. У якій би точці не стояв спостерігач у саду каменів, він завжди побачить рівну кількість каменів — це одна з основних особливостей саду каменів. Основними каменями в японському саду є високий вертикальний камінь, низький вертикальний, вигнутий, похилий і горизонтальний камені. Зазвичай їх розміщують тріадами, але це не є обов'язковою умовою. Два схожих камені (наприклад, два вертикальних), один із яких дещо менший ніж інший, можуть межувати. Зазвичай композиція складається з 3, 5 чи 7 каменів. У композиції використовують тільки один камінь із кожної групи основних (композиція може доповнюватися невеликими каменями, які не мають смислового навантаження). Із каменів може бути викладена скульптура, вони можуть бути використані як доріжка або місток. Правильно створений японський сад викликає відчуття давності й вічності.
Японія — острівна держава, тому зовсім не дивно, що вода є обов'язковим елементом будь-якого саду. Воду в японських садах використовують лише у формі природних водойм: ставок, струмок або водоспад, але у жодному разі не фонтан.
          Сухі струмки створюють із гравію і гладких каменів. З точки зору дизайну, такий струмок має таке саме смислове навантаження, що й вода,— не тільки створює контраст поруч із рослинами, що зростають берегами, але й підпорядковує ландшафт єдиному лейтмотиву, дозволяючи використовувати рослини, які у природних умовах ростуть поблизу води.


Інформаційна картка № 4 (філософські засади ікебани)
          Ікебана — це не тільки складання букетів, але й філософія єдності людини та природи. Композиція ікебани відображує внутрішній світ людини, яка її склала, її настрій і світобачення. Людина немовби віддає букету, який вона склала, часточку себе.
         У Середньовіччі оселю прикрашали квітами без підставок і ваз, тому в цей час ікебана була відома як татехана («виставлені квіти»). У XVII ст., з поширенням моди на все китайське, назву змінили на китайський лад —рікка. Водночас, із розвитком чайної церемонії з'явився «чайний стиль» аранжування квітів під назвою хана («квітка»), від якого походила інша назва ікебани — о-хана. З XVIII ст. японці почали прикрашати домівки квітами, виставляючи їх у вазах, у манері наґеірехана. Так було започатковано новий стиль аранжування ікебани — «живі квіти», у якому букет символізував єдність «конфуціанської трійці»: Неба, Землі й Людини. Згодом назва цього стилю перетворилася на загальну назву для позначення всіх традиційних японських методів аранжування квітів.
         Водночас упродовж XIX—XX ст. синонімами ікебани були назви кадо («шлях квітів»), морібана («нагромаджені квіти»), дзію- бана («вільні квіти») та ін.
        Почавшись із майстерної розстановки квітів (кадо) й досягши вигляду ікебани, мистецтво створення рослинних композицій ніколи не порушувало основного для японців естетичного принципу «сабі-вабі» («краса простоти» ).
        Синтоїзм і навчання буддизму уплинули на формування філософії ікебани. У часи, коли в країні панував синтоїзм, ікебана ґрунтувалася на філософії протистояння двох сил — світла та пітьми, що символізують Небо й Землю. Відповідно, конструктивну основу аранжування становили два основних елементи (дві гілки), але в середині VII ст., після відвідування Китаю ченцем Сенму і під впливом конфуціанства, до цих двох гілок у структуру ікебани був привнесений третій елемент, що символізує людину. Отже, набула вираження ідея гармонії людини й природи. Перші композиції з рослин, які будував Сенму й ставив у храмі, були дуже простими й складалися із трьох елементів (гілок або квітів).
Значно вплинув на мистецтво ікебани дзен-буддизм, що стверджує значущість буття — у його безпосередній даності, заперечує пишні релігійні обряди й ритуали, уважає, що вищий сенс життя прихований у повсякденному. Під впливом цього вчення ікебана перестала бути тільки релігійним атрибутом, а процес її створення — священнодійством. Композиції, що досягли до XII ст. монументальності й помпезності, зменшуються у розмірах, тоншають. Ікебана поступово перетворюється на частину повсякденного побуту людини, її починають створювати не тільки для храмів, але й для палаців аристократів, а згодом — для військової знаті.
        Історії відомі імена багатьох знаменитих майстрів ікебани, таких як Рюамі, Соамі, Ноамі та ін. Особливе місце з-поміж них посідає настоятель храму Какудо поблизу Кіото Ікенобо Сенкей. Саме він започаткував усесвітньо відому династію майстрів ікенобо.
       В японській ікебані функціонують кілька стилів. Стиль наґеіре відбиває природний ріст рослин, квіти стоять у вазі невимушено, не стиснуті якими-небудь правилами; стебла їх вільно спираються на краї посудини. Наґеіре може бути прямою, похилою, настінною, такою, що лежить або стоїть, тощо. Композиції у стилі тпябана, що іноді називають ікебаною однієї квітки, неодмінно супроводжували чайну церемонію. Тябана, відповідно до особливої атмосфери, у якій відбувалася чайна церемонія, відрізнялася простотою, скромністю як квітки, так і вази: вони не могли бути яскравими й помітними — 1—2 квітки й листок. Сен-но Рікю заснував стиль тябана, популярний у простих людей. Тябана існує до сьогодні й не тільки для чайної церемонії.

Інформаційна картка № 5
           Чайна церемонія (з яп. «тя-но ю») — специфічна ритуалізована форма спільного чаювання, що виникла у середньовічній Японії як одна з форм практики медитації ченців-буддистів.
          Видатний майстер чайної церемонії Сен-но Рікю формалізував етикет церемонії, послідовність дій учасників і навіть визначив, які бесіди та якої миті слід вести під час церемонії, щоб створювати настрій спокою, відсторонення від турбот і прагнення до істини та краси. Нововведення, зроблені Рікю, надали нового значення «сабі» — принципу вишуканості й краси, також утіленому в чайній церемонії.    Обстановка церемонії спрямовувалася на те, щоб продемонструвати не очевидну, яскраву, а приховану красу, що криється у простих речах, неяскравих фарбах і тихих звуках.
           Отже, до XVI ст. чайна церемонія з простого колективного чаювання перетворилася на міні-виставу, яка розглядалася як одна з форм духовної практики і в якій кожна деталь, кожен предмет, кожна дія мали символічний зміст.
           Чайна церемонія є спеціально організованою та впорядкованою зустріччю господаря (чайного майстра) і його гостей для спільного відпочинку, насолоди красою, бесідою. Церемонія проводиться у спеціально обладнаному місці, складається з декількох дій, що здійснюються в суворій послідовності.
Існує безліч різновидів чайної церемонії, з-поміж яких виокремлюють 6 традиційних: нічна, на сході сонця, ранкова, післяобідня, вечірня, спеціальна.
          Класичну чайну церемонію проводять у спеціально обладнаному місці. Зазвичай це територія, увійти на яку можна через масивні дерев'яні ворота. Перед проведенням церемонії ворота відчиняють, даючи гостеві можливість увійти, щоб не турбувати господаря, який зайнятий підготовкою. На території «чайного комплексу» розташовані декілька будівель і сад — у кожному конкретному випадку намагаються створити максимально естетичний ансамбль, що природно вписується у місцевість і створює враження «продовження природи». Безпосередньо за воротами — допоміжні будівлі: передпокій, де гість може залишити речі та змінити взуття, а також павільйон, де гості збираються перед початком церемонії.
        Гості збираються разом в одній із кімнат павільйону, де їм подають гарячу воду в невеликих чашках. Призначення цього етапу — створити у гостей загальний настрій, пов'язаний з очікуванням майбутньої церемонії як важливої та приємного дії, зустрічі з прекрасним.
        Головна будівля — чайний будиночок — знаходиться у глибині саду. Перехід через сад викладеною камінням доріжкою до чайного будиночка вважається дуже важливим — він символізує очищення від суєти, повсякденності, турбот, тривог і неприємностей. Споглядаючи рослини і камені саду, гості налаштовуються на зосередження і звільняють свідомість від усього суєтного.
          Гостей зустрічає господар. Після стриманого вітання гості підходять до кам'яного колодязя, і здійснюють обряд омовіння. Воду зачерпують маленьким ковшем на довгій дерев'яній ручці. Гість омиває руки, обличчя, прополіскує рот, після чого омиває після себе ручку ковша. Обряд омовіння символізує тілесну і духовну чистоту.
          Після омовіння гості заходять до чайного будиночка і розташовуються там. Проходження через низький і вузький вхід символізує остаточний вихід за межі буденного світу, укриття від усього, що коїться зовні.
          Незручність входу і необхідність низько нахилитися, входячи всередину, символізують рівноправність учасників церемонії — вклонитися змушений кожен, незалежно від знатності, багатства, популярності та суспільного становища.
           Відповідно до звичаю традиційного японського будинку, захо- дячи у чайний будиночок, взуття гості залишають на порозі.
          Сидячи у чайному будиночку щільно одне до одного, гості та господар поринали у світ високих роздумів, відчуваючи магічність усього, що відбувалося. Вогнище, казанок води над ним, скринька із зеленим чаєм, чашка, дерев'яна ложка, бамбуковий вінчик становили єдиний художній ансамбль і своєю природною красою викликали у присутніх безліч складних асоціацій. Насипаючи у чашку порошок розтертого зеленого чаю, заливаючи його кип'ятком, збиваючи вінчиком масу до утворення на її поверхні зеленуватої піни, майстер розпочинав священнодійство, що продовжувалося неспішним питтям чаю та спільною розмовою про піднесене та вічне. У такий спосіб людські зір, слух, нюх, смак, дотик мали очиститися від бруду повсякденності, а свідомість — від марнославних думок.


VI.    Підбиття підсумків уроку
1.    Прийом «Снігова куля»
Коментар. Повна відповідь на запитання формується поступово: учні по черзі відповідають на запитання, щоразу додаючи важливі моменти, формулюючи у такий спосіб колективну відповідь.
Запитання
♦    У чому полягає ставлення японців до природи?
♦    На яких філософських засадах засновано мистецтво ікебани?
♦    У чому полягає філософія чайної церемонії?
2.    Оцінювання роботи учнів на уроці


VII.    Домашнє завдання
Для всіх: доповнити сторінкою «Паркова культура Заходу та Сходу» альбом «Культурна спадщина народів світу».  Індивідуальне (для учнів із достатнім та високим рівнями навчальних досягнень, 12 учнів)', підготувати повідомлення про життєвий та творчий шлях В. А. Моцарта, И. Гайдна, JI. ван Бетховена, Ф. Шопена, Ф. Ліста, Й. Штрауса, Р. Шумана, Г. Монтегюса, Е. Піаф, Ш. Азнавура, Джо Дассена, П. Каас.















11 клас

ТЕМА: Перлини готики. Взірці архітектури бароко. Модерн в архітектурі. Культова арабо-

             мусульманська архітектура. Храми Індії. Храми Далекого Сходу 


МЕТА: проаналізувати історичні умови розвитку європейської та східної архітектури, ознайомити учнів з особливостями системи будування культових споруд Близького та Далекого Сходу, формувати вміння характеризувати стилі й напрями архітектури світу, порівнювати їх характерні особливості; розвивати аналітичне мислення, художній смак; виховувати духовність, шанобливе ставлення до архітектурних пам'яток людства.


ОБЛАДНАННЯ: зображення архітектурних пам'яток (Кентерберійський собор, собор Паризької Богоматері, Ам'єнський собор, Міланський собор, Шенбрунн- ський палац, Чернінський палац, Смольний монастир, мечеть Аль-Харам, мечеть Ібн-Тулуна, мінарет аль-Мальвія, Блакитна мечеть, печерний комплекс Карласанатха, мавзолей Тадж-Махал, пагода в монастирі Пунхванса, Храм Луншань та ін.); портрети видатних архітекторів (Дж. Берніні, Б. Растреллі, Ле Корбюзьє, А. Ґауді); роздавальний матеріал (таблиця «Архітектура світу»; за кількістю учнів), фрагменти музичних творів композиторів класицизму, бароко й модерну («Добре темперований клавір» Й. С. Баха, «Пори року» А. Вівальді, «Прощальна симфонія» Й. Гайдна, «Арабески» К. Дебюссі та ін.). 


                                                                                       Творчість в архітектурі сильніше, аніж в інших видах  

                                                                                        мистецтва, пов'язана із життям.
                                                                                                                                                             О. В. Гусєв


                                                                             ХІД    УРОКУ
I.    Організаційний момент
II.    Мотивація навчальної діяльності
III.    Актуалізація опорних знань
Прийом «Мікрофон»
Завершіть речення.
♦    До культурних регіонів світу належать...
♦    Стилі європейської архітектури — це...
♦    Середньовічній культурі притаманні такі особливості...
♦    Архітектура Сходу та Заходу має такі відмінності...


IV.    Викладення нового навчального матеріалу
           На початку уроку вчитель роздає учням таблиці «Архітектура світу», у яких заповнено початок першого рядка з характеристикою готичної архітектури.
Завдання: упродовж уроку за сторінками усного журналу заповнити всі рядки таблиці та вклеїти її в зошити. 

                                                             Архітектура світу
Стилі, напрями                                  Загальні особливості                                   Приклади
Готика                                   Спрямування споруди вгору;               Собор Паризької Богоматері (Франція),

                                               каркасна система; стрілчасті шпилі;    Вестмінстерське абатство (Великобр.),

                                               вітражі; аркове склепіння; багате         Міланський собор (Італія)

                                               скульптурне оздоблення та ін.    

Бароко        
Модерн        
Арабо-
мусульманська        
Індійська храмова        
Далекосхідна храмова        

Розповідь учителя (усний журнал)
           Сьогодні за допомогою усного журналу «Найвидатніші зразки світової архітектури» ми відповімо на запитання: «Якими здобутками позначився розвиток архітектури в Європі, на Далекому та Близькому Сході? ».
           В історії західноєвропейської середньовічної культури виокремлюють кілька визначних періодів, зокрема романський та готичний, що вирізнялися характерними рисами.


Словникова робота. 

          Романський стиль (від лат. romanus — римський) — художній стиль, пов'язаний з античною культурою Риму. Набув поширення у країнах Західної та Центральної Європи у добу Раннього Середньовіччя (X—XIII ст.). Романський стиль об'єднав усі види мистецтва: монументальне малярство, скульптуру, декоративне мистецтво, що невід'ємно пов'язані з архітектурою. Але головним видом мистецтва цієї доби була архітектура, що вражала масивністю та строгістю споруд із чітко окресленими об'ємами та великими вежами. Основні форми — храм, монастир, замок.
          Романська архітектура є продовженням давньоримської архітектури. Термін «романський стиль» виник у І половині XIX ст., коли було виявлено зв'язок середньовічної архітектури з римською. Романські храми значною мірою підготували готику, що прийшла на зміну романському стилю у середині XIII ст.
          До відомих пам'яток романського зодчества належать: Бамберзький (1004—1217) та Шпайєрський собори (1030—1061) у Німеччині; церква Св. Петра і Св. Павла (XIII ст.) у монастирі Клю- ні, церква Сен-Лазар (1112—1132) в Отені у Франції; базиліка Сан-Мікеле (1117—1155) в Італії.
{Демонструються зображення зразків архітектури романського стилю.)


Словникова робота. 

            Готика — стиль західноєвропейського мистецтва (здебільшого архітектури) II половини XII — XV ст. (доби найвищого розквіту феодалізму та його занепаду). Названий за ім'ям німецьких племен — готів. Виник на підґрунті народних традицій німців, досягнень романської культури, здебільшого, архітектури та християнського світогляду. Проявився у будівництві кафедральних соборів та пов'язаному з ним мистецтві кам'яного та дерев'яного різьблення, скульптури, вітражів. Набув також поширення у малярстві.
           Термін «готика» (іт. gotico — незвичний, варварський) було введено теоретиком мистецтва й архітектором Джорджо Вазарі й поширено італійськими гуманістами епохи Відродження як принизливу ознаку всього середньовічного мистецтва, що виникло не без впливу германських племен, яких уважали «варварськими». Від початку XIX ст., коли щодо мистецтва X—XII ст. почали застосовувати термін «романський стиль», було обмежено хронологічні межі готики, у якій, у свою чергу, почали виокремлювати ранню, зрілу (високу) та пізню фази. Історія мистецтва оперує також поняттями англійська, французька, німецька готика. Мистецтво готичного стилю характеризується пошуком синтезу між архітектурою, живописом і скульптурою. Гармонійний усесвіт романського стилю перетворився на динамічний, спрямований угору всесвіт готики. Пізньороманський стиль відтворив усі формальні передумови готики (стрілчаста арка, ребристе склепіння та ін.).
          У готичній архітектурі відобразилися процеси формування національних держав, зміцнення міст, розвиток світських рис у міській і лицарській культурі.
            Поширюючись Європою, готична архітектура відображувала також національні особливості кожної країни.


1-ша сторінка «Перлини готики»
           Готичний стиль спочатку поширився у північно-західній Франції. Головним архітектурним типом став міський собор: каркасна система готичної архітектури (стрілчасті арки спираються на стовпи) дозволила створити надзвичайно високі та місткі інтер'єри соборів. Також розвивалося міське будівництво (житлові будинки, ратуші, торговельні ряди та ін.).
         Ознаки готики — це характерне спрямування споруди вгору, що підкреслювалося стрілчастими шпилями, це вітражі (великі вікна із різнокольорового скла), найдавніші зразки яких збереглися у Великій Британії та Франції, а також численні арки, багатство скульптурного оздоблення.
Принциповою і найтиповішою ознакою готики є те, що (на відміну від романтизму) у її монументальних спорудах навантаження від усіх конструкцій сприймають і передають на фундамент не товсті й важкі стіни, а порівняно легкий кам'яний каркас. Його винайшли не раптово — це була концентрація досвіду зведення романських будівель, а також ознайомлення впродовж хрестових походів із конструкціями візантійських, мусульманських та інших споруд. Отже, походи збудили і нові потреби, і бажання будувати храми, що за розмірами, місткістю та пишністю не поступалися б головному храму православного світу — Св. Софії у Константинополі.
(Демонструються зображення зразків архітектурних споруд готичного стилю.)
1) Франція
       Найвидатнішими пам'ятками готичного стилю є собор Паризької Богоматері у Франції (Париж), Вестмінстерське абатство у Великій Британії (Лондон), Міланський собор в Італії (Мілан) та ін.
Собор Паризької Богоматері (Нотр-Дам де Парі; 1163— 1345, арх. Жан де Шель, П'єр де Монтрей, Жуль Ардуен-Мансар та ін.) — сплав епохи, що об'єднала стійкість, матеріальність романських будівель із динамікою і легкістю готичних.
        Кафедральний собор Богоматері в Шартрі (Шартрський собор; 1194—1220), що належить до шедеврів готичної архітектури, є тринавною спорудою із хрестоподібним плануванням із невеликим трансептом і деамбулаторієм.
        Блискучий приклад зрілої французької готики — Реймський собор Богоматері (1211—1275 (головна частина); арх. Жан д'Орбе, Жан-ле-Лу, Гоше де Реймс, Бернар де Суассон) — місце коронації французьких королів і один із цілісних творів готики, що чудово синтезує архітектуру й скульптуру на площі у 6650 м2. Дві фасадних вежі заввишки 81,5 м, дзвіниця (вежа Ангела, 87 м), 3 вітражі (східний, північний і південний діаметром відповідно 12,5 та по 9,65 м), найбільша в Європі колекція скульптур (2303 екземпляри), зокрема статуя «Усміхненого ангела» (емблема міста Реймс) та статуя Цариці Савської, є типово готичними рисами Реймського собору. На висоті 50 м над землею, на східному фасаді, розташована «Галерея королів», у центрі якої зображено хрещення Хлодвіга. Попід нею зображено битву Давида із Голіафом та божественну коронацію Діви Марії (над великим порталом). Попри руйнування (XVIII ст.), у соборі до сьогодні збереглися вітражі XIII ст., розташовані над нефом, хорами та трансептом. Після Першої світової війни у соборі з'являються з різною періодичністю нові сучасні вітражі.
          Найбільший і найвищий собор Франції — собор Ам'енської Богоматері (Ам'єнський собор; 1220—1528, арх. Робер де Люзарш, Тома де Кормон, Рено де Кормон) заввишки 42,3 м, площа 7700 м2. Лише 1528 року було встановлено шпиль, що височіє над собором. Його верхівка здіймається над землею на 112,7 м. Ам'єнський собор часто називають готичним Парфеноном.
          Із готичних монастирів Франції найвідомішим є абатство Мон- Сен-Мішель (XI—XVI ст.) поблизу кордону Нормандії та Бретані, що розташоване на високій скелі як неприступна фортеця.


2 ) Англія
          Готика Англії виникла наприкінці XII ст. та проіснувала до XVI ст. Млявий розвиток міст призвів до того, що готичний собор став не міським, а монастирським, оточеним полями й луками. Звідси, вочевидь, його видовженість по горизонталі, наявність значної кількості прибудов. Домінанта собору — величезна вежа на середохресті.
         Характерним і довершеним зразком англійської готики став собор у Солсбері (1220—1266; добудований на початку XIV ст.). Він має план латинського хреста, розпластаного на землі (тринав- на базиліка). П'ятинавні базиліки у Британії не будували. Собор у Солсбері завдовжки 140 м. Абсиди нема, замість неї прямокутна каплиця Богородиці. Собор має допоміжні прибудови — подвір'я (клуатр), каплиці, ризниця, капітул (зала зібрань). Усі прибудови різняться за формою і висотою. Композицію об'єднує величезна вежа над середохрестям, шатровий дах якої часто помилково вважають шпилем. Вежа над середохрестям разом із дахом-шатром сягає на 135 м і є найбільшою соборною вежею Англії. Цей еталон ранньої англійської готики зобразив на своєму полотні Джон Кон- стебл (зберігається в музеї Метрополітен, Нью-Йорк, СІЛА).
        Головний готичний собор Англії — Кентперберійський (після пожежі 1174 року відбудований у готичному стилі; близького до сучасного вигляду набув у XV ст.), резиденція архієпископа Кентерберійського, національна святиня.
        Собор Св. Петра у Вестмінстері (собор Вестмінстерського абатства; 1245—1745, останній арх. Генрі Йевель) в Лондоні — місце коронації й поховання англійських королів із часів Вільгельма Завойовника, згодом — усипальниця видатних людей Англії — наближається до французької готики.
Починаючи зі Столітньої війни, будівництво в Англії скорочується. З-поміж цивільної архітектури цього періоду можна також назвати Вестмінстерський королівський палац (XIV ст.) із його     Вестмінстер-холом площею 1500 м2.


З ) Італія
            В Італії поширилися лише окремі елементи готики. Основа — суто романська: широкі приземкуваті храми, гладка площина стін часто інкрустована кольоровим мармуром, що створює смугасту поверхню фасаду (наприклад, фасад собору у Сієні). Сієнський собор (1215—1263) на честь Успіння Пресвятої Діви Марії побудований на місці ранньої будови. Собор має форму латинського хреста із трансептом, що дещо виступає. Також собор має купол і дзвіницю. Купол, що височіє на 8-кутному фундаменті, підтримують колони. Купольний ліхтар додав Джованні Лоренцо Берніні. Неф відокремлений від 2 проходів напівкруглими арками. В оздобленні собору використано білий і зеленувато-чорний мармур із додаванням червоного мармуру на фасаді. Чорний і білий — символічні кольори Сієни, пов'язані із білим і чорним конями засновників міста, Сеніуса та Аскіуса.
          Приклад пізньої італійської готики — побудований із білого мармуру грандіозний кафедральний Міланський собор (1386 — початок XIX ст.), що вміщує 40 000 чоловік. Будівництво розпочалося 1386 року, проте завершилося лише на початку XIX ст., коли за розпорядженням Наполеона остаточно оформили фасад. Деякі деталі було створено навіть 1965 року. Це один із найбільших соборів світу, другий за місткістю з-поміж готичних соборів (після Севільського собору) і другий за місткістю собор в Італії (після собору Св. Петра в Римі). Завдовжки він сягає 158 м, поперечний неф завширшки 92 м, висота шпиля 106,5 м. Собор прикрашають 3000 статуй.
       Венецію й досі прикрашають мармурові готичні палаци з аркадами, що віддзеркалюються у каналах — Палац дожів у нинішньому вигляді збудований упродовж 1310—1424 років.


4 ) Іспанія
          В Іспанії готичний стиль формується у XIII — І половині XV ст. Іспанська готика досить часто запозичує мавританські риси (собори в Севільї, Бургосі й Толедо). Кафедральний собор у Толедо — один із найбільших у Європі. Його заклали приблизно 1227 року. Собор має п'ять нефів і нагадує французькі взірці. Толедо був центром католицизму в Іспанії, тому собор постійно добудовували (зала капітул а, ризниця, релікварій, гардеробна зала). Унаслідок цього він утрачав чистоту стилю готики, але збагачувався рисами інших художніх стилів та зразками різних видів мистецтва (різьблення крісел Алонсо Берругете — шедеври ужиткового мистецтва Іспанії у хорі кафедрального собору). На фасаді спершу планували звести дві симетричні вежі, але збудували лише одну: 92 м заввишки — для дзвіниці (розпочав її будівництво Р. Альфон- со 1377 року, а завершив А. Гомес 1440-го), яка стала домінантою історичного центру Толедо. Ця вежа складається з трьох частин: чотирикутної, восьмикутної та конусної (дерев'яної). Усередині неї знаходиться дзвін «La Gorda» (з ісп. «товстий») вагою бл. 17 т, виготовлений 1753 (або 1755) року. Другу (недобудовану) вежу прикрашено банею у бароковому стилі.


5) Інші країни Європи
       Готичні пам'ятки також є в Нідерландах (ратуші в Брюгге, Брюсселі та ін.), Чехії (собор Св. Віта і Карлів міст у Празі), Австрії (собор Св. Стефана у Відні), Польщі (Вавельський собор під Краковом, Маріацький костел у Кракові, церква Матері Божої у Данцигу і найзначніша цегляна споруда — Палац великих магістрів у Марієнбурзі) та інших країнах Європи.


2-га сторінка «Взірці архітектури бароко» 

Для мистецтва бароко є характерними пишність і динаміка, патетична піднесеність, інтенсивність почуттів, пристрасть до ефектних видовищ, сполучення ілюзорного і реального, контрасти масштабів і ритмів, матеріалів і фактур, світла й тіні. Синтезу мистецтв, що має у бароко всеосяжний характер, властива урочиста монументально-декоративна єдність. Міський ансамбль, вулицю, площу, парк, садибу барокові митці розуміють як організовану художню єдність, що розгортається перед глядачем багатьма образами. Палаци й церкви бароко завдяки розкішній, вигадливій пластиці фасадів, неспокійній грі світлотіні, складним криволінійним планам і обрисам набували мальовничості й динамічності та немовби вливалися в навколишній простір. Парадні інтер'єри будинків бароко прикрашали багатобарвною скульптурою, ліпленням, різьбленням; дзеркала і розписи ілюзорно розширювали простір, а живописні плафони створювали ілюзію розгорнутих склепінь.
Словникова робота. Бароко (іт. barocco — вибагливий, химерний) — стиль у європейському мистецтві XVI—XVIII ст., якому притаманні пишність, прагнення до поєднання реальності з ілюзією, містичні алегорії, монументальність, театральність. У бароко відобразилися протиріччя епохи, складні думки й переживання її представників. Стиль і культура бароко мали тісний зв'язок із релігійною та аристократичною культурою.
           У деяких країнах бароковий стиль розвивався наприкінці XVI та у І половині XVIII ст. (Італія, Польща, Австрія, Україна, Латинська Америка). Перші зразки бароко в архітектурі, скульптурі, живописі створені у визначних мистецьких центрах Італії (Римі, Мантуї, меншою мірою — у Венеції та Флоренції). Бароковий стиль відкрив нові можливості для мистецтва, що особливо яскраво виявилося в синтезі мистецтв, у створенні грандіозних міських і паркових ансамблів.
           Найкращі представники бароко — італійці: архітектори та скульптори Мікеланджело Буонарроті, Лоренцо Берніні, Франчес- ко Борроміні, Карло Фонтана, Філіппо Ювара, живописці П'єтро да Кортона, Джордано Лука, Алессандро Маньяско, Джованні Бат- тіста Тьєполо.
            Ансамбль вілли Фарнезе (1559—1573; арх. Джакомо да Віньйола) не вирізняється своїми розмірами, але демонструє всі риси бароко — єдиний ансамбль із павільйонами, садом, фонтаном, сходами різних типів, що з'єднують тераси. Вілла ще сильно відокремлена від навколишнього середовища, «замкнена на собі».
(Демонструються зображення взірців барокової архітектури.)
             Витоки розвиненого бароко, батьківщиною якого була Італія, сягають епохи Відродження, творчості Мікеланджело Буонарроті, якого називають «батьком бароко». Першим архітектурними творами, що повною мірою відповідають цьому стилю, уважають збудовану Мікеланджело у Флоренції капелу Медичі (1520—1534) та проект вестибюлю бібліотеки Лауренціана, що було споруджено пізніше. Митець підсилив архітектуру велетенським ордером, широко використовував карнизи, подвоєння пілястр та колон, тісняву архітектурних елементів та надлюдські розміри. Скульптурні та архітектурні твори генія справляють враження скорботи, напруження, нервовості, хоча зберігають чітку побудову, симетрію, демонструючи потойбічну, майже неможливу красу.
           Досягнення італійського бароко створили підґрунтя для подальшого розвитку мистецтва Іспанії та її американських колоній, а також Німеччини, частково Франції, Фландрії, Польщі (та України в її складі), Австрії (та Чехословаччини в її складі) тощо.
♦    Пригадайте найвидатніші барокові споруди України.
♦    Які спільні та відмінні риси наявні в барокових спорудах, створених архітекторами, які працювали в Італії та в Україні?
♦    Назвіть видатних архітекторів барокового зодчества в Україні.
           Завдяки сукупності різноманітних художніх прийомів мистецтво бароко справляло дуже сильне враження на глядачів, приголомшуючи їх величчю та грандіозністю. Ознаками барокової архітектури є овал у лінії будівлі та поява архітектурних ансамблів.
          Грандіозним є ансамбль площі Св. Петра (1657—1663) роботи JI. Берніні. Овальна площа з двома фонтанами й обеліском замкнена могутніми чотирирядними колонадами, що владно організують простір, і перетворена на величезний атрій перед собором, до якого ведуть численні сходи. Прямолінійні ділянки колонад, що розташовані під гострим кутом до собору, створюють ефект зорового збільшення висоти фасаду, якщо дивитися на собор здалека.
            Прийоми штучної перспективи Берніні застосовував часто (наприклад, поступово зменшуючи колони парадних сходів Скала Реджа у Ватикані (1663—1666), щоб візуально возвеличити фігуру Папи в момент його появи на верхньому майданчику). Берніні зіграв важливу роль у формуванні архітектурної зовнішності Рима (декоративно-ефектні фонтани — Тритона на пьяцца Барберіні; Чотирьох рік на пьяцца Навона та ін.).
             Шедевром креслень архітектора є варіант плану (бл. 1638 року) для церкви Сан Карло алле Keammpo Фонтане. З-поміж робіт Борроміні — церква Сантіво алла Сапієнца (1642—1660), палаццо Памфілі (1645—1650), Сант Аґнезе ін Аґоне (1653—1657).
           Церква Святого Ім'я Ісуса (церква Іль-Джезу; 1568—1584, арх. Джакомо да Віньола та Джакомо делла Порта, початковий проект підготував Мікеланджело) — соборна церква Товариства Ісуса (ордена єзуїтів), розташована на невеликий однойменній площі в центрі Рима. Побудована у дусі маньєризму, наближеного до естетики бароко.
          Будівництво в стилі бароко в Австрії почалося задовго до 1690-х років. Один із перших зразків — бароковий собор у Зальцбурзі (1611—1628, арх. Сантіно Соларі).
Найбільшу барокову споруду Відня — палац НІенбрунн( 1696— 1713) — побудували австрійці Йоган Бернгард Фішер фон Ерлах та його син Йозеф Еммануель.
          Також у Відні у бароковому стилі побудовано палац принца Євгена, Богемську канцелярію, Придворну бібліотеку, церкву Св. Карла Борромея (Карлскірхе), палаци аристократів. Австрійська провінція пишається справжнім шедевром — бароковим монастирем у містечку Мельк (арх. Я. Прандтауер, Й. Мунгенаст).
          Шедеври австрійського бароко поширилися також у Чехії (палац герцога Естергазі у Фертеді), Словаччині (монастир у Я сові) та ін. Празький архітектор Франческо Каратті розпочав будівництво надзвичайно ефектного Чернінського палацу (кінець XVII — початок XVIII ст., завершив Франтішек Канька).
        Видатним зразком архітектури бароко в Празі став Валд- штейнський палац (І третина XVII ст.), над яким плідно працювали одразу декілька архітекторів-італійців (зокрема, Джованні П'єроні й Андреа Спецца). Дивний бароковий сад на несиметричній ділянці розпланував Ніколо Себрегонді, значно прикрасивши і палацовий ансамбль, і Прагу.
З-поміж представників періоду розвиненого бароко необхідно назвати батька й сина Дінценгоферів — Крістофа й Кіліана Ігнаца.
          Зразки барокових споруд у Празі обмежувалися спочатку поодинокими палацами та церквами. Середньовічне планування Праги не постраждало, навпаки: у місті з'явилися виразні архітектурні домінанти, що надали йому значного художнього забарвлення — вдруге після доби готики.
Розвиток бароко в Росії був пов'язаний зі зростанням і зміцненням дворянської держави. Російське бароко поділяють на раннє та розвинене. Яскравими зразками раннього бароко у Петербурзі є палац Меншикова у Кронштадті (нині перебудований, майже зник як барокова пам'ятка), Петропавлівський собор у фортеці (зберігся), палац Меншикова на Василівському острові (реставрований, філія музею Ермітаж), Петергоф та палац Меншикова в Оранієнбаумі, деякі споруди Олександро-Невського монастиря (згодом однойменної лаври), Костянтинівський палац у Стрельні (реставрований).
Смольний монастир (1744—1764) у Петербурзі (проект Б. Ра- стреллі) складався з храму із домовими церквами та дзвіницею, а також інституту для дівчат із дворянських родин. Собор колишнього монастиря добудував архітектор В. Стасов лише 1835 року.
          Чотири будівлі з комплексу Ермітажу в Петербурзі, розташовані уздовж Палацової набережної, є перлинами російського бароко: Зимовий палац (1754—1762, арх. Б. Растреллі), Малий Ермітаж (1764—1775, арх. Ж. Валлен-Деламот), Старий Ермітаж (1771—1787, арх. Ю. Фельтен), Ермітажний театр (1783—1787, арх. Дж. Кваренгі).
         Світські зразки бароко у Москві — палац імператриці Ан- ни в Аненгофі, Лефортово (арх. Б. Растреллі, зруйнований), дерев'яний палац Шереметьєва в Кусково, палац Апраксіних, церква Климента Папи Римського в Замоскворіччі.


3-тя сторінка «Архітектура класицизму» 

            На основі архітектури Відродження розвивається також класицизм, який у XVII ст. поширився у Франції (ансамбль Версаля у Франції, арх. Ж.-А. Мансар), а з II половини XVIII ст. стає панівним напрямом архітектури всіх європейських країн, а також Америки й Австралії. УII половині XVIII — І половині XIX ст. значного розвитку досягла російська архітектурна школа, яка вплинула на розвиток світової архітектури (творчість архітекторів В. Баже- нова, М. Козакова, А. Захарова, К. Россі та ін.).
Словникова робота. 

          Класицизм — художній стиль і напрям, зорієнтований на форми античної, насамперед грецької, класики (інша назва — ампір). Класицизм не локалізований у якійсь конкретній історичній добі чи географічному регіоні. Митці Давньої Греції з IV ст. до н. е. вже зверталися до своєї класики VI ст. до н. е. Ці тенденції збереглися і в Середньовіччі; мистецтво Ренесансу також певною мірою є класицистичним. Класицизм як прагнення до ясності та чистоти пропорцій, урівноваженості та гармонії форм проявився у мистецтва Франції XVII ст., посідав чільне місце в англійському мистецтві та в мистецтві більшості європейських країн у XVIII—XIX ст.
            На повну силу класицизм проявляється в архітектурних творах італійця Андреа Палладіо, який створив власний варіант палацу і варіював його впродовж усього життя. Він розробив нову систему пропорцій ордерів. Тепер ордер був не декором фасаду, а головним принципом побудови. Палладіо розробив новий різновид міського палацу із прямокутним внутрішнім подвір'ям, оточеним критою колонадою. Принципи раннього класицизму чітко відбилися в багатьох позаміських садибах — віллах.


4-та сторінка «Модерн в архітектурі»
Словникова робота. 

            Модерн (від фр. moderne — новітній, сучасний) — стиль у європейському мистецтві кінця XIX — початку XX ст., що з'явився насамперед у художній промисловості та архітектурі, а надалі помітно позначився також у малярстві, графіці та скульптурі. Започаткований в Англії у 1870-ті роки, згодом поширився континентом. Модерн — штучне прагнення створити підкреслено новий, «сучасний» художній стиль, для якого є характерними лаконічність, незвичайність декоративних форм, підкреслення структурних елементів.
         Стиль модерн в архітектурі поєднав використання нових будівельних матеріалів (сталі, скла, залізобетону) із розкішшю, витонченістю, декоративністю. Важливою ознакою модерну в архітектурі були орієнтація на потреби певних соціальних верств і використання національних елементів виражальності.
         Основними елементами стилю є застосування синусоїдних ліній, стилізованих квітів, язиків полум'я,— ліній, запозичених у природи. Створюючи новий стиль, представники модерну використовували умисно примхливі, мінливі форми, вигадливі лінії, асиметрію та вільне планування. Вони застосовували новітні технічні та конструктивні засоби для створення незвичайних, підкреслено індивідуалізованих будівель, де всі вирішення підпорядковані єдиному образно-символічному задуму й орнаментальному ритму.
          Поряд зі зверненням до хвилястих, природних форм мали місце компромісні варіанти з використанням прямокутних об'ємів, що не погіршувало образності й функціональності стилю. В архітектурі модерну широко використовували як деревину (дерев'яний модерн), так і звичайну та глазуровану цеглу, бетон, металеві конструкції, комбінації матеріалів. Дерев'яний модерн переважав у будівництві заміських помешкань.
        В архітектурі модерну, з одного боку, упроваджувалися ідеї художнього індивідуалізму, а з другого, мистецтво утопічно розглядалося як засіб соціального перетворення суспільства (наприклад, у роботах бельгійця X. Ван де Велде, що ґрунтувалися на соціалістичній утопії В. Морріса).
       Фасади будинків модерну характеризуються здебільшого динамічністю й плинністю форм, які досить часто наближаються до скульптурного або природного явища (будівлі А. Ґауді в Іспанії, В. Орта й X. Ван де Велде в Бельгії, Ф. Шехтеля в Росії); іноді вони скупі й геометрично чіткі (будівлі Й. Хофмана, Й. Ольбриха в Австрії, Ч. Макінтоша в Шотландії, зрілі роботи Ф. Шехтеля).
       Деякі архітектори модерну передбачали функціоналізм, прагнучи виявити каркасну структуру будинку, підкреслити тектоніку мас і об'ємів (деякі будівлі О. Вагнера, Й. Хофмана в Австрії, П. Беренса в Німеччині, О. Перре у Франції).
       Виникнення та поширення стилю модерн збіглося з широким використанням забутих будівельних технологій та відновленням ремесел, широким використанням промислових технологій у будівництві суспільно значущих об'єктів (виставкові комплекси, вокзали, буржуазні театри тощо). Важливу роль у популяризації та поширенні стилю зіграли саме міжнародні виставки та будівництво виставкових павільйонів у нових формах. Масова забудова деяких вулиць чи районів створила нове архітектурне середовище в історичних містах — Парижі, Мілані, Барселоні, Манаусі, Відні, Петербурзі, Берліні, Москві, Львові, Ризі, Києві, Празі.
         Найбільшої популярності модерн набув під час Усесвітньої виставки в Парижі (1900). Після 1910 року значення модерну поступово зменшилося.
       Одним із перших архітекторів, які працювали у стилі модерн, був бельгієць Віктор Орта (1861—1947), який активно використовував нові матеріали, передусім метал і скло. Конструкціям із заліза він надавав форм, що нагадували фантастичні рослини. Сходові поруччя, світильники, що звисають зі стелі, навіть дверні ручки — усе було ретельно спроектовано в єдиному стилі.
       Першим прикладом застосування збірних конструкцій у будівництві став Кришталевий палац у Лондоні, споруджений для першої Всесвітньої промислової виставки (1851).
       Незвичні, сміливі зразки стилю створив каталонський архітектор Антоніо Ґауді (1852—1926) у Барселоні. Споруджені ним будинки настільки органічно вписуються в навколишній пейзаж, що здаються справою рук природи, а не людини. У будинку Бальо (1905—1907) Ґауді досягнув апогею свого захоплення криволінійними формами та «органічними» мотивами, застосувавши всюди — від фасаду до інтер'єрів та меблювання. Покрівлю викладено черепицею так, що вона нагадує риб'ячу луску. Будинок Міла (1905—1907) часто називають «Педрерою», кам'яною печерою. Ґауді тут досяг сюрреалістичної атмосфери, із хвилястим фасадом, криволінійними формами та ексцентричними димарями- дзвонами.
           Однією з перших споруд у стилі модерн був житловий будинок у Парижі на вулиці Франкліна (1903; арх. Огюст Перре). Справжнє відкриття в архітектурі здійснив Jle Корбюзьє (1887—1965), який одним із перших застосував залізобетон. У Франції ідеї модерну розвивав також Ектор Ґімар (1867—1942), якии створив, зокрема, вхідні павільйони паризького метро.
       У стилі модерн кожний архітектор творив споруду від початку до кінця — від складання проекту до архітектурного оздоблення. Так забезпечувалась єдність стилю. Прикладом такого синтетичного витвору є приватний будинок Рябушинського в Москві (арх. Ф. Шехтель). Цю надзвичайну споруду, починаючи від витончених деталей огорожі, оздоблення фасаду, різноманітності віконних прорізів, живописного панно на фасаді та завершуючи інтер'єром, у центрі якого розташовані відомі декоративні сходи, створено в єдиному стилі.
             У США у межах модерну кінця XIX ст. виникла так звана чиказька школа архітектури, найпомітнішою фігурою якої є Луїс Саллівен (1856—1924), який запропонував тип висотної офісної будівлі з мінімумом декору — хмарочос. Таким чином, модерн став «сходинкою» до архітектури XX ст.
Перші хмарочоси були побудовані в Чикаго (місто після спустошливої пожежі 1871 року потребувало нових будівель). Кілька років потому було винайдено електричний ліфт (1880). Уважається, що першою такою будівлею в Чикаго був Хоум-іншуранс- білдінг (1883—1885, арх. В. Джені), яку почали наслідувати. Будівля універмагу «Карсон, Пірі енд Скотт» (1899, арх. Л. Саллівен) із «ґратчастим» фасадом із величезних горизонтальних вікон і фанерованих білою плиткою стін став прообразом хмарочосів усієї Америки.


5-та сторінка  «Культова арабо-мусульманська архітектура»
         У результаті арабських завоювань VII—IX ст. виникла величезна держава — Арабський халіфат (у складі Аравійського півострі- ва, сучасних Іраку, Ірану, більшої частини Закавказзя, Середньої Азії, Сирії, Ізраїля, Йорданії, Єгипту, Північної Африки, Іспанії та Португалії, Північної Індії).
Словникова робота. 

           Мавританське мистецтво — умовна назва стилю мистецтва, що виникло у VII—VIII ст. у південних областях Іспанії та країнах Північної Африки внаслідок злиття художніх традицій арабів-завойовників з культурою місцевого населення.
         Однією з характерних рис синтезу мистецтв у монументальному арабському зодчестві є важлива роль декоративних форм. Особливе значення має орнамент (арабески — складний орнамент із геометричних фігур і стилізованих рослинних мотивів, який подеколи містить каліграфічні східні написи), що монохромним мереживом, барвистим килимом укриває стіни і склепіння будинків (багатим оздобленням славилися навіть численні громадські лазні, у спорудженні яких використовувався досвід зведення римських терм).
         В архітектурі жител здавна були вироблені прийоми планування будинків із внутрішніми подвір'ями та із захищеними від спеки терасами.
        Спільні для багатьох народів Близького й Середнього Сходу особливості архітектури були пов'язані із природно-кліматичними умовами країн і можливостями будівельної техніки (наприклад, використання особливих конструкцій із глини, цегли й каменю). Були створені різноманітні форми арок — стрілчасті, підковоподібні, фестончасті; винайдені особливі системи склепінчастого перекриття.
Стіни мечеті, палацу, медресе, караван-сараю так само, як і стіни будинків та укріплень, являли собою перешкоду, ховаючи те, що було всередині. Особливе значення (як ядро архітектурної композиції) мало відкрите квадратне або прямокутне подвір'я, оточене арковими галереями. У мечетях до однієї зі сторін цього подвір'я, зорієнтованої в бік Мекки, прилягала глибша аркада, яка утворювала кілька рядів молитовної зали. Арки спиралися на колони й стовпи.
          Середньовічні архітектори Арабського Сходу створили нові типи монументальних культових і світських будівель:
•    мечеті — молитовні будинки мусульман;
•    мінарети — вежі, з яких закликають вірян на молитву;
•    медресе — мусульманські духовні училища;
•    караван-сараї та криті ринки, що відповідали розмаху торговельної діяльності міст;
•    палаци правителів, укріплені цитаделі, фортечні стіни з воротами й вежами;
•    мавзолеї — монументальні похоронні споруди, що містять камеру із останками померлого й поминальну залу.
         Мечеть є будівлею, що стоїть осторонь, із куполом-гамбізом. Іноді мечеть має внутрішнє подвір'я (наприклад, Аль-Харам). Флігелем до мечеті пристроюють 1—9 веж-мінаретів (кількість мінаретів повинна бути меншою, ніж у мечеті Аль-Харам). Молитовна зала позбавлена зображень, але на стінах можуть бути написані арабською рядки з Корану. Стіна, звернена до Мекки, позначена порожньою нішею — міхрабом. Праворуч від міхрабу розташована кафедра — мінбар, з якої проповідник (імам) читає проповіді віря- нам під час молитви. При мечетях іноді працюють школи-медресе.
       Арабське слово масджид — мечеть, є похідним від арабського кореня саджада — падати ниць, уклонятися — тобто слово позначає місце поклоніння. Воно свідчить про місце, де вірянин може вклонитися Богові під час молитви і не припускає нічого, окрім чистого простору. Мусалла — особливий тип відкритих споруд, що оточені стіною або мають тільки одну стіну (вона визначає напрямок у бік Мекки), розташовані зазвичай за межами міста.
          Під час поширення ісламу на нові землі, для потреб вірян не лише будували нові храми, але й пристосовували ті, що вже існували, здебільшого християнські. З-поміж найвідоміших — храм Св. Софії в Царгороді (Стамбулі), а також мечеті Багдада. Власне ісламські храми — це прості та зручні споруди, що наближаються за формою і планом до будинку Пророка в Медіні, закладені на місці колишніх військових таборів. Наприкінці VII ст. була визначена відмінність (за призначенням і функціями) між масджид — невеликою мечеттю для індивідуальної молитви та масджид джаммі — соборною («п'ятничною») мечеттю для колективної молитви, що здійснює вся громада опівдні щоп'ятниці.
          Усі мусульманські культові споруди об'єднані спільною рисою — вони орієнтовані строго на Мекку (точніше, на Каабу): місце, куди мусульмани посилають молитви. Цей напрямок називається кібла («те, що розташоване навпроти»). Від нього отримала свою назву задня, звернена до Кааби, стіна будь-якої молитовної будівлі в ісламі, яка теж називається кібла. У ранній період, коли молитву здійснювали на окресленій на піску ділянці землі, кіб- лу визначали за тінню списа, устромленого в землю. Орієнтація на Мекку утвердилась тоді, коли язичницьке святилище — Каабу — було оголошено також і мусульманською святинею. Про це йдеться у другій сурі Корану, що належить до найдавніших медін- ських одкровень.
            Як архітектурна споруда медресе склалася у X—XII ст. (наприклад, медресе Нізаміє в Харгірді, Іран, XI ст.; медресе ан-Нурія аль-Кубра в Дамаску, XII ст.).
Медресе являє собою 1—2-поверхову споруду з прямокутним подвір'ям, келіями, мечеттю та аудиторіями.
           Існують регіональні відмінності в архітектурі медресе. У Середній Азії мечеть і аудиторії розташовані в корпусі будівлі, по обидва боки від порталу, у Сирії та Єгипті вони займають обернені до подвір'я лоджії. У Малій Азії подвір'я медресе зазвичай покрите масивним куполом.
Медресе оздоблюють різьбленням по каменю, стуку (алебастровій штукатурці), дереву й теракоті та полив'яними плитками.
         Зазвичай медресе відкривали при великих мечетях. У них готували служителів культу (імамів), учителів початкових мусульманських шкіл — мектпебів, а також службовців держапарату.
Перше медресе було відкрито 859 року у Фесі (Марокко). У період IX—XIII ст. медресе поширилися всією територією Близького й Середнього Сходу, а також у Магрибі, тобто країнами, звідки зародився іслам та які зазнали ісламізації.
        У період Середньовіччя медресе були осередками культури — фактично першими університетами в сучасному розумінні.
         У часи Аббасидів було створено цілу мережу медресе, яка, крім Персії, Аравії та Магрибу, охопила й деякі території Західної Європи — Аль-Андалус (переважна частина сучасної Іспанії) та Си- цилійський емірат та території сучасних Афганістану, Пакистану, Пенджабу (Північна Індія). Знамениті медресе діяли в Каїрі (університет Аль-Азхар, 975) та Багдаді (університет Мустпансирія, 1233). Наприкінці існування Золотої Орди у XV ст. разом із прийняттям ісламу мусульманська культура, зокрема й медресе, поширилася величезною територією Поволжя (у тюрків, татарів і башкирів), Середньої Азії та Казахстану. Відомими медресе XV—XIX ст. були медресе Бухарського ханства в Самарканді (медресе Улугбе- ка) та Бухарі; також діяли медресе в Казані, Уфі, Криму (зокрема, Зінджирлі-медресе, засноване 1500 року Менґлі І Ґераєм у Сала- чику поблизу Бахчисарая). У XVII—XIX ст. медресе поширилися у багатьох частинах Африки — у Західному і Східному Судані.
       Мінарет в ісламській архітектурі — баштоподібна культова споруда при мечеті, з балкона (шерифе) якої глашатай (муедзин) скликає мусульман на молитву (салятп).
        Зовнішні стіни мінарету нерідко мають художнє оздоблення — це фігурна цегляна кладка або облицювання полив'яною цеглою.
        Стилі та загальна архітектура мінаретів можуть значно різнитися — залежно від регіону і часу будівництва.
        Свої особливості мали мінарети у мусульманських народів Індії, російського Поволжя (татари) — своєрідний сплав церкви й мечеті, із мінаретом посеред даху; у Китаї — з елементами пагоди, а також у інших народів тощо.
          З-поміж мечетей відомі пам'ятки архітектури — Калаян у Бухарі (1127), Кутпб-Мінар у Делі (бл. 1200), мечеть Ібн-Тулуна у Каїрі та ін.
          Мечеть Аль-Харам — головний священний храм мусульман, у внутрішньому подвір'ї якого знаходиться Кааба. Є об'єктом обов'язкового паломництва — хаджу (у Корані мечеть Аль-Харам згадано 15 разів). Розташовано у Мецці в Саудівській Аравії.
         Прототип мечеті Аль-Харам з'явився 638 року. За часів пророка Мухаммеда і «праведних халіфів» Заповідна мечеть була маленькою, без стін; територію відокремлювали будинки, між якими розташовувалися ворота, що служили за вхід. Уперше мечеть розширив халіф Омар ібн Хаттаб, який викупив усі будинки, що до неї прилягали, зруйнував їх, а територію огородив невисокою стіною. Осман ібн Аффан, ставши халіфом, знову розширив мечеть у той самий спосіб. Мечеть Аль-Харам і надалі продовжували розширювати інші правителі.
        Сьогодні до мечеті ведуть 4 головних входи і ще 54 додаткових, не беручи до уваги входів на 2-й і нижній рівні. Площа мечеті складає 309 000 м2 і може вмістити до 700 000 чоловік. Мечеть має 9 мінаретів заввишки 89 м, 11 сходів та 7 ескалаторів. Комплекс освітлюється за допомогою двох електростанцій. Мечеть оснащено радіо- і телестудіями, а також кондиціонерами.
          Без Блакитної мечеті (Ахмедіє) султана Ахмета І неможливо уявити Стамбул. Мечеть (побудована 1616 року) розташована навпроти храму Св. Софії і мала, за задумом султана, перевершити за красою християнський храм.
        Сусідство двох архітектурних шедеврів надає площі між ними неповторності. Уже майже 400 років стоять поруч ці два пам'ятники світових релігій. Офіційно Блакитну мечеть називають мечеттю Султана Ахмеда. А назвою «Блакитна» вона зобов'язана 200 000 кахлям блакитного кольору, що прикрашають її зсередини.
        Архітектором мечеті був Мехмет-Ага, який створив цей шедевр архітектури за 7 років. Будівля має всі характерні для архітектури мечетей ознаки. Незвичним у Блакитній мечеті є тільки те, що у неї 6 мінаретів: 4, як зазвичай, з боків, а 2, дещо нижчі,— у зовнішніх кутах внутрішнього подвір'я. У легендах ідеться про те, що цим султан спричинив гнів старійшин Мекки (релігійний центр ісламу).
До середини IX ст. належить найперший із пам'ятників громадської архітектури середньовічного Єгипту, що дійшли до сьогодні,— Нілометпр, побудований на острові Роду поблизу Фустату. Споруда являє собою глибокий колодязь із високою колоною посередині, за якою вимірювали рівень води в Нілі. Стіни колодязя викладені каменем, прикрашені декоративними нішами і фризами з куфічними написами.
          Найдавнішою є форма квадратних у плані мінаретів Сирії, які наслідували вигляд дзвіниць сирійських християнських церков. Останні ж, у свою чергу, розвинули традиції елліністичних і римських баштових укріплень. Тип квадратного в плані мінарету поширився в країнах Північної Африки та в Андалузії. На Близькому й Середньому Сході панівною стала кругла, дещо звужена у верхній частині форма мінарету. Угорі мінарет прикрашали кільцевий балкон, карниз і легка надбудова у вигляді ліхтаря.
         У центрах мусульманського світу у різні часи змінювалися розміри веж, їх пропорції, елементи композиції, характер оздоблення. Цікавою є форма мінарету аль-Мальвія в Самаррі на березі Тигру. Він був частиною комплексу Великої мечеті міста, найбільшої в мусульманському світі, яку почали будувати 847 року. Велика мечеть займала площу 38 000 м2 і являла собою типовий зразок арабської колонної мечеті з велетенським подвір'ям, молитовною залою і мінаретом. Мінарет має незвичну форму: на квадратній основі зрізаний конус, охоплений зовнішнім спіральним обходом- пандусом. Можливо, його архітектор узяв за взірець вавилонський зикурат Етеменанкі.
          Незвичним силуетом вирізнялися мінарети Туреччини. Вони були дуже високими, багатогранними й багатоярусними.
        З часів династії Омейядів збереглися так звані замки пустелі — резиденції халіфів і придворної знаті, побудовані подалі від неспокійних і багатолюдних міських центрів. Навколо замків були поселення, функціонувала система зрошення — підземні водоймища, канали, греблі, підземні цистерни; квітнули сади, люди обробляли землю, полювали у доглянутих мисливських угіддях. Замки пустелі нагадували пізньоримські та візантійські сільські садиби. З-поміж них траплялися й справжні замки — великі за розмірами, складні й чіткі за планом, із парадними залами й кімнатами, великою кількістю господарських приміщень. Ці замки були красиво й багато оздоблені рельєфами, різьбленням по каменю, скульптурою, розписами й мозаїкою. Ззовні така споруда утворювала замкнутий кубічний об'єм з круглими вежами по кутах і єдиним парадним входом. Замок Хірбет аль-Мафджар поблизу Ієрихона (сучасна Йорданія) — складний ансамбль, який містив палац, мечеть, велетенську лазню, павільйон із басейном у великому подвір'ї. У замку збереглися мозаїки на підлозі, що ілюструють римсько-візантійську традицію у мусульманському мистецтві. Особливо цікавою є декоративна скульптура зі стуку. Барабан одного з куполів спирався по кутах на фігури атлантів. Цей античний мотив був трактований з урахуванням східних традицій: фігури — важкі й застиглі, з могутніми, схожими на стовпи, ногами, очі непропорційно великі, зачіски та лінії одягу перетворюються на елементи орнаменту. Купол у лазні прикрашений розеткою, у шість пелюсток якої вписані голівки східних красунь.
            Перші медресе виникли в Сирії та Іраку. 1227 року було споруджено велетенське двоповерхове медресе Мустпапсирія у Багдаді — із бібліотекою, шпиталем, лазнею. Навколо прямокутного подвір'я розташовувалися приміщення, де жили викладачі та студенти.
         Альгамбра (з араб.— червона) — архітектурний ансамбль, визначний пам'ятник мавританської архітектури XIII—XIV ст. у південній Іспанії, розташований на пагорбах тераси у східній частині міста Ґранада, що складається з мечеті, палацу та фортеці. Ззовні вирізняється фортечною суворістю, усередині — розкішшю оздоблення.


6-та сторінка «Храми Індії»
          Індійське мистецтво упродовж свого розвитку позначене тісним зв'язком із панівними в різні періоди релігійними системами. Майже всі його пам'ятки, що дійшли до сьогодні, мали релігійний характер. Багато з них не збереглося, адже для будівництва використовували різний матеріал: камінь — для релігійних святинь; дерево, цеглу та глину — для світських споруд. Пріоритет релігії в індійській культурі яскраво виявився у сфері мистецтва.
          Більшість архітектурних і скульптурних пам'яток датується періодом між IV ст. до н. е. та першими століттями нашої ери. Найсуттєвіші художні надбання належать до часів панування буддизму за династії Маур'їв, особливо за царювання Ашоки. Це був період розквіту міст — центрів ремесла, торгівлі, науки та мистецтва.
         На художню культуру давньоіндійського суспільства глибокий вплив справили індуїзм, буддизм та іслам. Художньо-образне сприйняття крізь призму цих релігійних та філософських систем вирізняється витонченістю зображення людини і навколишнього світу, досконалістю архітектурних форм. З цього погляду вражають скельні храми Еллори. Одним із чудес світу є храм Кайла- санатха. Це справді унікальна пам'ятка архітектури: упродовж 150 років давні майстри вирубували цей храм у скелі, оздобивши його численними скульптурними фігурами та барельєфними композиціями від цоколя до пірамідальних веж. У старому Делі з-поміж відомих пам'яток давнини збереглося місто-фортеця Лал- Котп (кінець XI ст.) із унікальною суцільно-залізною колоною, вік якої понад 150 000 років. Поверхня цього металевого велетня й досі блискуча і не ушкоджена іржею. Віднайти призначення колони — завдання для вчених майбутнього.
         Індуїстські храми у IV—VI ст. були невеликими за розмірами — дерев'яними, із пласкими дахами і товстими стінами. Згодом їх починають зводити з каменю; вони стають значно вищими. Основною в індуїстському храмі є вежа (шикхара) над невеликим святилищем із фігурами або символами богів. Цю форму використовували також буддисти, наприклад, у спорудженні храму у Бодх-Гаі поблизу місця прозріння Будди.
        З IV ст. розвивається світська культура. Поруч із храмами у трактаті з архітектури V—VI ст. описані громадські споруди, палаци. Гуптські царі підтримували різноманітні релігії, але віддавали перевагу культу Вішну (наприклад, у тогочасних написах індуїстські імена зустрічаються вп'ятеро частіше, аніж буддійські або джайністські). Духу ієрархічної спільноти повною мірою відповідала основна ідея індуїзму — служіння Богу та відданості Йому. Найпопулярнішими богами стали Вішну та Шива.
        У XII—XIII ст. в Індії з'явилися основні типи культових споруд мусульман, передусім мечеті, мінарети, медресе, мавзолеї. В основних типах архітектурних споруд ранньоісламського періоду простежуються ісламські традиції, але в деталях культових будівель також помітним є вплив індійської архітектури. Колони, деталі архітектурних прикрас із великою кількістю рослинних орнаментів запозичені у буддійських та індуїстських будівель. Також характерною рисою архітектури ранньоісламського періоду є її гармонійне поєднання з навколишнім середовищем.
        Пізніше в Індії набули поширення стпамбхи — культові кам'яні стовпи з висіченими на них написами (проповідями). Най- знаменитіший — Сарнатпхський (колона Ашоки). На барабані висічені тварини — символи сторін світу, на капітелі — леви, які несуть колесо закону (образ Будди і знак його прозріння). Визначилися також місця паломництва: Капілавасту, де народився Будда; Гайа, де він прозрів; Бенарес, де він прочитав першу проповідь; Кусінагара, де він досяг стану нірвани.
З III ст. до н. е. з'явилися буддійські храми у печерах Аджанти (найпізніші створені у VII ст. н. е.). На їх стінах добре зберігся живопис: сцени з життя Будди, його втілення, сцени з життя індійців. Зображенням притаманна вишукана естетичність.
      Безсмертною пам'яткою індійської архітектури є мавзолей Тадж-Махал (1630—1652), який називають «поемою в камені». Грандіозна (заввишки 74 м) біломармурова споруда з облицюванням із самоцвітів зведена за наказом Великого Могола шаха Джаха- на як мавзолей для його дружини Мумтаз Махал. Для будівництва було залучено 20 000 робітників, витрачено понад 90 млн рупій (грошова одиниця Індії). Тадж-Махал відобразив красу й могутність імперії Великих Моголів.
      У основі споруди лежить квадратна платформа зі сторонами понад 95 м, по кутах мавзолею — 4 мінарети. Стіни викладені полірованим мармуром, ззовні подекуди доповнені червоним піщаником. У вікнах та арках — ажурні решітки. Склепінчасті переходи розписані (арабськими літерами) сурами із Корану.
      Більшість дослідників вважає, що Тадж-Махал побудовано з матеріалів, які привозили з усієї Індії та Азії. Для транспортування будівельних матеріалів використовували понад 1000 слонів. Білий мармур привозили з Раджастану, яшму — з Пенджабу, нефрит і гірський кришталь — із Китаю, бірюзу — із Тибету, лазур — із Афганістану, сапфіри — зі Шрі Ланки, сердолік — з Аравії.
       Ім'я архітектора невідоме, але поширена думка, що в розроблянні проекту брали участь найкращі архітектори Індії та інших країн Сходу на чолі з агрським архітектором Устад-Ісою. Не виключено, що одним із авторів був сам шах Джахан, який мав витончений художній смак.
          Навколо Тадж-Махалу шах Джахан висадив сад, причому сам мавзолей стоїть на початку саду. У центрі саду створено мармурове водоймище. Уздовж зрошувального каналу з фонтанами висаджені кипариси.
         Навпроти Тадж-Махалу, на іншому березі річки, шах Джахан мав намір побудувати ще одну гробницю, для себе, тієї самої форми, що й Тадж-Махал, але із чорного мармуру. Обидва мавзолеї мали з'єднуватися мостом. Але плани не втілилися в життя. Після смерті шаха Джахана поховали в одному склепі з Мумтаз Махал. На їх могилах лежать плити, прикрашені золотим і срібним орнаментом.


7-ма сторінка «Храми Далекого Сходу»
       Поширення буддизму на Далекому Сході зумовило появу нових видів культових споруд — печерних храмів і башт-пагод, пов'язаних з індійською традицією. Квадратні або прямокутні в плані, печерні храми мали поділені на яруси стіни з нішами, прикрашеними скульптурами. їх стелі підпирали кам'яні стовпи, які прикрашали розписами.
         Пагоди, що різняться за типами, виконували функції меморіальних пам'ятників, позначок священних для буддистів місць (муma), сховищ реліквій, канонічних книг і культових предметів (шиїта), молитовень (фута), житлових приміщень (шеліта), маяків (гусаота), дозорних веж (ляодіта). Союз із державою приносив церкві неабиякий зиск. Розкішні палаци, храми, пагоди, житла заможних городян, у спорудженні яких дедалі більше використовують камінь і цеглу, височіли на загальному фоні одноповерхових, здебільшого глинобитних жител городян.
         Від часів появи першого буддійського храму (за легендою, 552 року) архітектура розвивалася шляхом поєднання корінних і запозичених рис, але в архітектурно-планувальній структурі японські й китайські храми принципово різнилися: перші тяжіли до рівнинної композиції, а в других надавали значення ярусному чи різноплощинному розташуванню споруд, а це заважало створенню єдиного стилю.
          Крім того, особливі природні умови Японії зумовили відмінні від китайсько-корейських прототипів конструктивні форми аж до створення специфічних варіантів типових споруд і прийнятого декору. Так, використання одного-двох дерев, кущів як обов'язкової частини архітектурного ансамблю залишається постійним елементом японської будівельної творчості. Пагодам властива особлива легкість, витонченість, ажурність, стрункість форм.
          До нашого часу збереглася побудована у перші роки VII ст. найдавніша дерев'яна споруда світу — Центральний архітектурний ансамбль («Золота зала» кондо і п'ятиярусна пагода заввишки 32 м Західного павільйону) храму Хорюдзі. Засновником храму вважають принца Сьотока. Занесений до Світової спадщини ЮНЕСКО та Національних скарбів Японії.
          Кійомідзудера — монастир площею 242 м2 у місті Кіото. Повна офіційна назва — Отовасан     Кійомідзудера («монастир Чистої води на горі Отова»). Збудований наприкінці VIII — на початку IX ст. як обитель буддійської секти Хоссо. Названий на честь гірського водоспаду Отова, що на південь від монастиря. Занесений до Світової спадщини ЮНЕСКО. Центральний храм монастиря — «Головна зала», яку називають «Помостом Кійомідзу», був перебудований (1633) за наказом сьоґуна Токуґави Іеміцу. Серед давніх архітектурних споруд монастиря виокремлюють дзвіницю і Західні ворота. Основні будівлі мають кам'яний фундамент і оточені кам'яною кладкою. Від центрального входу монастиря — Воріт Ніо — пролягає дорога, що веде до Головного храму. Уздовж дороги розташовані Західні ворота, триярусна пагода, дзвіниця, бібліотека сутр, Храм засновника та Асакурський храм. На сході від Головного храму — храми Шак'ямуні, Аміди та Внутрішній павільйон. На південь від Головного храму протікають три струмки водоспаду Отова. На південь від водоспаду — Долина парчевих хмар. За нею розташовані дочірній монастир Тайсандзі, призначений для молитов за успішні пологи, та маленька триярусна пагода, названа «Породільною». На північ від Головного храму знаходиться Павільйон звершень. Нині всю територію монастиря перетворено на парк.
         Кінкакудзі(«Монастир Золотого павільйону») — монастир буддійської секти Ріндзай у місті Кіото. Повна офіційна назва — Хокудзан рокуондзі («монастир Оленячого саду на Північній горі»).    Збудований 1397 року як резиденція екс-сьоґуна Асікаґі Йосіміцу, перетворена на дзенівський монастир після його смерті. Названий на честь Золотого павільйону, найкрасивішої будівлі монастиря. Під час громадянської війни 1467—1477 років монастир втратив практично всі культові споруди за винятком Золотого павільйону (згорів 1950), відреставрований (1955—2003). Є складовою Світової спадщини ЮНЕСКО. Головна окраса палацу — Золотий павільйон — квадратна в основі триповерхова будівля, повністю вкрита сусальним золотом і захисним японським лаком урусі. Перший поверх називався Залою очищення. Він був виконаний у класичному стилі японської палацової архітектури. У центрі поверху стояла статуя Будди Шак'ямуні, а ліворуч від неї — статуя сьоґуна- засновника Асікаґі Йосіміцу. Другий поверх мав назву Печера милосердя. Він був збудований у стилі самурайських житлових апартаментів. У ньому вшановували статуї «печерної бодгісаттви» Івая Каннон та чотирьох небесних королів. Третій поверх іменувався Вершина Пустоти. Він нагадував дзенівський храм, у якому зберігали мощі Будди Шак'ямуні. Дах павільйону був покритий корою дерев і прикрашений шпилем із китайським феніксом.
          Храми Тайваню — Луншань і Цінтьєн. Храм Луншань («Гора Дракона», 1738) — не тільки храм і визначна екскурсійна пам'ятка, але й пам'ятка історії. Вишукані різьблені ніші та колони мають художню цінність. Двері, балки та колони чудово декоровані. У передній залі є пара колон із бронзовими драконами, а у середній — чотири пари таких колон. Усі скульптурні композиції (як кам'яні, так і дерев'яні) надзвичайно вишукані. Храм Цінтьєн,, що присвячений богу війни Куан-Куангу, розташований на площі більше ніж 7000 м2. Він відомий як Громадський Храм Добродійників; сприяє священному вченню Куан-Куанга, а також 5 моралям і 8 чеснотам, і має приносити мир і гармонію людям. Крім заступництва лицарства, Куан-Куанг також опікується торговими справами, тому храм Цінтьєн у комерційному місті Тай- бей завжди повний відданих прихильників.
           Традиційна архітектура корейців відрізнялася від схожих за стилем китайських та японських взірців, яким, як уважають, вона поступається у майстерності виконання й оздоблення. Корейській архітектурі притаманні простота й органічний зв'язок із природним ландшафтом. У мальовничій гірській місцевості зводили монастирі й палаци, будували багатоярусні пагоди з дерева й каменю, зали, брами, мости. Абрис даху пагоди легко запам'ятовується за кінцями, що своєрідно загинаються догори. У пагодах втілено світоглядні уявлення корейців щодо ідеалу гармонії.
        Більшість пам'яток давньої архітектури було знищено у вирі історії, а ті, що збереглися, оголошено національними святинями. З-поміж них — найдавніша на Далекому Сході дерев'яна астрономічна вежа у столиці держави доби Сілла м. Кьонджу (647), монастир Пульгукса, пагода в монастирі Пунхванса, південні двоярусні ворота Сеульської фортеці Намдемун (1405), тронний зал королівського палацу Кьонбоккун.


V.    Актуалізація набутих знань
Опитування
♦    Чим готичні культові будівлі відрізняються від романських?
♦    Назвіть основні стильові риси французьких соборів.
♦    Що є характерним для барокових будівель?
♦    Назвіть ознаки модерну в архітектурі.
♦    Якими є особливості архітектури країн Арабського Сходу? Індії? Далекого Сходу?


VI.    Підбиття підсумків уроку
Рефлексія
♦    Мені найбільше запам'яталися такі пам'ятки архітектури...
♦    Сьогодні на уроці мене вразило...
♦    Мене зацікавило...

VII.    Домашнє завдання
       Для всіх: завершити заповнення таблиці «Архітектура світу».
        Групова робота: дібрати матеріал для першого розділу «Архітектура світу» альбому «Культурна спадщина народів світу» {учні із високим та достатнім рівнем навчальних досягнень — текстовий матеріал; учні із середнім рівнем навчальних досягнень — ілюстративний матеріал).

                                                









11 клас

ТЕМА: Відень — центр європейської музичної культури (В. А. Моцарт та ін.). Видатні 

              композитори - романтики (Ф. Шопен, Ф. Ліст та ін.). Французькі шансоньє

МЕТА: ознайомити учнів із творчістю композиторів віденської школи, композиторів-романтиків, французьких шансоньє, навчити характеризувати творчу спадщину європейських композиторів, класифікувати основні жанри музики, аналізувати музичну творчість, оцінювати внесок митців у світову музичну спадщину; розвивати вміння аналізувати твори музичного мистецтва, визначати головне, обґрунтовувати свою точку зору, формувати пізнавальну активність; виховувати повагу до світової музичної спадщини, зацікавленість її творами й митцями.


ОБЛАДНАННЯ: портрети композиторів (В. А. Моцарта, Й. Гайдна, Л. ван Бетговена, Ф. Шопена, Ф. Ліста, Й. Штрауса) та виконавців (Е. Піаф, Ш. Азнавура, Джо Дассена, П. Каас); роздавальний матеріал («План аналізу музичного твору», один на парту), фрагменти музичних творів композиторів (Л. ван Бетговен. Соната № 23 («Апасіоната»), В. А. Моцарт «Dies ігае», вальси Й. Штрауса та ін.), виконавців (Е. Піаф «Sous Le Ciel De Paris»; Джо Дассен «АNew York»', Ш. Азнавур «LaBoheme», «Мата»; П. Каас «Mademiselle chante le blues» та ін.). 


                                                                                                   Музика — це мова, що не потребує перекладу, 

                                                                                                    адже звертається до душі.
                                                                                                                                                                 Б.Ауербах
                                                                               ХІД УРОКУ
I.    Організаційний момент
II.    Перевірка домашнього завдання
Презентація сторінки «Паркова культура Заходу та Сходу» альбому «Культурна спадщина народів світу» (2—4 учні)
III.    Актуалізація опорних знань
Опитування
•    Які художньо-стильові напрями музичного мистецтва вам відомі?
•    Який напрям був провідним у європейському музичному мистецтві XVII — початку XIX ст.?
•    Що є характерним для музики епохи класицизму?
•    Що стало підґрунтям для виникнення романтизму в музичному мистецтві?


IV.    Мотивація навчальної діяльності
V.    Викладення нового навчального матеріалу
 На початку уроку вчитель роздає учням план аналізу музичного твору (1 на парту).
План аналізу музичного твору
•    Визначте автора музичного твору та його назву.
•    Для якого складу виконавців написаний твір?
•    Які виражальні засоби найяскравіше відтворюють образний зміст музичного твору (темп, мелодія, ритм)?
•    Схарактеризуйте особливості музичної форми твору.
•    До якого жанру належить цей твір?
•    Які почуття та настрої він викликає?


1. Розповідь учителя
            Художній стиль класицизм (з лат. зразковий) виник у XVII ст. у Франції. Неперевершеними зразками художньої творчості майстри цього стилю вважали витвори античного мистецтва, тому розробляли античні сюжети й образи. Класицизм у музиці багато в чому не схожий на класицизм у літературі, театрі або живописі.
          У музиці неможливо спиратися на античні традиції — вони майже невідомі. Крім того, зміст музичних творів здебільшого пов'язаний зі світом відчуттів людини.
          В опері XVIII ст. класицизм представлений творами Крістофа Віллібальда Ґлюка, який створив нове трактування цього виду музично-драматичного мистецтва.
           Вершиною розвитку музичного класицизму стала творчість Йозефа Гайдна, Вольфґанґа Амадея Моцарта і Людвіга ван Бетговена, які працювали здебільшого у Відні, що став одним із центрів музичного світу. Композитори створили напрям у музичній культурі другої половини XVIII — початку XIX ст. — віденську класичну школу.
            У      II половині XVIII ст.— на початку XIX ст. здебільшого сформувався склад сучасного симфонічного оркестру, визначилися й оформилися жанри симфонії, сонати, тріо, квартету та квінтету. У сонатному allegro зароджується, а згодом, у творчості JI. ван Бет- говена, формується новий метод музичного мислення — симфонізм. Суттєвого реформування в творчості К. В. Ґлюка та В. А. Моцарта зазнає оперний жанр, долаючи умовність аристократичної опери.
            Важливу роль у становленні віденської школи відігравав музичний побут Відня — найбільшого тогочасного музичного центру Європи, а також музичний фольклор багатонаціональної Австрії. Піднесення віденських класиків взаємопов'язане із загальним розквітом австро-німецької культури, із Просвітництвом напередодні Великої французької революції. Творчі ідеї віденських класиків відображують філософські погляди Ґ. Е. Лессінґа, Й. Ґ. Гердера, Й. В. Ґете, Ф. Шиллера, І. Канта, Ґ. Гегеля, деякі принципи французьких енциклопедистів.


Словникова робота. 

Віденський класицизм — художній напрям у європейській музичній культурі II половини XVIII — початку XIX ст. Розквіт віденського класицизму припав на 1780—1810-ті роки. Представниками цієї школи вважають насамперед Й. Гайдна, В. А. Моцарта і Л. ван Бетговена.
            Мистецтво віденських класиків сповнене оптимізмом, вірою в перемогу добра та справедливості.               Композитори віденської школи запровадили дуже струнку й логічну систему правил побудови твору. Завдяки такій системі найскладніші відчуття втілювали в ясну й досконалу форму. Система жанрів, форм і правил гармонії, розроблена віденською школою, зберігає своє значення й до сьогодні.


2. Виступи учнів із повідомленнями, підготовленими індивідуально
(Демонструються портрети композиторів, про яких ідеться у виступах учнів.)

 
1-й учень (життєвий та творчий шлях В. А. Моцарта)
          Вольфґанґ Амадей Моцарт (нім. Wolfgang Amadeus Mozart, 1756 — 1791) — австрійський композитор, представник віденського класицизму, якого вважають одним із найгеніальніших музикантів в історії людства.
         У музиці Моцарта органічно переплітається художній досвід різних епох, національних шкіл, традицій народного мистецтва. Композитор орієнтувався на створену епохою систему типізованих музичних образів, жанрів, виражальних засобів, водночас переосмислюючи їх.
         Стиль Моцарта вирізняється інтонаційною виразністю, пластичністю, багатством мелодії, взаємопроникненням вокальних та інструментальних начал. Моцарт зробив величезний вклад у розвиток сонатної форми і сонатно-симфонічного циклу. Композиторові властиве загострене почуття тонально-гармонійної семантики, виражальних можливостей гармонії (використання мінору, перерваних оборотів та ін.). Фактура творів Моцарта характеризується розмаїттям сполучень гомофонно-гармонічного і поліфонічного складу, форм їх синтезу. У галузі інструментування класична урівноваженість складів доповнюється пошуком різних тембрових комбінацій, персоніфікованим трактуванням тембрів.
        Найважливіша сфера його творчості — музичний театр. Творчість Моцарта створила цілу епоху в розвитку опери. Моцарт опанував практично всі сучасні йому оперні жанри. Для його зрілих опер є характерною органічна єдність драматургії й музично- симфонічних закономірностей, індивідуальність драматургії. Спираючись на досвід К. Ґлюка, Моцарт створив свій тип героїчної драми в «Ідоменеї», у «Весіллі Фігаро». На базі опери-буфа вдався до реалістичної музичної комедії характерів. Зингшпіль (різновид комічної опери) Моцарт перетворив на філософську казку-притчу, сповнену просвітницьких ідей («Чарівна флейта»). Багатоплановістю контрастів, незвичайним синтезом оперно-жанрових форм вирізняється драматургія опери «Дон Жуан».
            Провідні жанри інструментальної музики Моцарта — симфонії, камерні ансамблі, концерти. Симфонії Моцарта довіденського періоду близькі до тогочасної побутової, розважальної музики. У зрілі роки симфонія Моцарта набуває значення концептуального жанру, складається як твір із індивідуалізованою драматургією (симф. D-dur, Es-dur, g-moll, C-dur). Симфонії Моцарта — важливий етап в історії світового симфонізму. Орієнтуючись на досягнення Й. Гайдна, Моцарт розробив тип камерно-інструментального ансамблю, що вирізняється витонченістю лірико-філософської емоції, складністю гармонії мови.
            У клавірній музиці Моцарта відображені риси нового виконавського стилю, пов'язаного з переходом від клавесина до фортепіано. Твори для клавіру, здебільшого концерти для фортепіано з оркестром, дають уявлення про виконавське мистецтво Моцарта з властивою йому блискучою віртуозністю і разом із тим натхненністю, поетичністю, добірністю.
             Моцарту належить значна кількість творів інших жанрів, зокрема пісень, арій, побутової музики для оркестрів і ансамблів. Із пізніх зразків найвідомішою є «Маленька нічна серенада» (1787). Хорова музика Моцарта містить меси, літанії, вечірні, кантати, ораторії та ін.; з-поміж видатних творів — «Ave verum corpus» («Радій, істинне Тіло»), «Реквієм», «Dies ігае» («День гніву»).
            Творчий доробок Моцарта складають понад 600 творів різних жанрів: більше ніж 40 симфоній, понад 20 опер, велика кількість інструментальних концертів (зокрема, 27 фортепіанних), 13 струнних квартетів, 35 сонат для скрипки, «Реквієм» та багато інших інструментальних та хорових творів. Створена під значним впливом Й. Гайдна, музика Моцарта стала вершиною класичної епохи за чистотою мелодії та форми.
(Слухання музики — фрагмента «Dies ігае» («Дня гніву») В. А. Моцарта. Аналіз твору за запропонованим планом.)

2-й учень (життєвий та творчий шлях Й. Гайдна)
          Франц Йозеф Гайдн (нім. Joseph Haydn, 1732—1809) — австрійський композитор, представник віденської класичної школи, один із засновників таких музичних жанрів, як симфонія і струнний квартет.
          Стиль Й. Гайдна органічно пов'язаний із культурою Відня, що поєднала італійські, південно-німецькі та інші культурні традиції. Музична культура була представлена трьома значними пластами — строгий поліфонічний стиль церковної музики, італійський оперний стиль та міський фольклор. Ці пласти стали чинником формування індивідуального, авторського стилю Й. Гайдна. Композитор уважав, що найбільше на нього вплинула творчість Карла Філіппа Емануеля Баха, сина Й. С. Баха.
Творчість Й. Гайдна охоплює широкий спектр жанрів. У Німеччині й Австрії композитор став відомим завдяки своїм ораторіям — «Створення світу» і «Пори року». Натомість у США, Англії та Франції популярними є його симфонічні твори. Хоча симфонічні цикли писали й до Й. Гайдна, уважають, що саме він підсумував і підніс на новий якісний рівень досвід своїх попередників, відкривши нову епоху у розвитку жанру симфонії.
           У камерній музиці Й. Гайдна вважають засновником жанру струнного квартету: 83 квартети Гайдна написані для постійного складу виконавців (дві скрипки, альт і віолончель) і мають 4-частинну (алегро в сонатній формі, повільна частина, менует і фінал або алегро, менует, повільна частина і фінал) або 5-частинну форму (алегро, менует, повільна частина, менует і фінал).
          Відкриттям Й. Гайдна вважають також форму рондо-сонати, у якій принципи сонатної форми (експозиція, розробка, реприза) зливаються із принципами рондо. Фінали пізніх інструментальних творів написані саме у цій формі. Оркестрове письмо Й. Гайдна виявляє поступове ослаблення зв'язку зі старою технікою basso continuo, у якій клавішний інструмент або орган заповнював акордами звуковий простір, утворюючи «скелет», на який накладалися інші лінії скромного оркестру тих часів.
(іСлухання музики — фрагмента Симфонії № 45 И. Гайдна. Аналіз твору за запропонованим планом.)
3-й учень (життєвий та творчий шлях Л. ван Бетговена)
             Людвіг ван Бетговен (нім. Ludwig van Beethoven, 1770— 1827) — видатний німецький композитор. Творчість Бетговена тісно пов'язана з мистецтвом Німеччини та Австрії. Від перших до останніх творів композиторові незмінно властиві чіткість та раціональність мислення, рівновага між частинами цілого, що є характерними ознаками класицизму в мистецтві взагалі, у музиці — зокрема. У цьому значенні композитора можна вважати послідовником не тільки К. Ґлюка, Й. Гайдна і В. А. Моцарта, а й засновника класичного строю в музиці — француза Ж.-Б. Люл- лі, який творив за 100 років до народження Бетговена й найбільшою мірою проявив себе у сонатно-симфонічних жанрах, які були доопрацьовані музикантами епохи Просвітництва та досягли класичного рівня у творчості Й. Гайдна та В. А. Моцарта. Музика Бетговена значно відрізняється від музики композиторів епохи Просвітництва. їй притаманні потужний заряд енергії, накопичення почуттів та важлива риса бетговенської естетики (як і всіх композиторів-класиків XVIII ст.) — відчуття гармонії зі світом, зв'язок із людством та світом загалом. Його творчість сповнена тієї сили, віри, радості життя, які з'явилися у музиці з початком «романтичної епохи». Завершуючи епоху музичного класицизму,
           Людвіг ван Бетговен водночас відкривав шлях прийдешній епосі. Його музика перевершує усе, що було створено його сучасниками. Єдина опера Бетговена — «Фіделіо» (1805—1814) є знаковим явищем у музично-драматичному мистецтві XIX ст.
            Вокальна лірика відображена у творчому спадку композитора набагато меншою мірою, ніж великі інструментальні та вокально- драматичні жанри. Він створив приблизно 80 пісень, 20 канонів, кілька арій і ансамблів. Пісенна мініатюра мало була схожою на філософське мистецтво і героїчні сюжети. Не зважаючи на це, до пісенного жанру Л. ван Бетговен звертався впродовж свого творчого життя. Саме у його творчості німецька пісня вперше помітно піднеслася на рівень побутового мистецтва, утіливши різноманітні складні ідеї та почуття. Не тільки ліричні образи, але й філософські теми, громадські мотиви, сатира, гумор знайшли своє місце у вокальній ліриці Л. ван Бетговена.
(Слухання музики — фрагмента Сонати № 23 («Апасіонати» ) JI. ван Бетговена. Аналіз твору за запропонованим планом.)

3. Розповідь учителя
            Перехідним етапом від класицистичної до романтичної музики вважають творчість австрійського композитора Франца Шуберта (нім. Franz Peter Schubert; 1797—1828). За своє коротке життя Ф. Шуберт створив понад тисячу фортепіанних та оркестрових творів. Але за життя композитор дістав визнання лише як автор пісень, а його симфонії, сонати, фортепіанні мініатюри на тривалий час забули.
          Інструментальна музика Ф. Шуберта пов'язана з традиціями віденської класичної школи. Особливо популярними є Восьма і Дев'ята симфонії композитора. Пісенне обдарування Ф. Шуберта відбилося на всіх сфери його творчості, зокрема на фортепіанній музиці. Значну частину його спадщини становлять невеличкі музичні п'єси (мініатюри). Музику Франца Шуберта слухачі люблять за простоту, щирість, емоційність.
           На зламі XVIII—XIX ст. в європейському мистецтві сформувався новий напрям — романтизм. На відміну від представників класицизму, яких передусім цікавили високі суспільні ідеали, романтики звернулися до внутрішнього світу людини.
           У музиці особливості романтизму виявилися дуже яскраво. Зміна художнього мислення сприяла зміні системи музичних жанрів. На відміну від композиторів-класицистів (які віддавали перевагу таким жанрам, як симфонія, соната, опера, інструментальний концерт) композитори-романтики розробили ліричну мініатюру, за допомогою якої висловлювали потаємні почуття та порухи душі. Набули розвитку пісня та романс, особливе місце в музиці посіла любовна лірика.
           Важливим засобом створення музичного образу стала словесна програма, що розкриває зміст твору. Це поняття тлумачили дуже широко. За програму могла правити назва твору, яка вказувала на певний стан природи або душі людини. Іноді музикою ілюстрували твір літератури або живопису, іноді композитор сам складав сюжет для інструментальної музики (наприклад, для симфонії) та висловлював його у спеціальному поясненні до партитури. У такий спосіб реалізовували популярну в романтизмі ідею синтезу мистецтв — літератури, живопису й музики.
           Представникам романтизму властива увага до фольклору. Композитори використовували інтонації, ритми, мотиви народних пісень і танців. У романтичній музиці нерідко зустрічаються фантастичні, казкові образи. Особливе місце в ній посідають картини природи — як віддзеркалення внутрішнього стану людини.
          Багато композиторів-романтиків були переконані, що шляхом музичної освіти можна змінити світ і людину, тому чимало сил віддавали публіцистиці та просвітницькій діяльності. Вони прагнули особисто впливати на велику аудиторію і ставали виконавцями або диригентами. Саме романтики створили в Європі систему загальнодоступних концертів.


Словникова робота. 

Романтизм — напрям у європейському мистецтві кінця XVIII — початку XIX ст., що виник в атмосфері розчарувань, сумнівів та безнадійності, які панували у тогочасному суспільстві, унаслідок відриву мрії від реальності. Композитори-романтики зосередили увагу на багатому і складному внутрішньому світі людини. У своїй творчості вони надають перевагу жанру мініатюри — як вокальної, так і інструментальної. Представниками романтизму були, зокрема: Ф. Шуберт, Р. Шуман, Ф. Ліст, Е. Ґріґ, К. Вебер, Дж. Россі- ні, Ф. Шопен, Р. Ваґнер, М. Глінка, Ф. Мендельсон, Й. Брамс, О. Бородін, Ж. Бізе, М. Римський-Корсаков, П. Чайковський.


4. Виступи учнів із повідомленнями, підготовленими індивідуально
(Демонструються портрети композиторів, про яких ідеться у виступах учнів.)
4-й учень (життєвий та творчий шлях Ф. Шопена) 

                     Фредерік Франсуа Шопен (польськ. Fryderyk [Franciszek] Chopin, іноді Szopen; 22.02.1810—17.10.1849) — найвидатніший польський композитор і піаніст, народився у с. Желязова Воля під
Варшавою. 1831 року Шопен залишає Польщу й оселяється в Парижі, де починає працювати над своїми першими скерцо, етюдами і баладами.
                Початок і середина 1830-х років у Парижі були плідним періодом у житті митця, адже він завершив свої найвідоміші роботи і регулярно давав концерти, що мали шалений успіх. Узимку 1838—1839 року здоров'я композитора значно погіршилося. 17 жовтня 1849 року Шопен помер у своїй паризькій квартирі на Вандомській площі. За його бажанням на відспівуванні в церкві Св. Мадлен прозвучали фрагменти «Реквієму» Моцарта. Шопен похований на паризькому кладовищі Пер-Лашез, а серце митця, згідно з його заповітом, було перевезено на батьківщину і покоїться в костелі Святого Хреста у Варшаві.
        Шопен одним із перших збагатив західну музику слов'янськими інтонаціями та новими ритмічними малюнками.
          Він створив цикл із 24 прелюдій у всіх мажорних і мінорних тональностях. Цикл побудований за принципом «від малого до великого»: перші прелюдії — лаконічні віньєтки, останні — справжні драми; діапазон настроїв — від цілковитої безтурботності до поривів люті.
        Особливий внесок у музичне мистецтво Шопен зробив своїми оригінальними вальсами, мазурками і полонезами — жанрами, у яких відтворені слов'янські танцювальні ритми і гармонічна мова, типова для польського фольклору.
        П'єси Шопена малих форм можна умовно розподілити на дві групи — здебільшого «європейські» (за мелодикою, гармонією, ритмом) та виразно «польські» (за колоритом). До першої групи належить більшість етюдів, прелюдій, скерцо, ноктюрнів, балад, експромтів, рондо і вальсів. Специфічно польськими є мазурки і полонези.
           Шопен створив приблизно 30 етюдів, мета яких — допомогти піаністові подолати специфічні художні або технічні труднощі. Етюди Шопена — передусім геніальна музика, яка блискуче розкриває можливості інструмента, немовби відсуваючи дидактичні завдання на другий план.
        Йому належить більше ніж 12 ноктюрнів — прекрасних, мрійливих, поетичних, глибоко ліричних одкровень. Шопен — автор декількох балад (це єдиний у нього жанр програмового характеру). У його творчості представлені також експромти, особливо популярними є його вальси.
          Полонези більші ніж мазурки і за протяжністю, і за фактурою. Полонезу-фантазії і полонезу, відомого під назвою «військового», цілком вистачило б, щоб забезпечити Шопену одне з перших місць із-поміж найоригінальніших авторів фортепіанної музики. Шопен написав 4 скерцо: ці масштабні п'єси, сповнені мужності та енергії, посідають почесне місце у скарбниці шедеврів світової фортепіанної музики.
          Іноді Шопен звертався до великих музичних форм. Можливо, найвищим його досягненням у цій галузі слід уважати відмінно збудовану і дуже переконливу за драматургією фантазію фа мінор (1840—1841). У цьому творі Шопен винайшов модель форми, що повною мірою відповідала характеру обраного ним тематичного матеріалу, і таким чином розв'язав проблему, що виявилася непосильною для багатьох його сучасників.
         Шопен створив 3 фортепіанних сонати. Перша, до мінор (1827),— юнацький твір, який нині рідко виконують. Друга, сі- бемоль мінор, з'явилася 10 років потому. її третя частина — відомий у всьому світі похоронний марш, а фінал — вихор, подібний до «вітру, що віє над могилами». Друга соната, яку вважали невдалою за формою, у виконанні великих піаністів постає як вражаючий цілісний твір. Остання («шопенівська») соната сі мінор (1844) має наскрізну структуру, що об'єднує 4 її частини, є одним із вищих досягнень митця.
           Шопену належать також твори для фортепіано з оркестром і нечисленні камерні п'єси (зокрема, полонез мі-бемоль мажор, два концерти (мі мінор і фа мінор), фантазія на польську тему, рондо- краков'як). Разом із віолончелістом О. Ж. Франшоммом композитор склав Великий концертний дует для віолончелі та фортепіано на теми з опери Дж. Мейербера «Роберт-диявол», сонату соль мінор, інтродукцію і полонез для того самого складу, а також тріо соль мінор для фортепіано, скрипки і віолончелі. Шопен створив багато пісень для голосу з фортепіано на польські тексти. У всіх творах з оркестром виявляється недосвідченість автора в галузі інструментування, і майже завжди під час виконання до партитур вносять зміни.
(Слухання музики — фрагмента сонати сі мінор («шопенів- ської» ) Ф. Шопена. Аналіз твору за запропонованим планом.)


5-й учень (життєвий та творчий шлях Ф. Jlicma)
           Ференц (Франц) Ліст (угор. Liszt Ferenc, нім. Franz Liszt; 22.10.1811—31.07.1886) — угорський композитор, піаніст, педагог, диригент, народився в селі Добор'ян поблизу міста Шопрон в Угорщині. Участь батька в музичному формуванні сина була винятковою: Адам Ліст рано почав учити сина музики, сам давав йому уроки. У церкві хлопчика вчили співу, а місцевий органіст — гри на органі. З 1821 року Ліст опановував у Відні майстерність гри на фортепіано у Карла Черні, який погодився вчити хлопчика безкоштовно. Теорії Ліста навчав Антоніо Сальєрі.
            1823 року Ліст їде до Парижа. Його метою була Паризька консерваторія, але Ліста туди не прийняли, тому що приймали тільки французів. Упродовж 1835—1848 років триває період життя музиканта, за яким закріпилася назва «роки мандрівок». 1837 року Ліст їде до Італії, відвідує Рим, Неаполь, Венецію, Флоренцію — центри мистецтва й культури. Ференц Ліст приїздив до Російської імперії тричі. Під час подорожі 1847 року він дав концерти у багатьох українських містах.
      Під час гастролей у Києві в лютому 1847 року Ференц Ліст познайомився з Кароліною Вітгенштейн, близька дружба з якою триватиме протягом усього його життя. Саме цій жінці композитор присвятить свої симфонічні поеми. 1848 року Ліст і Кароліна оселяються у Веймарі.
          1865 року композитор приймає малий постриг і звання абата. 1875 року діяльність Ліста зосереджується здебільшого в Угорщині (у Пешті). Тут він був обраний президентом знову заснованої Вищої школи музики.
          Ф. Ліст помер 31 липня 1886 року в Байройті.
       Один із найвидатніших представників музичного романтизму, засновник угорської композиторської школи, Ф. Ліст був славетним виконавцем, знаним у Європі завдяки своєму феноменальному піанізму і неперевершеному вмінню організовувати видовищні концертні програми. Сьогодні Ф. Ліста вважають одним із найвидатніших піаністів в історії, незважаючи на те, що жодного запису його гри не існує. Уплив фортепіанного стилю музиканта відчутний до сьогодні. Ф. Ліст зробив вагомий внесок у розвиток романтичної музики взагалі.
          Ф. Ліст був першим піаністом, який виступав із сольними концертами, чим і здобув визнання як професіоналів так і широкої публіки. Окремі фортепіанні твори Ф. Ліста вважають найвищим випробуванням фортепіанної майстерності. Також він є автором великої кількості хорової, вокальної та симфонічної музики. Органні твори Ф. Ліста посіли чільне місце у репертуарі органістів. У своїй композиторській діяльності він віддавав перевагу сольному фортепіано.
           Фортепіанний стиль Ф. Ліста відкрив нову еру в історії фортепіанного мистецтва. Використання інструмента в усій його регістровій повноті, багатобарвності та динамічності надавало універсальних можливостей для відтворення оркестрових звучань, демократизації фортепіанного виконавства — виведення його зі сфери камерності і салону до великої концертної зали.
          З-поміж найпопулярніших творів Ліста — ноктюрни, 19 «Угорських рапсодій», цикл із 12 «Трансцендентних етюдів» і три цикли невеликих п'єс, названі «Роки мандрівок». Деякі з «Угорських рапсодій» (у основі яких — швидше циганські, аніж мадярські наспіви) згодом були оркестровані.
Більша частина фортепіанної спадщини композитора — транскрипції й парафрази музики інших авторів. Ліст став творцем жанру одночастинної напівпрограмової симфонічної форми, яку він назвав симфонічною поемою. Цей жанр був покликаний виражати немузичні ідеї або — за допомогою музичних засобів — оповідати про досягнення літератури й образотворчих мистецтв. Ліст був одним із видатних майстрів інструментовки, який використав багато нових прийомів, заснованих на глибокому проникненні в природу оркестрових тембрів. Характерно, що і переворот, здійснений ним у фортепіанному мистецтві, значною мірою спирався на симфонічну трактовку фортепіано.
        В останні роки життя творчість Ф. Ліста зазнала значних змін — він створив особливий, аскетичний і лаконічний стиль, вільний від романтичних перебільшень, випередивши виражальні засоби музики XX ст.
          Діяльність Ф. Ліста посіла чільне місце у становленні угорської національної композиторської школи і справила величезний вплив на розвиток світової музичної культури.
(Слухання музики — фрагмента «Мрій кохання» Ф. Ліста. Аналіз твору за запропонованим планом.)

5. Слово вчителя
          Протягом багатьох століть пари танцювали, обертаючись навколо, практично на одному місці, тримаючись поблизу одне одного. Згодом ці танці поширилися у містах (кінець XVIII — початок XIX ст.), де їх виконували вже у великих танцювальних залах. З танцю на одному місці віденський вальс почав перетворюватися на танцювання на великих майданчиках.
         Музику для віденського вальсу писали такі відомі композитори, як Й. Штраус (батько та син), Ф. Легар, Ф. Шуберт, Ф. Шопен, Г. Берліоз, К. Вебер та ін.


Словникова робота. 

           Віденський вальс — бальний танець, який складається із декількох різних за характером частин.
Назва походить від Віденського конгресу, на якому цей танець було виконано вперше.


6. Виступи учнів із повідомленнями, підготовленими індивідуально
(Демонструються портрети композиторів, про яких ідеться у виступах учнів.)

6-й учень (життєвий та творчий шлях И. Штрауса) 

          Йоганн Штраус-син (1825—1899) — австрійський композитор, скрипаль, диригент, старший син Йоганна Штрауса, найви- датніший майстер віденського вальсу й віденської оперети. Написав приблизно 500 творів танцювальної музики (вальси, польки, мазурки та ін.), піднявши її на високий художній рівень. Опирався на традиції Ф. Шуберта, К. Вебера, І. Лайнера, а також свого батька (зокрема, розвинув форму 5-частинного вальсового циклу з інтродукцією і кодою, симфонізував вальс і додав йому індивідуальної образності). Романтична натхненність, мелодійна гнучкість і краса, опора на австрійський міський фольклор, практику побутового музикування обумовили популярність вальсів Штрауса («Прощання з Петербургом», 1858; «Життя артиста», «На прекрасному блакитному Дунаї», обидва— 1867; «Казки віденського лісу», 1868; «Віденська кров», 1873; «Весняні голоси», 1883; «Імператорський вальс», 1890) як в Австрії, так і в інших країнах.
         Кожен вальс Штрауса — це, власне кажучи, сюїта з п'яти вальсів. Кожна частина сюїти має смислове навантаження, власний настрій і сприяє розвитку «сюжету» всього вальсу. Це певною мірою симфонічні картини, що мають досить глибокий зміст із тонкими відтінками. Нерідко музиканти на це не зважають, виконуючи всю п'єсу в одному настрої, а слухачі скаржаться на одноманітність і схожість цих творів. З-поміж великої кількості творів Штрауса зазвичай виокремлюють кілька істинно геніальних вальсів: «Казки віденського лісу», «Життя артиста», «Вино, любов і пісні» (цю назву, що звучить як життєве кредо, Штраус запозичив із віршів Мартіна Лютера), «Імператорський вальс» (повільний вступ до нього написаний на мотив маршу турецьких яничар на згадку про перемогу австрійців над турками в XVII ст.), «Весняні голоси» (найвеселіший свій шедевр Штраус створив, коли йому виповнилося 73 роки!) та ін.
          Але особливо цікавим є найпоетичніший із-поміж вальсів Штрауса— «Блакитний Дунай» («На прекрасному блакитному Дунаї»). Поряд із «Маршем Радецького» Штрауса-батька він став неформальним гімном Австрії.
(Слухання музики — фрагмента вальсу «Весняні голоси» або «Казки віденського лісу» И. Штрауса. Аналіз твору за запропонованим планом.)


7-й учень (життєвий та творчий шлях Р. Шумана)
                  Роберт Шуман (08.06.1810—29.07.1856) — видатний німецький композитор-романтик, диригент, музичний критик та громадський діяч, один із яскравих представників романтичного мистецтва XIX ст.
           Твори Шумана пов'язані з традиціями німецької музичної класики, водночас до історії музики він увійшов як сміливий новатор. Значна частина фортепіанних творів Шумана — цикли з невеликих п'єс лірико-драматичного та «портретного» жанрів, що взаємопов'язані та створюють сюжетно-психологічну лінію. Один із найтиповіших циклів — «Карнавал» (1835), у якому калейдоскопом проходять сценки, танці, маски, жіночі образи, музичні портрети Паганіні, Шопена. Близькими до «Карнавалу» є цикли «Метелики» і «Давідсбюндлери». Цикл п'єс «Крейслеріана» належить до вищих досягнень Шумана. Світ романтичних образів, пристрасна туга, героїчний порив відображені в таких творах для фортепіано, як «Симфонічні етюди», сонати, концерт для фортепіано з оркестром та ін. Разом із творами варіаційного і сонатного типів у Шумана є фортепіанні цикли, побудовані за принципом сюїти або альбому п'єс: «Фантастичні уривки», «Дитячі сцени», «Альбом для юнацтва» (1848) та ін.
            У вокальній творчості Шуман розвивав тип ліричної пісні Ф. Шуберта. У витонченому малюнку пісень композитор відобразив деталі настроїв, поетичні подробиці тексту, інтонації живої мови. Значно зросла у Шумана роль фортепіанного супроводу, що збагачує образ. Найпопулярніший з-поміж вокальних циклів — «Любов поета» на вірші Г. Гейне (1840), що складається з 16 пісень. У вокальних баладах і піснях-сценах композитор значно розширив коло сюжетів.
            На жаль, єдина завершена опера Шумана («Геновева») на сюжет середньовічної легенди не завоювала визнання на сцені. Творчим успіхом стала його музика до драматичної поеми «Манфред» Дж. Байрона (увертюра і 15 музичних номерів, 1849). У 4 симфоніях композитора панують світлі, життєрадісні настрої. Чільне місце посідають у них епізоди пісенного, танцювального, лірико- картинного характеру.
          Шуман зробив значний внесок до галузі музичної критики. Пропагуючи творчість музикантів-класиків, борючись проти антихудожніх явищ сучасності, він підтримував нову європейську романтичну школу.
(Слухання музики — фрагмента циклу «Карнавал» Р. Шумана. Аналіз твору за запропонованим планом.)

7.    Розповідь учителя
           Французька музика завжди асоціювалася із витонченістю, ліричністю та поетичністю. Французька пісня зачаровує, хвилює слухачів. І саме таку музику, поліфонічну за своїм змістом, називали у XV—XVI ст. шансоном.
       Ранні шансони розвинулися з таких жанрів народної музики, як балади, рондо, а також із мистецтва трубадурів. Першим значним автором шансонів був Гійом де Машо (XIV ст.).
        У XV—XVI ст. шансон зазнав впливу нідерландської поліфонічної школи. Поліфонічні шансони є багатоманітними за тематикою, їм властиве використання популярних народних або професійних мелодій.
       У французькій пісні XX ст. з'явився напрям «реалістичної пісні» (chanson realiste), представниками якого є винятково жінки. У 1950-ті роки сформувалися два основних напрями оригінальної франкомовної пісні, що існують дотепер.
         Перший із них — жанр класичного шансону, де першорядне значення надається поетичному компоненту пісні, і автор зазвичай сам є виконавцем. Такий шансон пов'язують, передусім, з іменем Едіт Піаф, яка розвинувала традицію реалістичної пісні. Саме представники цього поетично-музичного напряму є справжніми шансоньє. Другий напрям французької пісні II половини XX ст.— естрадна пісня. Представники цього напряму теж нерідко є виконавцями власних пісень, але вони не є шансоньє в повному розумінні цього слова.
       Усесвітньо відомими виконавцями французьких естрадних пісень є Ів Монтан, Мірей Матьє, Джо Дассен, Даліда, Патрісія Каас, JIapa Фабіан, Мілен Фармер.
        Межа між шансоном і естрадною піснею є досить умовною. За межами франкомовних країн часто усіх виконавців, які співають французькою, називають шансоньє.
Виконуючи свою пісню, шансоньє нібито проживає її, сповнюючи красою, мудрістю, трагічністю, самотністю, світлим сумом.
Словникова робота. 

        Шансон (фр. chanson — «пісня») — загальна назва різновидів народної чи естрадної французької пісні ліричного змісту. Виконавців шансону, які досить часто є авторами текстів і музики, називають шансоньє.


8.    Виступи учнів із повідомленнями, підготовленими індивідуально
(Демонструються портрети виконавців, про яких ідеться у виступах учнів.)


8 -    й    учень (творчість Г. Монтегюса)
         Гастон Монтегюс (фр. Montegus; справжнє прізвище Брун- свік, фр. Brunswick; 04.07.1872—1952) — французький шансоньє. Здобув популярність у 1890-ті роки завдяки пісням, що викривали мілітаризм, соціальну несправедливість, лицемірство й безпринципність буржуазії. Син комунара, Монтегюс був улюбленцем робочих кварталів... Музику до пісень Монтегюса писали композитори, пов'язані з робочим рухом,— Р. Шантагреле і П. Дубі («Слава 17-му полку», «Страйк матерів» та ін.), Ж. Кріє («Червоний пагорб», «Червона Мадонна»), Сен-Жіль («Пісня молодої гвардії», «Замість літаків»). Помер шансоньє невідомим. Проте його революційні пісні про робочу солідарність, про подвиг солдатів 17-го полку є яскравою сторінкою цілого періоду французького шансону.
(Слухання фрагмента пісні «Слава 17-му полку» у виконанні Г. Монтегюса. Аналіз твору за запропонованим планом.)

9-    й    учень (творчість Е. Піаф)
      Едіт Піаф (фр. Edith Piaf, справжнє ім'я Едіт Джованна Гассіон, Edith Giovanna Gassion; 19.12.1915—10.10.1963) — французька співачка й акторка, одна з найвідоміших естрадних співачок у світі. 1935 року власник кабаре «Жерніс» на Єлисейських Полях Луї Лепле запросив Едіт виступати у своїй програмі. Саме Лепле вигадав для Едіт ім'я — Піаф (на паризькому сленгу це означає «горобчик»).  Остаточно визначив подальший життєвий і творчий шлях співачки Реймонд Ассо. Він створив «стиль Піаф». Зважаючи на індивідуальність Едіт, він написав пісні, що «пасували» тільки їй. Саме він переконав співачку виступити в мюзик-холі. Після цього виступу преса написала про Едіт: «Учора у Франції народилася видатна співачка». Едіт допомогла знайти свій шлях до успіху багатьом виконавцям-початківцям — Іву Монтану, Шарлю Азнавуру та ін. Повоєнний час став для Піаф періодом нечуваного успіху, її із захватом слухали мешканці паризьких передмість і витончені поціновувачі мистецтва, робітники й навіть майбутня королева Англії. 1958 року Едіт почала виступати в концертній залі «Олімпія» — успіх був фантастичним. Одразу після цього вона вирушила в 11-місячне турне Америкою, а згодом на неї очікували чергові виступи в «Олімпії», турне Францією. Такі фізичні, а найголовніше, емоційні навантаження не могли не позначитися на її здоров'ї. 1961 року, у віці 46 років Едіт Піаф дізналася, що вона невиліковно хвора на рак. Останній її виступ відбувся 18 березня 1963 року. Зала стоячи вітала видатну співачку п'ятихвилинними оваціями.
         Знакова пісня Едіт Піаф «Non, Je Ne Regrette Rien» («Ні, я ні про що не шкодую») є майже автобіографічною. Її написав видатний французький композитор, шансоньє Шарль Дюмон. Цікаво, що впродовж декількох років Мішель Вокер (автор тексту) і Шарль Дюмон безуспішно намагалися зустрітися з Едіт Піаф, щоб запропонувати їй свої пісні. І тільки у жовтні 1960 року їм удалося зіграти Едіт пісню «Non, Je Ne Regrette Rien». Видатна співачка була вражена. Через декілька днів ця пісня зазвучала в її виконанні. Ще однією знаковою піснею Е. Піаф стала «Sous Le Ciel De Paris» («Під небом Парижа») з однойменного кінофільму за оперетою І. Кальмана «Фіалка Монмартра».
(Слухання фрагмента пісні «Sous Le Ciel De Paris» («Під небом Парижа» ) у виконанні Е. Піаф. Аналіз твору за запропонованим планом.)

10 -    й    учень (творчість Ш. Азнавура)
          Шарль Азнавур (фр. Charles Aznavour, нар. 1924) — французький шансоньє і актор вірменського походження. Справжнє ім'я — Шахнур Вагінак (Вахінак) Азнавурян. Часто зустрічається дещо спотворений варіант другого імені — Варінаг. Ш. Азнавур добре відомий як у Франції, так і далеко за її межами. З 05.05.2009 р. він є послом Вірменії у Швейцарії та постійним представником країни в штаб-квартирі ООН.
        Шарль Азнавур — автор більше ніж 1000 пісень. З-поміж усе- світньо відомих — «La Boheme» («Богема»), «Мата» («Мама»), «Isabella» («Ізабелла») та багато інших. Пісні видатного шансоньє виконували такі світові зірки, як Едіт Піаф, Рей Чарльз, Боб Ді- лан, Лайза Мінеллі, Хуліо Іглесіас та ін. У дуеті з Шарлем Азнаву- ром співали Френк Сінатра, Селін Діон, Лучано Паваротті, Пласідо Домінго, Патрісія Каас, Лайза Мінеллі, Елен Сегара та ін.
       Ш. Азнавур зіграв у 60 фільмах і продав більше ніж 100 млн дисків. Згідно з опитуванням журналів Time і CNN (1998), він визнаний кращим естрадним виконавцем XX ст.
(Слухання фрагмента пісні «La Boheme» («Богема») або «Мата» ( «Мама» ) у виконанні Ш. Азнавура. Аналіз твору за запропонованим планом.)

11-    й    учень (творчість Джо Дассена)
           Джо Дассен (фр. Joe Dassin; 05.11.1938—20.08.1980) — французький співак і музикант американського походження, популярний як у 1970—1980-ті роки, так і сьогодні. Його пісні щирі та відкриті, мелодійні та спокійні, нібито розмова зі слухачем,— зрозумілі та близькі навіть тим, хто не знає французької. Цікаво, що появою нової зірки французької естради ми завдячуємо подрузі Джо (згодом його першій дружині) Маріз Массьєрі, яка потайки від нього передала плівку із піснями у його виконанні під акомпанемент гітари до компанії звукозапису. Незабаром Джо випустив першу платівку, а два роки потому — перший альбом, «А New York» («У Нью-Йорку»).
         Джо Дассен починав як виконавець фольклорних пісень — і французьких, і американських. Наприкінці 1960-х років співак відмовляється від фолк-репертуару на користь більш традиційної поп-естради. Протягом наступних 10 років він випустив багато пісень, що здобули любов публіки.
        Джо Дассен записував пісні різними мовами: французькою, англійською, німецькою, іспанською, італійською та грецькою. Але справжній успіх йому принесла саме французька пісня, зокрема «L'ete Indien» («Бабине літо»).
(Слухання фрагмента пісні «А New York» («У Нью-Йорку» ) у виконанні Джо Дассена. Аналіз твору за запропонованим планом.)


12-й учень (творчість П. Каас)
          Патрісія Каас (фр. Patricia Kaas; нар. 05.12.1966) — французька співачка, яка зачаровує не тільки неймовірним голосом, але й дивовижною пластикою, театралізованістю пісень, яскравими, неповторними сценічними образами. У її житті було багато випробувань: шоста дитина в багатодітній сім'ї, вона почала працювати з 9 років, щоб прогодувати сім'ю. Особиста психологічна травма — передчасна смерть матері — обумовила її репертуар: вона не співає веселих пісень, у її музиці відчуваються трагізм, надломленість і разом із тим — могутня сила.
        Саме всі ці тонкощі проявилися у блюзових інтонаціях пісні «Mademiselle chante le blues» («Мадемуазель співає блюз»), що зробила співачку всесвітньо відомою.
       В альбомі «Scene de ше»(«Етап життя») Патрісія Каас присвятила свої пісні реальним людям. Історію видатної афро- американської виконавиці блюзу Бессі Сміт, яка пішла з життя тільки через те, що вчасно не отримала медичної допомоги, адже була чорношкірою, втілено у пісні Каас «Bessie» («Бессі»).
(Слухання фрагмента пісні «Mademiselle chante le blues» («Мадемуазель співає блюз» ) у виконанні П. Каас. Аналіз твору за запропонованим планом.

)
VI. Актуалізація набутих знань
Складання «Асоціативного куща»
Завдання: складіть «Асоціативний кущ» за темою «Французький шансон».









VII.    Підбиття підсумків уроку
Рефлексія
♦    Сьогодні на уроці я дізнався...
♦    Раніше я помилково вважав, що...
♦    Мені було цікаво дізнатися про...


VIII.    Домашнє завдання
Для всіх:
1)    написати міні-твір (5—7 речень) на одну із тем (на вибір): «Віденський вальс — найкраща музика для романтичного побачення»; «Найголовніше у творах музичного мистецтва — це почуття»; «Як твори одного із найвидатніших композиторів- романтиків уплинули на моє життя»;
2)    доповнити альбом «Культурна спадщина народів світу» сторінкою «Музичне мистецтво Європи».















11 клас

ТЕМА: Індійський танець. Значення поз, жестів, позицій рук (мудра). Китайська опера 

МЕТА: ознайомити учнів з особливостями індійського танцю та китайської опери, навчити характеризувати музичну спадщину Індії та Китаю; розвивати вміння аналізувати мистецькі твори, виділяти головне, обґрунтовувати свою точку зору, формувати пізнавальну активність; виховувати повагу до світової музичної спадщини, зацікавленість її творами й митцями.

ОБЛАДНАННЯ: відеофрагменти кінофільмів (документального «Бхаратанатьям»; художніх «Бродяга», «Зіта і Гіта», «Навіки твоя», «Прощавай, моя наложнице», «Шлях у тисячу миль» та ін.); схема «Різновиди індійського танцю» (на дошці); роздавальний матеріал (заготовки таблиць «Індійський танець» та «Китайська опера»; за кількістю учнів). 

                                                                                                                  Будь-яку проблему на світі можна 

                                                                                                                 вирішити танцюючи.

                                                                                                                                                               Дж. Браун

                                                                          ХІД   УРОКУ

I.    Організаційний момент

II.    Перевірка домашнього завдання

1.    Заслуховування міні-творів (2—3 учні)

2.    Презентація сторінки «Музичне мистецтво Європи» альбому «Культурна спадщина народів світу» (1—2 учні)

III.    Актуалізація опорних знань

Опитування

♦ Які види мистецтва Індії та Китаю вам відомі?

Чи віддаєте ви перевагу якому-небудь із цих видів мистецтва? Чому?

IV.    Мотивація навчальної діяльності

V.    Викладення нового навчального матеріалу

Під час викладення вчителем нового матеріалу учні заповнюють таблиці «Індійський танець» та «Китайська опера», зразки яких наведено далі, та вклеюють її до зошитів.
Індійський танець

                          Поняття                                                                                     Тлумачення

Історичне коріння    

Характерні риси    
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Розповідь учителя (уявна мандрівка)

            Сьогодні ми здійснимо уявну подорож до Індії та Китаю, для того щоб більше дізнатися про мистецтво індійського танцю та китайської опери.

1-ша зупинка — Індія

           Мистецтво танцю в Індії збереглося з найдавніших часів до сьогодні у фактично незмінному вигляді. Перші згадки про нього містяться у «Рігведі». Теоретичне обґрунтування танець отримав у давніх трактатах, що датуються II ст. н. е. Фрески, скульптура і рельєфи давніх храмів відтворюють різноманітні танцювальні пози й композиції. Наприклад, барельєфи одного з храмів зображують 108 канонічних поз-рухів одного з класичних танців.

            Традиція приписує танцю божественне походження. Його творцем і першим виконавцем вважають бога Шиву, відомого також як Натараджа (Цар танцю). У Давній Індії танець був обов'язковою частиною релігійного ритуалу. Його виконували храмові танцівниці — девадасі («рабині Бога»). Індійський танець — своєрідне мімічне спілкування, що містить слова, поняття, відчуття, емоції.

Існують сотні індійських народних танців — наприклад, бхан- гра, біху, самбалпура, чхау і гарба, а також інші танці, представлені на регіональних фестивалях. їх ввиконують у різних випадках, наприклад, на весіллях, місцевих громадських заходах, під час збирання врожаю чи на початку мусонів. Активний розвиток танцю та рання канонізація його рухів сприяли створенню індійської класичної школи танцю (не слід плутати із класичним танцем — основою балетного театру). Ця школа ґрунтувалася на особливостях танців різних областей держави.

              Індія пропонує також форми класичних індійських танців, кожну з яких можна простежити у різних частинах країни. Класичні танці зазвичай покладені на літературну основу або ж запозичують мотиви з літературних першоджерел.

          Показ танцювальних стилів в індійських кінофільмах дозволив світовій аудиторії ознайомитися з індійськими танцями.

            Індійська національна академія музики, танців і драми надала статус 7 класичним танцям — бхаратанатьям, катхак, кат- хакалі, маніпурі, кучипуді, одісси, мохініаттам. Перші 4 форми вважають основними, решту — напівкласичними танцями. Головними аспектами всіх класичних стилів є нрітта і нрітья (як додатковий — натья):

•    нрітта — суто технічний танець, позбавлений смислового навантаження, має естетичний сенс («чистий танець», «танець задля танцю»);

•    нрітья — сюжетний танець, що передає певну ідею, завжди супроводжується співом;

•    натья — дії та жестикуляції із танцем або без нього (цей аспект найяскравіше втілено в індійському театрі).

Практична робота

Завдання: складіть самостійно схему «Різновиди індійського танцю».

Після того, як учні складуть схему, учитель відкриває дошку, демонструючи учням правильний варіант схеми.






(Демонструються фрагменти документального фільму «Бхаратанатьям».)

          В індійському танці є важливими не тільки пластика тіла, але й рух кожного пальця, жест, погляд, що розкривають зміст танцю. Мета танцю — занурення глядача у стан екстазу, у якому розчиняється реальність світу. Це — своєрідний гіпноз. Погляд танцівниці постійно спрямований на глядача. Кожна сюжетна ідея розглядається з точки зору різних настроїв. Аура чарівності сприяє розумінню суті давніх оповідей. Цей стан підтримується за допомогою вокального й інструментального акомпанементу.

Абеткою танцю у давніх індійських трактатах проголошено 108 поз Шиви, що звуться карали. Із каран індійський танцівник складає своєрідні комбінації, основу танцювальної композиції,— ангахарами.   Окрім цього, танцівник має досконало знати мудри (різноманітні позиції пальців) та хаста — жести рук, а також численні канонічні рухи очей, шиї, голови й інших частин тіла.

            За допомогою мудр виконавець здатний зображувати не лише різні предмети, але й будь-яку дію, емоції й абстрактні поняття. Ця своєрідна мова жестів містить більше ніж 500 символів-понять. Завдяки положенню рук щодо тіла, чергуванням і комбінаціям жестів, що виконуються однією або обома руками, танцівник може передати будь-що.

          Рухи очей, брів, голови та шиї танцівника, зливаючись з іншими компонентами танцю, підпорядковані єдиній меті — максимально виразно й емоційно насичено показати події згідно зі сценарієм вистави. Обов'язковим є бездоганне виконання кожного руху. Замість слів, що лунають зі сцени, індійські глядачі сприймають пластичні комбінації, перетворені мистецтвом танцівника на фрази, репліки, монологи й діалоги. Отже, завдяки мудрам індійський танцівник відтворює літературний текст драматургічного твору.

         Жестикуляційний код складається з 24 хаст, що самі по собі нічого не означають: адже це лише символи, подібні до літер будь- якої абетки. Вони набувають сенсу тільки в поєднанні, у певному контексті та у зв'язку із дією, що відтворюється. У такий спосіб хаста набуває значення слова — іменника, дієслова, прикметника і навіть приставки, суфікса або закінчення множини. У результаті хасти переходять у мудри.

         Деякі мудри, завдяки виразності й образності, розшифровуються досить просто. Наприклад, мудра «небо» та вказівний займенник «цей» утворюються двома піднятими указівними пальцями. Решта мудр має суто символічну функцію. Дієслова («бути», «мати»), прислівники («зараз», «завжди»), іменники («щастя», «краса») також позначають за допомогою символічних мудр. Усі власні імена (Шива, Панжалі, Хануман, Сита, Равана та ін.) позначають умовними мудрами, що не мають зовнішньої подібності до особи, яку означають.

Xacma прана — це ті рухи рук і пальців, що наділяють сенсом жести, наприклад:

•    пальці, що ворушаться, показують світло місяця, пристрасть кохання, іскри;

•    похитування рукою зі згинанням зап'ястка — це вухо слона, політ птаха, річка, окрик: «Геть із дороги!»;

•    хвилеподібні коливання руки рухом зап'ястків — це хвилі, риба;

•    роз'єднання рук — давати, цвітіння, квіткові стріли Шиви;

•    роз'єднання пальців — розмова;

•    струшування руками — політ бджоли, гнів, сяйво, блискавка, волосся, що розвівається;

•    круговий рух зап'ястка — лоза, гола зброя, світ.

          Наприклад, найпростіший жест «патака» (випростана долоня із зігнутим великим пальцем) має більше ніж 40 значень. Звісно, є також жести, що мають лише 2—3 значення. Згідно з трактатами, для того щоб танець «заговорив», танцюристи використовують 24 рухи голови, 6 рухів бровами, 26 рухів очей. Наприклад, коли брови підняті, зіниці рухаються з боку в бік, а голова при цьому ледве нахилена,— це кохання. Коли шия рухається спочатку назад, потім уперед — це означає бесіду, пояснення. Той самий жест для індійця і європейця може мати різний зміст. Вивчаючи мову індійського танцю, доводиться позбуватися стереотипів. Наприклад, у індусів не заведено «тримати дулю в кишені», навпаки, її виставляють на показ: жест «фіга» у тлумаченні індійців означатиме, що ви доїте корову або фарбуєте очі.

          Якщо перекласти слова російської пісні «Во поле березка стояла, во поле кудрявая стояла» мовою індійського танцю, отримаємо зовсім інший «текст»: «Іде полем самотня дівчина, сумна. Поле велике, на полі трава росте, траву вітер колише. І стоїть посередині поля самотнє дерево, листям шарудить. Підійшла дівчина до дерева, обійняла його і подумала: „Самотні ми з тобою, бідолашні"».

          Танцюрист не зобов'язаний докладно відтворювати у танці текст пісні, під яку танцює, він може обрати з неї єдину фразу та щоразу її повторювати, а співакові доведеться співати її кілька разів поспіль. Гра актора залежить від того, як він зобразить зміст. Головне — гармонія виразу обличчя та рухів його частин, а також рухів тіла, жестів рук і пальців. Ноги в індійському танці беруть участь тільки як музичний інструмент. Жодного змісту ногами танцюрист не передає, на них надягають 50—300 бубонців. Від рівня майстерності танцівниці залежить кількість бубонців на ногах. Танцюрист-початківець не впорається з вагою у 1,5 кг. Саме стільки можуть важити 300 бубонців. Поціновувачі інтелектуального кінематографа зверхньо ставляться до індійського кіно. Справді, індійські актори більше «працюють обличчям», ніж європейські. Справа тут не у відсутності таланта: актори просто доповнюють свої жести мімікою. Як це не парадоксально, але індійці вважають, що саме у такий спосіб актор краще передає зміст своїх слів.

          В Індії мистецтво танцю розвинене краще, ніж у будь-якій країні світу. Функціонують численні школи й інститути класичного танцю, організовуються виступи популярних артистів, танцювальні мелодії незмінно посідають верхні щаблі хіт-парадів. Танці Індії — невід'ємна частина її культурної спадщини, що пов'язує минуле та сьогодення.

(Демонструються фрагменти індійських кінофільмів «Бродяга», «Зіта і Гіта», «Навіки твоя» (на вибір учителя).)

2-га зупинка — Китай

           Понад 2000 років у Китаї зі сцени оспівують правителів та аристократичні сім'ї. Усі актори — у національному одязі. Історії, які вони розігрують перед публікою,— узяті з життя Забороненого міста. Китайська опера кардинально відрізняється від свого західного аналога. Родзинкою опери у Піднебесній є те, що майже усі ролі в ній виконують чоловіки. Спів супроводжується биттям у барабани та калатанням дзвонів. Китайські виконавці вміють не лише співати, вони ще й можуть продемонструвати на сцені рухи з національних бойових мистецтв. Хоча оперу й адаптували до вимог сучасного глядача, багато елементів у ній не зазнали змін.

          У Китаї розвивається більше ніж 300 театральних жанрів, здебільшого локального характеру. До різновидів театрального мистецтва, що набули загальнонаціональної популярності, належать цзінцзюй (пекінська опера), пінцзюй (хебейська опера), юєцзюй (шаосинська опера), юйцзюй (хенаньська опера), юєцзюй (гуандун- ська опера). Найпопулярнішою нині є пекінська опера.

           Сучасний Китай успадкував одну із найстаріших у світі театральних традицій. Його театральне мистецтво містить більше ніж 300 видів місцевої опери, понад 60 видів тіньового та лялькового театрів, нової («розмовної») драми, опери європейського типу і танцювальної драми. Завдяки постійному збагаченню й оновленню китайська опера дійшла до сьогодні.

            Китайський музичний театр (опера) поєднує елементи музики, співу, діалогу, танцю, акробатики і вправ військового мистецтва із майстерно написаним текстом і технікою його втілення.

        Виконавці повинні суворо дотримуватися традиційних канонів. Дія в китайській опері не обмежена ані в часі, ані у просторі; широко використовуються умовності, символіка. Якщо які-небудь повсякденні реалії не можуть бути зображені на сцені прямо, їх відтворюють символічно (спеціальними рухами зображають вхід або вихід із будинку; підйом або спуск сходами; переправу через річку; колові пересування сценою з батогом у руці означають скакання верхи; поїздку в екіпажі демонструють статисти, тримаючи по обидва боки від актора прапорці із зображенням коліс; ходіння колами символізує довгу подорож; якщо на сцені без декорацій актор тримає весло або лопатку і сідає, імітуючи напруження, це означає, що він пливе у човні). Обстановку, у якій відбувається дія, актори зображують виключно рухами, причому ефект є навіть сильнішим, ніж за наявності декорацій і реквізиту.

       Китайська народна опера — архаїчне синтетичне мистецтво, у якому рухи тіла й голос виконавців сягають рівня досконалості.

         До початку минулого століття для виконання жіночих ролей готували хлопчиків, які навчалися малювати, вишивати, займатися традиційно жіночими видами мистецтва, щоб їх рухи стали особливо ніжними, жіночними.

        Відсутність декорації вимагає від актора перевтілення не лише на певного героя, а й на явища природи та предмети (за китайським прислів'ям: «Співаєш про воду — стань водою»), адже увага глядачів зосереджена виключно на акторах. Усе це зумовлює особливу техніку гри очима, руками, самобутню пластику рухів, кроків, жестів, постави.

         Яскраві сценічні костюми виготовлені з найякіснішого шовку й атласу; їх кольори — червоний, бузковий, смарагдовий, бірюзовий, синій — насичені й специфічно поєднані. У кожному окремому випадку це поєднання має смислове навантаження, так само, як і малюнки вишивок, виконані різнокольоровими нитками (на кожному вбранні — численні смужки, кожну з яких вишито окремо, уручну; раніше з цією метою використовували ще й золоте напилення). Костюм головного персонажа важить не менше ніж 12 цзинів (міра ваги, 1 цзинь дорівнює 500 г). Громіздкими є й головні убори, однак це не заважає акторам рухатися.

        Із поширенням у Китаї європейської опери (1920—1930) на сцені уперше з'явилися жінки, які нині можуть виконувати й чоловічі ролі. Співаки з широким діапазоном голосу, достатнім наповненням звуку та вмінням імітувати звучання будь-якого голосу виконують провідні ролі, що вимагають комплексу акторських умінь і психофізичної підготовки, а також знань з етнографії.

        Отже, китайська народна опера, одне з найскладніших і найкрасивіших видів світового мистецтва, є поєднанням різних театральних жанрів — опери, балету, пантоміми, циркового мистецтва.

Пекінська опера бере свій початок у XVIII ст., коли у Пекіні на ґрунті музичного фольклору та ритуальної музики різних регіонів Китаю поступово сформувалося своєрідне музичне і сценічне мистецтво, об'єднавши музику, танець, театральну виставу, акробатику та бойові мистецтва. За більше ніж 200 років структура і принципи пекінської опери практично не змінилися.

         Оркестрова музика — ударні (гонги і барабани, що різняться за розмірами й видами) — створюють глибоко ритмічний акомпанемент. Оркестром керує барабанщик, який бамбуковими паличками видає різноманітні звуки, «виражаючи» почуття героїв відповідно до акторської гри. Вокальна частина пекінської опери складається з мовлення (юньбай — речитатив; цзінбай — пекінське розмовне мовлення) та співу (ерхуан — запозичений із народних мелодій провінцій Аньхой і Хубей; сипі — із мелодій провінції Шеньсі). Речитатив використовують серйозні персонажі, розмовну мову — молоді героїні та коміки.

          Амплуа розподіляються на жіночі та чоловічі, зокрема: шен (чоловік), дань (молода жінка), цзін (чоловік в масці) і чоу (клоун, мім — як чоловік, так і жінка). Герої цих амплуа можуть бути як позитивними, так і негативними. їх натуру глядачі можуть визначити за маскою. Маски є досить складним поєднанням гриму й аксесуарів. Костюми візуально та тематично поєднуються з маскою, і найчастіше в масці й костюмі використовують таку саму палітру кольорів та відтінків, підкреслюючи характер персонажа.

           Репертуар традиційно заснований на музичній обробці класичних китайських творів, здебільшого фантастичних або історичних. Імператори й наложниці, ченці та воїни, чиновники й учені є головними героями не тільки класичної літератури Китаю, але й пекінської опери. Давній репертуар пекінської опери містив більше ніж 1000 сюжетів, із яких сьогодні грають 200, зокрема «Хитрість з порожньою фортецею», «Збори героїв», «Помста рибалки», «Потрійна розвилка», «Переполох у Небесному палаці»,    «Осіння річка» , «Легенда про білу змію».

    Відомі актори: Мей Лань-фан, Чень Яньцю, Чжоу Синьфан, Ма Ляньлян, Тань Фуїн, Гай Цзяо-тянь, С яо Чанхуа, Чжан Цзюньцю, Юань Шихай.

(Демонструються епізоди китайських кінофільмів, що містять фрагменти вистав китайської опери,— «Прощавай, моя наложнице», «Шлях у тисячу миль».)

VI.    Рефлексія

Проблемні запитання

♦    Чи потрібний сучасній людині театр?

♦    Що є спільного та відмінного у китайській опері та європейському театрі?

VII.    Підбиття підсумків уроку

Перегляд та обговорення таблиць «Індійський танець»   та «Китайська опера», які учні заповнювали впродовж уроку  (2-4 учні)

VIII.    Домашнє завдання

Для всіх: доповнити сторінкою «Індійський танець і китайська опера як невід'ємні складові культури Сходу» альбом «Культурна спадщина народів світу».

Індивідуальне: підготувати інформаційні довідки про творчість Луї Армстронга, Елвіса Преслі, Білла Хейлі, Мадонни, Майкла Джексона, Вітні Х'юстон.















11 клас

ТЕМА: Види і напрями сучасної популярної музики: блюз, джаз, рок- і поп-музика. Видатні 

              музиканти і співаки 


МЕТА: ознайомити учнів із видами та напрямами сучасної популярної музики, історією їх розвитку, творчістю відомих виконавців, навчити розпізнавати символіку театру, характеризувати творчість видатних діячів, пояснювати умовність сценічних прийомів, аналізувати театр як виразник складних почуттів людини; формувати вміння аналізувати твори музичного мистецтва, розвивати вміння обґрунтовувати свою точку зору; виховувати повагу до світової музичної спадщини, зацікавленість її творами й митцями, збагачувати емоційний досвід учнів.


ОБЛАДНАННЯ: фотографії (або відеофрагменти виступів) Л. Армстронга, Б. Смітт, Б. Гудмена, С. Джопліна, Е. Преслі, В. Х'юстон, Л. Мінеллі, Ф. Сінатри, Мадонни, М. Джексона та ін.; роздавальний матеріал («План аналізу музичного твору», один на парту), фрагменти музичних творів у виконанні JI. Армстронга, Б. Смітт, Б. Гудмена, С. Джоп- ліна, Е. Преслі, В. Х'юстон, JL Мінеллі, Ф. Сінатри, Мадонни, М. Джексона та ін. 

                                                                                              …афро-американські барабани... на багато років                 

                                                                                             випередили сучасний набір ударних інструментів,  

                                                                                             до яких мають схильність сучасні композитори...
                                                                                                                                                         А. Карпентьєрі


                                                                          ХІД УРОКУ
I.    Організаційний момент
II.    Актуалізація опорних знань
•    Які вам відомі жанри академічної, серйозної музики? розважальної музики?
•    Яка музика подобається вам? Чому?


III.    Перевірка домашнього завдання
Презентація сторінки «Індійський танець і китайська опера як невід'ємні складові культури Сходу» альбому «Культурна спадщина народів світу» (1—2 учні)


IV.    Мотивація навчальної діяльності
V.    Викладення нового навчального матеріалу
На початку уроку вчитель роздає учням план аналізу музичного твору (1 на парту).
                                        План аналізу музичного твору
•    Визначте назву та виконавця музичного твору.
•    До якого напряму належить цей твір (блюз, джаз, рок, поп та ін.)?
•    Схарактеризуйте особливості стилю, до якого належить цей твір.
•    Які виражальні засоби найяскравіше відтворюють образний зміст музичного твору?
•    Які почуття та настрої він викликає?
(Демонструються фотографії відомих виконавців, про яких ідеться у розповіді вчителя та виступах учнів.)


1. Розповідь учителя
        Джаз народився у Новому Орлеані на початку XX ст. Музиканти поєднували енергійні ритми африканських рабів із простими мелодіями і співзвуччями, що колоністи привезли з Європи. Цей стиль дістав назву «новоорлеанський джаз», пізніше — «традиційний джаз». Менше ніж за сто років джаз перетворився на популярну, самобутню і сповнену енергії музику. Його створювали здебільшого чорношкірі американські музиканти, музична обдарованість яких виявилася в дивному розмаїтті, свободі й разом із тим чіткості ритмів із характерною для джазу зміною акцентів із сильної долі на слабку («синкопами»), у талановитій імпровізації виконавців. Джаз став даром негрів Америці, а згодом — даром Америки світовому мистецтву. Новоспечені музиканти невпинно експериментували, вільно імпровізували (започатковуючи традицію, від якої ніколи не відмовиться джаз) — і навіть їх музична неписьменність була позитивним чинником.
Словникова робота.

          Джаз — жанр професійної музики, який виник на початку XX ст. у Південних штатах США внаслідок взаємодії африканської та європейської танцювальної музики. Вирізняється імпровізаційністю, підвищеною емоційністю, витонченою ритмічністю (синкопування, поліритмія), специфічним складом виконавців та інструментів, використанням різноманітних тембрових барв, звуконаслідуванням тощо. Також джазом називають колектив, який виконує цю музику (джаз-бенд, симфоджаз, вокальний джаз тощо).
       Хоча голос Африки звучав у цьому хорі голосніше за решту, але він був не поодиноким. На початку розвитку джазу музиканти використовували елементи англійських духовних гімнів, німецьких польок, італійських арій, французької кадрилі та іншу музику. У результаті виник певний музичний гібрид — яскравий, грубуватий, енергійний і поза сумнівом — новий.
            До головних витоків джазу належать спірічуелси, ґоспели, свінги та блюзи.


Словникова робота. 

      Спірічуелс (з англ. духовний) — жанр духовних співів афро-американців.
Спірічуелс виник приблизно у XVII ст. на основі протестантського хоралу. Багатоголосся, гармонії та мелодії, запозичені з європейської музичної традиції, поєднуються у спірічуелсі із виражальними засобами і прийомами афро-американської музики.
           Поетичний зміст пов'язаний із біблійними текстами, а також із повсякденним життям афро-американців. Спірічуелс виконують хором без інструментального супроводу, із плесканням у долоні й танцювальними рухами співаків. До середини XIX ст. цей жанр був тільки частиною афро-американського фольклору. Згодом він увійшов до репертуару професійних музикантів. Початок 1930-х років був розквітом музики спірічуелс у СІЛА. Спірічуелс значною мірою вплинув на формування блюзу і раннього джазу.


Словникова робота. 

           Ґоспел (з англ. Євангеліє) — вид музики, що походить від сольних одноголосних духовних гімнів північноамериканських негрів-баптистів на сюжети з Євангелія. Розвинувся наприкінці XIX ст., особливо популярним став у 1930-ті роки. Музика ґоспел — здебільшого вокальна, гармонічна, спирається на релігійні (християнські) тексти.
           Пізніше з'явилося декілька течій, що походять від ґоспелу, зокрема сучасний ґоспел, міський сучасний ґоспел і модерний ґоспел. Деякі форми ґоспелу виконують із супроводом електрогітар, барабанів та бас-гітари. Вокальний стиль ґоспел, який походить від експресивного речитативу проповідей негритянських пасторів, став основою стилю соул. З-поміж найвідоміших виконавців ґоспелу — Махалія Джексон, Елвіс Преслі, Літл Ричард, Джонні Кеш, Біллі Престон, Ел Ґрін та ін.
Упродовж 1920-х років із появою великих джазових оркестрів сформувався особливий джазовий стиль — свінг, що до 1935 року став популярним у Сполучених Штатах.


Словникова робота. 

         Свінг — стиль джазу, який сформувався і набув розвитку та величезної популярності в період між 1935—1945 роками в концертах біг-бендів. У свінгу відсутня колективна імпровізація, а на перший план виступають аранжування та сольна імпровізація, яку виконували на фоні рифа — типового для свінгу прийому.
      Свінг вирізняється передусім активністю контрабасу й барабанів, помірним або швидким темпом та неповторним ритмом. Для свінгу характерним є масивне і повне звучання, застосування унісону або перегукування оркестрових груп. Концертний свінг мав нечуване поширення в історії популярної музики. «Королем» свінгу вважають Бенні Гудмена. З-поміж найвідоміших виконавців свінгу — Ф. Сінатра, Б. Кросбі та ін.
(Слухання фрагмента пісні «And The Angels Sing» («Ангели також співають» ) у виконанні Бенні Гудмена. Аналіз твору за запропонованим планом.)
          Блюз — це меланхолійна пісня-«скарга», пісня-«протест», що йде від самого серця. Виражати за допомогою блюзу турботи і радості, розповідати про життя і кохання стало звичаєм негритянського населення. Іноді веселі й шумні, частіше сентиментальні, але завжди позначені стражданням, блюзи стали тогочасним негритянським фольклором.
          Тематика блюзів є надзвичайно різноманітною. У них зображено життя знедоленого народу: непосильна праця, утрачена людська гідність, розлука і страждання. За веселими ритмами приховується трагедія афро-американського народу.
Словникова робота. 

        Блюз (з англ. меланхолія, журба) — світська лірична пісня афро-американців, зазвичай сумного елегійного змісту. На початку розвитку блюзову пісню зазвичай виконували під акомпанемент гітари або гармоніки.
         Регтайм не має імпровізаційної форми, його записують нотами. Мелодичні, тональні та структурні якості регтайму мають європейське походження, а тематичний матеріал спирається на марші та європейську танцювальну музику — вальс, кадриль, мазурку, менует, польку, а також мелодії JI. ван Бетговена, Дж. Верді, М. Равеля та ін. Хоча регтайм є фортепіанною музикою, проте фортепіано трактується не як мелодичний інструмент, а як ударний, де техніка спирається на стоккатні звучання, акордові удари, жорсткі, надзвичайно загострені ритмічні акценти, буяє різноманітними поліритмічними ефектами. Регтайму властиві дві різні лінії: чіткий, рівномірно акцентований маршовий ритм протиставлений гостро синкопованій мелодії, де чергуються окремі ноти з акордами вдвічі коротшої тривалості. Регтайму зазвичай передує інтерлюдія. Виконують регтайм у помірному або швидкому темпі.


Словникова робота. 

         Регтайм (з англ. розірваний час) — спосіб гри на фортепіано, що імітував звучання банджо, а в 1890- ті роки розвинувся як інструментальна форма; форма міської танцювальної музики американських негрів кінця XIX ст.
     Cкoтт  Джonлiн (1867(1868)—1917) — афро- американский композитор і піаніст, автор 44-х регтаймів, двох рег-опер, двох симфоній, а також посібника з гри фортепіанного регтайму. Однак за життя його музику афро-американська громада вважала «занадто білою», а біла громада — «занадто чорною». Визнання Скотт Джоплін отримав лише після смерті.
(Слухання фрагмента пісні «Maple Leaf Rag» ( «Кленовий рег»; дослівний переклад «Розірваний кленовий листок») у виконанні Скотта Джопліна. Аналіз твору за запропонованим планом.)
           З-поміж найвидатніших джаз-музикантів слід згадати одну з перших виконавиць класичного блюзу Бессі Смітп, у період свінгу — Еллу Фіцджеральд, Луї Армстронга та Дюка Еллінгтона, стиль якого сформувався під впливом симфонічної музики.


2. Виступи учнів із повідомленнями,  підготовленими індивідуально
1-й учень (інформаційна довідка про Луї Армстронга)
         Одним із найвпливовіших і найважливіших музикантів в історії джазу був Луї Армстронг (англ. Louis Armstrong; 04.08.1901— 06.07.1971; хоча точна дата народження наразі не встановлена) — вокаліст, композитор, творець і керівник джазових оркестрів і ансамблів, кіноактор. Він створив віртуозний імпровізаційний виконавський стиль гри на трубі, якому властиве вільне трактування мелодій.
         Луї народився в Новому Орлеані, на батьківщині американського джазу. Дитинство його минуло в одному з бідних кварталів міста, де панували свої закони, що не завжди збігалися з офіційними. Армстронг заробляв на життя за допомогою музики. Спочатку він грав у складі духових оркестрів у барах і на річкових пароплавах, у спортивних залах, на танцях і святах.
            1917 року він уже керував одним із джаз-бендів. Доленосною була його зустріч із Джо Олівером, який став його першим наставником. 1922 року він запросив Армстронга другим корнетистом до свого оркестру у Чикаго. Тут Луї вперше почав грати на трубі. Уважають, що саме Армстронг розробив особливу манеру виконання — спів «скетом» (різновид джазового співу, коли мелодію імпровізують, додають до неї безглуздий набір слів; тут спів стає своєрідним додатковим інструментом).
         Глухо-горловий голос Армстронга-співака викликав неоднозначну реакцію: його порівнювали то із залізною тирсою, то з рослинною олією на наждачному папері.
         Але головним у нього було інше — яскраво емоційна манера виконання, що супроводжувалася білосніжною посмішкою.
           Неперевершене звучання «The Prayer» («Молитва») у виконанні Луї Армстронга залишиться в пам'яті поціновувачів джазової музики. «Блюз наповнює мене з голови до п'ят, я сумний сьогодні, я сповнений тривожних передчуттів, коли я йду на Західну околицю, де на мене чекає так багато страждань»,— так співається у цьому блюзі.
(Слухання фрагмента пісні «The Prayer» ( «Молитва» ) у виконанні Луї Армстронга. Аналіз твору за запропонованим планом.)
3.    Слово вчителя
        У  II половині XX ст. у СІЛА виникло нове явище музичної культури — рок-музика (або рок), що об'єднала музичне, поетичне, сценічне та інші види мистецтва.
      У рок-музиці поєдналися різні напрями популярної музики: ритм-енд-блюз, кантрі-енд-вестерн, рок-н-рол.
         На початку 1980-х років в американському місті Клівленді було створено Зал Слави рок-н-ролу. Для того щоб потрапити до меморіалу Залу Слави, необхідно мати титул суперзірки не менше ніж упродовж 25 років. Першими такої честі удостоїлися Елвіс Преслі, Рей Чарльз і англійський гурт The Beatles.


4.    Словникова робота
       Ритм-енд-блюз — музика афро-американського населення СІЛА, що поєднує танцювальний біт (біт — удар) та урбаністичний (міський) блюз.
        Кантрі-енд-вестерн — це ковбойські, дорожні, матроські пісні й кантрі (сільські) блюзи, що мали особливий колорит і надзвичайну виразність.
         Рок-н-рол — перший напрям рок-музики, що набув міжнародної популярності в середині 1950-х років. Це водночас новий музичний стиль і новий танець. Він є поєднанням спрощеного і швидкого за темпом ритм-енд-блюзу з музикою кантрі. Від ритм-енд-блюзу рок-н-рол успадкував склад інструментів, де провідну роль відіграє електрогітара, на якій часто виконують сольні партії.


5.    Виступи учнів із повідомленнями, підготовленими індивідуально
2-й учень (інформаційна довідка про Вілла Хейлі) 

         На початку 1950-х років записи «чорних» виконавців блюзу та ритм-енд-блюзу посіли у чартах верхні позиції поряд із «білими» виконавцями.
       Ритм-енд-блюзові композиції почали виконувати не тільки афро-американці — наприклад, співак у стилі кантрі та вестерн на ім'я Вілл Хейлі (англ. Bill Haley, повне ім'я — Вільям Джон Кліфтон Хейлі; 06.07.1925—09.02.1981).
         1953 року він записав кілька пісень, що не тільки увійшли до американського хіта-параду, але й згодом піднялися до 15-го місця. Наступного року він записав платівку з двома піснями: «Thirteen Women» («Тринадцять жінок») та «Rock Around the Clock» («Рок навколо годинника»). До речі, в одній зі своїх пісень
         Мадді Вотерз влучно зазначив: «Ритм і блюз народили крихітку і назвали її рок-н-рол».
        Пізніше пісня «Rock Around the Clock» («Рок навколо годинника») прозвучала у фільмі «Шкільні джунглі», який мав у американських і британських підлітків приголомшливий успіх. Її показ в кінотеатрах супроводжувався безпрецедентними сценами: тиней- джери виламували стільці в залі, оскільки проходи між рядами не вміщали всіх охочих танцювати. Пісня увійшла до американських чартів у травні 1954 року, а з липня упродовж 6 тижнів очолювала хіт-парад. Протримавшись у рейтингу 40 кращих пісень, композиція стала шлягером.
           1957 року Хейлі став першим рок-музикантом із США, який гастролював у Великій Британії. Прибувши до Лондона, він упродовж 20 хвилин не міг пробитися крізь натовп, що зустрічав його, а на концерті в «Домініон-тіетр» його фанати так розійшлися, що деякі члени парламенту навіть намагалися ввести урядову заборону на рок-н-рол. Із часом, звісно, пісні Хейлі зникли з хіт-парадів, але за своє життя він продав більше ніж 60 млн платівок, що свідчить про славу рок-зірки першої величини.
(Слухання фрагмента пісні «Rock Around the Clock» («Рок навколо годинника» ) у виконанні Вілла Хейлі. Аналіз твору за запропонованим планом.)


3-й учень (інформаційна довідка про Елвіса Преслі)
           Елвіс Арон Преслі (англ. Elvis Aron Presley або Elvis; 08.01.1935—16.08.1977) народився у Тупіло (штат Міссісіпі, США), у бідній релігійній сім'ї. 1943 року Елвіс переміг на конкурсі юних талантів на ярмарку штатів Алабама і Міссісіпі, заспівавши «Old Shep» («Стара вівчарка»), а через декілька років батько подарував йому першу гітару.
      У липні 1953 року Елвіс Преслі завітав до студії «Sun», щоб записати в подарунок матері її улюблені пісні. Він не знав, що робить перший крок у легенду. Співаком зацікавився власник студії — Сем Філліпс; невдовзі у виконанні Преслі було записано пісню «That's All Right, Мата» («Усе добре, мамо»), що прозвучала на місцевому радіо, а через два дні Елвіс підписав контракт із «Sun». У січні 1956 року вийшов перший сингл Елвіса Преслі «Heartbreak Hotel» («Готель горя»). Саме тоді відбувся його дебют на національному телебаченні. 1956 року співак одержав 6 «золотих дисків». Пісня «І Want you, I Need you, I Love you» («Я хочу тебе, я потребую тебе, я кохаю тебе», рок-н-роли «Don't Be Cruel» («Не будьте жорстокі») і «Houd Dog» («Мисливський пес») посіли  перші позиції поп-чартів. Щорічно Преслі випускав 2—4 нових альбоми і велику кількість синглів.
         У квітні 1977 року Е. Преслі востаннє працював у студії. 26 червня відбувся його останній концерт в Індіанаполісі. 16 серпня, у 42-річному віці, співак помер.
(Слухання фрагмента пісні «Heartbreak Hotel» («Готель горя» ) у виконанні Елвіса Преслі.)


6.    Розповідь учителя
        Сучасна поп-музика формувалася паралельно з іншими жанрами, наприклад, рок-музикою, і не завжди виокремлено від них. У 1950-ті та 1960-ті роки її найтиповішою формою був так званий «традиційний поп» (traditional pop), який у СРСР було прийнято називати «естрадна музика», «естрада». Традиційний поп виконує співак-соліст під фоновий акомпанемент. У СІЛА естрада була тісно пов'язаною з джазом (Френк Сінатра), у Франції — з шансоном. Значну частину поп-музичної сцени СІЛА складають чорношкірі виконавці у жанрі соул.
        У 1970-ті роки поп-музика витісняє рок-н-рол як основну танцювальну музику на дискотеках, і з цього часу танцювальна музика (dance music) є одним з основних напрямів у поп-музиці.
        Завдяки появі музичного телебачення (зокрема, телеканалу MTV) у 1980-ті роки формується культура відеокліпів. У цей час у СІЛА з'являються такі зірки, як Майкл Джексон, Мадонна, Прінс, Вітні Х'юстон. На поп-музику в цей період впливають хіп- хоп, соул і ритм-енд-блюз. У 1990-ті і 2000-ні роки до цього додається танцювальна електронна музика.


Словникова робота. 

        Поп-музика (англ. pop music, скоро- ченння від popular music — популярна, загальнодоступна музика) — поняття, що охоплює різноманітні стилі, жанри та напрями масового музикування. Нині — розважальна масова музика, що використовує стилі, жанри та форми року. Феномен поп-музики сформувався передусім в англомовних країнах Заходу як явище молодіжної культури.


7.    Виступи учнів із повідомленнями, підготовленими індивідуально
4-й учень (інформаційна довідка про Мадонну)  

         Мадонна (англ. Madonna; повне ім'я Мадонна Луїза Вероніка Чикконе; нар. 16.08.1957) — американська поп-співачка, танцюристка, кіноакторка, продюсер, активіст добродійних та правоза- хисних організацій. Із нею зазвичай пов'язують словосполучення  «королева поп-музики». Оскільки у продажу розійшлися 120 млн примірників її альбомів, «Книга рекордів Гіннеса» 2000 року визнала Мадонну найуспішнішою артисткою всіх часів. її власна компанія звукозапису Maverick Entertainment, створена 1992 року, що переросла 2005 року у Warner Brothers Records, зафіксувала міжнародний продаж її альбомів — понад 200 млн копій. За інформацією журналу Forbes, Мадонна є однією з найбагатших американських жінок у шоу-бізнесі. 2010 року Британська музична компанія PPL склала список найпопулярніших артистів останнього десятиліття, який очолила Мадонна, обігнавши навіть The Beatles. Найяскравіші студійні альбоми Мадонни — Like a Virgin (1984), Like a Prayer (1989), Erotica (1992), American Life (2003), Hard Candy (2008) та ін.


5-    й    учень (інформаційна довідка про Майкла Джексона)
         Майкл Джозеф Джексон (англ. Michael Joseph Jackson; 29.08.1958—25.06.2009) — американський співак, танцюрист і автор пісень, який досяг міжнародної популярності у віці 12 років як соліст дитячого гурту «П'ятірка Джексонів» (англ. Jackson 5), а згодом став одним із найуспішніших сольних артистів у світі. Володар численних премій та нагород; уважається «королем поп- музики».
Найбільше визнання здобули три альбоми М. Джексона, записані під керівництвом продюсера Квінсі Джонса,— «О// The Wall» (1979), «Thriller» (1982) і «Бай» (1987), причому «Thriller» занесено до Книги рекордів Гіннесса як диск, що був розпроданий найбільшим накладом за всю історію музики (108 млн примірників станом на 2010 рік).
           В активі М. Джексона 13 премій «Греммі», стільки ж разів його пісні посідали вищі щаблі американських чартів продажів. Двічі його ім'я занесено до Зали Слави рок-н-ролу — як учасника гурту «П'ятірка Джексонів» (1997), так і сольного виконавця (2001).
(Слухання фрагмента пісні «Material Girl» («Матеріальна дівчина» ) у виконанні Мадонни або/та «Billie Jean» («Біллі Джин» ) у виконанні Майкла Джексона. Аналіз твору за запропонованим планом.)
6-    й    учень (інформаційна довідка про Вітні Х'юстон)
        Вітні Х'юстон (англ. Whitney Houston, повне ім'я Вітні Елізабет Х'юстон; нар. 09.08.1963) — американська поп-співачка, чка працює також у напрямах R&B та ґоспел. Одна з найуспішніших співачок світу. Кількість проданих нею записів становить 170 млн примірників.
          Вітні розпочала творчу кар'єру 1985 року. Зігравши одну з головних ролей та виконавши музичні партії у кінофільмі «The Bodyguard» («Охоронець»), стала популярною. Її балада «I Will Always Love You» («Завжди кохатиму тебе»), виконана у цьому кінофільмі, стала світовим хітом.
         Згідно з «Книгою рекордів Гіннеса», Х'юстон має найбільше нагород з-поміж артистів (6 «Grammy», 15 «Billboard Music Awards», 21 «American Music Awards», 2 «Emmy Award», 1 «BET Lifetime Achievement Award» таін.).
(Слухання фрагмента пісні «І Will Always Love You» ( «Завжди кохатиму тебе» ) у виконанні Вітні Х'юстон. Аналіз твору за запропонованим планом.)


VI.    Актуалізація набутих знань
Бліцопитування
♦    Меланхолійна пісня-«скарга», пісня-«протест»:
а)    шансон;
б)    блюз;
в)    свінг.
♦    Стиль фортепіанної гри, для якого є характерним «рваний ритм», попередник джазу:
а)    регтайм,
б)    мініатюра;
в)    рондо.
♦    Зміщення акценту із сильної долі на слабку:
а)    речитатив;
б)    ритм;
в)    синкопа.


VII.    Підбиття підсумків уроку
Рефлексія
♦    Чи можливо уявити життя без музики?
♦    Яке значення має музика у вашому житті?


VIII.    Домашнє завдання
Для всіх: доповнити сторінкою «Сучасна популярна музика» альбом «Культурна спадщина народів світу».
Індивідуально-групове (для учнів із високим та достатнім рівнем навчальних досягнень): учні класу об'єднуються у 2 групи («Мистецтвознавці театру Но» та «Мистецтвознавці театру кабукі») та готують повідомлення про театральне мистецтво Японії.














11 клас

ТЕМА: Театр Но: єдність драми, танцю та речитативу. Театр кабукі

МЕТА: ознайомити учнів із особливостями та основними елементи художньо-образної мови театрального мистецтва Японії, історією розвитку театрів Но та кабукі, навчити визначити спільні та відмінні риси театрів Но та кабукі, розпізнавати символіку театру, пояснювати умовність сценічних прийомів, аналізувати театр як виразник складних почуттів людини; формувати вміння аналізувати твори театрального мистецтва; виховувати повагу та інтерес до світової театральної спадщини, збагачувати емоційний досвід учнів.

ОБЛАДНАННЯ: мультимедійна презентація або фото фрагментів вистав театру Но та кабукі; відеофільм «Японія в малюнках», фрагменти відеозаписів театральних вистав Но та кабукі; роздавальний матеріал (таблиця «Японський театр»; за кількістю учнів).

                                                                                                Мистецтво актора подібне до торби жебрака: 

                                                                                               Усе, що побачиш,— клади у схованку пам'яті.

                                                                                                                  Соката Тодзюро (актор театру кабукі)

                                                                                   ХІД УРОКУ

I.    Організаційний момент

II.    Перевірка домашнього завдання

Презентація сторінки «Сучасна популярна музика» альбому «Культурна спадщина народів світу»

III.    Актуалізація опорних знань

1.    Коментований перегляд відеофільму «Японія в малюнках»

2.    Прийом «Снігова куля»

Повна відповідь на запитання формується поступово: учні по черзі відповідають на запитання, щоразу додаючи важливі моменти, формулюючи у такий спосіб колективну відповідь.

Запитання

♦    У чому полягає специфіка культури й мистецтва Японії?

♦    На яких засадах ґрунтується світогляд японців?

♦    Назвіть найпоширеніші види мистецтв Японії.

IV.    Мотивація навчальної діяльності

V.    Викладення нового навчального матеріалу

Під час викладення нового матеріалу учні мають заповнити таблицю «Японський театр», шаблон якої наведено далі. Наприкінці уроку учні вклеюють заповнену таблицю до зошитів.

Японський театр

            Аспект характеристики                                                                            Назва

                                                                                                  театр Но (Ноаґаку)                  театр кабукі

Історія виникнення        

Елементи та атрибути        

Основні засади театральної вистави        

1. Виступи учнів із повідомленнями, підготовленими в групах

(Демонструються фрагменти відеозаписів або фото фрагментів вистав театру Но чи мультимедійна презентація.)

1-ша група «Мистецтвознавці театру Но»

          Виникнення театрального мистецтва взагалі та театру Но зокрема датують IV чвертю XIV ст.    Уважається, що Но як високе театральне мистецтво започатковано 1375 року у храмі Касуга міста Нара із благословення та за підтримки молодого сьоґуна Асікагі Єсіміцу.

           У той час Но був жанром розваги для звичайних людей, що містив елементи денґаку (пов'язані із синтоїстськими релігійними ритуалами), саруґаку (вид акробатичних вистав, що трансформувалися пізніше у пісенно-танцювальні постановки), традиційні народні танці й пісенні балади, що сформували усні традиції народного мистецтва.

       У період Муроматі Но досяг вигляду, що є майже незмінним донині. Цей театральний жанр значно вплинув на інші види японського драматичного мистецтва (кабукі, буто). Попри те, що під час періоду Мейдзі театр Но втратив заступництво влади, він був одним із офіційно визнаних національних видів театрального мистецтва.

       Завдяки драматургам Кан'амі Кійоцугу (1333—1385) та Дзеамі Мотпокійо (1363—1443) театр Но набув розквіту.

       Дзеамі Мотокійо написав 1423 року трактат, присвячений навичкам і вмінням, необхідним для акторів Но, що є актуальним до сьогодні.

        Переламним моментом у розвитку театру Но вважають постановку п'єси Дзеамі, присвячену подіям періоду Хейан («золотого століття» Японії). Ця п'єса була написана «високим стилем», із дивовижними пасажами і прихованим змістом сюжетних ліній. Вочевидь, саме ця постановка сприяла тому, що Но міцно посів місце елітарного театру, мистецтва для знаті й вищих прошарків японського суспільства (на протилежність театру кабукі).

      Театр Но майже не зазнав суттєвих змін із часів періоду Муроматі. Незважаючи на деяке скорочення репертуару театру (у період розквіту у театрі Но виконували понад 1000 п'єс), інтерес до цього жанру не зник і в Новий час.

      У виставі театру Но беруть участь декілька осіб: актори (mami- ката), співаки (дзіута-ката) та музиканти (хаясі-ката). Акторів поділяють на три категорії виконавців ролей: головні (сіте-ката), допоміжні (вакі-ката), інтермедійні (кьоґен-ката). Співаки зазвичай виконують ролі головних виконавців (сіте-ката) і музикантів (хаясі-ката), які акомпанують на 3 традиційних для Но інструментах (флейті та різновидах барабанів).

      П'єси театру Но у перекладі з японської називаються «пісні й мелодії». Збереглося не більше ніж 250 п'єс, які можуть відтворити сучасні театральні трупи. Вистава триває ЗО—120 хв. Вистави театру Но бувають п'яти типів: божественні, військові, жіночі, змішані, демонічні. Каміута є самостійним типом вистави, що поєднує танець і синтоїстський обряд. Такі п'єси є найдавнішими у репертуарі Но.

        Вистави Но виконують на відкритій сцені з декорацією, на якій зображено сосну (вочевидь, утілює синтоїстське повір'я про те, що боги спускаються на землю з небес по сосні). Авансцени — хасіґа- карі (з яп. «місце паузи») є помостом, що веде до правої частини сцени — місця появи персонажів. Сцену традиційно виготовляють із японського кипариса. Уздовж хасіґакарі встановлюють три невеликих сосни, поблизу яких актор під час виходу може зупинятися, щоб промовити репліку до появи на сцені. Перед декорацією розташовується група музикантів, які супроводжують танці й акторські монологи специфічною, таємничою музикою. На лівому боці сцени перебувають 2 ряди співаків (хор), які супроводжують перехід від монологу персонажа або оповідання до танцю. Усе це формує багатий розповідний фон до основної гри акторів. Невелика трупа, мінімум антуражу й декорацій, створюють простір для фантазування глядачів.

         Однією з найвідмітніших властивостей постановок Но є маски, які використовують як основний персонаж (сіте), так і його партнер (цуре). Маски перетворюють сіте на стару, молодика, жінку або надприродну істоту. Проте, маску не надягають, коли сіте грає зрілого чоловіка. Актори-підлітки (коката) й актори, які грають персонажів другого плану, масок не надягають.

         Маски вирізують із дерева, здебільшого — із кедра. Потім їх покривають гіпсом і розмальовують. Деякі маски є видатними скульптурними творами. Існує досить багато типів масок. Це вимагає певного їх знання для того, щоб відрізняти їх одну від одної.

         Іншою відмітною рисою Но є віяло, яке може бути у п'єсі символом різних предметів (меч, люлька, пляшка тощо).

        На початок XX ст. збереглося 5 шкіл, у яких навчають виконання ролей сіте; 3 школи, у яких опановують мистецтво другорядних акторів вакі; 2 школи інтермедій та 14 шкіл, де навчають традиційної музики для театру Но.

2-га група «Мистецтвознавці театру кабукі»

(Демонструються фрагменти відеозаписів або фото фрагментів вистави театру кабукі чи мультимедійна презентація.)

       Жанр кабукі утворився у XVII ст. на основі народних пісень і танців. Початок жанру поклала Окуні, служниця святилища Ідзумо Тайся, яка 1602 року почала виконувати новий вид театралізованого танцю у висохлому руслі ріки поблизу Кіото. Новий жанр швидко став популярним, Окуні навіть запрошували виступати перед імператором. Успіх нового виду театрального мистецтва сприяв виникненню театру кабукі як поєднанню драматичного й танцювального мистецтва, у якому всі ролі виконували жінки.

      Спочатку у кабукі ставили здебільшого грубі та непристойні вистави; багато хто з акторок вів аморальний спосіб життя. Через це для назви кабукі іноді використовували омонім «театр куртизанок, які співають і танцюють».

      Завдяки популярності кабукі, місце жінок — виконавиць ролей — із часом посіли юнаки. Водночас змінився характер вистав: більше уваги приділяли драматичному мистецтву, аніж танцю. Проте, це мало вплинуло на моральну сторону вистав. Хлопці- актори були не менш доступними для публіки, аніж їх попередниці. Вистави часто супроводжувалися заворушеннями, що змусило сьоґунат заборонити виступи юнаків на сцені кабукі (1652).

        Сцена в театрі кабукі має своєрідну будову. Її авансцена — ха- наміпгі (з яп. «квіткова стежка», або «шлях квітки»), з якої актори виходять на сцену, розташована у глядацькій залі. Театри кабукі були технічно оснащені у XVIII ст. (сцени, що обертаються, механічні люки та ін.), що значно підвищило ефектність театральних постановок.

         У кабукі, як, утім, і в деяких інших традиційних японських театрах, зміна декорацій відбувається іноді посеред акту: актори продовжують грати, а завіса не опускається. Робітники сцени, одягнені у чорне (їх уважають «невидимими»), на очах у глядачів змінюють антураж.

        Театр кабукі нині складається із 3 типів вистав: дзідай-моно (з яп. «історичні») — створені до періоду Сенґоку; сева-моно (з яп. «простонародні») — створені після періоду Сенґоку; сьосаґо- тпо — танцювально-драматичні п'єси.

          З 1653 року у трупах кабукі могли виступати тільки зрілі чоловіки, що спричинило розвиток витонченого, глибоко стилізованого різновиду кабукі — яро-кабукі (з яп. «шахрайський кабукі»). Ця метаморфоза відбулася під впливом також популярного у ті часи в Японії комічного театру кьоґен. Практично до сьогодні всі ролі у кабукі виконують чоловіки. Акторів, які спеціалізуються на виконанні жіночих ролей, називають онаґата або ояма (актори жіночого стилю). Два інших стилі виконання називаються араґото («грубий стиль») і ваґото («м'який, гармонійний стиль»). З-поміж акторів кабукі існують справжні театральні династії, які спеціалізуються на певних стилях гри.

        За часів періоду Ґенроку (1688—1704) — часу розквіту японської культури — театр кабукі активно розвивався. Структуру вистав було формалізовано, з'явилося багато елементів стилізації. Упорядкували й типи персонажів. Кабукі й ляльковий театр (згодом зажив слави під назвою бунраку) впливали один на одного. Відомий сценарист Тікамацу Мондзаємон, один із перших професійних авторів п'єс кабукі, створив декілька вистав, що значно вплинули на розвиток театру, хоча найзнаменитіша з-поміж його робіт, «Сонедзакі Сіндзю» («Самогубство закоханих в Сонедзакі»), спочатку була написана для театру бунраку. Як і безліч п'єс для бунраку, «Сонедзакі Сіндзю» була адаптована для театру кабукі та викликала безліч наслідувань (у житті, а не на сцені), що уряд заборонив постановку п'єс про обопільне самогубство закоханих (1723). Цей період характеризується появою мови поз міе та гриму кумадорі, створених Ітпікавою Дандзюро.

        До середини XVIII ст. кабукі втратив популярність, а бунраку посів місце найважливішого жанру мистецтв для представників нижчих верств суспільства (почасти, завдяки появі декількох талановитих вистав бунраку). Розвиток кабукі не вирізнявся особливими досягненнями до кінця XVIII ст., коли театр почав повертати собі колишню популярність. 1868 року, унаслідок падіння сьоґу- нату Токуґава та відкриття країни для Заходу, у Японії розпочалися грандіозні соціально-культурні зміни. Це сприяло відновленню колишньої слави кабукі. Поки японська культура пристосовувалася до відсутності національної ізоляції, актори вживали всіляких заходів для підвищення інтересу до кабукі у вищих верствах суспільства, адаптуючи традиційний театральний жанр до сучасних смаків. Ці заходи були успішними — одного разу вистава театру відбулася для імператора Мейдзі.

          Під час Другої світової війни бомбування знищили багато будівель театрів кабукі. Окупаційна американська адміністрація заборонила театральні вистави після завершення війни. Заборону було знято 1947 року, і вистави було відновлено.

        У сучасній Японії кабукі є найпопулярнішим із-поміж усіх традиційних японських драматичних жанрів. Багато акторів кабукі часто знімаються у кіно і на телебаченні (відомий актор-онаґата Бандо Тамасабуро V зіграв декілька ролей, зокрема жіночих, у кінофільмах).

       Театр кабукі нині складається із трьох типів вистав:

•    дзідаі-моно — «історичні» п'єси, створені до періоду Сенґоку;

•    сева-моно — «простонародні», створені після періоду Сенґоку;

•    сьоаґото — танцювально-драматичні п'єси.

     У деяких театральних трупах жіночі ролі виконують жінки, а після Другої світової війни сформовано жіночий колектив «Ітікава Кабукі-дза». На честь засновниці жанру 2003 року було встановлено статую Окуні в Кіото.

2. Словникова робота

Театр Но (з яп. «ефектність», «майстерність») — традиційний театр у Японії. Розвинувся із середньовічного мистецтва співу й танцю саруґаку.

Кабукі (з яп. «пісня, танець, майстерність», «майстерні спів і танці») — один із видів традиційного театру Японії — це синтез співу, музики, танцю і драми, де виконавці використовують складний грим і костюми зі значним символічним навантаженням.

VI.    Підбиття підсумків уроку

1.    Перевірка заповнення учнями таблиці «Японський театр»

2.    Оцінювання роботи груп (учнів) на уроці

VII.    Домашнє завдання

Для всіх: доповнити сторінкою «Театр Японії: від найдавніших часів до сьогодні» альбом «Культурна спадщина народів світу».

Групове (парне): учні класу об'єднуються у 10 груп (пар) та готують довідкову інформацію про життєвий та творчий шлях П. Чайковського, І. Стравінського, Д. Шостаковича, С. Прокоф'єва, А. Хачатуряна, А. Павлової, В. Ніжинського, Г. Уланової, М. Плі- сецької, Р. Нурієва.















11 клас

ТЕМА: Російський балет. Видатні композитори (П. Чайковський, І. Стравінський та ін.) і 

             виконавці (А. Павлова, В. Ніжинський, Г. Уланова, М. Плісецька та ін.)


МЕТА: ознайомити учнів з особливостями та основними елементами художньо-образної мови балету Росії, із творчістю відомих композиторів та виконавців, навчити розпізнавати символіку театру, характеризувати творчість видатних діячів, пояснювати умовність сценічних прийомів, аналізувати театр як виразник складних почуттів людини; формувати вміння аналізувати твори балетного мистецтва, розвивати вміння обґрунтовувати свою точку зору; виховувати повагу до світової балетної спадщини, зацікавленість її творами й митцями, збагачувати емоційний досвід учнів.


ОБЛАДНАННЯ: портрети композиторів та виконавців російського балету (П. Чайковського, І. Стравінського, Д. Шостаковича, С. Прокоф'єва, А. Хачатуряна, А. Павлової, В. Ніжинського, Г. Уланової, М. Плі- сецької, Р. Нурієва та ін.); мультимедійна презентація або відеозапис фрагментів вистав російського балету («Лебедине озеро», «Спартак», «Болт», «Петрушка», «Попелюшка» та ін.); роздавальний матеріал (таблиця «Петербурзька та Московська балетні школи»; за кількістю учнів). фрагменти музики до балетів («Лебедине озеро», «Лускунчик» П. Чайковського; «Ромео та Джульєтта» С. Прокоф'єв; «Весна священна» І. Стравінського таін.). 

                                                                                                       У танці кожний рух наповнений мудрістю, 

                                                                                                       немає жодного безглуздого руху.
                                                                                                                                                                     Лукіан


                                                                    ХІД  УРОКУ
I.    Організаційний момент
II.    Перевірка домашнього завдання
Презентація сторінки «Театр Японії: від найдавніших часів до сьогодні» альбому «Культурна спадщина народів світу»


III.    Актуалізація опорних знань
1.    Опитування
♦    Які види мистецтва об'єднує балет?
♦    Хто створює балетну виставу та бере у ній участь?
♦    Коли і де виник балет?
2.    Складання «Асоціативного куща»
Завдання: складіть «Асоціативний кущ» на тему «Балет».

                                                       Музика                                                    Танець

                                   

                              Лібрето                                                                                               Хореографія

                                                                             БАЛЕТ



IV.    Мотивація навчальної діяльності
Слово вчителя
         Сьогодні ми здійснимо уявну подорож у часі та просторі. Мандруючи крізь століття, ми переглянемомо вистави російського балету від часів створення,  за лаштунки театрів у Петербурзі та Москві, познайомимося з видатними діячами балетного мистецтва Росії...


V.    Викладення нового навчального матеріалу  Уявна подорож у часі та просторі 

1. Слово вчителя
(Демонструються портрети видатних митців балетного мистецтва.)
         Джерела виникнення балетного жанру містяться в народних іграх, хороводах, сюжетних танцях тощо. Пластичний танець як елемент драматургічної дії досягнув високого рівня розвитку в культових і світських театралізованих видовищах та народних дійствах Середньовіччя.
Словникова робота. 

Балет (іт. ballare — танцювати) — синтетичний вид сценічного мистецтва; танцювальна театральна вистава, зміст якої розкривається засобами пластичного танцю, міміки й музики, створюючи відповідний настрій.
        У Росії перша балетна вистава відбулася 08.02.1673 р. при дворі царя Олексія Михайловича в підмосковному селі Преображен- ське. Її підготував іноземець Нікола Ліма (Лім). Він став керівником новоствореної балетної трупи, її педагогом, балетмейстером і першим танцівником.
        Петро І створив на Красній площі в Москві загальнодоступний театр, де поряд із драматичними релігійними виступами на сцені обов'язково виконувалися танці.
                                                   Російський балет XVIII ст.
      1731 року в Петербурзі було відкрито привілейований дворянський навчальний заклад — Сухопутний шляхетський корпус, де з-поміж іншого дворянських дітей навчали також балету. Танцмейстером корпусу з 1734 року був француз Жан-Батист Ланде (фр. Jean-Baptiste Lande).
1736 року до Росії прибула італійська музична (оперно-балетна) трупа, яка складалася з декількох професійних танцюристів, із- поміж них венеціанець Антоніо Ринальді (Фоссано) — танцюрист і балетмейстер.
          1738 року Жан-Батист Ланде заснував першу в Росії школу балетного танцю — «Власну Її Величності танцювальну школу», згодом Імператорську Балетну Школу в Санкт-Петербурзі (нині Академія російського балету ім. А. Я. Ваганової). Кращі учні першого набору: Аксенія Сергієва, Авдотья Тимофєєва, Єлизавета Зо- ріна, Опанас Топорков, Андрій Нестеров.
        1742 року Єлизавета II видала указ про заснування в Петербурзі російської балетної трупи. 1756 року був виданий указ про створення дирекції імператорських театрів.
        1764 року за ініціативою просвітника І. І. Бецького у Москві було закладено виховний будинок як благодійну закриту навчально- виховну установу для сиріт, підкидьків і безпритульників. Балетні класи очолив балетмейстер і танцівник Леопольд Парадиз, а 1780 року випустив своїх перших учнів, з-поміж яких багато видатних виконавців російської сцени (Василь Балашов, Гаврила Райков, Іван Єропкін, Арина Собакіна). З 1784 року у Виховному будинку почав викладати італієць Козимо Мореллі.
       У XVIII ст. поширився кріпосний балет. Особливо відзначилися кріпосні балетні трупи Шереметьєва, Потьомкіна, Зорича, Апрак- сіна та Головкіної. Наприкінці XVIII ст., після смерті власників, частину кріпосних балетних артистів Зорича, Потьомкіна та Головкіної було викуплено або передано в казну; ними укомплектували балетні колективи імператорських театрів.
         1783 року в Петербурзі урочисто відкрився Большой (Кам'яний) театр — ще одна постійна сцена Імператорської трупи, призначена для будь-якої публіки, передусім, звісно, аристократії. Саме у цей час балет ствердився в Росії. 1776 року у Москві було закладено Большой театр, споруда та назва якого стали візитівкою російського балету в усьому світі (театр відкрився урочисто у січні 1825 року виставою «Торжество муз»).
                                                    Російський балет XIX ст.
         1736 року в Петербурзі та 1806 року у Москві були створені постійні балетні трупи. У XIX ст. в Петербурзі та Москві працювали видатні майстри хореографічного мистецтва (Ш. Дідло, Ж. Перро, М. Петіпа), відомі балетні композитори (К. Кавос, П. Пуні, Л. Мін- кус) та артисти (К. Колосова, М. Данилова, А. Істоміна, А. Глупіковський та ін.). З II половини XIX ст. російський балет посів провідне місце у світовому балетному мистецтві.
      1801 року в Петербург прибув балетмейстер Шарль Луї Дідло, який очолив трупу петербурзького балету. Дідло скасував важку «уніформу» танцівників, натомість увів трико. Характерними для постановок стали стрибки-польоти. Дідло значною мірою вдосконалив кордебалет, надавши танцюристам більше можливостей.
       У цей самий час у Нижньому Новгороді князь Шаховськой відкрив публічний театр, що містив трупу танцівниць, яка давала окремі балетні вистави (перший відомий випадок перетворення закритого кріпосного театру на відкритий, комерційний)
       Період з 1790 до 1805 року був знаменним в історії розвитку балету в Росії.
         Вітчизняна війна 1812 року не зупинила розвиток російського балету; як патріотичний атрибут уперше на великосвітській сцені з'являється російський народний танок.
         Після війни позначилася різниця між петербурзьким та мо" сковським балетними напрямами. Уся увага імператорського двору зосередилася на петербурзькій трупі, у Москві ж митці дозволяли собі значно більше свободи. Різниця особливо посилилася 1825 року, після відкриття в Москві Большого театру. Можливості Московської трупи виявилися значно ширшими, її сцена використала нові балетні досягнення, європейські сценічні нововведення й усе те, чого категорично не допускала Петербурзька трупа.
        Значну роль у формуванні специфіки московського балету відіграла французька балерина Феліцата Гюллень-Сор (1805—1860), яка прибула до Москви 1823 року і працювала там до кінця життя: вона першою відмовилася від перенесення на московську сцену вистав Петербурзької трупи. Згодом вона викладала свою методику в Московському театральному училищі. Специфіку московського балету зберігали композитори, які працювали при Московській імператорській трупі: Ф. Ю. Шольц, О. М. Верстовський і О. О. Аляб'єв, М. Ю. Вієльгорський.
          На початку 1830-х років у російському балеті почалася епоха романтизму.
        1860 року у Петербурзі відкрили ще одну театральну сцену — Маріїнський театр.
        До того часу музика в балеті відігравала лише другорядну роль.
        Докорінних змін зазнало балетне мистецтво у зв'язку з діяльністю П. Чайковського, балетна музика якого органічно пов'язана зі змістом і розвитком сценічної дії. Він широко застосовував принцип симфонічного розвитку музичних думок, створював яскраві музичні характеристики. Велике значення мала діяльність балетмейстерів М. Петіпа та JI. Іванова, які разом поставили «Лебедине озеро» 

П. Чайковського (1876). М. Петіпа поставив балети «Спляча красуня» (1889), «Лускунчик» (1892). Піднесенню російського балету сприяла діяльність балетмейстера М. Фокіна, артистів А. Павлової, 

Т. Карсавіної, В. Ніжинського у Петербурзі, балетмейстера О. Горського, артистів К. Гельцер, М. Мордкіна у Москві. Музику до балетів писали композитори О. Глазунов, А. Аренський та ін.
                                              Російський балет початку XX ст.
                                            ( «Російські сезони» С. Дягілєва)
          Початок XX ст. ознаменувався новаторськими пошуками, прагненням подолати стереотипи, умовності академічного балету XIX ст. У своїх балетах балетмейстер Большого театру О. Горський прагнув домогтися послідовності розвитку драматичної дії, намагався підсилити роль кордебалету як масової дійової особи, подолати поділ пантоміми й танцю.
       Значний внесок у російське балетне мистецтво зробив М. Фокін, істотно розширивши коло ідей та образів у балеті, збагативши його новими формами й стилями. Його постановки для «Російських сезонів» балетів «Шопеніана», «Петрушка», «Жар-птиця» та ін. здобули славу російському балету за кордоном.
       Світової популярності зажила також створена Фокіним для А. Павлової мініатюра «Умираючий лебідь» (1907).
       У 1911—1913 роках на ґрунті «Російських сезонів» утворилася постійна трупа «Російські балети Дягілєва».
         Після Фокіна балетмейстером трупи став В. Ніжинський. Найвідомішою його постановкою є балет «Весна священна» на музику І. Стравінського.
                                                       Російський балет за радянських часів
         В умовах радянської дійсності балет розвивався в руслі методу соціалістичного реалізму.
   Радянські митці у своїй творчості пішли шляхом усебічної драматизації хореографічної дії, життєвості й народності сценічних образів.
         У радянському балеті були втілені теми радянського патріотизму, творчої праці, визвольної боротьби (наприклад, «Червоний мак» Р. Глієра, «Полум'я Парижа», «Бахчисарайський фонтан» Б. Асаф'єва). Яскравою сторінкою радянського балетного мистецтва стали балети Д. Шостаковича(«Золоте століття», «Болт»), шедеврами світової класики є балети С. Прокоф'єва («Попелюшка», «Ромео і Джульєтта») та А. Хачатуряна («Спартак»). Здійснюються постановки національних балетів (грузинських, вірменських, білоруських, татарських) — «Отелло» О. Мачаваріані, «Серце гір» А. Баланчивадзе, «Гаяне» А. Хачатуряна, «Князь-Озеро» В. Золо- тарьова, «Шурале» Ф. Ярулліна та ін.


2. Виступи учнів із повідомленнями,  підготовленими в групах (парах)
(Демонструються портрети видатних митців балетного мистецтва або фрагменти відеозаписів балетних вистав чи мультимедійна презентація.)
1-    й    учень (інформаційна довідка про П. І. Чайковського)
         Петро Ілліч Чайковський (25.04.1840—25.10.1893) — російський композитор, диригент, педагог, музично-громадський діяч, музичний журналіст. Уважається одним із найвидатніших композиторів в історії музики. Автор понад 80 творів, зокрема 10 опер і 3 балетів. Його концерти та інші твори для фортепіано, 7 симфоній (6 пронумерованих і симфонія «Манфред»), 4 сюїти, програмова симфонічна музика, балети «Лебедине озеро», «Спляча красуня», «Лускунчик» є надзвичайно цінним унеском у світову музичну культуру.
         «Лебедине озеро» — балет у 4 актах (по одній картині в кожному). Лібрето Володимира Бегічева і, можливо, Василя Гельцера. Музику П. І. Чайковський написав 1876 року. В основу сюжету покладено фольклорні мотиви, зокрема старовинну німецьку легенду, що оповідає про прекрасну принцесу Одетту, яка перетворилася на лебедя через прокляття злого чаклуна Ротбарта. Оригінальну хореографію створив Юліус Резінгер.
        «Спляча красуня» — балет П. І. Чайковського на лібрето І. Всеволозького і Маріуса Петіпа за сюжетом однойменної казки Шар- ля Перро; складається з 3 дій, прологу й апофеозу. Написаний 1889 року, представлений публіці 1890 року. Головні дійові особи балету: король Флорестан, королева, принцеса Аврора, 7 фей: Бузок, Кандид (Щирість), Флер-де-Фаріна (Квітуче колосся), Хлібна Крихта, Канарейка, Віолант (Пристрасть) і зла Карабосс; принц Дезіре. Найвідоміший номер балету — вальс із І акту.
         «Лускунчик» — балет (1892) П. І. Чайковського у 2 актах на лібрето Маріуса Петіпа за мотивами казки Е. Т. А. Гофмана «Лускунчик та мишачий король» (1816; основа лібрето — переклад казки, зроблений 1844 року Олександром Дюма-батьком, проте Театральна енциклопедія помилково називає автором перекладу Дюма-сина).


2-    й    учень (інформаційна довідка про І. Ф. Стравінського)
       Ігор Федорович Стравінський (05(17).06.1882—06.04.1971) — російський композитор, диригент і піаніст, один із найвидатніших представників світової музичної культури XX ст. Творчість Стравінського вирізняється образно-стилістичною множинністю, проте вона підпорядкована в кожен творчий період стрижневій тенденції. Вершинними творами І. Стравінського є балети «Жар-птиця», «Петрушка», «Весна священна», хореографічні сцени «Весіллячко» (остаточний варіант 1923). Композитор цікавився російським фольклором, ритуальними й обрядовими образами, балаганом, лубком.
       На замовлення організатора «Російських сезонів» С. Дягілєва І. Стравінський створив музику до балету «Жар-птиця» за мотивами російських народних казок, прем'єра якого відбулася 1910 року в Парижі і принесла композиторові європейську популярність. Співпраця Стравінського з Дягілєвим тривала (із перервами) майже 20 років.
         Цілу епоху в мистецтві XX ст. склала тріада шедеврів, створених Стравінським відповідно до можливостей блискучої дягілєвської балетно-оперної трупи; поставлені в Парижі балети «Петрушка» (1911), «Весна священна» (1913) і хореографічні сцени зі співом і музикою «Весіллячко» (1923).
    Стилізоване відтворення народної балаганної вистави («Петрушка») та архаїчних обрядів язичницької містерії родючості («Весна священна»), російського селянського весілля («Весіллячко») здійснюється засобами своєрідної музичної мови, що поєднує зовнішню «грубуватість», «елементарність» ритміки й мелодики з ретельним опрацюванням деталей, тонко розрахованою асиметричністю музичних фраз, несподіваними зміщеннями метричних акцентів.


3-й учень (інформаційна довідка про Д.Д. Шостаковича)
     Дмитро Дмитрович Шостакович (12(25).09.1906— 09.08.1975) — піаніст, педагог і громадський діяч, один із найвизначніших композиторів XX ст. Народний артист СРСР (1954).
         «Золоте століття» (1929—1930) на лібрето О. Івановського (оригінальна назва лібрето — «Динаміада»). Балет складається з 3-х дій у 6-ти картинах. Уперше поставлений у Державному академічному театрі опери та балету (сезон 1930—1931). Балет містив кілька «буржуазних» танців (канкан, фокстрот, танго, чечітка), а також сцени боксу, гри в карти і футбольного матчу. 1931 року був знятий із репертуару через численні негативні відгуки преси. Пізніше на «Золоте століття» Д. Шостаковича радянська преса приклеїла ярлик «формалізм». 1982 року І. Глікман і Ю. Григорович написали нове лібрето. 2006 року Ю. Григорович знову поставив цей балет у Большому театрі, а в Маріїнському театрі — Н. Гелбер (США) за лібрето К. Учителя.
         «Болт» — балет у 3-х діях. Прем'єра відбулася у квітні 1931 року у Леніградському театрі опери та балету (лібрето В. Смирнова, хореографія Ф. Лопухова). Прем'єра сучасної версії балету (лібрето В. Смирнова у редакції О. Ратманського, хореографія О. Ратман- ського) відбулася у лютому 2005 року у Большому театрі у Москві.


4-    й    учень (інформаційна довідка про С. С. Прокоф'єва)
          Сергій Сергійович Прокоф'єв (11(23).04.1891—05.03.1953) — композитор, автор 8 опер, 7 балетів, 7 симфоній та багатьох камерно-інструментальних творів, а також музики до кінофільмів. Лауреат Сталінської премії (1943, 1946 — тричі, 1947, 1951).
     «Попелюшка» (1944) — балет С. Прокоф'єва за сюжетом однойменної казки Шарля Перро. Музика до балету написана у 1940— 1944 роках. Уперше «Попелюшку» поставили у листопаді 1945 року на сцені Большого театру. Її постановником був Р. Захаров, а головну роль виконували балерини О. Лепешинська, Г. Уланова та Р. Стручкова.
      «Ромео і Джульєтта» — балет С. Прокоф'єва із 9-ти картин за однойменною трагедією В. Шекспіра, написаний у співпраці з режисером С. Радловим і драматургом А. Піотровським 1936 року. Початкова редакція балету, створена Прокоф'євим 1935 року, відрізнялася від літературної основи щасливим кінцем. Проте після виходу статей «Сумбур замість музики» і «Балетна фальш» (1936), у яких було засуджено театральні твори Шостаковича, автори змінили кінцівку відповідно до трагедії Шекспіра. Через ці статті також відклали прем'єрні постановки балету в Ленінграді та Москві. Прем'єра балету відбулася 1938 року в Брно (Чехія). У повоєнний час (1946) балет поставили у Большому театрі. 2008 року в Нью-Йорку була вперше запропонована первинна версія балету, що відродила раніше не відому структуру і щасливий фінал твору Прокоф'єва.


5-    й    учень (інформаційна довідка про А. І. Хачатуряна)
      Арам Ілліч Хачатуран (24.05(06.06).1903—01.05.1978) — композитор, диригент, педагог, музично-громадський діяч, народний артист СРСР (1954), Герой Соціалістичної Праці (1973), академік АН Вірменської РСР (1963); автор музики до балетів «Щастя», «Гаяне» та «Спартак».
      «Спартак» складається з 4 дій і 9 картин. Уперше поставлено Ленінградським театром опери і балету (1956). Сценарій балету ґрунтується на романі Р. Джованьйолі «Спартак». Лібрето написав драматург М. Волков. Дійові особи: Спартак, вождь повсталих рабів; Красс, римський полководець; Фрігія, кохана Спартака;
      Егіна, куртизанка, наложниця Красса; Гладіатор; Троє пастухів; Пастушки.


6-    й    учень (інформаційна довідка про А. П. Павлову)
       Анна Павлівна (Матвїівна) Павлова (31.01(12.02).1881— 23.01.1931) — артистка балету, одна з найвидатніших балерин XX ст. Після закінчення Ваганівського училища (1899) була прийнята до трупи Маріїнського театру. Танцювала партії в класичних балетах «Лускунчик», «Коник-Горбоконик», «Раймонда», «Баядерка», «Жизель». 1906 року стала провідною танцівницею трупи.
      На її виконавську манеру вплинула спільна робота з балетмейстерами О. Горським і особливо М. Фокіним. Анна Павлова виконувала головні ролі в балетах М. Фокіна «Шопеніана», «Павільйон Арміди», «Єгипетські ночі» таін.
      1907 року на благодійному вечорі в Маріїнському театрі Анна Павлова вперше виконала поставлену для неї М. Фокіним хореографічну мініатюру «Лебідь» (пізніше «Умираючий лебідь»), що стала одним із символів російського балету XX ст.
      1910 року А. Павлова перейшла на так зване положення «гастролерки», створила власну трупу. Разом із цією трупою гастролювала в багатьох країнах світу. Спеціально для трупи А. Павлової М. Фокіним були поставлені кілька балетів. З-поміж них — «Сім дочок гірського короля».
      Останній виступ балерини в Маріїнському театрі відбувся 1913 року, а в Росії — 1914 року, після чого вона влаштувалася в Англії, до Росії не поверталася.
    Упродовж 1921 —1925 років Анна Павлова гастролювала у СПІА. Її гастролі організував американський імпресаріо російського походження Соломон Юрок. 1921 року Анна Павлова також виступала в Індії — у Делі, Бомбеї та Калькутті.
     Ім'я Павлової ще за житті балерини стало легендарним. Померла вона в Гаазі, під час гастролей, від пневмонії. Незважаючи на бажання балерини повернутися на батьківщину, урна з її прахом перебуває в Лондоні. За легендою, останніми її словами були: «Приготуйте мій костюм лебедя!»


7-    й    учень (інформаційна довідка про В. Т. Ніжинського)
     Вацлав Томович Ніжинський (12(24).03.1889—11.04.1950) —  артист балету, балетмейстер. Навчався в Петербурзькому театральному училищі. Від 1913 року жив у Західній Європі: провідний танцюрист і балетмейстер «Російських сезонів» у Парижі й Лондоні, балетної трупи Є. Дягілєва, власної трупи в Лондоні.
       Оцінюючи талант танцівника, критики називали В. Ніжинського «восьмим дивом світу».
     Його партнерками були Матильда Кшесінська й Анна Павлова. «Він спростував усі закони рівноваги й перевернув їх з ніг на голову, він нагадує намальовану на стелі людську постать, він легко почувається у повітрі...» — писав про Ніжинського французький сюрреаліст Жан Кокто.
Найвидатніші балети за участю В. Ніжинського — «Весна священна» та «Полудень одного фавна».


8-    й    учень (інформаційна довідка про Г. С. У ланову)
       Галина Сергіївна Уланова (26.12.1909(08.01.1910)— 21.03.1998) — видатна балерина, одна з найвидатніших балерин XX ст., народна артистка СРСР (1951), двічі Герой Соціалістичної Праці (1974; 1980), лауреат Ленінської (1957) і чотирьох Сталінських премій (1941; 1946; 1947; 1950), учениця Агрипини Ваганової.
      Упродовж 1928—1944 років — артистка Маріїнського (Кіров- ського) театру в Ленінграді, 1944—1960 років — Большого театру в Москві.
      Пік кар'єри і світової слави Уланової припав на 1940-ві—1950- ті роки.
      Найвідоміші її ролі — у «Жизелі» Адана, «Попелюшці» та «Ро- мео і Джульєтті» Прокоф'єва, «Червоному маці» Ґлієра.
     Саме їй, єдиній із балерин, за життя було встановлено пам'ятники у Ленінграді (1984, скульп. М. Анікушин) і Стокгольмі (1984, скульп. О. Янсон-Манізер). У Голландії було створено сорт тюльпанів «Уланова».


9-    й    учень (інформаційна довідка про М. М. Плісецьку)
      Майя Михайлівна Плісецька (нар. 20.11.1925) — артистка балету, хореограф, письменник, актриса, народна артистка СРСР (1959), Герой Соціалістичної Праці, лауреат Ленінської премії, нагороджена Орденом «За заслуги перед Вітчизною» І ступеня.
        Солістка Большого театру в Москві. Дружина композитора Родіона Щедріна. Нині живе в Іспанії.
У пластиці Майї Плісецької танцювальне мистецтво досягає найвищої гармонії. Найвидатніші партії: Одетта — Одиллія в «Лебединому озері», Аврора у «Сплячій красуні» (1961), Господарка Мідної гори у «Кам'яній квітці» Прокоф'єва, Раймонда в однойменному балеті Глазунова.
      Після залишення сцени Галиною Улановою (1960) Плісецька стала примою балету Большого тетру.
У радянській телеверсії «Анни Кареніної» вона зіграла княгиню Тверську. 1971 року Родіон Щедрін написав балет на цю тему, де Плісецька танцювала головну партію і вперше випробувала себе як хореограф. Спеціально для Плісецької кубинський балетмейстер Альберто Алонсо поставив балет «Кармен-сюїта». З-поміж хореографів, які створювали для неї балети, також були Юрій Григорович, Ролан Петі та Моріс Бежар. У 1980-ті роки Плісецька та Щедрін проводили багато часу за кордоном, де вона працювала художнім керівником Римського театру опери та балету, а також Іспанського національного балету в Мадриді.
      У віці 65 років вона залишила Большой театр як солістка. На день свого 70-річчя вона дебютувала в спеціально написаному для неї номері Бежара під назвою «Аве Майя».
       Від 1994 року вона є головою щорічних міжнародних балетних змагань, що називаються «Майя». Лауреат Премії Імператорської Японії (2006)


10-й учень (інформаційна довідка про P. X. Нурієва)
        Рудольф Хамовітович Нуреєв, відомий у всьому світі як Нурієв (17.03.1938—06.01.1993) — артист балету, балетмейстер.
     Почав танцювати в дитячому фольклорному ансамблі в Уфі, а 1955 року вступив до Ленінградського хореографічного училища. Після його закінчення (1958) Нурієв став солістом балету Театру ім. С. М. Кірова (нині — Маріїнський театр).
     16 червня 1961 року, перебуваючи на гастролях у Парижі, відмовився повернутися до СРСР, ставши «неповерненцем».
        Невдовзі Нурієв почав працювати в Королівському балеті в Лондоні та швидко став світовою знаменитістю. Понад 15 років Нурієв був зіркою лондонського Королівського балету і постійним партнером видатної англійської балерини Марго Фонтейн. Виступав у всьому світі (Європа, СІЛА, Японія, Австралія та ін.), працюючи дуже інтенсивно (наприклад, 1975 року кількість виступів досягла 300). На думку фахівців, Рудольф Нурієв повністю змінив пасивну роль танцюриста в класичному балеті. Упродовж 1983—1989 років Нурієв був директором балетної трупи паризької Гранд-опера. Неодноразово виступав на одній сцені з Івет Шовіре.
      Одне з його головних досягнень у цей період — «відкриття» Сильві Гіллем. Брав участь у класичних і сучасних постановках, багато знімався в кіно і на телебаченні, ставив класичні балети. В останні роки життя виступав як диригент.
       Помер 1993 року поблизу Парижа. Похований на російському кладовищі Сент-Женев'єв-де-Буа під Парижем.
         У Казані та в Уфі проводять міжнародні фестивалі класичного балету ім. Рудольфа Нурієва.   Башкирський державний театр опери і балету в Уфі названий на його честь.
        Найкращі його балети: «Лебедине озеро» (принц Зігфрид, Ротбарт), «Лускунчик» (Дроссельмейер, Принц), «Спляча красуня» (Синій птах, принц Флоримунд (Дезіре)), «Жизель» (Альберт), «Дон Кихот» (Базіль), «Корсар» (раб), «Ромео і Джульєтта» (Ро- мео, Меркуцціо), «Сильфіда» (Джеймс), «Петрушка» (Петрушка).


3. Розповідь учителя
       Розвиток російського балету II половини XIX — початку XX ст. пов'язаний передусім із М. Петіпа (1818—1910), який здійснив новаторські балетні постановки. Усесвітнє визнання Петіпа принесли балети «Спляча красуня» і «Лебедине озеро» (у співавторстві з Л. Івановим), а імена О. Преображенської, М. Кшесинської, П. Гердта ввійшли до історії балетного мистецтва. Новий етап у розвитку російського балету пов'язаний з іменем О. Горського (1871—1924) —постановника балетів «Дон Кіхот» і «Саламбо». Він відмовився від застарілих прийомів пантоміми, зробивши дію чіткішою та динамічнішою, і залучив до художнього оформлення своїх вистав відомих художників, зокрема К. Коровіна та О. Головіна.
         Від початку XX ст. настала черга російському балету впливати на розвиток західноєвропейського — завдяки «Російським сезонам» С. Дягілєва у Парижі (від 1908).
       Саме з іменами цих представників мистецтва хореографії пов'язаний тріумф «Російських сезонів» у Парижі, організованих видатним театральним діячем С. Дягілєвим. Складно переоцінити значення дягілєвських сезонів для розвитку світового балету. Вони є яскравим прикладом міжвидового синтезу мистецтв: музики, хореографії та живопису, що був можливим завдяки творчим пошукам художників О. Бенуа, Л. Бакста, В. Сєрова, М. Еріха; композитора І. Стравінського; хореографів М. Фокіна і Д. Ма- ланчина.
        Авангардистом хореографічного мистецтва XX ст. уважають М. Фокіна (1880—1940), який шукав нових засобів виражальності, удосконалював і навіть видозмінював малюнок танцю, створюючи нові танцювальні форми. У його постановках («Єгипетські ночі», «Дафніс і Хлоя», «Петрушка») засяяли зірки російського балету А. Павлова, В. Ніжинський, Т. Карсавіна, О. Спесивцева.
      Розквіт російського балету II половини XX ст. пов'язаний з іменами Г. У ланової, О. Лепешинської, Ю. Григоровича, М. Плісецької, Н. Безсмертнової, М. Лієпи, В. Васильєва, К. Максимової, В. Чабукіані, Р. Нурієва, М. Баришнікова та ін.
        Розглядаючи мистецтво хореографії, слід наголосити, що воно представлене не лише класичним балетом, але й безпосередньо пов'язане із традиціями народного танцю, що відтворює в русі та пластиці специфіку національної самосвідомості.


VI.    Підбиття підсумків уроку
Рефлексія
♦    Мене найбільше зацікавила творчість композитора (актора, хореографа)...
♦    Сьогодні на уроці мене вразило...
♦    Мені цікаво дізнатися більше про...

VII.    Домашнє завдання
Для всіх:
1) заповнити таблицю

                                    «Петербурзька та Московська балетні школи»;
                 Порівняльна характеристика                                         Балетна школа
                                                                                      Петербурзька                                 Московська

Спільне        
Відмінне        


2) доповнити сторінкою «Російський балет як невід'ємна складова світової культурної спадщини» альбом «Культурна спадщина народів світу».
Індивідуальне (для учнів із високим рівнем навчальних досягнень ): учитель призначає «мистецтвознавців» і «тележурналістів» (5 учнів; готують інформацію про історію кінематографа Франції та США, жанри американського кіно, Каннський кінофестиваль, кінопремію «Оскар») та «телеведучого» (1 учень).
Групове (парне): решта учнів класу — «фанати кіно» — об'єднується у 7 груп (пар) та готує сценарій уроку-телепередачі «Дивовижний світ кінематографа» й довідкову інформацію про життєвий та творчий шлях Ж.-П. Жене, Ж. Філіпа, Ж. Маре, JI. Бессо- на, Ч. Чапліна, Ф. Копполи, М. Скорсезе.















11 клас

ТЕМА: Франція — батьківщина мистецтва кіно (видатні режисери, актори). Кіно США. Основні 

              жанри американського кіно (пригодницький, мюзикл, бойовик, фантастика, фільми 

              жахів, фільми катастроф та ін.)


МЕТА: розкрити шляхи розвитку європейського кіномистецтва на прикладі французького та італійського кіно, ознайомити учнів з особливостями жанрів американського кіно, творчим шляхом видатних режисерів і акторів; розвивати вміння аналізувати художні особливості кінофільму, давати оцінку фільмам; виховувати естетичний смак, зацікавленість кіномистецтвом.


ОБЛАДНАННЯ: портрети видатних митців французького та американського кінематографа (Ж.-П. Жене, Ж. Філіпа, Ж. Маре, JI. Бессона, Ч. Чапліна, Ф. Копполи, М. Скорсезе); відеофрагменти кінофільмів (Ч. Чапліна «Золота лихоманка», JI. Бессона «Леон: професіонал», Ф. Копполи «Хрещений батько», М. Скорсезе «Таксист»). Музичний ряд: саундтреки композиторів Е. Серра, Н. Рота, Б. Херрманна до кінофільмів «Леон: професіонал», «Хрещений батько», «Таксист». 

                                                                     ХІД  УРОКУ
I.    Організаційний момент
II.    Перевірка домашнього завдання
Презентація сторінки «Найвидатніші іспанські живописці»  альбому «Культурна спадщина народів світу» (1—2 учні)


III.    Актуалізація опорних знань
Питання-роздум
♦ Як ви розумієте вислів Дж. Б. Шоу: «Між актором та автором взаємини приблизно такі самі, як між каменярем та архітектором. їм не обов'язково розуміти загальний задум, від цього вони свою роботу краще не робитимуть»?


IV.    Мотивація навчальної діяльності
V.    Викладення нового навчального матеріалу
Телепередача «Дивовижний світ кінематографа»
Ведучий. 

Доброго дня! Вітаю вас, шановні «мистецтвознавці» та «фанати кіно», на телепередачі «Дивовижний світ кінематографа»! Сьогодні в програмі: історичний розвиток кінематографії у Франції та США, новини з Каннського фестивалю, репортаж із церемонії вручення премії «Оскар» та інтерв'ю з поціновувачами творчості видатних митців французького й американського кіно. У нашій студії — «мистецтвознавець» із Франції. Розкажіть, будь ласка, як зароджувався та розвивався кінематограф у цій країні.
1-    й    «мистецтвознавець». 

 Кінематограф виник у Франції, коли 28.12.1895 р. в індійському салоні «Гранд-кафе» на бульварі Капуцинів у Парижі відбувся публічний показ «Сінематографа братів Люм'єр». Можна сказати, що відтоді французьке кіно ніколи не втрачало своєї популярності. Французьке кіномистецтво є одним із найулюбленіших у світі, що за популярністю поступається лише Голлівуду. На початковій стадії французьке кіно здебільшого було трюковим, де важливу роль відігравали винахідник кінотрюків, автор кінофеєрій Ж. Мельєс і компанія «Фільм д'Арт», що відкрили дорогу в кіно багатьом драматургам, театральним акторам і композиторам. 1910 року у світі стають популярними кінокомедії за участю М. Ліндера, авантюрні серії Л. Феяда. До Першої світової війни французьке кіно випускало 90% світової кінопро- дукції (здебільшого зусиллями компаній «Пате» і «Гомон»).


2-    й    «мистецтвознавець». 

            У повоєнні роки у Франції виникає рух проти використання кіно з комерційною метою, учасники якого організовували кіноклуби, де пропагували найкращі досягнення світового кіномистецтва.
         Сучасний образ французького кіно сформувався після Другої світової війни. З 1946 року відбувається щорічний Міжнародний кінофестиваль у Каннах. З 1976 року впроваджено щорічну національну кінопремію «Сезар».

3-    й    «мистецтвознавець». 

        У 1940-ві—1950-ті роки стають відомими чудові актори: Жерар Філіп, Бурвіль, Жан Маре, Луї де Фюнес, Серж Реджані та ін. У цей період здобувають усесвітнє визнання найкращі екранізації французької класики: «Пармська обитель» (1948), «Червоне й чорне» (1954), «Тереза Ракен» (1953). У розвитку французького кіно важлива роль належить новаторському фільму А. Рене «Хіросімо, любове моя» (1959).
       Найвідомішими представниками «Нової хвилі» (напрям французького кінематографа кінця 1950 — початку 1960-х років), що вплинула на розвиток кінематографа в усьому світі, стають понад 150 режисерів, зокрема: Ж.-Л. Годар, Ф. Трюффо, К. Лелюш, К. Шамброль, Л. Маль та ін. Згодом вийшли фільми-мюзикли режисера Ж. Демі «Шербурзькі парасольки» (1964) і «Дівчата із Рошфора» (1967), що є популярними до сьогодні. У 1960—1970- ті роки у французькому кіно з'являються такі яскраві актори, як Жан Моро, Жан-Поль Бельмондо, Жерар Депардьє, Катрін Де- ньов, Ален Делон, Ані Жирардо, П'єр Рішар.


4-    й    «мистецтвознавець». 

          Сучасне французьке кіно характеризується певною витонченістю, поєднанням психології та драматизму сюжету з деякою пікантністю і художньою красою знімань. Стилістику кіномистецтва визначають модні режисери (Люк Бессон, Жан-П'єр Жене, Франсуа Озон та ін.) та популярні актори (Жан Рено, Одрі Тоту, Софі Марсо та ін.). Уряд Франції активно сприяє розвитку й експорту національного кінематографа.


Ведучий. Дуже змістовна відповідь! Час надати слово знавцям творчості французьких акторів і режисерів.
1-й «фанат кіно».
        Жан-П'єр Жене (нар. 03.09.1953) — французький кінорежисер і сценарист. Його фільми, що сповнені символіки та підвищеної чутливості, фантазії, характеризуються деталізованими, глибоко продуманими сценами та сюжетами. За жанром — суміш комедії, драми та мелодрами, іноді трилера. Режисер також знімав телевізійні реклами та відеокліпи.
        Фільми Жене вирізняються колірною гамою, де переважають тони сепії, а також насичені червоний, жовтий, синій та зелений кольори. Це створює чуттєву та своєрідну фантастичну атмосферу. Для своїх фільмів Жене добирає акторів із незвичними рисами обличчя та часто використовує ширококутові лінзи для викривлення людських рис і поз. Дуже часто використовується ретельно продуманий рух камери (крану).
          В усіх фільмах Жене обов'язково грає Домінік Піньйон. Жене також часто знімає Жан-Клода Дрейфуса, Одрі Тоту, Руфу- са, Сержа Мерліна. Персонажі Жене — здебільшого сироти або напівсироти. Сюжети — про кохання між двома незвичними й самотніми людьми (Амелі та Ніно, Матільда та Манех, Луазон та Жулі). Титри фільмів завжди містять фотографії усіх акторів, як грали у картині.


2-    й    «фанат кіно».
         Жерар Філіп (04.12.1922—25.11.1959) — видатний французький актор театру і кіно. На театральну сцену Філіп вийшов 1942 року після закінчення курсів акторів. Це був театр Жана Вілара, де він зміг незабаром стати провідним виконавцем. Фільмографія: «Малюки з набережної квітів» (1943); «Ідіот» (1946); «Диявол у плоті» (1947); «Пармська обитель» (1948); «Краса диявола», «Карусель», «Жульєтта, або ключ до сновидінь», «Загублені сувеніри» (усі — 1950); «Фанфан-тюльпан», «Сім смертних гріхів», «Нічні красуні» (усі — 1952); «Червоне та чорне», «Таємниці Версаля» (обидва — 1954); «Великі маневри» (1955); «Якщо б нам розповіли про Париж» (1956); «Життя удвох», «Монпарнас» (обидва — 1958); «Небезпечні зв'язки» (1960); «Лихоманка приходить в Ель-Пао» (1959).


3-    й    «фанат кіно». 

        ЖанМаре(11.12.1913—08.11.1998) — знаменитий французький актор, а також постановник, письменник, художник, скульптор, каскадер. Грав у пригодницьких фільмах героїчні ролі сміливих та відважних персонажів; постійно перебуваючи у відмінній фізичній формі, сам виконував різні трюки, бився на шпагах. Режисери навмисно компонували кадри так, щоб було видно, що трюк виконує сам актор.
          Фільмографія (більше ніж 90 (!) кіноролей упродовж 1933— 1998): «Скляний замок» (1950), «Спальня старшокласниць» (1953); «Таємниці Версаля», «Граф Монте-Крісто» (1954); «Заповіт Орфея» (1959); «Битва при Аустерліці», «Капітан», «Паризькі таємниці» (1960), «Залізна маска» (1962); серія кінострічок про Фантомаса(1964,1965, 1966); «Знедолені» (1994) таін.


4-    й    «фанат кіно». 

         Люк Бессон (нар. 18.03.1959) — французький кінорежисер, сценарист і продюсер. У 19-річному віці він їде до Голлівуда, але, попрацювавши там «хлопчиком на побігеньках», повертається на батьківщину і йде служити в армію. Дебютом Бессона можна вважати короткометражну стрічку «Передостанній». Першим повнометражним фільмом Люка Бессона стала чорно-біла «Остання битва». Незважаючи на труднощі з бюджетом, фільм було знято, і режисера зарахували до другої французької «Нової хвилі» (що почалася з Жан-Жака Анно та Лео Каракса). Дебют виявився вдалим — картина отримала 2 нагороди на фестивалі фантастичних фільмів у Аворіазі та ще кілька різних премій.
Через рік успіх було зміцнено картиною «Підземка» (1985). У ній помітним був специфічний стиль Бессона — суміш напруженої дії та мелодраматизму.
        1988 року Бессон знімає красиву стрічку про романтику підводного світу «Блакитна безодня». Картина, пройнята ностальгією за дитячими роками й пошаною до професії водолаза і кумира Жака Майолі, принесла Люку багато грошей, кілька номінацій на «Сезар» (який у результаті було вручено композиторові та звукооператорові стрічки) і культову славу.
       Справжньою ж вершиною режисерської кар'єри Бессона був наступний його фільм — «Нікіта» (1990). На картину чекав касовий успіх у СПІА. Після цієї картини Бессон отримав загальне визнання як режисер зі світовим ім'ям.
       У своїй наступній картині «Леон: професіонал» (1994) Бессон розвинув образ похмурого кілера, заявлений ще у «Нікіті». Однак суміш американського постановочного розмаху і французької сентиментальності, незважаючи на приголомшливий успіх, так і не завоювала жодного «Сезара».
1997 року виходить нова робота Бессона — «П'ятий елемент». Люк запросив американську зірку Брюса Вілліса та видатного британського актора й режисера Гері Олдмена (останній блискуче зіграв ще у стрічці «Леон: професіонал»), а також свою дружину, Міллу Йовович. Було витрачено 90 млн доларів США на приголомшливі декорації, костюми Жан-Поля Готьє і грим.
        Наступною режисерської роботою Бессона стала історична постановка «Жанна Д'Арк» із Міллою Йовович у головній ролі.
       Наприкінці 2006 року виходить на екрани його перший фільм- казка «Артур і мініпути», що дуже сподобався дітям, а у Франції мав мало не культовий статус. У грудні 2009 року відбулася прем'єра другої частини казки під назвою «Артур і помста Урдалака».
       У лютому 2010 року вийшов фільм «З Парижа з любов'ю», у якому Люк Бессон виступив як продюсер.


Ведучий. Яке, виявляється, французьке кіно багатогранне й розмаїте! Дякуємо всім, було дуже цікаво! Тепер саме час дізнатися, як розвивався кінематограф у США. Слово надається «мистецтвознавцям» із Голлівуда.


5-й «мистецтвознавець».

«КінематографСША» — цим терміном позначають кіноіндустрію США, найбільшу у світі, зосереджену, здебільшого, у околицях містечка Голлівуд (неподалік Лос-Анджелеса, штат Каліфорнія), у якому розташовані офіси та знімальні павільйони найбільших кінокомпаній країни.
Нерідко поняття «американський кінематограф» і «Голлівуд» об'єднують, але це неправильно. Американське кіно — це не лише кіноіндустрія Голлівуда, але й розвинена система незалежного кіно, що не підтримується великими кінокомпаніями. З одного боку, це означає менші бюджети, з другого — менший тиск на режисерів. Великі кінокомпанії передусім організують виробництво кінофільмів як комерційну діяльність, тому розбіжності між комерційними інтересами продюсерів фільму й інтересами режисера іноді завершуються фіаско самого фільму. Незалежне кіно США є доволі розмаїтим (наприклад, культові фільми («Безтурботний їздець», реж. Деніс Хоппер, 1969), творчі експерименти Енді Вор- гола, фільми для вузького кола глядачів тощо).


1-    й    «мистецтвознавець». 

        До початку XX ст. існувало кілька десятків дрібних кіностудій, здебільшого в Нью-Йорку. Дорога оренда приміщень, постійні судові позови, занадто багато похмурих і дощових днів заважали кіновиробництву (освітлення в павільйонах через слабо розвинені на той час технічні пристрої та незначну світлочутливість кіноплівки безпосередньо залежали від сонячного світла). У селищі Голлівуд, що отримало назву від величезного ранчо, яке знаходилося на його місці наприкінці XIX ст., склалися виняткові кліматичні та географічні умови: більше ніж 300 сонячних днів на рік, розташування поблизу гірських масивів (зокрема, знаменитого Великого каньйону), величезні простори прерій і тихоокеанське узбережжя. Місто неподалік могло постачати будівельні матеріали й робочі ресурси, а з часом стати центром із виробництва кіноустаткування й кіноматеріалів (що й сталося надалі). 1907 року кіновиробництво розпочалося в Лос- Анджелесі, 1913 року — у Голлівуді.
        Першим фільмом, із якого розпочалася історія Голлівуда, був вестерн Сесіла Б. де Мілля «Чоловік індіанки».
       До 1920 року, завдяки швидкому зростанню кількох великих студій і виникненню «системи кінозірок», тут знімали більше ніж 800 фільмів щорічно, а сама назва «Голлівуд» стала символом розкоші, солодкого життя та ілюзорної магії кіно.
       Упродовж 15 років скромне селище перетворилося на столицю кіноіндустрії Америки, оскільки в ній зосередилося приблизно 90 % американських кіностудій.


2-    й    «мистецтвознавець». 

        Становлення американського кінематографа почалося наприкінці 1890-х років, коли в мюзик- холі Байела і Костера в Нью-Йорку відбувся перший публічний сеанс. Сеанс складався з невеликих гумористичних і танцювальних номерів.
        Невдовзі з'явилися «Нікелодеони» — різновид дешевих кінотеатрів, де перегляд коштував 5 центів. Щороку кількість кінотеатрів збільшувалася, і 1908 року їх було вже більше ніж 3000. Нова розвага мала великий успіх у глядачів. Загострення конкуренції спричинило крах дрібних студій. З'явилися великі об'єднання — так звані кінотрести, які, у свою чергу, об'єднувалися з прокатними фірмами (1915 року було створено студію «Метро», 1919-го — «Голден Пікчерз», а 1924-го вони об'єдналися у «Метро-Голден- Майер»).
        Перша студія в Каліфорнії була створена 1911 року незалежною компанією «Нестор». До 1914 року почалося будівництво фундаментальних студій (багато в чому завдяки активній участі у проектах фірм, що складають Компанію кінопатентів: «Байограф» (існує з 1896), «Вайтограф» (існує з 1897) таін.). Орієнтація американської кінопромисловості на масового глядача обмежувала «авторські» можливості режисерів. Система вимагала «видовищних» фільмів, що приносять більше прибутку, і тому на першому плані опинилися не режисери, а актори — «зірки» (виникла «система кінозірок») і продюсери.


3-й «мистецтвознавець». 

        «Золоте століття» Голлівуда — 1930-ті—1940-ві роки — тривало, поки його аудиторію не захопило телебачення. Саме в цей період виникла чимала кількість фільмів, що вважають класикою кінематографа, а багато зірок екрану здобули світову славу.
         Свого часу «німе» кіно зачаровувало мільйони людей, проте грандіозний успіх «Співака джазу» (1927) переконав голлівуд- ських продюсерів, що звуковому кіно належить майбутнє. Звукове обладнання було встановлено на всіх найбільших кіностудіях.
         Багато акторів не змогли пристосуватися до нових умов, адже гра в звуковому фільмі потребувала не лише майстерного сценічного мовлення, але й нового стилю акторської майстерності. У «німому» кіно експресивна міміка та жести були необхідними для передавання основної інформації, але у звуковому кіно акторам довелося вчитися «недогравати», оскільки великий план дозволяв передавати емоції найменшими змінами міміки. Справжні звукові фільми мали шалений успіх.
         Голлівуд почав запрошувати композиторів і певним чином став покровителем музики XX ст.    Композитори-новатори (наприклад, А. Шенберг) отримували гонорари від кіностудій (хоча те, що вони писали, не завжди використовувалося, адже створення музики до фільму було «точним» видом мистецтва, у якому майстерно працював не кожний композитор!).


4-    й    «мистецтвознавець». 

           Головні досягнення Голлівуда пов'язані передусім із розроблянням жанрів. Комедії М. Ліндера, Ч. Чапліна, Б. Кітона, Г. Ллойда, братів Маркс, мелодрами за участю Р. Валентино, вестерни Дж. Форда, фільми-нуар із X. Бо- гартом, мюзикли із Фр. Астером і Дж. Келлі, трилери А. Хічкока та ін., аж до фантастичних стрічок, жахів, бойовиків і блокбасте- рів останнього часу,— усі ці жанри виникають і живуть «на вимогу» масового глядача, звужуючи можливості для самовираження режисера.
         Сучасний період у голлівудському кіно почався наприкінці 1960-х років, після розвалу студійної системи. Інтерес до традиційних, шаблонних студійних фільмів за участю зірок зменшувався, і навіть великі кіностудії опинилися на межі банкрутства. Студійні боси зважилися на експерименти. З-поміж молодих режисерів, яким випав шанс продемонструвати свої здібності, були: Джордж Лукас, Стівен Спілберг, Мартін Скорсезе, Френсіс Форд Коппола, Брайан Де Пальма. Саме ця група режисерів сформувала сучасний кінематограф у тому вигляді, у якому він увійшов у XXI ст. їх фільми мали величезний успіх, саме завдяки їм виникло слово «блокбастер». Тепер керівники великих студій довіряли молодим режисерам: запрошувати їх для знімання стало модним, до того ж вони витрачали на знімання фільмів небагато коштів. Потужна хвиля нового, незвичайного, відвертого кіно 1970-х років захопила глядачів, і в голлівудському кіно почалася нова епоха. Голлі- вудський кінематограф виступає ідеологічним знаряддям, своєрідним символом сучасної Америки і засобом формування іміджу цієї держави на світовій арені.


Ведучий. Дякуємо за змістовну розповідь, шановні «мистецтвознавці»! Що ще цікавого зможуть нам розповісти поціновувачі творчості американських митців у галузі кінематографії? Надамо їм слово!


5-    й    «фанат кіно». 

          Видатний режисер та актор в історії кінематографа, Чарльз Спенсер Чаплін народився 1889 року в Англії в акторській родині. З раннього віку він мав заробляти на життя. Він був одним із головних виконавців театру пантоміми «Німі птахи» під час гастролей Америкою 1913 року.
          Восени 1913 року кінорежисер Мак Сеннет підписав із Чапліним контракт щодо роботи на студії «Кістоун Філм». Так розпочалася кінокар'єра «великого німого». Поступово він набував майстерності, збільшувалися його гонорари, зростала слава. Герой Чапліна втратив світський костюм і монокль. У нього з'явився капелюх-казанок, маленькі вусики замінили колишні довгі, герой одягнувся в куции, вузенькии піджачок, мішкуваті штани и великі черевики, завдяки чому почав ходити по-качиному — перевальцем.
        З початку творчого шляху Чаплін не стільки веселив глядачів, скільки розповідав мовою «німого» кіно про сумну долю людини, яка змушена існувати у світі, де панують несправедливість і зло. Образ знедоленої людини перетворив Чапліна на суперзірку світового кіно. У «Золотій лихоманці» (1925) Чарлі — золотошукач на Алясці. Останні передвоєнні фільми Чапліна — «Нові часи» (1936), де він, працюючи на сучасному заводі, нескінченно повторює ті самі дії конвеєра, що доводить його до нервового зриву, і «Великий диктатор» (1940) — перший звуковий фільм Чапліна. До 1940 року він не знімав звукових фільмів, уважаючи, що комедійне кіно має залишатися «німим». «Великий диктатор» — оповідання про XX ст., що стало цілою епохою в історії людства. Після війни «бродяжка Чарлі» не з'являвся у фільмах Чапліна. 1952 року Чаплін випустив фільм «Вогні рампи» за участю відомого коміка «німого» кіно Бастера Кітона.
          Незабаром Чаплін залишив Америку, куди повернувся 1971 року, щоб здобути премію «Оскар» за значний внесок у кіномистецтво. Видатний актор помер 1977 року у своєму будинку у Веве (Швейцарія).


6-й «фанат кіно». 

        Одним із художників, які прославили «новий Голлівуд», є Френсіс Форд Коппола (нар. 1939).
         Його доля була дуже складною. Якщо творчий шлях митця зобразити у вигляді діаграми, то лінія на ній спочатку буде довго і плавно підніматися, потім стрімко й різко підскочить угору, утворивши два-три піки, і відразу знизиться та тривалий час залишатиметься на нижньому рівні й нарешті знову підніметься. Перший фільм Копполи мав незначний бюджет і не здобув визнання. Його фільми 1960-х років — це підйом, фільми 1970-х — справжній успіх. Вершиною творчості майстра були епічні оповідання, традиційний кіноепос — масштабні стрічки, у яких зображено або життя декількох поколінь однієї родини, або картини історичних подій, відтворених через долі людей.
        Френсіс Коппола — син італійських емігрантів, тому природно, що три частини стрічки «Хрещений батько» (1972, 1974, 1990) розповідають про історію кількох поколінь італійської родини. В американському кіно завжди була популярною гангстерська тема, але ніхто до Копполи не розглядав її епічно, тобто не зображував «виробництво» злочинів як будь-яку іншу діяльність і не показував людей, для яких убивство заради вбивства було нормою.
       Новизна підходу до розкриття теми визначила успіх «Хрещеного батька».
       Інший різновид епосу — фільм «Апокаліпсис сьогодні» (1979), одна з вершин у творчості режисера. Широка картина війни у В'єтнамі складається з деталей, що з'являються під час подорожі капітана армійської розвідки, якого заслали у глухі місця на кордоні з Камбоджею.
           Фільм було висунуто на премію «Оскар» у восьми номінаціях. У прокаті він не виправдав витрачених коштів, що спричинило банкрутство режисера.
         Після цього понад 10 років Коппола знімав скромні, недорогі стрічки, що не мали успіху й не поліпшували його фінансового становища. Але третьою частиною «Хрещеного батька» Коппола довів, що здатен знову завоювати публіку, а стрічкою «Дракула Брема Стокера» (1992) закріпив свій успіх. У цьому фільмі вампір, герой відомого «чорного роману» ірландського письменника, постає не кровожерливим монстром, а істотою, яка страждає через утрату душі і свій бунт проти Бога.


7-й «фанат кіно». 

          Постать Мартіна Маркантоніо Лучано Скорсезе (нар. 1942) посідає особливе місце у світовому кінематографі.
        Скорсезе походить із родини італійських емігрантів. Враження дитячих років у нью-йоркському кварталі «Маленька Італія» стали основою багатьох фільмів режисера.
       «Фірмовий продукт» Скорсезе — фільми, що можна назвати біографічними.
       Героями кінострічок «Хто стукає у мої двері» (1967) і «Злі вулиці» (1973), що принесли йому популярність, є італо-американці, які вступають у життя і зіштовхуються з її жорстокістю. Фільм «Скажений бик» (1980) є ще більш біографічним; це історія життя реальної людини, боксера, чемпіона США в середній вазі,— від його дебюту до морального падіння.
         Стрічка «Таксист» (1976) виборола головний приз Каннського фестивалю, а «Остання спокуса Христа» (1988) викликала невдоволення вірян, хоча й була номінована на «Оскар», «Золотий глобус» та «Греммі», а також отримала премію кінокритиків Венеціанського кінофестивалю (1988). Герой першої стрічки — ветеран в'єтнамської війни, у якого порушена нервова система. Він страждає на безсоння, тому працює таксистом уночі, коли зло заповнює вулиці Нью-Йорка. Таксистові здається, що нічні вулиці міста переповнені злом — наркоманами, ґвалтівниками, грабіжниками. Не витримавши нервового напруження, він улаштовує криваву  бійню, рятуючи від гангстерів дівчинку. Ця роль прославила юну виконавицю Джоді Фостер — одну із найяскравіших зірок Голлівуда.


Ведучий. Як багато ми сьогодні дізналися і про французьке, і про американське кіно! Оголошую бліцвікторину «Знавці жанрів кінематографа»! Участь беруть усі охочі!


Запитання до бліцвікторини «Знавці жанрів кінематографа»

♦    Цей жанр кіномистецтва заснований на зніманнях реальних людей у реальному оточенні реального світу. (Документальне кіно)
♦    У якому кінематографічному жанрі кожен кадр фільму виготовляють окремо, а переглядають зі швидкістю 16 (або більше) кадрів за секунду, завдяки чому створюється ілюзія безперервного руху? (У мультиплікаційному)
♦    Цей вид кіномистецтва зображує дійсність в образах, створених спільними зусиллями сценариста, режисера, оператора, акторів і представників інших кінопрофесій. (Художнє (ігрове ) кіно)
♦    Жанр ігрового кінематографа, твори якого містять ілюстрації злочинних діянь, їх розслідування та визначення винних. (Детективний фільм)
♦    Назвіть різновиди детективного жанру. (Бойовик (екшен), вестерн, гангстерський фільм, фільм із застосуванням бойових мистецтв)
♦    Ці фільми мають на меті розсмішити глядача, викликати посмішку, поліпшити настрій. (Комедії)
♦    Назвіть різновиди комедійного жанру. (Пародія, фарс)
♦    Твори цього жанру розкривають духовний і почуттєвий світ героїв в особливо яскравих емоційних ситуаціях, часто на основі контрастів: добро і зло, кохання і ненависть та ін. (Мелодрама)
♦    Жанр кінематографа, у якому основною ідейно-естетичною настановою є диктат уяви над реальністю; дія фільмів відбувається в майбутньому, минулому або «паралельному світі». (Фантастичний)
♦    Фільми, що викликають почуття тривоги й страху, створюють напружену атмосферу жаху або болісного очікування чого- небудь жахливого. Сюжет цих фільмів зазвичай побудований на появі серійного вбивці або кровожерливого монстра (генетичного мутанта, інопланетянина, зомбі та ін.) у якомусь спокійному місці. (Фільми жахів)
♦    На відміну від бойовика, у цих фільмах акцент зміщений із грубого насильства на кмітливість персонажів, уміння перехитрити лиходія тощо. (Пригодницькі фільми)
♦    Так називають фільми, що прагнуть створити у глядача відчуття напруженого переживання, хвилювання. Цей жанр не має чітких меж. (Трилери)
♦    Фільм на межі трилера й фільму жахів. Сюжет побудований на зіткненні героїв із яким-небудь незрозумілим, містичним явищем. Часто йдеться про окультизм, чаклунство, пришестя антихриста та темних сил тощо. (Містичний трилер)
♦    Ці фільми показують приватне життя людини та її гострий конфлікт із суспільством та ін. (Психологічна драма)
♦    Дитячі фільми й фільми, призначені для перегляду всією родиною, що зазвичай позбавлені насильства і містять елементи мелодрами й комедії. (Сімейні фільми)
♦    Герої цих фільмів завжди намагаються врятуватися від наслідків якогось катаклізму — природного (смерч, землетрус, виверження вулкану та ін.) або техногенного (вибух на атомній станції або хімічному заводі тощо). (Фільми катастроф)


Ведучий. Увага! На зв'язку — наші «тележурналісти» із репортажами з Каннського кінофестивалю та вручення премії «Оскар».
1-й «тележурналіст».

     Каннський кінофестиваль (фр. Festival international du film de Cannes) — міжнародний кінофестиваль, який проводять щороку у курортному місті Канни (Франція, Лазурний берег); один із так званої «Великої п'ятірки» (Big Five) найпрестижніших кінофестивалів світу (поряд із кінофестивалями у Венеції (Італія, Берліні (Німеччина), Санденсі (США) та Торонто (Канада)).
         За пропозицією французького історика Філіппа Ерланже (який згодом став офіційним делегатом фестивалю та членом журі), 1938 року було запроваджено кінофестиваль у Каннах. 1939 року президентом першого кінофестивалю погодився стати один із братів Люм'єр — Луї. Відкриття запланували на 01.09.1939 p., проте внаслідок початку Другої світової війни його було відкладено на 7 років. Фестиваль стартував 20.09.1946 р. 1949 року офіційним місцем проведення фестивалю став Палац Фестивалів (фр. Palais des Festivals) у Каннах.
        Фестиваль проводять щороку у травні. Фахівці мають право представляти на конкурс повнометражні та короткометражні художні фільми, що зняті протягом 12 місяців до початку кінофестивалю і не демонструвалися за межами країни, а також не брали участі в інших конкурсних кінофестивалях.
          Найпрестижніша нагорода фестивалю — «Золота пальмова гілка» (фр. Palme d'Or). Другий за значенням приз — Гран Прі (фр. Grand Prix). Володарями «Золотої пальмової гілки» двічі ставали: Альф Шеберг (1946, 1951), Френсіс Форд Коппола (1974, 1979), Сьохей Імамура (1983, 1995), Емір Кустуріца (1985, 1992), Білле Аугуст (1988, 1992), Люк та Жан-П'єр Дарденн (1999, 2005).
          Починаючи з кінця 1980-х років, у Каннах найчастіше перемагають режисери, які створюють оригінальну кіномову (Девід Лінч, Квентін Тарантіно, Стівен Содерберґ та ін.). З 2011 року з'явилася нова традиція — щорічно вручати «Почесну пальмову гілку» легендарним режисерам, чиї роботи жодного разу не відзначені канн- ськими нагородами (першим цей приз отримав 2011 року Бернардо Бертолуччі).


2-й «тележурналіст».
           «Оскар» — найпрестижніша нагорода в кінематографі США та щорічний приз із багатьма номінаціями. Вручається від 1929 року Американською академією кіномистецтва (англ. Academy of Motion Picture Arts and Sciences), створеною Луїсом Майером 1927 року. Починаючи з другої премії, нагородження «Оскаром» завжди висвітлюють у ЗМІ. До 1953 року нагородження транслювали по радіо, потім — по телебаченню. 1941 року затверджено систему, за якої імена переможців записують на аркушах, що вкладають у конверти, а конверти розкривають безпосередньо під час церемонії.
Розклад церемоній нагородження було порушено лише тричі (1938 року внаслідок сильної повені; 1968 року через траур за Мар- тіном Лютером Кінгом; 1981 року внаслідок замаху на тодішнього президента США Рональда Рейгана).
        Призом є позолочена статуетка, відома з 1939 року як «Оскар», що уособлює кінематограф: лицар із мечем, який стоїть на згорнутій у кільце кінострічці із п'ятьма спицями, що символізують 5 кінопрофесій — акторську, сценаристську, режисерську, продю- серську та технічну. Заввишки фігурка 3,5 дюйма (бл. 34 см), важить 8,5 фунта (бл. 3,86 кг). Від 1949 року статуетки нумерують, починаючи з номера 501.
Нині премію «Оскар» вручають у 24 основних номінаціях: «Кращий фільм року», «Краща чоловіча роль», «Краща жіноча роль», «Краща робота художника-постановника», «Краща операторська робота», «Кращарежисура», «Кращийсценарій-адаптація», «Кращий звук», «Кращий анімаційний короткометражний фільм», «Краща музика», «Краща пісня», «Кращий монтаж», «Краща чоловіча роль другого плану», «Краща жіноча роль другого плану», «Кращі візуальні ефекти», «Кращий оригінальний сценарій», «Кращий фільм іноземною мовою», «Кращий дизайн костюмів», «Кращий звуковий монтаж», «Кращий грим», «Кращий анімацій- ний повнометражний фільм», «Кращий документальний повнометражний фільм», «Кращий документальний короткометражний фільм», «Кращий художній короткометражний фільм».
           Рекорд за кількістю отриманих нагород належить компанії Волта Діснея — 26 «Оскарів». З-поміж акторів рекордсменами є Кетрін Хепберн та Меріл Стріп — у кожної по 12 номінацій. Кетрін Хепберн також має рекордну кількість нагород — її визнавали найкращою актрисою 4 рази. Режисера Альфреда Хічкока номінували 5 разів у категорії «Найкращий режисер», але він не отримав жодного «Оскара». Лідерами з-поміж зарубіжних країн є Франція (номіновано 32 фільми) та Італія (отримала 10 «Оскарів»). Наймолодшою володаркою «Оскара» стала Тетум О'Ніл, яка отримала нагороду як «Краща актриса другого плану» у фільмі «Паперовий місяць» у віці 10 років та 148 днів.

Ведучий. На жаль, наша телепередача «Дивовижний світ кінематографа» добігає кінця, наш час вичерпано. Проте сподіваємося, що сьогодні кожний із нас дізнався багато цікавої інформації про розвиток кіномистецтва, його жанрів, видатних митців французького й американського кінематографа, найпрестижніші кінопремії світу — «Золоту пальмову гілку» Каннського кінофестивалю та «Оскара» Американської академії кіномистецтва, а також поліпшив свої кіномистецькі смаки й уподобання. Дякую за увагу, на все добре!


VI.    Підбиття підсумків уроку
1.    Рефлексія
♦    Що найбільше запам'яталося на уроці?
♦    Який жанр кіномистецтва вам подобається найбільше?
♦    Що вас зацікавило? Про що ви хотіли б дізнатися докладніше?
2.    Оцінювання роботи учнів на уроці


VII.    Домашнє завдання
Для всіх: доповнити сторінкою «Кінематограф Франції та СІЛА: минуле й сьогодення» альбом «Культурна спадщина народів світу»; підготуватися до дискусії на тему «Закон культурного плюралізму».


  











            11 клас

ТЕМА: Смисл будь-якої культури — її «провідність» щодо інших культур. Зразки 

             взаємопроникнення культур різних національних картин світу. Україна в сучасному 

             мистецькому світовому просторі 


МЕТА: ознайомити учнів зі змістом культури, взаємозв'язком між культурами світу, шляхами розвитку національної культури, розглянути проблеми простору культури, діалогу культур, сучасної вітчизняної та світової культури, інтеркультурної взаємодії, навчити пояснювати роль мистецьких зв'язків у полікультурному просторі, характеризувати внесок українських митців у розвиток культури інших країн, наводити приклади переосмислення Сходом європейських художніх систем і навпаки; формувати вміння пояснювати роль мистецьких зв'язків у полікультурному просторі, розвивати вміння формулювати й обґрунтовувати свою позицію щодо культурної значущості творів мистецтва; виховувати шанобливе ставлення до інших народів та їх культур.


ОБЛАДНАННЯ: колаж із портретів митців та їх робіт, з якими ознайомилися впродовж вивчення курсу, або мультимедійна презентація; роздавальний матеріал (4 опорних картки-конспекта за темою уроку). фрагменти найулюбленіших музичних творів, що слухали впродовж вивчення курсу. 

                                                                                    Культура — це прагнення до благозвучності та світла, 

                                                                  головне ж — до того, щоб і благозвучність, і світло переважали.
                                                                                            Я не хочу будувати огорожу або забивати вікна. 

                                                                                    Я хочу, щоб дух культури різних країн якомога вільніше 

                                                                                   віяв звідусіль: не потрібно лише збивати мене з ніг.
                                                                                                                                                          М.Арнольд


                                                                             ХІД    УРОКУ
I.    Організаційний момент
II.    Перевірка домашнього завдання
Презентація сторінки «Кінематограф Франції та США: минуле й сьогодення» альбому «Культурна спадщина народів світу»


III.    Мотивація навчальної діяльності
Слово вчителя
           Кожна з наук, що вивчає культуру суспільства, має своє визначення цього поняття. Наведемо деякі з них:
а)    в історії: культура є результатом історичного розвитку. Вона містить усе те, що люди виробили і що передається від покоління до покоління: знаряддя, символи, види та форми організації спільної діяльності, вірування;
б)    у психології: культура — особливе пристосування людей до природного оточення й економічних проблем. Вона складається з усіх результатів такого пристосування;
в)    у педагогіці: культура — це поведінка, якої людина навчилася, а не отримала як біологічну спадщину.
          Сьогодні ми дискутуватимемо на тему «Закон культурного плюралізму» (оголошення теми уроку).


IV.    Актуалізація опорних знань
Бесіда
♦    Як ви розумієте вислів М. Арнольда, що є епіграфом до сьогоднішнього уроку? (Відповіді учнів.)
♦    Спираючись на знання, набуті впродовж вивчення курсу художньої культури, дайте визначення поняття «культура». Якими є її основні види? (Відповіді учнів.)
♦    Яка риса культури відображена майже в усіх наведених вами визначеннях? (Невпинний розвиток культури)


V. Викладення нового навчального матеріалу
Дискусія на тему «Закон культурного плюралізму»
(Демонструється мультимедійна презентація за матеріалом, вивченим упродовж курсу «Зарубіжна культура», або звучать фрагменти улюблених творів, що вивчалися протягом курсу.)
1.    Слово вчителя
          Що являє собою культура з точки зору художньої культури? У чому полягає її сенс? Що називають взаємопроникненням культур різних національних картин світу? Якими є зразки такого взаємопроникнення? Яке місце посідає Україна в сучасному світовому просторі? На ці та інші запитання ми сьогодні відповідатимемо.
Проблемні питання для дискусії
♦    У чому полягає проблема простору культури?
♦    Що таке діалог культур?
♦    У чому полягають проблеми сучасної вітчизняної культури?
♦    Проблеми культурної політики в Україні та світової інтеркультурної взаємодії.
 Учні класу об'єднуються у 4 групи. Групи отримують підготовлені картки за темою уроку й опрацьовують їх (10 хв). По одному представникові від кожної групи виступають із повідомленням за інформацією опорної картки-конспекту. Решта учасників групи доповнює його виступ (за потреби). Учасники інших груп ставлять запитання. У такий спосіб відбувається обговорення (дискусія на тему «Закон культурного плюралізму»). Головний принцип — дійти колективної згоди щодо кожного проблемного питання.

2.    Орієнтовна інформація для опорних карток-конспектів
1-ша картка
        Час культури — це минуле, сьогодення та майбутнє людської культуротворчої діяльності в єдності її поступальності й циклічності. Тобто час у культурі — це не мить між минулим і сучасним, а тривалий творчий процес, певний (для кожного історичного часу) щабель розвитку, що уособлює можливості відповідно до вимог епохи та можливостей людини відтворювати етапи культури, що минули. Час культури є вічною темою взаємовідносин традицій і новаторства. У кожну історичну епоху митці розв'язували це питання особливим чином.
      Простір культури — це світ предметів і процесів «другої», або «штучної природи». Він є продуктом і сферою людської культуротворчої діяльності.
      Матеріальні та ідеальні культурно-значущі просторові форми речей і процесів утворюють соціальний простір, у якому відтворюється і розвивається людина і крізь призму якого вона сприймає решту світобудови.
         З огляду на внутрішню подвійність будь-якої національної культури (з одного боку, певна відокремленість, збереження духовного начала, а з другого — прагнення до єдності з іншими культурами, здатність продукувати загальнолюдське) розрізняють не лише простір національної культури, але й поняття світовий культурний простір. Це поняття охоплює всі культурні надбання людства, усе, що становить загальнолюдську цінність.
         Культурне середовище необхідне для духовного, морального життя людини, набуття нею власне людських рис і властивостей, «духовної осідлості», прихильності до рідних місць, моральної самодисципліни і соціалізації у суспільстві.
        Кожна людина, народившись, входить у лоно культури, опановуючи її елементи та історичні форми, і водночас репродукує і творить її. Відокремлена від людини культура позбавлена динаміки, життя, розвитку.
        Культура, що народжена суспільною працею, має власну історію, у якій людська діяльність розкривається не тільки як виробництво речей, ідей, але й як творення самої людини, її самореалізація. Отже, культура — це також виробництво, продуктом якого є людина, а виробництво — це передусім дія, рух, розвиток. Творча здатність культури особливо є помітною у процесі так званого опредмечування і розпредмечування продуктів людської діяльності самою людиною. У людській діяльності опредмечування означає етап творення, творчості, а розпредмечування — етап навчання, опанування, засвоєння.
        Завдяки реалізації механізму «соціальної спадковості», коли кожне нове покоління опановує набуті попередньою людською діяльністю знання, уміння, навички, цінності, відбувається залучення нових поколінь до досягнутого на певному історичному етапі рівня розвитку культури, що визначається як розпредмечування діяльності і культури. Воно передбачає включення до своєї безпосередньої діяльності вже існуючого масиву культури, занурення суб'єкта діяльності у буття культури. Однак людина не лише засвоює вже набуте в культурі, але й створює нові, власні матеріальні й духовні цінності — бере участь у процесі опредмечування культури. Новостворені цінності, забезпечуючи буття культури, розпредмечуються в діяльності наступних поколінь. Поняттям «культура» часто позначають якісний рівень людського буття: поведінку, вихованість, освіченість, опанування певною сферою знання та діяльності тощо. Це дає підстави для висновку, що культура є накопиченням якісності та пориванням до неї.


2-га картка
        Масова й елітарна культури взаємодіють одна з одною. Поговоримо детальніше про діалог різних культур і про те, що є результатом цього діалогу. Як приклад розглянемо розвиток національних культур і їх взаємодію.
        Джерела національних відмінностей культур варто шукати в історичних умовах їх формування. Ці відмінності мають глибоке коріння, що відображує особливості громадського життя певної соціально-історичної чи етнічної спільноти людей, її взаємозв'язку з природою. Культурні відмінності — одне із джерел багатогранності історичного процесу, що надають йому барвистості та багато- мірності. Кожна національна культура є неповторною, унікальною. І ця неповторність зумовлює необхідність дбайливого ставлення до неї.
        Уже в античній цивілізації відбувався процес взаємодії культур. Поступово історія ставала всесвітньою, отже, виникали передумови для взаємозбагачення культур як у межах окремих багатонаціональних держав, так і в масштабах людства. Науково- технічний прогрес, загальні тенденції в розвитку освіти, значна міграція населення, світовий поділ праці — ці та інші фактори сприяють подальшій інтернаціоналізації культури і громадського життя, посиленню і поглибленню взаємопроникнення культур, але водночас породжують різноманітні проблеми.
        Інтернаціоналізація культури часто зустрічає опір, особливо там, де її насаджують насильно. У деяких розвинутих країнах і тих, що нещодавно звільнилися від колоніальної залежності, прагнення до відокремлення національної культури є своєрідною формою протесту проти неоколоніалізму чи засилля чужої масової культури.
        Уже сьогодні масовий експорт західної культури, особливо американської, поширення англійської мови як універсальної спричинили в деяких країнах відповідну реакцію населення: бажання обмежити використання іноземних слів у публічних виступах, друкованих матеріалах, зовнішній рекламі.
В умовах інтернаціоналізації загострюються проблеми збереження культури нечисленних народів. Наприклад, деякі народності Півночі не мають своєї писемності, і рідну мову поступово забувають у процесі спілкування з іншими народами.
        Подібні проблеми можна розв'язати лише завдяки діалогу культур, але за умови, що це повинен бути діалог рівних і різних. Діалог припускає також взаємопроникнення, взаємозбагачення культур. Невипадково культурний обмін (виставки, концерти, фестивалі тощо) став доброю традицією в житті сучасної цивілізації. Завдяки діалогу створюються загальнолюдські культурні цінності, найважливішими з яких є моральні норми, передусім такі, як гуманізм, милосердя, взаємодопомога.


3-тя картка
         Обговорюючи проблеми сучасної вітчизняної культури, часто обмежуються доріканнями щодо її поганого фінансування з боку держави, занепаду рівня життя більшості населення і поганого впливу «бездуховної» культури Заходу. Незважаючи на те що, принаймні, дві перші проблеми є цілком реальними, це вкрай спрощене пояснення.
        Історія людства свідчить, що рівень культури аж ніяк не є пропорційним рівню фінансування і забезпеченості населення. Що ж стосується «експансії Заходу», то вона можлива завдяки тому, що через якісь причини вона є затребуваною в Україні. Не слід забувати про те, що сучасна вітчизняна культура — це культура перехідного періоду.
        Перетворення, що відбулися в нашій країні з часів оголошення незалежності, є такими фундаментальними, адже вони призвели до змін і способу життя, і системи цінностей, і навіть менталітету. Характеристиками подібних періодів в історії культур є, з одного боку, динамічність розвитку і, з другого, значна нестабільність.
        Звертаючись до конкретних питань вітчизняної культури, необхідно відзначити її мозаїчність. Субкультури існували в Україні ще за радянських часів, проте в умовах панування комуністичної ідеології, яка регламентувала всі основні сфери соціального буття, їх (залежно від їх характеру) контролювали та «вписували» в єдину соціалістичну культуру чи «придушували». На межі 1980— 1990-х років стримування, а також «залізна завіса», що відокремлювала Україну від Заходу, зникли,— почався стрімкий процес утворення різних культурних спільнот зі своїми традиціями, картиною світу тощо. Кількість їх видів і варіантів є дуже значною: від відродження і виокремлення національних культур до субкультур нових соціальних груп (наприклад, так званих нових українців), від традиційних хіпі до прихильників відродження язичництва і шанувальників романів Дж. Р. Толкієна.
       Процес культурного багатоголосся взагалі є нормальним, природним і плідним, адже культура країни створюється в результаті діалогу, і чим більше в ньому учасників, тим цікавішою вона буде. Проте у ситуації з Україною такий стан речей викликає певну тривогу. Почуття національної ідеї — підґрунтя видатних культур, що об'єднує субкультури, нині послаблено, а уявлення про саму ідею є розмитими. Отже, згадане вище різноголосся може негативно вплинути на українську культуру.
            Помітною є також різниця у культурній ситуації столиці та провінції. Подобається нам це чи ні, але сучасна культура — культура інформаційного суспільства, і рівень її опанування залежить від доступу до інформаційних потоків, трансльованих ЗМІ, Інтерне- том, масовою книжковою продукцією тощо. На жаль, рівень культурної інформації, який досягає провінції, скоротився за більшістю показників як за обсягом, так і за якістю.
        Інша група проблем пов'язана з певним відставанням вітчизняної культури в галузі технологічного оснащення. Нова технологія — не тільки якісне і кількісне поліпшення результату тієї чи іншої праці, вона докорінно змінює характер людської діяльності у всіх сферах, що, у свою чергу, є одним з факторів, які формують новий спосіб життя. Сьогодні найзначнішою з цих технологій є Інтернет. Про його роль у сучасному суспільстві не припиняють сперечатися: хтось убачає у ньому найбільше досягнення, хтось — найбільшу небезпеку. Пригадайте: такі суперечки точилися з приводу чи не кожного великого нововведення (наприклад, кінематографа на початку XX ст.). Навіть розвиток мистецтва нерозривно пов'язаний із комп'ютерними технологіями: кіно, телебачення, дизайн активно використовують комп'ютерну графіку та решту можливостей, що надані віртуальною реальністю.
           У всіх сферах діяльності людину оточують речі, які щодня ускладнюються (машини, комп'ютери, факси, побутові прилади та ін.), а за сучасного способу життя людина взаємодіє з ними набагато частіше, аніж з людьми. Згадані проблеми свідомості сучасної людини пояснюються дегуманізацією сучасної культури.
          Окремою проблемою є значні культурні впливи ззовні, що відбуваються на тлі серйозних змін і навіть повного зникнення багатьох традиційних галузей вітчизняної культури. Особливо відчутним є проникнення в Україну американської культури. Не обговорюватимемо, духовна вона чи бездуховна, просто вона інша.
         Багато європейських країн приймають закони, що захищають національну культуру, ускладнюючи проникнення американської культури. Наприклад, у Франції 1982 року виголошено програму боротьби з «американським культурним імперіалізмом». Вочевидь, ця проблема постає і в Україні. Справа не в тому, щоб діалог різних культур припинився, а в тому, щоб він сприяв взаємозбагаченню, а не руйнуванню однієї культури іншою.
         Культурна політика полягає не в підпорядкуванні національної культури державі, а в її підтримці — не тільки фінансовій, але й інтелектуальній. З-поміж цих заходів — розробляння нових освітніх програм, що сприяють гуманізації освіти, де оптимально сполучалися б загально-гуманітарні й національні цінності; закон про охорону мови (прийнятий, зокрема, у Франції); програми, що сприяють збереженню і вивченню традиційних видів мистецтв тощо.


4-ma картка
          Стан культурного розвитку тієї чи іншої країни є одним із найоб'єктивніших показників не тільки духовного здоров'я суспільства, але й повноти розв'язання проблем, що постають перед ним.
Зневага до власної культури з'являється не через відсутність патріотизму, а здебільшого через те, що вона виявляється неспроможною задовольнити сучасні культурні запити людини, духовно та матеріально збагатити її.
          Унаслідок цього відбувається подвійний процес взаємодії української та масової культури. З одного боку, бажання створити конкурентоспроможну культурну продукцію призводить до того, що наші композитори, митці, письменники часто копіюють не найкращі зразки зарубіжних пісень, телепередач, книжок та ін. З другого боку, прагнення зберегти національну специфіку призводить до того, що цим творам псевдокультурного виробництва надають українських рис. Через це зростає загроза чи то псевдокультуриза- ції української культури, чи то псевдоукраїнізації масової культури. Пристосування культури до невибагливих естетичних смаків масового споживача може поступово витіснити власне українську культуру з інформаційного простору нашої держави та спричинити творчу деградацію тих митців, які таким чином «вписалися» у систему ринкових відносин в культурному виробництві.
          Відомо, що українська культура в її традиційно-народному прояві зосереджувалася здебільшого в регіонах. Тому проблемою номер один для виживання культури нашого народу є повернення її в міста як повноправного господаря. У центрі цього процесу — мовне питання, яке є питанням принциповим. Адже мова, як відомо, є могутнім каналом впливу одного народу на інший, каналом здійснення не удаваної, а реальної інформаційної, а отже, і культурної, економічної та політичної експансії.
       Культура в усіх своїх історичних перетвореннях завжди лишається насамперед людською реальністю, що розкриває внутрішній світ людини — її життєві цінності, нарешті, сенс її буття. І саме тому, що за культурою стоїть внутрішній світ народу у різні епохи його існування, вона завжди є своєрідною та неповторною. Своєрідність та неповторність, скажімо, західноєвропейської культури чітко простежується у далеко не послідовному, проте неухильному її наближенні, починаючи з епохи Античності та завершуючи Новітньою епохою, до позитивного розв'язання безумовно центральної для неї проблеми людської свободи, у незмінному її прагненні до повноти та цілісності людського існування. Прагнення до свободи та повноти людського існування притаманне також українській культурі.
         Сьогодні, коли перспектива єдності світової культури вперше за історію людства стає реальністю і залучення до неї національних культур може сприяти не тільки подоланню їх замкненості, але й спричинити втрату ними самобутності та незалежності.
        Отже, одним із головних завдань культурного становлення незалежної України є розбудова української культури, яка мала б всі ознаки відповідності сучасному рівню розвитку основних світових національних культур.
        Водночас ми не можемо залишатись осторонь світових культурних тенденцій і маємо діяти у двох напрямах одночасно — наполегливо відтворювати власну національну культуру, позбуваючись від тягаря колоніального минулого та інтегруючись у полікультурне довкілля світового співтовариства.


3. Опитування
♦    Чим характеризується сучасний стан вітчизняної культури? Відповідь аргументуйте.
♦    Якими є особливості сучасного вітчизняного споживача культурної продукції?
♦    Аналізуючи конкретні приклади, спробуйте визначити, до якої з культур належать роботи сучасних модельєрів, що демонструють на показах мод. Аргументуйте свою відповідь.
♦    Чи вважаєте ви, що вітчизняний кінематограф перебуває під негативним впливом американського кіно? У чому це виражається? Чи намагаються українські кінематографісти щось протиставити цьому впливу? Наведіть приклади.
♦    Доберіть приклади, що характеризують вплив ЗМІ на формування культури особистості. Аргументуйте свою точку зору.


VI. Підбиття підсумків уроку
Оцінювання роботи учнів на уроці


VII. Домашнє завдання
Для всіх:
1)    доповнити альбом «Культурна спадщина народів світу» сторінкою «Взаємозбагачення культур різних країн та народів світу».
2)    підготуватися до уроку узагальнення знань за матеріалом вивченого курсу «Зарубіжна художня культура».















11 клас

ТЕМА: Узагальнення знань учнів із курсу «Зарубіжна художня культура»

МЕТА: узагальнити знання учнів із курсу «Зарубіжна художня культура»; розвивати творчі здібності, пізнавальну активність, удосконалювати навички написання обґрунтованих і розгорнутих відповідей на запитання; виховувати прагнення досягти високих результатів, толерантність, шанобливе ставлення та інтерес до культури інших народів, пам'яток світової культури.

ОБЛАДНАННЯ: колаж із портретів митців та їх творів, з якими ознайомилися впродовж вивчення курсу. фрагменти найулюбленіших музичних творів, що слухали впродовж вивчення курсу, тестові завдання (4 варіанти); 

                                                               ХІД  УРОКУ

I.    Організаційний момент

II.    Оголошення теми й мети уроку

III.    Узагальнення вивченого матеріалу

1. Виконання тестових завдань

Варіант І

Початковий рівень (кожна правильна відповідь — 0,5 бала) 

1. Культура Далекого Сходу розвивалася під впливом таких релігій:

а)     християнство, даосизм, буддизм;

б)    буддизм, даосизм, конфуціанство;

в)    буддизм, даосизм, язичництво.

2.    Арабо-мусульманська архітектура представлена:

а)    мінаретами, ступами, пагодами;

б)    мінаретами, медресе, мечетями, караван-сараями;

в)    мінаретами, соборами, фортецями.

3.    У живописі Ренесансу поширені такі жанри та теми:

а)    релігійний, тема материнства;

б)    «гори та води», портрет, пейзаж;

в)    історичний, батальний, тема материнства.

4.    До найвідоміших робіт Дієґо Веласкеса належать:

а)    « Поклоніння волхвів », « Прялі », « Час, що розплився »;

б)    «Поклоніння волхвів», «Дім божевільних», «Процесія фла- геллантів»;

в)    «Поклоніння волхвів», «Меніни», «Прялі».

5.    Типові зразки ранньої грецької скульптури:

а)    зображення юнацької (курос ) та дівочої (кора ) фігур;

б)    скульптурний портрет, декоративна скульптура;

в)    скульптура тварин, декоративна скульптура.

6.    Пекінська опера поєднує елементи:

а)    балету, драми, інструментальної музики;

б)    драми, комедії, тек-вон-до;

в)    вокалу, драми, акробатики та бойових мистецтв.

Середній рівень (кожна правильна відповідь — 1 бал)

7.    Схарактеризуйте основні риси барокової архітектури.

8.    Якими є характерні риси спірічуелсу, блюзу та регтайму?

9.    Назвіть видатних танцівників російського балету.

Достатній рівень (кожна правильна відповідь — 1,5 бала)

10.    Назвіть особливості російського історичного живопису, представників та їх твори.

11.    Схарактеризуйте галузі наукових та мистецьких інтересів Леонардо да Вінчі.

Високий рівень (правильна відповідь — З бали)

12.    Завдання відкритої форми з розгорнутою відповіддю. Дайте докладну й обґрунтовану відповідь на запитання.

♦ Порівняйте особливості розвитку кінематографа у Франції та США.

(Усього — 12 балів)

Варіант II

Початковий рівень (кожна правильна відповідь — 0,5 бала)

1.    Найпоширеніші жанри китайського живопису:

а)    пейзажний, портретний;

б)    портретний, казковий;

в)    міфологічний, пейзажний.

2.    Невід'ємною рисою готичного храму була обов'язкова наявність:

а)    настінної мозаїки;

б)    вітражів;

в)    фресок.

3.    Представники мистецтва Ренесансу:

а)    Леонардо да Вінчі, Рафаель Санті, Джотто, Мазаччо;

б)    Ян Вермеєр, Мікеланджело Буонарроті, Іван Шишкін;

в)    Леонардо да Вінчі, Пітер Брейгель-старший, Лоренцо Берніні.

4.    Відомі голландські живописці:

а)    Франс Хальс, Рембрандт, Ян Вермеєр, Мікеланджело Буонарроті, Іван Шишкін;

б)    Леонардо да Вінчі, Пітер Брейгель-старший, Лоренцо Берніні;

в)    Франс Хальс, Рембрандт, Ян Вермеєр, Віллєм Хеда.

5.    Представники віденського класицизму:

а)    Й. Гайдн, В. А. Моцарт, Л. ван Бетговен;

б)    Ф. Вебер, Ф. Шуберт, М. Глінка;

в)    Й. Брамс, Ж. Бізе, П. Чайковський.

6.    Найвидатніші танцівники російського балету:

а)    А. Павлова, П. Чайковський, М. Плісецька, В. Ніжинський, Р. Нурієв;

б)    Г. У ланова, А. Павлова, М. Плісецька, В. Ніжинський, Р. Нурієв;

в)    А. Павлова, П. Чайковський, М. Фокін, С. Дягілєв, Р. Нурієв.

Середній рівень (кожна правильна відповідь — 1 бал)

7.    Назвіть видатних акторів і режисерів французького кінематографа.

8.    Які види образотворчого та декоративно-прикладного мистецтва розвивалися у країнах Близького Сходу?

9.    Назвіть композиторів-романтиків та їх найвидатніші твори.

Достатній рівень (кожна правильна відповідь — 1,5 бала) 

10. У чому полягають відмінності парків Великої Британії та Франції?

11.    Схарактеризуйте стилі, що є витоками джазу.

Високий рівень (правильна відповідь — 3 бали)

12.    Завдання відкритої форми з розгорнутою відповіддю. Дайте докладну й обґрунтовану відповідь на запитання.

♦ Схарактеризуйте розвиток балетного мистецтва в Росії, творчість його відомих представників (композиторів, хореографів, танцівників) та їх твори.

(Усього — 12 балів) 

Варіант III

Початковий рівень (кожна правильна відповідь — 0,5 бала)

1.    Пекінська опера поєднує елементи:

а)    балету, драми, інструментальної музики;

б)    драми, комедії, тек-вон-до;

в)    вокалу, драми, акробатики та бойових мистецтв.

2.    Найвидатніші зразки готичної архітектури:

а)    собор Паризької Богоматері (Нотр-Дам де Парі), Лондонське Вестмінстерське абатство, Міланський собор;

б)    собор Паризької Богоматері (Нотр-Дам де Парі), Чернін- ський палац, Смольний монастир, Зимовий палац, Хоум- іншуранс-білдінг;

в)    собор Паризької Богоматері (Нотр-Дам де Парі), Зимовий палац, Ейфелева вежа, Хоум-іншуранс-білдінг.

3.    Мікеланджело Буонарроті створив такі твори:

а)    «Аполлон Бельведерський», «Вакх», «Ніка Самофракійська», «П'єта» («Оплакування Христа»);

б)    «Битва кентаврів», «П'єта» («Оплакування Христа»), «Давид»;

в)    «Битвакентаврів», «Дискобол», «Вакх», «П'єта» («Оплакування Христа»).

4.    Шансон — це:

а)    різновид народної чи естрадної французької пісні ліричного змісту;

б)    естрадна пісня-танець у повільному темпі;

в)    пісня, автором і виконавцем якої зазвичай є та сама людина.

5.    До композиторів-романтиків належать:

а)    Й. Гайдн, В. А. Моцарт, JI. ван Бетговен, Ж. Бізе, М. Мусоргський;

б)    Ф. Шопен, Ф. Ліст, Ф. Шуберт, Й. Штраус;

в)    Й. Гайдн, М. Римський-Корсаков, JI. ван Бетговен, Ф. Ліст, Ф. Шуберт.

6.    Жанри американського кінематографа:

а)    пригодницький, мюзикл, бойовик, фантастика, фільми жахів, фільми катастроф, фільми для сімейного перегляду;

б)    мюзикл, фільми для індивідуального перегляду, фантастика, авангардні фільми, фільми жахів, фільми катастроф;

в)    бойовик, фільм-опера, фільм-вистава, фільми для сімейного перегляду, пригодницький, мюзикл, фантастика, фільми жахів, фільми катастроф.

Середній рівень (кожна правильна відповідь — 1 бал)

7.    Схарактеризуйте особливості поп-музики.

8.    У чому полягає філософія японського саду?

9.    Схарактеризуйте сюжет картини Ель Ґреко «Есполіо».

Достатній рівень (кожна правильна відповідь — 1,5 бала)

10.    Назвіть спільні та відмінні риси китайської опери та японського театру.

11.    Схарактеризуйте особливості архітектури модерну.

Високий рівень (правильна відповідь — 3 бали)

12.    Завдання відкритої форми з розгорнутою відповіддю. Дайте докладну й обґрунтовану відповідь на запитання.

♦ Схарактеризуйте історичні умови розвитку живопису Іспанії, стильові особливості творів Ель Ґреко, Дієґо Веласкеса, Франсіско Гойї, Сальвадора Далі.

(Усього — 12 балів) 

Варіант IV

Початковий рівень (кожна правильна відповідь — 0,5 бала)

1.    У живописі Китаю поширені жанри:

а)    «гори та води», «квіти та птахи», «люди»',

б)    « пагорби та річки », « гори та води », « квіти та птахи »;

в)    «квіти та птахи», «люди», «імператори та гейші».

2.    Головна споруда європейського міста XIII—XIV ст.:

а)    будинок, вежа;

б)    собор, храм;

в)    фортеця, ринок.

3.    Сюрреалізм Сальвадора Далі:

а)    звертався до безпосереднього зображення буденного життя простих людей;

б)    конструював дійсність за допомогою вільної імпровізації;

в)    відображав сновидіння.

4.    Найвідоміший зразок садово-паркового мистецтва світу — резиденція французьких королів:

а)    Гайд-парк;

б)    Версаль;

в)    Річмондський парк.

5.    До французьких шансоньє належать:

а)    Г. Монтегюс, Е. Піаф, ПІ. Азнавур, П. Каас, Джо Дассен;

б)    Б. Сміт, Ів Монтан, Ш. Азнавур, Е. Піаф;

в)    JL Армстронг, Е. Преслі, Ів Монтан, Ш. Азнавур.

6.    Сфумато винайшов:

а)    Мікеланджело Буонарротті;

б)    Леонардо да Вінчі;

в)    Лоренцо Берніні.

Середній рівень (кожна правильна відповідь — 1 бал)

7.    Назвіть характерні риси індійського танцю.

8.    Схарактеризуйте особливості готичної архітектури.

9.    Назвіть найвидатніші фрески Рафаеля у станцах папського палацу у Ватикані.

Достатній рівень (кожна правильна відповідь — 1,5 бала)

10.    Назвіть класичні театри Японії. Схарактеризуйте їх особливості.

11.    У чому полягають відмінності парків Великої Британії та Франції?

Високий рівень (правильна відповідь — 3 бали)

12.    Завдання відкритої форми з розгорнутою відповіддю. Дайте докладну й обґрунтовану відповідь на запитання.

♦    Якими були головні досягнення голландського та фламандського живопису XVII ст.? Схарактеризуйте твори найвидатні- ших живописців цієї доби.

(Усього — 12 балів)

2. Презентація альбому «Культурна спадщина народів світу»

IV. Підбиття підсумків уроку

Рефлексія

♦    Сьогодні мені вдалося...

♦    Виправдалися мої очікування щодо...

♦    Створений нами альбом «Культурна спадщина народів світу» викликає у мене приємні почуття, тому що
                                                                                                                                                                       9 клас

ТЕМА: Види мистецтва та специфіка їх художньо-образної мови. Просторові, часові та 

             просторово-часові (синтетичні) види мистецтв. Поняття «образ» у мистецтві. Світ людини  

             й образ світу у мистецьких шедеврах.
МЕТА: дати учням загальне уявлення про культуру, мистецтво як складову частину духовної культури 

             людини, про види мистецтва та їх специфіку; розвивати естетичний смак, розуміння ролі 

             мистецтва у житті людини; виховувати розуміння та любов до мистецтва. 

ТИП УРОКУ: вивчення нового матеріалу.

ОБЛАДНАННЯ: схеми, ілюстрації, репродукції, комп'ютер для показу шедеврів мистецтва.

                                                                   ХІД  УРОКУ

I  ОРГАНІЗАЦІЙНА ЧАСТИНА 

Оголошення теми та завдань уроку.

II  МОТИВАЦІЯ НАВЧАЛЬНОЇ ДІЯЛЬНОСТІ

Слово вчителя

О. С. Пушкін писав: «Час може йти собі вперед... але поезія залишається на одному місці. Ціль її єдина... навіть якщо висновки, праці, відкриття великих представників стародавньої астрономії, фізики, медицини застаріли і кожен день замінюються іншими — твори істинних поетів залишаються світлими і завжди юними».

У відомого французького письменника XIX століття Віктора Гюго ця сама думка звучить так: «Наука безупинно йде вперед, перекреслюючи саму себе... Наука — сходинки. Поезія — змах крил. Шедеври мистецтва народжуються навіки. Данте не перекреслює Гомера...».

Шедеври мистецтва... Ці слова відносяться звичайно не лише до поезії. Порівняно з наукою та технікою усе мистецтво перебуває у цьому розумінні н привілейованому стані.

Історія мистецтва подібна до сходинок, які безупинно йдуть угору, де кожен щабель, виконавши свою функцію, поступається місцем наступному, а гірському хребту сяючі вершини якого, змагаючись одна з одною, створюють величну та непорушну в своїй красі панораму.

Можливо, хтось із вас заперечить цю думку і запитає: а як же прогрес, який рухає все вперед? Чи можна говорити про якісний прогрес у мистецтві?

Пропоную провести експеримент, а учасниками цього експерименту буде кожен із вас.

Мистецтво відображає епоху — і в цьому відношенні немає дзеркала більш досконалого і переконливого, ніж мистецтво. Перед вами шедеври мистецтва створені руками людини в різні часи та в різні епохи.

Ваше завдання — розглянути кожну картину і вибрати ті твори мистецтва які вам найбільше сподобалися або найбільше вас вразили (не менше 5 і розмістити їх у певному порядку: найбільше сподобалася, дуже сподобалася і т. д.)

Дайте відповідь на запитання: мистецтво — це сходинки, які безупинно ве​дуть угору чи гірський хребет, сяючі вершини якого змагаються одна з одною? 

Проведення експерименту
На дошці створюється невеличка галерея: репродукції картин відомих художників, фото архітектурних споруд, скульптур (не менше 20 репродук​цій, на яких представлені різні види мистецтва, що належать різним епохам. Обов'язково вказати назву, автора, дату створення.).

Архітектура: піраміди Хеопса, храм Артеміди в Ефесі, Колізей, Софіївський собор у Києві, Пізанська вежа, Ейфелева вежа, Тадж Махал та інші.

Живопис: «Сікстинська мадонна» (Рафаель), «Джоконда» (Леонардо да Вінчі), «Флора» (Рембрандт), «Соняшники» (Ван Гог), «Схід сонця» (Клоді Моне) та інші.

Скульптура: Статуя Зевса (Фідій), Статуя Вольтера (Гудон), Дискобола (Мирон), Лаокоон (Агесандр, Помідор, Афінодор).

Декоративно-прикладне мистецтво (кераміка, художнє кування, вишивка, ювелірна справа).

За результатами експерименту діти отримують відповідь на запитання (вони виберуть твори мистецтва, які належать різним епохам, тобто буде порушено хронологію).

Висновок: мистецтво можна порівняти з гірським хребтом, сяючі вершини і якого змагаються одна з одною.

О. Ніконеико

 Мистецтво

(читає вчитель або підготовлений учень)
Мистецтво незбагненне й незрівнянне —

Його не може розум осягнуть,

Є в ньому вічна і священна тайна,

Що кличе людство на духовну путь.

Чому обличчя змінюють епохи?

І час від часу інша новина?

Здається, наче розібрались трохи,

Але відкрилась більша глибина. 

Мистецтво піднімається на крилах , 

До вищої мети між інших мет, 

Воно летить невпинно і нестримно, 

Шляхи його, мов спалахи комет. 

То величає, то сміється їдко, 

То говірке, то стримує вуста,

Примхливе і вибагливе нерідко, 

А інколи грайливе, як дитя. 

Воно, як жінка, чарівне й прекрасне, 

Вдиха натхнення яблуневий цвіт, 

Та якщо жінка із роками гасне, 

Краса мистецтва не рахує літ.

III     АКТУАЛІЗАЦІЯ ЗНАНЬ

Запитання до учнів:
1. З якими видами мистецтва ви вже знайомі? (Література, мистецтво, му​зика.)
2. Який вид мистецтва, на вашу думку, найдавніший? (Танці й музика, що ви​конувалися під час обрядів.)
3. Мистецтво твориться руками та розумом людини. Чим мистецтво відріз​няється від інших видів діяльності людини?

IV     ВИВЧЕННЯ НОВОГО МАТЕРІАЛУ

План лекції

1.  Поняття «культура» та його зміст. Культура матеріальна та духовна.

2.  Художня культура (мистецтво). Види мистецтва та їх класифікація. 

3. Художній образ у мистецтві.

4. Світ людини й образ світу в мистецьких творах.

Завдання для учнів (під час вивчення нового матеріалу):

перша група — створити кросворд (на 10 завдань-запитань);

друга група — підготувати 5 запитань для програми «Що? Де? Коли?»;

третя група — створити схему «Класифікація видів мистецтва».

Слово вчителя
Культура — це сукупність досягнень людського суспільства у виробничому, суспільному та духовному житті.

Матеріальна культура  «оброблення ґрунту»                         Духовна культура   «оброблення духу»

Засоби виробництва                                                     —  Знання, теорії, ідеї, наукові праці  

Продукти праці                                                             —  Освіченість населення

Трудові навички                                                            —  Моральні навички і рівень вихованості

Форми громадської організації праці                         —  Філософія, релігія, мораль, право, ети​ка, естетика

Постановка освіти і виховання                                   —  Твори мистецтва 

Уміння суспільства практично викори-                     —  Ступінь залучення до досягнень

стовувати досягнення науки і техніки

Диференціація культури на матеріальну та духовну умовна. Вони взаємозв'язані й взаємообумовлені. Неможливі розвиток, прогрес однієї при відставанні або ігноруванні іншої.

Невід'ємною складовою духовної культури є культура художня.

Культура художня (мистецтво) — це вид духовного освоєння дійсності лю​диною, що має на меті формування й розвиток її здатності творчо перетворювати довкілля і саму себе за законами краси.

Мистецтво часто називають джерелом насолоди. Споконвіку люди насолоджуються чудовими витворами архітекторів, скульпторів, живописців.

Можна сказати, що мистецтво — одна із форм відображення людського життя. В основі мистецтва лежить художньо-образне відображення дійсності

Мистецтво допомагає пізнавати світ, формує духовний склад людей, їх по​чуття і думки, їхній світогляд, виховує людину, розширює її кругозір, будить творчі здібності.

Функції мистецтва:
—  комунікативна,

—  пізнавальна,

—  виховна,

—  естетична,

—  розвиваюча.

«Мистецтво — найпрекрасніший, найсуворіший, найрадісніший і благий символ споконвічного, не підвладного розуму, прагнення людини до добра, до іс​тини та досконалості» (Томас Манн).
Митець, у яку б епоху він не жив, намагається зобразити в своїх творах навколишній світ, передати своє ставлення до нього. Але кожен митець робить це по-своєму: на полотні, у камені, у книжковій ілюстрації. Так з'явилися основні види мистецтва: архітектура, живопис, скульптура, графіка, музика тощо.

Види мистецтва та їх класифікація

	Часові (слухові)
	Просторові (зорові)
	Просторово-часові (синтетичні)

	Музика 

Література (життя у роз​витку)
	Живопис

 Графіка . Скульптура Архітектура Декоративно-приклад​не мистецтво (різьблен
	Театр 

Кіно 

Хореографія Циркове мистецтво

	
	ня по дереву, кераміка, ху-
	

	
	дожнє кування, вишивка, ювелірна справа) (зупине​на мить)
	


Специфіка способів відтворення дійсності та художніх завдань, а також матеріальних засобів створення художнього образу визначає особливості видів мистецтва.

Естетичне відтворення світу

У літературі                    

  Через слово

У музиці                            

  Через звукові Інтонації

У живописі                       

  Через зорове сприйняття образів кольорового багатства світу

У скульптурі та архітектурі              Через пластичні образи, об'ємно-просторові форми

У графіці                                             Через лінію малюнка, штрих, світлотінь

У театрі та кіно                                   Через втілення акторами дій героїв

У хореографії                                      Через рухи, пластику танцівників

Усі види мистецтва розкривають сутність життя, високі етичні ідеали, але кожен із видів виражає це по-своєму. Один вид мистецтва від іншого відріз​няється за своїм змістом, засобами художнього вираження, за матеріалом то​що.

Предметом зображення у мистецтві є найважливіші для людини події, за​собом зображення є художній образ, який відображає загальне і значиме через

конкретне.

Художній образ у мистецтві — результат відображення типового (загально​го, що найчастіше повторюється, характерного) в дійсності у вигляді естетичної реальності, яка передана специфічними засобами мистецтва: словом, звуками, фарбами, пластикою, у мармурі, в глині тощо.

Художній образ у мистецтві -- дух поза плоттю, створений творчою фанта​зією автора і має сугестивний (гіпнотичний) вплив на людину.

Художній образ - єдність:

об'єктивного й суб'єктивного    

раціонально​го й емоційного

конкретного й абстракт​ного

загального й індивіду​ального

частини й ці​лого

форми й змісту

Тримає він у руці різець, перо або пензель, митець дійсно заслуговує цьо​го імені лише тоді, коли вселяє душу в матеріальні предмети або надає форми дешевим поривам, коли він ідеалізує реальне, яке бачить, і реалізує ідеальне, яке відчуває.

Олександр Дюма-син

Люди з найдавніших часів прагнули передати і зберегти свої думки, почут​тя і враження. Оскільки тисячоліття тому не у кожного народу був великий запас слів у мові й не кожен народ мав свою писемність, найпоширенішим видом мистецтва стали музика і танець. А трохи пізніше до них додалися архітектура, живопис, скульптура, театр та декоративно-прикладні види мистецтва.

Розглянемо деякі види мистецтва.
Музика і танець є найдавнішими видами мистецтва. Багато хто порівнює музику з мовою — настільки точно правильно підібрані ритм і тональність мо​жуть передавати внутрішній стан людини та її емоції. Вже у країнах Стародав​нього Світу — Єгипті, Вавилоні, Греції, Римі, Китаї тощо — музиці та співам приділялося багато уваги, тому композитори, музиканти і співаки були досить шанованими людьми не тільки в народі, але й при дворах правителів. Один із найпростіших і розповсюджених інструментів у світі — кастаньєти, які виго​товлялися з каміння або твердого дерева. Цим інструментом дуже зручно під​тримувати ритм танцю.

Танцем називається вид мистецтва, що складається з різноманітних рухів, жестів і положень тіла людини, які часто супроводжуються музикою.

У світі нараховується кілька сотень різноманітних танців: від традиційних народних до суперсучасних.

Від грецького танцю — сиртакі, індійських — катхак, маніпурі й танаша, українських — веснянок і російської — кадрилі до бугі-вугі, рок-н-ролу, брейк-дансу, року та репу.

По всій Європі танцювали й місцями продовжують танцювати мазурки, польки, вальси і полонези.

Французькі: котильйон, міньйон, буре, ригодон, гавот.

Російські: тихоня, кадриль, перепляс, гусачок.

Українські: гуцулка, коломийка.

Білоруські: лявониха (лавониха), янка, крижачок.

Польські: краков'як, мазурка, куяв'як.

Іспанські: фанданго, болеро, качуча, фламенко, пасадобль.

Італійські: тарантела.

Молдавські: жок, хору.

Грузинські: давлурі та лезгинка.

Угорські: чардаш, вербункош.

Живопис

Живопис — зображення на плоскості за допомогою фарб — пов'язаний виключно із зоровим сприйняттям.

Живописець може зобразити абсолютно усе: тіла живі й неживі, явища при​роди, події справжні та уявні. Мова живопису умовна. Площина полотна не від​повідає простору, фарби палітри не передають точного забарвлення реальних предметів, враження освітленості, що створюється засобами живопису, не спів​падає із сонячним світлом, найчорніша фарба, що є у розпорядженні живописця, тільки у 60 разів темніша від найбілішої, адже колір має десятки тисяч відтінків, які можна вловити. Нарешті все в природі перебуває в русі, а на картині зоб​ражена лише одна мить. Тому призначення митця — переказати мовою мисте​цтва, пропустивши через свої почуття і світорозуміння те, про що розповіла йо​му видима натура.

Живопис — вид образотворчого мистецтва, у якому художні твори створю​ються за допомогою фарб, що наносяться на яку-небудь тверду поверхню. Ху​дожники використовують олійні фарби, акварель, гуаш, пастель, туш, вугілля,

крейду тощо.

Крім того, існують ще фрески (спеціальні водяні фарби, котрі наносяться

на сиру штукатурку), вітражі та мозаїки.

Малюють також силікатними фарбами, які закріплюються на предметі за допомогою випалювання (високої температури).

Жанри живопису
Залежно від того що зображено на полотні, живопис поділяється на такі жанри:

історичний (історичні персони та події);

побутовий (сцени із життя людей різних класів і способу життя);

батальний (сцени бою);

анімалістичний (зображення тварин);

пейзажі (зображення природи) та інші.

У живописі існує розподіл залежно від його призначення:

монументально-декоративний (стінні розписи, панно);

станковий (картини);

декораційний (ескізи театральних і кінодекорацій та костюмів);

іконопис;

мініатюра (ілюстрації рукописів, портрети тощо), а також діорама і панора​ма.

Архітектура

Архітектура — це не просто зведення споруд, що відповідають своєму при​значенню. Архітектор прагне створити довершений художній образ. І неважливо, йдеться про палац чи про склад. Давні римляни, наприклад, зуміли перетвори​ти на справжній шедевр архітектури навіть водопровід. Через абстраговані уяв​лення — незграбність і легкість, громіздкість і стрункість, щільність і свободу, суворість і декоративність — архітектура передає образи людини і світу, який її оточує. Міцність, користь, краса — складові частини справжнього витвору архі​тектури. Навіть найрозкішніший палац створюється для того, щоб у ньому жити.

Пам'ятник архітектури не може існувати у штучному музейному про​сторі як картина або скульптура. І справа не в тому, що розміри і маса споруди не дозволяють вивезти її будь-якому колекціонеру. Наприклад, брами фортеці міста Вавилона було переправлено до Берліна і вміщено під музейні склепін​ня. Складність полягає в іншому: архітектурний пам'ятник тісно пов'язаний із навколишнім світом. І неможливо розірвати цю єдність, не зруйнувавши цілісного художнього образу.

Кожен вид мистецтва має особливі, властиві лише йому засоби і прийоми створення художнього образу, свою неповторну художню мову.

В архітектурі використовують такі засоби і прийоми створення художньо​го образу:

•   архітектурна конструкція (враховує фізичні властивості матеріалів — опір, міцність, вагу);

•   принцип тектоніки — гармонійного поєднання різних частин споруди, що створює враження її стійкості, закінченості, природності споруди (атектонічний ефект — порушення принципу тектоніки);

•   декор (лат. «належний») — використовується для створення особливого ху​дожнього ефекту; декоративні деталі повинні саме відповідати конструкції, підкреслювати її будову;

•   масштаб — враження від величини будівлі — виразний засіб архітектури;

•   форма — зовнішній контур споруди — буває простою і тяжіє до правильної геометричної фігури (симетрична або асиметрична);

                        Симетрична                                                                          Асиметрична 

               легко сприймається                                                              дисгармонія, збуджує уяву

•   пропорції — відповідність архітектурних форм одна одній і будівлі (найваж​ливіший елемент художньої мови архітектури);

•   ритм — викликає певні відчуття: спокою, стійкості, вільного природного руху, ніби долає сили земного тяжіння (готика — вікна, колони, елементи скульптурної декорації);

•   внутрішній простір — мета архітектурних конструкцій (світло, колір). Кон​струкції, форма і простір, пропорції і ритм, світло і колір утворюють єд​ність характерних ознак розвитку архітектури — стиль. Стиль архітектури, як і інших видів мистецтва,— це, з одного боку, зовнішня форма художньо​го образу, а з іншого — відбиття уявлень певної епохи.

Саме в архітектурі найповніше і найточніше відбиваються художні ідеали певного історичного періоду. Стиль епохи — це передусім стиль архітектури.

Найбільші архітектурні споруди світу

Найбільшу єгипетську піраміду — піраміду Хеопса — будували близько 20 років. Над її спорудженням працювали чотири тисячі мулярів-професіоналів і ще кілька тисяч простих людей були зайняті на підсобних роботах. Висота піраміди — 147 метрів, ширина одного боку — 230 метрів. На її будівництво пішло 2300 тисяч блоків вагою близько 2,5 тонни кожний.

Знамениті вежі світу: Падаюча вежа в Пізі (Італія) висотою 56 метрів, побу​дована у 1174—1372 роках; Ейфелева вежа в Парижі (висота близько 300 м), по​будована для Всесвітньої виставки у 1889 році інженером А. Г. Ейфелем; Остан-кінська телевізійна вежа в Москві висотою 533 метри, побудована у 1960—1967 роках.

У Тайвані наприкінці 2004 року було введено в експлуатацію 101-повер-ховий хмарочос висотою 508 метрів. Будинок прославився не тільки своєю ви​сотою, але й інженерними досягненнями — найшвидшими ліфтами у світі, що піднімаються зі швидкістю близько 63 км/год. Для того, щоб потрапити з пер​шого поверху на 89-й, де знаходиться головний оглядовий майданчик будинку, знадобиться всього 39 секунд.

Найвищий готель у світі — Бурж Аль Араб, що знаходиться у 15 кілометрах від міста Дубай (Пакистан). У будинку 56 поверхів, а висота його — 321 метр.

V.  ПЕРЕВІРКА ЗАСВОЄНИХ ЗНАНЬ

1.  Презентація результатів роботи кожної групи.

2.  Тестування за вивченим матеріалом. 

Запитання для тестів
1. Найдавніший вид мистецтва:
— живопис;

— архітектура;

—  музика і танець.

2. До якого виду мистецтва відноситься архітектура:

—  часові;

—  просторові;

—  просторово-часові?

3. Духовна культура - це:

—  «оброблення грунту»; 

— «оброблення духу»;

— «оброблення розуму».

VI.   ДОМАШНЄ ЗАВДАННЯ

Підготувати інформацію з різноманітних джерел (літературних, преси, Інтернету тощо):

перша група: найвідоміші архітектурні пам'ятки Давньої Греції та Давньо​го Риму;

друга група: найвідоміші пам'ятки епохи середніх віків.

  СЛОВНИК ДО ТЕМИ

Культура — це сукупність досягнень людського суспільства у виробничому, суспільному та духовному житті.

Культура художня (мистецтво) — це вид духовного освоєння дійсності лю​диною, що має на меті формування й розвиток її здатності творчо перетворю​вати довкілля і саму себе за законами краси.

Художній образ у мистецтві — результат відображення типового (загально​го, що найчастіше повторюється, характерного) в дійсності у вигляді естетичної реальності, що передана специфічними засобами мистецтва: словом, звуками, фарбами, пластикою, в мармурі, в глині тощо.

ТЕМА: Архітектура. Види, художні засоби. Скульптура. Об'ємно-просторова пластична мова 

            (кругла скульптура, рельєф).

            (Замальовки фрагментів архітектурних споруд різних епох Створення скульптури малих форм 

            (ліплення, паперопластика).

МЕТА: визначити роль архітектури та скульптури в житті людини, опанувати їх художньо-образну 

             мову; вчитися характеризу​вати художньо-образний зміст скульптурних та архітектурних творів, 

             формулювати власні враження, отримані під час спіл​кування із мистецтвом, використовуючи 

             спеціальну мисте​цьку термінологію; розвивати естетичний смак, здатність да​вати естетичну 

             оцінку художнім творам; виховувати інтерес та необхідність спілкування з мистецтвом, 

ОБЛАДНАННЯ:  ілюстративний матеріал, лекції з електронного посібни​ка, фрагменти.

ТИП УРОКУ: урок засвоєння нових знань, узагальнення та закріплення вивченого.

КЛЮЧОВІ СЛОВА: архітектура, скульптура, кругла та рельєфна скульптура, ба​рельєф, горельєф, 

                                    контррельеф, монументальна, станкова, декоративна скульптура, паперопластика.

                                                             ХІД УРОКУ
                                                                                                                              Прекрасне пробуджує добре.  

                                                                                                                                                       Д. Кабалевський
І.  ОРГАНІЗАЦІЯ ПІЗНАВАЛЬНОЇ ДІЯЛЬНОСТІ УЧНІВ

Оголошення теми та завдань уроку.

ІІ. АКТУАЛІЗАЦІЯ ОПОРНИХ ЗНАНЬ У ФОРМІ БЕСІДИ ЗА ЗАПИТАННЯМИ

—  Чи є різниця між поняттями «мистецтво» і «культура»?

—  Чому людина прагне оточити себе мистецькими творами?

—  Чи можна визначити смак людини за улюбленим видом мистецтва?

—  Що таке художній образ?

—  Чи однакові художньо-виразні засоби мають жанри мистецтва?

III. МОТИВАЦІЯ НАВЧАЛЬНОЇ ДІЯЛЬНОСТІ

У ч и т е л ь . 

Протягом багатьох століть архітектурні об'єкти служили лю​дині не тільки для праці, навчання, відпочинку, але й несли у собі інші важ​ливі якості: формували уявлення про красу, викликали певні почуття та настрій. Краса архітектурних споруд оспівувалася в художніх творах, але мало хто при цьому згадував величезну працю зодчого. У процесі пошуку та розробки ідеї архітектори намагались віднайти гармонійне поєднання будівельних та декора​тивних елементів.

Архітектура — це мистецтво проектування, будівлі об'єктів, які оформлю​ють просторове середовище для життя у сфері матеріальної та духовної куль​тури. Планування та забудова міст та населених пунктів становить особливу галузь — містобудування. Часто архітектурні споруди доповнює природний ди​зайн, яке створює садово-паркове мистецтво. Протягом розвитку архітектури виникли різноманітні типи споруд, велика кількість засобів архітектурно-ху​дожньої виразності, які відображені в архітектурній спадщині різних епох та народів, віддзеркалюючи їх побут, традиції національної культури, рівень техні​ки, перевагу тих чи інших будівельних ландшафтів.

IV.    ВИКЛАД ІНФОРМАЦІЙНОГО МАТЕРІАЛУ 1  БЛОКУ

Архітектура, декоративно-ужиткове мистецтво, скульптура, живопис і гра​фіка за цілим рядом своїх морфологічних ознак об'єднані в особливу родину мистецтв — просторових, їх ще називають пластичними. Архітектонічні ви​ди мистецтв — архітектура, декоративно-ужиткове мистецтво, дизайн. Скуль​птура, живопис та графіка безпосередньо втілюють не враження від предметів . (як література), а подібність самих предметів. Архітектура складає одну із най​важливіших галузей матеріальної культури, в той же час деякі елементи мають відношення до духовної сфери культури, формують естетичне оточення люди​ни, предметно-просторове середовище її життєдіяльності.

1 блок. Специфіка просторових видів мистецтв
•   Предметність, просторовість.

•   Статичність, або непроцесуальність.

•   Моделювання просторового аспекту світобудови, які по-різному подаються в різні культурні епохи.

•   Насолода одночасністю — головна здатність просторових мистецтв.

•   Орган культурної пам'яті.

Питання до аналітичної бесіди:
-  Назвіть типи архітектурних споруд у вашому районі.

- Чи всі перелічені споруди можна віднести до творів мистецтва?

- Чи однакові почуття викликають у вас різні споруди? Чому?

Вправа-спостереження
Співвіднесіть словосполучення одне з одним, та доповніть словами, які ви​ражають емоції.

Будівля театру                                           Простору, відпочинку

Будівля храму                                            Святкового піднесення 

Парки                                                          Простору, бадьорості

Будівля стадіону                                        Спокою, умиротворення

Базова інформація
Архітектура виникла внаслідок суспільної потреби. У початковий період історії людства різні трудові та побутові процеси проходили у безпосередньо природному середовищі, тобто під відкритим небом. З часом людина навчилась створювати так зване архітектурне середовище, яке було обмежене не тільки стінами та дахом, але й мало потрібну форму. Створюючи штучне середовище як матеріальне оточення людської діяльності, людина домагалася того, щоб вона задовольняла як матеріальні, так і духовні потреби суспільства.

Просторово-часовий характер архітектури говорить про її спорідненість з часовим мистецтвом. Твори архітектури вимагають поступового огляду зсере​дини та ззовні. Низькі або високі двері, великі або маленькі вікна, кам'яні або дерев'яні стіни та інші елементи створюють архітектуру як злиття різних звуків створюють музику. У цих двох мистецтв багато спільного. Недарма архітектуру називають застиглою музикою.

Для народження архітектури необхідні три умови:
1.  Образ споруди.

2.  Ідея його стійкості.

3.  Включення у ландшафт.

До основних типів архітектурних споруд належать:
1.  Житлові споруди.

2.  Адміністративні та громадські будівлі (театри, музеї, школи, стадіони, лі​карні).

3.  Культові споруди, фортифікаційні, промислові та транспортні забудови.

4.  Інженерно-технічні споруди (акведуки, мости, вежі, загати).

Об'єктом архітектурної творчості є:
1.  Уся споруда або група в цілому.

2.  Розміщення групи будівель.

3.  Розташування окремих приміщень внутрішнього простору будови (план).

4.  Зовнішній вигляд будови та кожного із його фасадів.

5.  Композиція та внутрішнє оздоблення інтер'єру.

Стиль в архітектурі — поєднання образної системи, засобів художньої ви​разності, що є характерними для мистецтва певного періоду.

(Ілюстративний матеріал щодо стильових особливостей потрібно розглядається під час викладу навчального матеріалу.)
Виділяють:
•  античний стиль;

•  романський стиль;

•  готичний стиль;

•  ренесансний стиль;

•  барочний стиль;

•  класицистичний стиль;

•  ампір;

•   конструктивізм.

V.     ЗАКРІПЛЕННЯ НАВЧАЛЬНОГО МАТЕРІАЛУ 1  БЛОКУ

Аналітична вікторина

Учитель презентує слайд-шоу різних архітектурних споруд. Учні мають вка​зати стильовий напрямок, особливі ознаки, прикмети стилю.

Синтетична вікторина

Учитель дає ознаки поняття стилю, учні мають дати йому назву. Перелічен​ня понять стилю потрібно проводити за ключовими словами.

Творче завдання

Архітектор, коли працює над архітектурним проектом, завжди робить макет із картону та паперу. Сьогодні ми виконаємо роботу у техніці паперопластики чи намглюємо архітектурний пейзаж.

Алгоритм виконання акварельного пейзажу:
а)  підготувати папір: нанести фон у техніці «по вологому»;

б)  намалювати силуети споруд олівцем;

в)  домалювати пейзаж та споруди матеріалами за вибором у власній техніці (кольорові ручки, воскові олівці, акварель, гуаш, чорна туш).

2 блок. Скульптура. Об'ємно-просторова пластична мова (кругла скульптура, рельєф)
VI.   ВИКЛАД НАВЧАЛЬНОГО МАТЕРІАЛУ 2 БЛОКУ

Базова інформація
Слово «скульптура» спочатку означало висікання, вирубання фігур із твер​дого матеріалу. Згодом цим поняттям стали називати твори, виконані за допо​могою ліплення.

У живописі або графіці, зображуючи людину, художник відтворює навко​лишнє довкілля, обстановку. Повітря, простір, розмиті навколишні предмети бе​руть участь у формуванні образу, який створює художник.

У скульптурі цієї можливості художник цілком позбавлений, тут усе має бути виражено самою фігурою, її рухом.

Як правило, об'єктом зображення у скульптурі є:

— людина;

—  тварина;

—  неживий предмет.

Об'ємна скульптурна форма будується в реальному просторі за закона™ гармонії, ритму, рівноваги, взаємодії з навколишнім архітектурним або приро;: ним середовищем і на основі анатомічної особливості тієї чи іншої моделі.

Скульптуру класифікують залежно від: призначення:
— монументальна скульптура (є компонентом архітектурної композиції, адре​сована масовому глядачу, розміщується у громадських місцях, в інтер'єрах гро​мадських установ; відрізняється величністю, вагомим ідейним змістом, має уза​гальнені форми);

— декоративна скульптура;

- станкова скульптура (незалежно від оточення, має камерний характер, розміщується в залах виставок; у зображенні увага зосереджується на тонких нюансах, русі, що відображає внутрішній світ моделі та враження художника);

характеру передачі об'єму:
а)  кругла (вільно розміщується у просторі, вимагає огляду по колу):

—  голова;

—  торс (зображення по пояс);

— бюст (погрудне зображення);

—  статуя (зображення у повний зріст);

— скульптурна група;

б)  рельєфна — об'ємне зображення, розгорнуте на площині й частково висту​пає і або заглиблене у неї).

Виступаючий рельєф поділяють на низький — барельєф і високий — го​рельєф.

Барельєф — це вид площинної скульптури, у якому зображення виступає над площиною менше ніж на половину об'єму.

Горельєф — це вид площинної скульптури, у якому зображення виступає над площиною більше ніж на половину об'єму.

Існує різновид заглибленого рельєфу — контррельєф.

Контррельєф — це вид площинної скульптури, в якому зображення за​глиблюється у площину.

1.   Характер постановки фігури: 

 — фронтальна;

—  статична;

—  динамічна. 

2.  Характер моделювання поверхні:

—  узагальнена;

—  гладенька;

— негладенька;

3. Матеріал та технології:

—  мармурова;

—  глиняна;

—  гіпсова;

—  металева;

— кістяна тощо.

Основний художній засіб скульптури — реальний  дотиковий об'єм, колір застосовується у ній обмежено та умовно.

Камінь та дерево потребують великого узагальнення, бронза та міль дозво​ляють невелику деталізацію. Мармур має властивість поглинати світло у себе на 8 см, від чого складається враження, що скульптура світиться.

Будь-яка скульптура, яка вимагає складної техніки виконання, як правило, виконується спочатку в глині: вона більш пластична, недорога. 

VII. ЗАКРІПЛЕННЯ НАБУТИХ ЗНАНЬ У ФОРМІ КОМУНІКАТИВНОЇ ВПРАВИ

Завдання

Ви працюєте в адміністративній службі, яка повинна обрати проекти для створення скульптури відомого історичного діяча сучасності, відомого пись​менника сучасності та видатної події сучасності. Ви маєте запропонувати ідею, обрати прообраз, виразні засоби для створення художніх образів, форму скуль​птурного проекту, обрати виконавців проекту.

Форма відповіді обирається особисто.

VIII.  РЕФЛЕКСІЯ У ФОРМІ ІНТЕРАКТИВНОГО ЗАВДАННЯ 

Продовжіть речення: «Для мене архітектура і скульптура це — 

IX.   ДОМАШНЄ ЗАВДАННЯ

1. Відповісти письмово на одне із завдань :

а)  Назвіть сім архітектурних творів мистецтва, яки б ви віднесли до чудес сві​ту. Вкажіть країни, де вони розташовані.

б) Назвіть прізвища сім митців скульптурного жанру, назви творів, які ви вва​жаєте у них найкращими.

в)  Складіть аналітичну таблицю, де потрібно порівняти давньоєгипетську та давньоіндійську архітектуру та скульптуру. Вкажіть, що найбільше впли​нуло на розвиток та становлення мистецтва цих регіонів? Назвіть видатні пам'ятки цього мистецтва. Перелічіть виразні засоби, які додають мисте​цтву країни особисту сутність.

г)  З'ясуйте, будівлі яких архітектурних стилів збереглися у вашому місті. Уч​ням сільської місцевості визначити, якими є особливості забудов у тій міс​цевості, де вони мешкають; як ці забудови пов'язані зі своєрідністю праці

та побуту села.

д)  Дайте порівняльний аналіз давніх та сучасних будівель у вашій місцевості.

У чому їх різниця?

2. Принести на наступний урок свої фотографії (ксерокопію) у профіль, кольо​ровий папір, ножиці та інструменти для креслення.

ТЕМА: Графіка. Художні засоби. Види: оригінальна, тиражна, промислова. Живопис. Художні 

             засоби. Види: монументальний, станковий. Жанри: пейзаж (сільський, архітектурний, 

             марина), портрет, натюрморт; анімалістичний, історичний, міфологічний, біблійний, 

             батальний, побутовий. («Картини, що ожили» — анімація сюжетів (створення діалогів 

            персонажів, інсценізацій подій). Виконання графічних та живописних робіт у різних жанрах (за

             вибором).

МЕТА: визначити роль живопису та графіки в житті людини; вчити​ся відрізняти засоби художньо-

             образної мови; вчитися ха​рактеризувати художньо-образний зміст графічних та живо​писних 

             творів, формулювати власні враження, отримані під час спілкування з мистецтвом, 

             використовуючи спеціальну мистецьку термінологію; розвивати колористичну грамот​ність, 

             почуття ритму, просторове мислення, глядацьку, візу​альну культуру, здатність давати естетичну 

             оцінку художнім творам; виховувати духовність, що виникає внаслідок спілку​вання з 

             мистецькими творами.

ОБЛАДНАННЯ: ілюстративний матеріал відеофрагментів слайд-шоу, наочні засоби.

ТИП УРОКУ: урок засвоєння нових знань, узагальнення та закріплення вивченого.

КЛЮЧОВІ СЛОВА: графіка, оригінальна графіка, промислова графіка, тираж​на графіка; живопис, 

                                   станковий живопис, монументальний живопис; жанри: пейзаж (сільський, 

                                   архітектурний, марина), портрет, силует, натюрморт; анімалістичний, історичний, 

                                   мі​фологічний, біблійний, батальний, побутовий жанри.

                                                                ХІД  УРОКУ
                                                                                                                      Мистецтво  —  це  вічний  символ  

                                                                                            прагнен​ня людства до добра, істини, досконалості.

                                                                                                                                                                     Т. Манн      

І. ОРГАНІЗАЦІЯ ПІЗНАВАЛЬНОЇ ДІЯЛЬНОСТІ УЧНІВ

Оголошення теми та завдань уроку.

II.    АКТУАЛІЗАЦІЯ ОПОРНИХ ЗНАНЬ

{Форма актуалізації знань  проходить у формі моделювання запитання. Окремі учні отримують запитання, відповідають на нього, але не вимовляють його. У процесі відповіді учні класу мають назвати запитання, на яке відповідав учень, доповнити, якщо потрібно — щось додати.) 

1. Які види мистецтва вам відомі?

2. У чому полягає специфіка просторових (візуальних) видів мистецтва?

3. Які почуття у вас виникають при зустрічі із творами живопису?

4. Чи маєте ви вдома репродукції відомих картин? Яких саме?

5. Які картини вам подобаються?

6. Хто ваш улюблений художник? Назвіть його картини. Чому вони вам подобаються?

7. Чи є у вашому місті художній музей? Твори яких художників там представ​лені?

8. Чи працюють у вашому місті відомі художники?   _,

III.    ВИКЛАД НОВОГО МАТЕРІАЛУ

Живопис — вид зображального мистецтва, твори якого виникають за допо​могою фарб, які наносяться на будь-яку тверду поверхню.

У світовій історії мистецтва живопис часто посідав провідне місце. Ця його роль пояснюється переважно тим, що в жодному іншому виді мистецтва не мож​на передати видимі явища світу, образ людини або природи в тій мірі, як у жи​вописі. Більше цього, ця повнота вираження зовнішнього видимого світу до​зволяє розкрити глибинний, внутрішній, зміст та сенс суспільних явищ, духов​не життя людини, її думки, почуття.

Живопис на відміну від інших видів мистецтва має колір як головний зоб​ражально-виражальний засіб. А оскільки у реальній дійсності все має свій колір, то живопис може якнайповніше передати колірну якість матерії.

Виразні засоби живопису — колір, малюнок, світлотінь, виразність мазків, фактури та композиції, що дозволяє виконувати на площині кольорове багат​ство, об'ємність предмета, якісну матеріальну різноманітність, простір, глибину кольорово-повітряне середовище.

Живопис може передати протилежні явища: як стан статичності, так і почуття тимчасового розвитку, спокою і емоційно духовної насиченості рапто​вості ситуації, що минає, та ефект руху. У живописі можлива розгорнута оповідь і складний сюжет.

 1. Колір. Колорит — система співвідношення кольорових тонів, що утворюють певну єдність. Характер колориту пов'язаний зі змістом, загальним задумом твору, з епохою, стилем, індивідуальністю автора. Наука про колір — ко​лористика. 

Історично склалися дві колоритні тенденції:

а)  символічна (кількісно-локальний колір, із символічним значенням);

б)  реалістична (повноцінна передача кольорової картини світу, використання вальору та рефлексу).

Відповідно існує хроматична шкала (представлена 10 основними кольорами: червоним, помаранчевим, жовтим, жовто-зеленим, зеленим, зелено-блакитним, блакитним, синім, фіолетовим, багряним) та ахроматична шкала (ряд сірих тонів від чисто білого до чорного).

Основними кольорами хроматичної шкали вважаться ті, що існують у при роді в чистому вигляді (мінерали): жовтий, червоний, синій. Усі інші — додаткові (чи складені). Вони утворюються від змішування основних тонів. Живопис — це не протокольний звіт про наші знання, які мають колір ті чи інші предмети, а така художня передача кольорового оточення, якою ми сприймаємо її в конкретних умовах. На наше сприйняття мають вплив:

—  освітлення;

—  відстань (повітряний прошарок);

—  кольорове середовище.

2.  Тон — основний відтінок, який узагальнює та підкоряє собі усі кольори тво​ру, та той, що повідомляє колоритну цілісність.

3.  Вальор — відтінок тону, виражає певне відношення світла та тіні. Кожен із відтінків тону перебуває у закономірному співвідношенні та надає послі​довної градації світла та тіні в межах кольорів залежно від освітлення.

4.  Рефлекс — виникає тоді, коли на предмет падає відблиск від оточуючих предметів.

5. Кольорова пляма (мазок) — основний технічний прийом, який дозволяє передати багатство аспектів, сприяє пластичному об'ємному ліпленню фор​ми, передачі його матеріального характеру та фактури у співвіднесенні з ко​льором відтворення колористичного реального світу. Характер мазка буває гладеньким, помірним, нерівним, розділеним. Усе це сприяє різноманіттю емоційної атмосфери, передачі безпосереднього почуття та настроїв, спо​собів передачі ставлення до зображеного.

6. Перспектива — система зображень на площині та об'ємних тіл, просторова структура, розташування у просторі та віддалення від спостерігача. Перс​пектива в живописі служить як для відтворення образу видимого світу, так і для тлумачення художніх образів, вираження тієї чи іншої концепції світу. Існує лінійна перспектива, зворотна, повітряна, ярусна, панорамна, куполь​на. Перспектива є невід'ємною частиною живописної композиції.

7.  Композиція у живописі — це розташування фігур та предметів, кольоро​вих плям та об'ємних мас із встановленим центром зору (перспективою). Розрізняють три плани зображення:

-  передній план, коли всі предмети сприймаються об'ємно за допомогою світ​лотіні та контрастних забарвлень;

— середній план дещо пом'якшений. Будуючи перспективу художник орієн​тується на центральну частину, де сходяться усі головні лінії;

-  далекий, де все зображується схематично, в димці.

Залежно від способу втілення ідейного задуму в живописі, як і в скульптурі, існують поняття станкового та монументального твору.

IV. ЗАКРІПЛЕННЯ У ФОРМІ ПОШУКОВОГО ДОСЛІДЖЕННЯ

За законами повітряної перспективи у міру віддалення від глядача (або від джерела світла) предмети поступово втрачають ясність і чіткість абрисів, набу​ваючи холодних відтінків. Подумайте та визначте, як сукупність повітряної та лінійної перспективи впливає на панорамність композиції?

V. БАЗОВА ІНФОРМАЦІЯ П1ДТЕМИ «ЖАНРИ ЖИВОПИСУ»

Аналітичне завдання        
По мірі викладання навчального матеріалу учні повинні заповнювати порів​няльну таблицю.

	                         Живопис
	                              Графіка

	      жанри
	виразні засоби    майстри
	  різновиди
	    виразні засоби     майстри

	
	
	
	

	
	
	
	


1. Портрет — це зображення людини чи групи людей, які мають риси подіб​ності з тими, що існують у реальній дійсності. Справжнє народження пор​трету як жанру можна датувати XV століттям, епохою Ренесансу. Створю​ючи портрет, художник-живописець виявляє істотні, індивідуальні риси людини. Передача зовнішньої подібності — обов'язкова вимога жанру. Але відтворюючи подібність до людини, художник завжди намагається відна​йти, розкрити сутність її характеру, проникнути в бездонні глибини її внутрішнього світу. 

У живописних, графічних портретах існують різновиди залежно від:

а)  постави — прямий (анфас), у профіль (збоку), у три чверті;

б)  стилю та способу зображення моделі — ідеальний, реалістичний, парадний;

в)  кількості зображуваних — персональний, подвійний, груповий (сімейний, корпоративний).

Власний портрет художника, виконаний самим художником, називається автопортретом.

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

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

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

2. Натюрморт (із французького «мертва натура») — це продумана композиція неживих предметів побуту або об'єктів тваринного чи рослинного світу, що становить сюжет художнього твору. 

Вперше твори цього жанру з'явились у Голландії на початку XVII століття. До цього жанр натюрморту як самостійний не існував: у мистецтві Середньовіч​чя та Ренесансу елементи натюрморту мали символічне значення, підкреслюю​чи характеристики персонажів, які зображувалися.

Головною особливістю натюрморту є те, що за допомогою неживих речей художник відображає певне бачення фрагментів матеріального світу. Таким чи​ном, художник ніби вселяє у мертві предмети нове життя. Придивіться уважніше до відомих творів цього жанру і ви помітите, що більшість із них містить інфор​мацію не тільки про речі, але й про епоху, побут, звички їх володарів. Предметом зображення є квіти, плоди, дичина, їжа, посуд, меблі, одяг, особисті речі.

Мистецтвознавство виділяє два основних типи натюрморту:
а)  той, у якому речі ніби самі розповідають про себе, даючи можливість гляда​чеві познайомитися з їхньою пластикою, кольором, взаєморозташуванням, фактурою;

б)  той, що більше розповідає про самого володаря, якому вони служать, але й інколи образ цілої епохи.

3.  Пейзаж (із французького «країна, місцевість») — жанр образотворчого мистецтва, в якому основним предметом зображення є природа. Розквіт цього жанру датується XVII сторіччям у мистецтві голландських художни​ків.

Пейзажі класифікують залежно від:

а)  представленого мотиву — архітектурні забудови, міста (ведута — місцевий, архітектурний пейзаж); природний (морський — марина, рівнинний, ліс​ний, гірський); сільський (поєднує архітектурний та природний пейзажі);

б)  ставлення до зображуваної дійсності — топографічний, уявний.

4.  Побутовий жанр — один із традиційних жанрів образотворчого мистецтва, що визначається колом тем та сюжетів із повсякденного життя: звичайно​го, приватного, суспільного та ін. Власне побутовий жанр отримав свій істо​ричний зміст та характерні форми лише як явище світського станкового мистецтва. Галантні бесіди, популярні ресторани та картини домашнього життя, тепле зображення домашнього побуту, суспільні відношення у побу​тових ситуаціях — це теми побутового жанру. Кращі представники жанру: Опоре Домьє, Густав Курбе, Г. Федотов, О. Г. Венеціанов, І. С. Рєпін.

5.  Батальний жанр пов'язаний із зображенням битв, військових походів, різ​номанітних бойових дій та епізодів військового життя. З'явився в епоху Відродження. Один із кращих представників жанру — Тиціан.

6.  Історичний жанр присвячений історичним діячам та подіям, що є суспіль​не значимими, і є явищем в історії людства. Може входити до історичного міфологічного жанру як елемент інших жанрів: побутового, пейзажного, на​тюрморту.

7.  Міфологічний жанр присвячений героям та подіям, про які розповідається у міфах давніх народів. Витоки цього жанру — в пізньоантичному та серед​ньовічному мистецтві. Остаточно сформувався в епоху Відродження.

Матеріали та техніка
1.  Живопис олійними фарбами має два способи: багатошаровий (лесування), одношаровий (аля-прима).

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

3.  Гуаш — має густу консистенцію та велику щільність, непрозора.

4.  Темпера — фарби розводять водою та готують на олійній суміші.

5.  Пастель — пишуть кольоровою крейдою оксамитово-м'яких тонів на сірому папері.

6.  Фресковий живопис (монументальний) — кольоровий порошок розводять водою та наносять на сиру штукатурку, яка, висихаючи, міцно скріплює ко​льоровий шар.

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

З а в д а н н я   (узагальнення у формі індукції)
Учитель проводить вікторину за слайд-шоу. Учні мають визначити мистець​кий жанр, вказати матеріал та техніку виконання.

VI.   БАЗОВИЙ ІНФОРМАЦІЙНИЙ МАТЕРІАЛ П1ДТЕМИ «ГРАФІКА. ХУДОЖНІ ЗАСОБИ. ВИДИ ТА ЖАНРИ»

Будь-яка людина, котра навіть не вважає себе прихильником мистецтва, зустрічається із графікою буквально на кожному кроці: то у вигляді книги, то га​зетної карикатури, оголошення, афіші, плакату. Але знають графіку, є істинни​ми цінителями небагато людей, навіть серед тих, хто серйозно цікавиться мисте​цтвом. Графіка часто асоціюється з чимось легким, навіть несерйозним, не та​ким важливим та відповідальним, як, скажімо, станковий чи монументальний живопис. Насправді ж руки художників, живописців несуть сліди роботи з найгрубішими слюсарськими інструментами та отруйними хімічними речовинами. Те, що здається експромтом, приховує складний технологічний процес.

Графіка (з грецького «пишу, малюю») — вид образотворчого пластичного мистецтва. Як і живопис, пов'язана із зображенням на площині: малюнок або відтиск наноситься, як правило, на аркуш паперу. Лінія, контур, силует у цьому мистецтві відіграють головну роль.

Історична довідка

Цей випадок стався колись у Франції з одним художником. Жив він у край​ній бідності, і ось одного разу він вирішив написати листа генеральному міні​стру фінансів Е. де Силуету, аби попросити його про допомогу. І тільки він вивів його прізвище, як на цьому місці утворилась велика пляма. На одну мить худож​ник засмутився, а потім його рука швидко перетворила пляму на тінь, яка ніби впала від фігури міністра фінансів. Листа все ж таки не було написано, але ма​люнок міністр все-таки отримав. Згодом подібні до цього малюнки все частіше почали з'являтися, і називалися вони силуетами. Потім так назвали вид графіч​ної техніки в образотворчому мистецтві. Силуети, перші графічні роботи, стали виконувати тушшю на світлому фоні або білими фарбами на темному фоні.

 



Засоби художньої виразності графіки

Графіка — мистецтво малюнку. Плавність або строкатість лінії, її м'якість або твердість, уривчастість або безперервність, ступінь тонкості, сухості чи тов​щини — все це має значення та використовується художником задля різнобічно​го відтворення дійсності. Лінія може передати обриси предметів, їхню фактуру і характер. Графіка — найоперативніший образотворчий вид мистецтва.

Широко використовується у графіці пляма: рівно зафарбована, різна за ко​льором, формою, розміром, густотою, характером тону. Все це дозволяє плямі створити ілюзію об'єму, глибини, допомагає точніше виразити реальність. Чор​но-білі малюнки не здаються однотонними, бо це пояснюється тим, що кожний колір, у тому числі й чорний, має безліч відтінків.

Різниця у градації кольору від найтемнішого до найсвітлішого виражаєть​ся поняттям «тон». Художники відчувають найтоншу градацію одного й того ж тону. Тон допомагає передати якість предмета, його об'єм та інші властивості. Однокольоровий (чорно-білий) малюнок інколи називають тоновим.

Таким чином, лінія, пляма, тон — основні виражальні засоби у графіці.

Різновиди графіки 

Станкова графіка
1.   Оригінальна графіка — твори виконуються в одному екземплярі на папері різними художніми матеріалами.

2.  Естамп (з франц. «відтиск») — вид графіки, що дозволяє тираж, тобто біль​шу чи меншу кількість повноцінних авторських екземплярів твору. На кож​ному авторському відтиску має стояти його підпис та номер — Д15 (сьо​мий із п'ятнадцяти) або Д15\2 (сьомий із п'ятнадцяти з виправленнями). На відміну від типографічної продукції форму для друку естампу виготов​ляє сам автор.

Естамп ділиться на чотири види:
а) високий друк. Висока гравюра — найстаріша серед усіх видів естампу. Вона виникла від техніки «набійки» — друку з випуклих дерев'яних форм на тка​нину, що робилося ще в пізньоантичному Римі. Друк із рельєфних форм на папір з'явився у Китаї в VI—VII столітті. Спочатку для високої гравюри на дереві використовували дошки, розпиляні вздовж волокна. Така техніка називається поздовжньою ксилографією. У 1515 році італієць Угод а Карпі винайшов спосіб отримання кольорового відтиску —кьяроскуро. У XVIII столітті Томасом Б'юїком була винайдена торцева ксилографія (спосіб

гравірування на торці дерева). Аби замінити дерево, в XX столітті худож​ники звернулись до лінолеуму. Так з'явилася ліногравюра;

б)  глибока гравюра — офорт, різцева гравюра на металі, другий за віком вид естампу, вона заявилася всередині XV століття. За легендою, яку розповів Д. Вазарі, честь її винаходу належить флорентійцю Мазо Фінігуерре — ювеліру, майстру техніки ніело (чорніння по сріблу). Рельєфність друко​ваної форми є необхідною умовою для глибокого друку. Але цього разу друкуються заглиблені штрихи та крапки, в які забивається фарба, а чиста поверхня стає фоном. Під сильним тиском фарба переходить на спеціаль​ний крихкий зволожений папір, а краї металевої друкованої форми, що вдавлюються у такий папір, створюють характерні рельєфні краї компози​ції — фасети. У 1507 році Д. Хопфер винайшов хімічний спосіб створення заглибленої друкованої форми — «офорт», що в перекладі означає «азот​на кислота». Таким чином, глибоку гравюру можна поділити на два види: хімічного способу виготовлення (офорт) та механічного. Серед глибоких гравюр хімічного способу виготовлення виділяють травлений штрих (Ремб​рандт), акватинту (Ф. Гойя), лавіс, ресерваж, м'який лак. Основні механічні способи: різцева гравюра на металі, суха голка, мецо-тинто;

в)  плаский друк — літографія, альграфія, офсет. Родоначальниця цього виду естампу — літографія. Художник, малюючи на камені — вапняку — спе​ціальними олівцями та тушшю, створює водовідштовхуюче середовище. Під час друку перед кожним нанесенням фарби на камінь він змочується водою, яка не лягає на малюнок, а товста друкарська фарба в свою чергу не лягає на воду. Винайдена літографія в 1799 році Алоїзом Зенефельдером, який першим здогадався, що можна друкувати з пласкої форми за рахунок різ​них фізико-хімічних властивостей. Відомі майстри літографії — Т. Жеріко, О. Домьє, П. Гаварні, Д. Уістлер, Ф. Фантен-Латур, К. Кольвіц, російські — М. О. Тирса, М. Ф. Лапшин, В. В. Лебедев, О. Л. Каплан, Ю. О. Васнецов, К. І. Рудаков, О. С. Ведерников, 

В. М. Конашевич);

г)  трафаретний друк — шовкографія. У шовкографії друкованою формою служить тонка, але міцна тканина, натягнута на раму. Деякі частини цієї тканини, що залишаються незафарбованими елементами композиції, роб​ляться непроникаючими для фарби. Такою перепоною служить або паперо​вий трафарет, що знаходиться між ситом та майбутнім відтиском, або при​готована безпосередньо на ситі особлива полімерна плівка. Відомі майстри шовкографії — Є. І. Чарушин, Ю. О. Васнецов, О. С. Ведерников.

Промислова графіка
Із мистецтвом книги пов'язаний особливий жанр — екслібрис (від латин​ського «з книг») — книжковий знак, який вказує на володаря книги. Екслібрис наклеювався на внутрішній бік книжкової палітурки або обкладинки. Книжкові знаки гравірувались на дереві, міді, лінолеумі, виготовлялися цинкографським або літографським способами.

Види:

— гербовий (ХУІ-ХУИ ст.);

— вензелевий (до орнаменту входять ініціали володаря книги);

— сюжетний (складається з архітектурних мотивів, атрибутів, емблем, які свідчать про смаки володаря книги).

До мистецтва книги входить:

—  виготовлення макету;

—  оформлення;

—  ілюстрації.

Відомий український ілюстратор — В. Базилевич, майстри екслібрису — А. Дюрер, Лукас Кранах, Франсуа Буше, Анрі Матісс, А. М. Бенуа, В. О. Фаворський.

Мистецтво плакату

Виділяють:

—  політичний плакат;

— видовищний (театральний, кіноплакат тощо);

— рекламний плакат, або «постер».

Для мистецтва графіки характерний високий ступінь соціального відгуку. Протягом усієї історії вона жваво реагувала на всі докорінні зміни в житті сус​пільства, відповідала і сама стимулювала естетичні потреби людини. Всі найзначніші винаходи у її технологіях, розвиток художньої виразності мови при​падають на особливо гострі, переламні моменти історії культури. Тому для неї характерною є і морфологічна пластичність, змінність того, що входить до ве​ликої та досить різнорідної системи мистецтва графіки.

VII.  УЗАГАЛЬНЕННЯ ТЕМИ УРОКУ У ФОРМІ ІНДУКЦІЙНИХ ЗАВДАНЬ

1.  Проаналізувати таблицю, яку учні заповнювали в інформаційному блоку. Обґрунтувати запитання: чи залежить художній образ від матеріалу, техні​ки виконання від жанрових особливостей візуального мистецтва?

2.  Учитель демонструє різні види мистецтва з різною технікою виконання. Учні мають назвати вид мистецтва, жанр, техніку виконання. Бажано ви​користовувати мистецький словничок.

VIII. РЕФЛЕКСІЯ

Кожен жанр мистецтва відображає реальний світ своїми художньо-творчи​ми засобами. Кожен твір мистецтва — це погляд або представлення, своєрід​не бачення художника особливостей навколишнього світу. Велике значення має синтез та взаємозбагачення різних видів мистецтва.

IX.   ТВОРЧЕ ЗАВДАННЯ

Намалювати профіль у техніці силуету.

Силует

В останній третині XVIII — на початку XIX століття, до винайдення фотографії, була широко поширена техніка силуету. У кожному домі можна було побачити однотонні зображення, що прикрашали стіни кімнат та альбоми дам. Найчастіше це були портрети або побутові сцени. Техніка силуетів була різноманітною: їх малювали тушшю на папері чи склі або вирізали із паперу.

Мода на силуети була такою великою, що їх виконували не тільки професіонали, але й дилетанти. Багато портретів видатних людей того часу дійшли до нас тільки у силуетах.

Силует як вид образотворчого мистецтва виник у далекій давнині: чорні пласкі профільні фігури прикрашають грецькі вази VI ст. до н. е. У Греції на​годилася легенда виникнення силуету, коли дочка Дибутада (грецького бога), окреслила тінь свого коханого на стіні дома. У глибину століть йде історія розвитку славнозвісних китайських силуетів.

Але у тому вигляді, що процвітав у нас, силует народився у Франції у І половині XVIII ст. А назва з'явилась пізніше. Походить ця назва від прізвища генерального контролера фінансів 

Е. де Силуета (1709—1767 рр.). Коли його звільнили з посади за непопулярні реформи, він тішив себе вирізанням силуетів. Тоді вони здавались надто бідними, простими порівняно з яскравими полотнами художників. Над ним стали потішатися і називати його витвори силуетами. Згодом такі контурні зображення стали з'являтися все частіше і називали їх силуетами. Потім так назвали вид графіки.

Але до початку XX сторіччя він був майже забутий. Силует — пласка форма предмета або спорудження, що упізнається за контуром. Перше, що ми сприй​маємо, навіть мигцем глянувши на предмет,— його силует.

Алгоритм виконання силуету:
1)  сфотографувати себе чи близьку людину у профіль та зробити фотогра​фію;

2)  зробити ксерокопію з фотографії;

3)  скріпити ксерокопію та чорний папір степлером, щоб вони не рухались;

4)  вирізати за контуром профіль;

5)  наклеїти на білий папір. Зробити рамку у формі овалу з вензелями.

Копія за клітинками:
1)  накреслити на фотографії чи малюнку клітинки;

2)  накреслити на папері клітинки більші за розміром, ніж на фотографії;

3)  перенести малюнок у кожну клітинку.

X.    ДОМАШНЄ ЗАВДАННЯ

1) Принести на наступний урок солоне тісто (2 частини муки, 1 частина солі), кольоровий папір, клей, ножиці.

2. Доповніть таблицю, опрацьовану на уроці, прізвищами майстрів, які внесли вагомий внесок у розвиток жанру.

ТЕМА:  ВИДИ ТА ЖАНРИ ЖИВОПИСУ

Слайд № 1
МЕТА: сформувати уявлення про походження живопису, його види та жанри; розвивати відчуття 

            прекрасного та гармонії у тво​рах мистецтва; виховувати в учнів прекрасні почуття, навіяні 

            спогляданням творів живопису та порівнювати їх з почуттями та думками, що виникли від 

            сприйняття інших видів мисте​цтва.

ОБЛАДНАННЯ: ілюстрації картин, використання слайдів.

                                                        ХІД  УРОКУ
I.  ОРГАНІЗАЦІЙНА ЧАСТИНА 

Оголошення теми і завдань уроку.

II. МОТИВАЦІЯ НАВЧАЛЬНОЇ ДІЯЛЬНОСТІ

Слово вчителя
Що таке мистецтво? Питання складне й водночас просте. Словники, енцик​лопедії пропонують багатослівні визначення. Давайте уважно подивимось, що нас оточує. Книжкова ілюстрація, вишитий рушник, стінопис у соборі, ювелірна прикраса — все це твори мистецтва. Тобто мистецтво — це один із видів люд​ської діяльності, в якому художньо відображається її внутрішній і навколиш​ній світ.

Мистецтво поєднує в собі багато видів творчої діяльності людини. Це — лі​тература, музика, театр, кіно тощо. Такі різноманітні види людської творчості мають назву видів мистецтва. Серед них виділяють живопис, графіку, скульптуру, що разом із художньою фотографією становлять образотворче мистецтво. Сама назва його пояснює: це мистецтво, що творить образи, які ми можемо ба​чити очима. Тісно з ним пов'язані архітектура та декоративно-ужиткове мистец​тво, дизайн, садово-паркове мистецтво, комп'ютерна графіка. Уся ця сукупність мистецтв має ще й назву візуального мистецтва. Кожен вид мистецтва має свій спосіб відображення навколишнього світу, в ньому використовуються характер​ні саме для нього матеріали, він по-різному задовольняє людські вимоги.

Отже, сьогодні на уроці ми з вами дізнаємося більше про живопис, засоби живопису, його види та жанри, познайомимося ближче із зразками живопису, поринемо у світ мистецтва.

Слайд № 2
Живопис — найпопулярніший вид образотворчого мистецтва, це зображен​ня фарбами на папері, полотні, стіні або іншій поверхні предметів, явищ, лю​дей тощо.

III.   ВИВЧЕННЯ НОВОГО МАТЕРІАЛУ

Кожен вид мистецтва говорить з нами своєю мовою: графіка — мовою ліній, штрихів, темних і світлих плям; живопис — мовою кольорів та їх відтінків; де​коративно-ужиткове мистецтво — мовою орнаменту, візерунків, символів, створює речі корисні й гарні.

Завдяки кольору та майстерності художника живопис може відобразити світ людських почуттів, характерів, стосунків. Живопис має великі можливості для передання реального навколишнього життя і внутрішнього світу людини. Відповідно до призначення живопис поділяється на види: монументальний, станковий, театрально-декоративний, мініатюра.

Зараз ми дізнаємося, що ж нового нам повідомлять учасники творчих груп.

Перша творча група повідомить нам про монументальний вид живопису. За призначенням та особливостями художнього виконання живопис поділяєть​ся на монументальний, декоративний та станковий.

Слайд № З

Першим з'явився монументальний живопис. Це були розписи на стінах і стелях печер, які робили первісні художники. У Стародавньому Єгипті, Рим​ській імперії монументальні розписи прикрашали храми, палаци царів, вельмож. В епоху Середньовіччя у Візантії, країнах Західної Європи храми прикрашали мозаїками (зображення складалося із закріплених на поверхні різнокольорових шматочків скла, мармуру, камінців) та фресками (живопис фарбами по вогкій вапняній поверхні). Ці традиції продовжили і майстри Київської Русі. Мозаїки І, і фрески того часу ми можемо побачити в Софії Київській. Вони були і в Ми​хайлівському Золотоверхому соборі.

У готичних соборах Західної Європи з'являється ще один різновид мону​ментального живопису — вітраж. Це зображення із кольорового скла або його частинок, скріплених між собою. З часом у монументальному живописі почали використовувати й олійні фарби. Для монументального живопису властиве філософсько-епічне розуміння дійсності, суспільне значимий зміст, масштабність задуму, громадянський пафос, високий лад образів, звернення до великої колек​тивної аудиторії тощо.

Монументальний живопис тісно пов'язаний з архітектурою, він підпорядко​вується архітектурній споруді, створюючи синтез-органічну єдність різних видів мистецтв в межах єдиного художнього твору. Синтез тоді досягає повноти, ко​ли різні види мистецтв узгоджуються спільністю ідейного задуму та стилістич​ною єдністю. В ансамблі монументальний живопис виконує також і декоратив​ну роль.

Друга творча група повідомить нам про декоративний вид живопису.

Слайд № 4

Декоративний (декор — система, сукупність декораційних елементів (при​крас) в архітектурі та прикладному мистецтві) живопис є складовою архітектур​ного ансамблю або творів декоративно-прикладного мистецтва і призначений (на відміну від монументального живопису) для оздоблення або підкреслення конструкції та функції предмета. Термін відноситься також до орнаментально​го розпису. В сучасному розумінні декоративний живопис як манера може бути застосований у станковому та монументальному живописі.

Слайд № 5

Отже, термін відноситься до орнаментальних розмалювань та композицій, що не мають самостійного значення: панно, орнаментальне підкреслення функ​цій предмета або оточення великих настінних сцен.

Різновидом декоративного живопису є театрально-декораційний — це ху​дожнє оформлення вистав. У добу Відродження у театр прийшло образотворче мистецтво для зображення місця дії засобами живопису, і виникла нова про​фесія — художник-декоратор. Художники у сучасному театрі не лише малюють величезні картини, але й створюють ескізи костюмів, макети декорацій, проду​мують освітлення сцени протягом усієї вистави.

Третя творча група повідомить нам про станковий вид живопису.

Слайд № 6

Станковий живопис (від слова «станок», «мольберт», на який ставиться приготовлена основа — картон, дошка, полотно для малювання картин, за яким працював художник) об'єднує твори самостійного значення, не пов'язані з архітектурним ансамблем. На відміну від монументальних творів, які є невід'ємними від стіни і частини будівлі, станкові живописні картини можуть змінювати своє місцезнаходження, їх можна переносити з місця на місце, зберігати в житлових приміщеннях, установах, музеях. Станковий живопис виник у добу Відроджен​ня. Але справжнього розквіту цей вид мистецтва набув коли виникла техніка роботи з олійними фарбами на полотні. Вони давали можливість працювати над картиною тривалий час.

Саме в цій техніці виконано переважну більшість шедеврів світового зна​чення.

Мініатюра як вид живопису виникла в часи, коли старовинні книги прикра​шали невеличкими барвистими сюжетними зображеннями. Саме слово «мініа​тюра» походить від «мініум» (так називали червону фарбу, яку дуже цінували в давні часи).

За тематикою живопис поділяється на жанри: побутовий, історичний, де​тальний, портрет, пейзаж, натюрморт, міфологічний, релігійний, анімалістич​ний, батальний, іконопис.

Слайди № 7, 8

Побутовий жанр — галузь мистецтва, присвячена відображенню у художніх творах подій та сцен повсякденного життя людини.

Історичний жанр — галузь мистецтва, присвячена зображенню конкретних історичних явищ суспільного життя минулого та сучасного, а також діяльності історичних осіб.

Детальний жанр — в образотворчому мистецтві досконале, реалістичне ви​конання всіх дрібниць та подробиць у зображенні будь-чого. Практика деталь​ного жанру притаманна художникам Раннього Відродження.

Слайд № 9

Портрет — один із провідних жанрів живопису, скульптури, графіки, при​свячений зображенню 

певної конкретної людини; окремий художній твір, що належить до портретного жанру. Портрет може відображати одночасно кількох людей. Портретний жанр набув поширення ще у мистецтві часів рабовласни​цької формації (Стародавні Єгипет, Греція, Рим) і, будучи забутим у середні ві​ки, з новою силою розвинувся у добу Відродження — особливо у XVII ст., коли творили великі майстри портрету Рембрандт та Веласкес. Провідне місце в жит​ті тодішнього суспільства посів жанр портрета, розвиток якого розпочався з до-наторських та надгробних зображень. Цей вид портрета був досить поширеним в українському мистецтві.

(Портрети Яна Рорбурта, Костянтина Корнякта.)
Найпопулярнішим був портрет світського призначення, спочатку погруд​ний, згодом у повний зріст. Невеликого формату ранні портрети об'єднані органічно цілим ренесансним сприйняттям людини. У таких портретах пере​плелися впливи західноєвропейського мистецтва з традиціями українського жи​вопису, якому належить провідна роль.

Слайд № 10

Пейзажний жанр — один із жанрів в образотворчому мистецтві, присвяче​ний зображенню первісної або зміненої людиною природи. Окремий художній твір відповідного жанру також називається пейзажем. Як самостійний жанровий різновид пейзаж існує у європейському мистецтві з XVII ст., набувши особливо великого розвитку в голландському живописі цієї доби. Лише у XIX ст. пейзаж став поширеним жанром. З часом він розгалужується на різновиди: парковий, історичний, міський, індустріальний тощо.

Слайд № 11

Натюрморт (від французького «мертва природа») — один із жанрів образ​отворчого мистецтва, присвячений зображенню неживих предметів. Найбільшо​го розвитку як самостійний жанр досяг у XVIII ст. в голландському та іспан​ському живописі.

Слайд № 12

Іконопис — в історії мистецтва галузь станкового (духовного) живопису, твори якого були об'єктом культу та поклоніння.

Батальний жанр — галузь образотворчого мистецтва (переважно маляр​ства), присвячена військовій тематиці. Головним чином відображує бойові події. Батальний жанр може розглядатись і як окремий розділ історичного жанру.

Слайд № 13

Анімалістичний жанр — жанровий різновид образотворчого мистецтва, що зображує тварин, птахів.

Художні образи живопису створюються за допомогою малюнка, кольору, світлотіні, колориту і перспективи. Важливу роль відіграє і композиція (лат. соmpositіо — складання, розміщення) — побудова художнього твору, співвідно​шення окремих частин і елементів, що зумовлені його ідейно-образним змістом, характером і призначенням.

Найважливішим зображальним та емоційним засобом живопису є колір. У живописі використовуються фізичні властивості світла, що дає можливість зобразити предмет у кольорі, створювати колорит. Колорит (італ. соlorіо  — за​барвлений) — загальне кольорове рішення, система сполучення кольорів та їх відтінків у художньому творі. Якщо у творі домінують сині, зелені, фіолетові відтінки, колорит називають холодним, а коли домінують жовті, червоні, оран​жеві — теплим. За допомогою кольору, приведеного в творі у гармонійну сис​тему, передаються краса й багатство барв реального світу, матеріальність пред​метів, їхнє природне забарвлення і його зміни залежно від освітлення і оточення.

Техніка живопису різноманітна, фарби відрізняються одна від одної харак​тером речовин, що сполучають барвники. Застосовують фарби олійні, клецові, керамічні, силікатні, воскові, темпера.

IV. ПІДСУМОК

Ми вже знаємо, що таке живопис. Він сповнений простору, глибини, як у реальному житті. Складається враження, що там діють живі люди, рухаються тварини, ростуть дерева і квіти, хоча насправді це лише кольорові фарби на пло​щині. Завдяки їм і майстерності художника живопис може відобразити світ люд​ських почуттів, характерів та стосунків, спостереження за природою та сміливі фантазії. Тобто живопис має великі можливості для передання реального нав​колишнього життя і внутрішнього світу людини. Тому це найпопулярніший вид мистецтва, який має багато шанувальників. Глибина і правдивість відображення дійсності, майстерність застосування художніх і технічних засобів визначають силу ідейного і емоційного впливу живопису на глядача. Живопис, як і інші ви​ди мистецтва, є однією із форм суспільної свідомості, засобом пізнання світу, ідейного та естетичного виховання людей.

V.   ДОМАШНЄ ЗАВДАННЯ

Творчим групам дібрати зразки живопису до тих жанрів, про які вони роз​повідали на уроці.

ТЕМА: Декоративно-ужиткове мистецтво. Різновиди: вишивка, ткацтво, килимарство,   

             гончарство, іграшка, художня обробка металу, дерева, шкіри, вироби з бісеру. Український 

             костюм.  Костюми народів світу.

            (Виконання декоративної композиції – панно для шкільного інтер'єру (колективна роботи)

             Створення зразків народної іграшки (з костюмами, прикрасами)

МЕТА: визначити роль декоративно-ужиткового мистецтва в житті людини; вчитися характеризувати 

             художньо-образний зміст народних творів; вчитися формулювати власні враження під час 

             спілкування з творами народного мистецтва, використо​вуючи спеціальну мистецьку 

             термінологію; розвивати вміння інтерпретації художніх творів за змістом і мовними засобами, 

             формувати пізнавальну активність, повагу, любов до культу​ри рідного краю, до мистецьких 

             добутків народних майстрів; розвивати здатність давати естетичну оцінку художнім тво​рам;

             виховувати духовність, що виникає внаслідок тонкощів бачення та сприйняття світу, інтерес та 

             любов до цих видів мистецтва.

ОБЛАДНАННЯ: наочний матеріал, ілюстративний матеріал, фрагменти слайд-шоу.

ТИП УРОКУ: урок засвоєння нових знань, практичних умінь і навичок.

КЛЮЧОВІ СЛОВА: декоративно-ужиткове мистецтво, вишивка, килимарство, гончарство, народна  

                                   іграшка, лялька, художня обробка ме​талу, дерева, шкіри, вироби з бісеру, костюм.

                                                               ХІД  УРОКУ

I. ОРГАНІЗАЦІЯ ПІЗНАВАЛЬНОЇ ДІЯЛЬНОСТІ УЧНІВ

 
Оголошення теми та завдань уроку.

II.     АКТУАЛІЗАЦІЯ ОПОРНИХ ЗНАНЬ

Гра «Сніговий ком»

Значення гри полягає в тому, що відповідь на запитання формується пос​тупово, учні по черзі відповідають, додаючи важливі моменти, риси у колектив​ній формі відповіді.

Запитання до гри з учнями:
—  Які види мистецтва відносять до просторових? Назвіть їхні спільні риси.

—  У чому полягає специфіка скульптури та архітектури як видів мистецтва?

—  Які жанри живопису ви знаєте? Назвіть відомих представників кожного з жанрів.

—  У чому полягає специфіка графіки як виду мистецтва?

III.    ВИКЛАД НОВОГО МАТЕРІАЛУ 

Завдання
По мірі ознайомлення з навчальним матеріалом учні повинні заповнити таблицю.

Декоративно-ужиткове мистецтво

    види або жанри                 техніка та матеріали

Базовий інформаційний матеріал

Завдання з моделювання
(Надання інформаційного матеріалу проводиться учнями у вигляді презентації мистецького жанру. Вчитель наперед ділить клас на малі групи (по два учні), задає домашнє завдання: самостійно опрацювати інформаційний  блок, текст, зробити нариси, необхідні малюнки, створити емблему мистецького жанру, розробити презентаційну структуру. Форма презентації обирається уч​нями самостійно. Час виконання презентації суворо регламентований — 5 хв.)

 





Перша група

Декоративно-ужиткове мистецтво має своє особливе художнє значення і свою декоративну образність та безпосередній зв'язок з побутовими потребами людей. Людина упродовж життя займається різноманітними справами: домаш​нім побутом, широким колом суспільних, трудових, культових функцій, спор​тивних, мистецьких занять та безліч інших. Тому існує велика кількість різних побутових предметів, речей, що допомагають виконувати людині свої справи. Багато з них мають відношення до сфери декоративно-ужиткового мистецтва. Виготовляють їх із найрізноманітніших матеріалів (традиційно з дерева, гли​ни, тканин, скла, металу), тому класифікують твори декоративно-ужиткового мистецтва в основному за матеріалом і технологією виготовлення:

1)  художні тканини (килими, вибійка, батик, художнє в'язання, мереживо);

2)  художня кераміка (майоліка, фаянс, фарфор, кам'яна маса, шамот);

3)  художнє скло;

4)  меблі;

5)  одяг;

6)  ювелірні вироби;

7)  художній метал;

8)  художня обробка дерева (різьбярство, столярство, бондарство);

9)  художня обробка шкіри;

10)  народне малювання;

11)  народна іграшка.

Історична довідка
З давніх-давен людина у створених виробах задовольняє не тільки свої що​денні утилітарні потреби, але одночасно й свої естетичні потреби, намагаючись прикрасити предмет, яким вона користується. Поява орнаментованих предметів у первісному мистецтві була пов'язана з трудовою діяльністю та обрядом. Як вид художньої творчості декоративно-ужиткове мистецтво остаточно складаєть​ся під час виділення ремесла у самостійну галузь виробництва. До промислово​го перевороту всі вироби виготовлялися вручну майстром та його підмайстра​ми — ковалями, гончарями, швачками...

В Україні сформувалося багато видів народного мистецтва:

— художня обробка дерева, каміння, металу;

— гончарство;

— художня вишивка;

—  ткацтво і килимарство;

— декоративний розпис тощо.

Художньо-побутові вироби, які виготовляються вручну, в наш час набули значного розвитку в усіх областях України. Кожен вид декоративно-ужитково​го мистецтва тісно пов'язаний з історією, національними традиціями регіонів і свідчить про мистецьку обдарованість народних майстрів. Назвемо основні ху​дожні осередки:

1.   Опішня (Полтавська обл.) — художня кераміка;

2.   Решетилівка (Полтавська обл.) — килимарство;

3.  Дігтярі (Чернігівська обл.) — килимарство, рушники, плахтові тканини;

4.   Петриківка (Дніпропетровська обл.) — петриківський розпис;

5.   Кролевець (Сумська обл.) — кролевецькі рушники;

6.   Бубнівка (Вінницька обл.) — центр традиційного гончарства;

7.   Клембівка (Вінницька обл.) — художня вишивка;

8.   Косів (Івано-Франківська обл.) — килими, художні вироби з дерева, кера​міка, шкіра;

9.   Вижниця (Чернівецька обл.) — вироби з дерева, оздоблені різьбленням та випалюванням.

Найвищим званням — «Народний художник України» — відзначені:
—   К. В. Білокур (народне малювання);

—   Д. Ф. Головко (художня кераміка);

—   Л. Є. Гоголь (художник килимів і гобеленів);

—    І. В. Зарицкий (художнє скло);

—    І. С. Литовченко (художнє ткацтво, монументальне мистецтво);

—    М. О. При(й)маченко (майстер народного розпису);

—    О. Ф. Наєнко (монументальне мистецтво, працював в техніці інкрустації соломкою);

—    Л. С. Товстуха (художник -килимів);

—    М. К. Тимченко (майстер народного розпису).

Друга група

Суспільний розподіл праці вже на стадії мануфактури, розвиток промисло​вості призвели до того, що користь і краса, функції та прикраси виготовлених предметів стали цариною різних фахівців. У період розвитку машинного ви​робництва, для того щоб зберегти естетичну цінність виробів, запрошувався ху​дожник, завданням якого було не вироблення продукції у цілому, а лише його прикрашання: художник став як би уживати своє мистецтво до готового про​дукту. Органічне злиття форми предмета, яка чітко виражає його призначення, з художньо-зображальними засобами, що роблять річ красивою, відображає про​фесійну майстерність автора того чи іншого твору.

З часом виникає художня промисловість — машинне виробництво деко​ративно-ужиткових художніх виробів, якими оздоблюють житлові та громад​ські споруди, речі хатнього вжитку. В наш час крім художніх промислів ма​сове виробництво творів декоративно-ужиткового мистецтва забезпечується спеціальними підприємствами художньої промисловості. В Україні ця галузь промисловості набула широкого розвитку.

Найбільші художньо-промислові підприємства:

1.   Барановський, Коростенський (Житомирська обл.), Полянський (Хмельни​цька обл.), Бориславський (Львівська обл.) фарфорові заводи.

2.   Будянський (Харківська обл.) фаянсовий завод.

3.   Заводи художнього скла в Костянтинівці (Донецька обл.), Києві, Львові, Стрию (Львівська обл.).

4.   Текстильні комбінати в Києві, Херсоні, Черкасах, Луцьку, Рівному, Чернівцях.

5.   Меблеві підприємства в Ужгороді, Львові, Закарпатті (Рухівська меблева фабрика) тощо.

Упродовж тривалого часу декоративно-ужиткове мистецтво та художня промисловість відзначались відданістю традиціям, збереженням вироблених і відшліфованих віками свої форм і елементів декоративного оздоблення.

«Будь щасливим, користуючись мною»,— награвірував на маленькій срібній ложці майстер далекої римської епохи. Цей девіз можна віднести до всіх видів ужиткового мистецтва — нехай будуть щасливими люди, для яких раціональне невіддільне від поетичного.

Протиставлення народного декоративного мистецтва професійному (ре​меслам та промислам) відбувається за двома передумовами. По-перше, народ​не мистецтво створюється самим народом і для себе, тобто людьми, які зайняті хліборобством, скотарством, мисливством, а не спеціалістами — художниками й майстрами, які займаються виключно мистецтвом. По-друге, це мистецтво під​коряється своїм законам, а не закономірностям стильового розвитку, тому має особливий характер, зміст і художню структуру виробів.

Народне декоративне мистецтво -- багатофункціональне явище. У його основі лежать практична, обрядова, естетична, ідейно-смислова, виховна функції.

Основні характеристики народно-декоративного мистецтва:
1.   Утилітарність, побутова функція.

2.   Створюється на колективній основі, традиційна наступність.

3.   Високий ступінь художнього узагальнення, який стосується форми та змі​сту. Причому зміст визначається ідеями добра, життєстверджуючого актив​ного перетворення дійсності, що визначає образну специфіку.

4.   Варіативність (одного центру виробництва — петриківський розпис).

5.   Канонічність.

Третя група

Природа ужиткового мистецтва
Трудова діяльність людини породжує трудові ритми — повтори тіла, змахи рук. Не виключено, що найдавніший вид мистецтва — трудові пісні, які грунту​ються на робочих ритмах, свідчення того, що людина давно збагнула значення ритму. Почуття ритму — один із фундаментів естетичного засвоєння дійсності.

Можна говорити про те, що ритм є єднальною ланкою між матеріальним та ду​ховним світом, допомагаючи в праці, розвиваючи здатність людини сприймати світ, відтворювати його. Механічні подряпини та сліди обробки матеріалу на​бували характеру ритмічного повтору. Виникало зображення, яке ми називає​мо орнаментом. Найяскравіше своє виявлення народний орнамент виявив в ма​лярстві та вишивці.

Види ужиткового мистецтва
Народні промисли

1. Українська народна вишивка — прикрашання одягу та побутових предметів з тканин, на яких вишивається орнамент або зображальний мотив. Техніки вишивки найрізноманітніші — хрестик, гладь, ажурна, мережка тощо. Дуже часто вони комбінуються, доповнюючи один одного. Розрізняють білу (однокольорову) та багатокольорову. Під руками народних майстринь простий шматок домотканого полотна ставав справжнім витвором мистецтва. Орнамен​товані вишивками рушники, підзори, наволоки, декоративні тканини оживляли інтер'єр традиційного народного житла, входили до складу фольклорно-естетич​ного контексту селянського побуту; прикрашений вишивкою одяг був органіч​ним компонентом святково-обрядових свят.

Історична довідка
З давніх-давен традиція вишивання жила серед народу, її коріння губиться ще у дохристиянських культурах. Про це свідчать археологічні знахідки, а також символічне значення вишитої тканини орнаментами. Наприклад, розміщення вишивки на рукавах жіночої сорочки пов'язане із вшануванням рук як знаряддя праці, побажання сили, вправності. Живучість традиції використання рушників у інтер'єрі житла, в обрядах певною мірою пояснюється її зв'язком з релігійни​ми віруванням охоронної функції. З плином століть магічне значення вишитої тканини вивітрилося з народної пам'яті і у її використанні стали переважати естетичні та архітектонічні функції: розвішані над вікнами й дверима рушники фіксували конструктивні деталі житла, вишиті на комірі і рукавах орнаменти підкреслювали край сорочки. Час не владний над художнім образом вишивки. І хоча кожне з поколінь вишивальниць вносить в орнаментику своє світоспри​йняття, але в численних повторах її мотивів збереглися елементи світоглядних уявлень людей, символіка пізніших землеробських культур Європи.

Найпростіші геометричні орнаменти розшифровуються: пряма горизон​тальна лінія — земля, хвиляста — вода, змія; квадрат — засіяне поле. Зміст гео​метричних і рослинних орнаментів розкривається у термінології візерунків, ча​сто пов'язаній з практичною діяльністю людей, тваринним і рослинним світом.

 Художні особливості вишивки були завжди тісно пов'язані з технологією і матеріалом. Геометричний орнамент виконувався набиранням, низзю, занизу​ванням, гладдю, хрестиком, тобто швами, що пов'язані з рахуванням ниток тка​нини. Рослинні орнаменти виконувалися поверхневими швами: полтавською гладдю, художньою гладдю. Вільно пливуть по поверхні тканини тамбурний та рушниковий шви. Легкість і прозорість вишитих виробів досягається завдяки виколюванню і вирізуванню, оздобленню мереживом і бахромою.

Багаті художні традиції вишивального мистецтва набули подальшого роз​витку в художніх промислах, які виникли і сформувались у XX ст. Було ство​рено низку кооперативних майстерень у відомих центрах мистецтва — на Пол​тавщині, Київщині, Поділлі. Демонстрацією багатства української народної вишивки стала перша виставка народного мистецтва 1936 року, на якій експо​нувалось близько 700 оригінальних, майстерно виконаних експонатів із різних областей України. У 40-і й наступні роки широкої популярності набув вишива​ний портрет, що імітував живопис, сюжетні вишивки стають тематично багат​шими. У галузі вишивального мистецтва на Україні працює багато талановитих умільців, серед них — заслужені майстри народної творчості України — П. Березівська, О. Василенко, О. Великодна, О. Гасюк, Г. Герасимович, Р. Горбач, К. Горобець, Я. Грицишин, О. Гуцул, І. Дерцені, П. Клим, Г. Козак, 3. Крако-вецька, І. Куцик, Т. Левицька, Г. Леончук, 3. Магеровська та ін.

Четверта група

2. Український народний декоративний розпис пов'язаний з художнім оздобленням предметів побуту. Українці з давніх-давен прикрашали стіни хат та господарські будівлі, дерев'яний хатній інтер'єр, меблі, посуд, господарські речі. Найдавнішим і найпоширенішим видом народного малярства був настін​ний розпис хат, який відзначався великою різноманітністю мальованих орна​ментальних мотивів у кожній зоні та області. Розписом покривалися стіни хат, призьба, фриз, що йшов угорі, стіни, наріжні пілястри, підвіконня, обрамлення вікон та дверей, самі двері, віконниці. А в інтер'єрі хати — піч, стеля, сволок, обрамлення вікон та дверей, образів тощо. У декоруванні фасадної стіни основ​ним орнаментальним мотивом виступали «квіти у вазоні».

Важливе місце у художньому орнаменті житла в Україні посідали декора​тивні розписи на дереві, якими прикрашали меблі, господарські речі, дерев'яний посуд, дитячі іграшки і особливо, скрині. Народний декоративний розпис увій​шов яскравою сторінкою в історію культури українського народу. До нього на​лежать:

1)  настінний розпис культових приміщень (церков), жител і надвірних госпо​дарських споруд;

2)  різнобарвні малюнки на папері, відомі як мальовки;

3)  станковий народний живопис і графіка;

4)  оздоблення олійними фарбами дерев'яних виробів (скринь, мисників, вули​ків, віялок, дерев'яного посуду, іграшок, музичних інструментів);

5) писанкарство;

6) розпис тканин;

7)  малюнки на склі (поширені переважно в західних областях України). 

Настінний розпис — це живописне зображення, виконане безпосередньо на стіні й пов'язане з архітектурою. Настінні розписи мають форми мозаїки, панно тощо. Розписи бувають тематичними й орнаментальними, виконуються технікою фрески, темпери, клеєного, силікатного та воскового живопису із за​стосуванням синтетичних матеріалів.

Мальовка — декоративний малюнок на тонкому папері, виконаний анілі​новими фарбами — «манійками», що прийшов на зміну настінному розпи​су в оформленні інтер'єру хати. З кінця XIX століття були винайдені яскраві анілінові барвники, тому майстрині настінного розпису починають малювати не на стінах, а на паперових аркушах-мальовках відповідного розміру та фор​мату. Паперові прикраси — квіти в овалі, вазони-букети. Прямокутні килимки наклеювали на стіни, дотримуючись традиційних правил оздоблення хатнього інтер'єру (на каміні та сволоку, над вікнами та підлогою). З початку XX століт​тя відомим центром виготовлення мальовок стає с. Петриківка Дніпропетровсь​кої області.

Петриківський декоративний розпис виник у селі Петриківка (нині Царичанського р-ну Дніпропетровської обл.). З часу свого заснування у 1772 році Петриківка була важливим адміністративним і торговельним центром Протовчанської паланки, де тричі на рік збирався ярмарок, на якому місцеві майстри продавали килими, вибійчасті тканини, а також вироби з дерева, розмальо​вані самобутнім рослинним орнаментом. Після ліквідації Січі село стало ка​зенною слободою, жителі якої не зазнавали постійного кріпацького гніту, що також сприяло розвитку народного мистецтва. Петриківські декоративні роз​писи розвивались у вигляді стінопису житлових приміщень та декору речей гос​подарського і хатнього вжитку. В XIX столітті Петриківка вже була центром розповсюдження стінопису в Україні, орнаментика якого бере початок від ста​родавньої традиційної орнаментики, що широко застосовувалася у побуті за​порізьких козаків для оздоблення їхнього житла, начиння та зброї. Характерним для мистецтва петриківського розпису є рослинний орнамент, що продовжує традиції орнаментики українського бароко. Він ґрунтується на уважному ви​вченні реальних форм місцевої флори та створенні на цій основі фантастичних, неіснуючих у природі форм квітів.

Широкого застосування у розписі набули мотиви садових і лугових квітів та ягід — калини, полуниці, винограду. Характерним для "петриківського орна​менту є також зображення акантового листя (папороті), пуп'янків, перистого ажурного листя.

Роботи сучасних петриківських майстринь, виконані на папері темперою, експонувались на Першій виставці українського народного мистецтва в Києві та Москві (1936 р.). У 1936—1941 роках у Петриківці існувала школа декоративно​го народного малювання, в якій композицію петриківського орнаменту виклада​ла відома майстриня петриківського розпису, майстер народної творчості Укра​їни 

Т. Пата та її дочка В. Кучеренко. З 1958 року в Петриківці відкрито цех підлакового розпису, де виготовляють скриньки й декоративні тарілки із пре​сованої тирси, розписані олійними фарбами. З 1970 року в експерименталь​ному цеху стали виробляти декоративні панно, відточені з дерева декоративні вази, тарілки, кухлі, цукерниці, яйця-мальовки. У наш час діє Центр народної творчості «Петриківка» (директор В. Г. Биленко). Відомі майстри петриківсько-го розпису —-Т. Я. Пата, В. Ф. Палко, Т. Г. Куліш, М. К. Тимченко та ін.

П'ята група 

3. Декоративний розпис виробів із дерева

Декоративний розпис виробів із дерева (скринь, мисників, віялок, саней, дерев'яного посуду, іграшок тощо) бере свій початок від настінного розпису дерев'яних культових споруд, поширених ще з давніх часів. Незначну части​ну декоративного розпису, що вціліла, становлять настінні розписи по дереву олійними фарбами в церквах, наприклад, у церкві Воздвижения у м. Дрогоби​чі (близько 1636 р.), розпис плафона у церкві с. Черва Закарпатської області (1753 р.). -

Яворівський розпис на дереві
Це український народний промисел, який виник у XVIII столітті на те​риторії сучасного Яворівського р-ну Львівської області — центрі збуту розма​льованих виробів із дерева. Він сформувався як своєрідна народна школа, виготовлення зі своїм специфічним розписом яворівських скринь, дитячих ігра-шок-забавок. Розпис скринь базувався на використанні традиційних україн​ських орнаментальних мотивів, чіткої послідовності технічних засобів виконан​ня із використанням фарб із природних барвників. Головний акцент у компози​ції розпису робився на орнаментальних мотивах, розміщених у центрі виділених на площині «віконець». Вони становили основу традиційної системи розпису, в якій домінували рослинні орнаментальні мотиви, їм завжди підпорядковува​лись геометричні візерунки, що тактовно вводились у композицію. Залежно від композиційного вирішення орнаментальних мотивів скрині іменувались: вазо​нова, віночкова, квіткова. У II половині XIX ст. у центральній композиції малю​вали квіти у вазонах, розміщені симетрично щодо вертикальної осі. У розписах скринь використовували і додаткові елементи — зображення сонця і зірок, де​рев, вазонів. На початку XX століття вазонкові композиції були майже повністю замінені віночковими. Квіти, розетки, зірки малювались в обрамленні віночка у центрі «віконця» передньої стінки і віка скрині. Кольорова гама яворівського розпису скринь базується на п'яти основних кольорах: коричневому, зелено​му, жовтому, білому, червоному. Окремі кольори мали конкретне призначення у розписі: темно-коричневою фарбою обводили смуги по краях скринь і бордю​ри; темно-зеленою розмальовували площини «вікон»; світло-зеленою — мотиви качечок; червоною — зображення квітів і листя в галузках.

У післявоєнний час у зв'язку зі зміною побуту мальовані скрині не знахо​дили застосування в домашньому інтер'єрі, все частіше майстри декоративного розпису почали створювати вироби сувенірного характеру.

Різновидом яворівського розпису на дереві в наш час є дитячі іграшки — коники, метелики, пташки, візочки, виготовлені з дерева із оригінальною кон​струкцією, механікою для кожної забавки. Яворівські народні іграшки користу​валися великою популярністю серед населення Прикарпаття. У II половині XX ст. на зміну розпису традиційних побутових виробів на Яворівщині набуло масового поширення малювання сувенірних точених виробів (вазочки, грибки, яйця-мальованки) ацетоновими фарбами. Провідними майстрами Яворівського розпису на дереві в наш час є Ю. Момрик, Ю. Турко, М. Петрів, Ю. Ференц, П. Люта та ін.

Шоста група

4. Писанкарство

Одним із видів українського народного мистецтва виступають писанки, орна​ментовані пташині яйця. Поширений здавна в Україні звичай розписувати пта​шині яйця пов'язаний із дохристиянським обрядом зустрічі весни. Мотиви роз​пису завжди мали символічний зміст: у них поетизувалась краса буття, втілю​валось сподівання на краще майбутнє. Упродовж століть мистецтво писанки набуло характеру народно-декоративного живопису.

Багато народів світу шанували, возвеличували яйце з його власною атрибу​тикою. У багатьох стародавніх народів збереглися перекази, у яких яйце висту​пає джерелом життя, світла, навіть зародком усього Всесвіту. В античній Греції і Римі вважали, що Всесвіт виник із яйця казкового птаха Фенікса, який поклав його у святилище Геліоса (сонця). Яйце для римлян мало магічну силу, тому во​ни використовували фарбовані яйця в різноманітних обрядах і забавах.

Досліджуючи матеріали археологічних експедицій щодо вивчення трипільської культури, вчені-археологи біля села Лука Врублівецька знайшли декіль​ка керамічних яєць із так званими торохкальцями — маленькими камінчиками, що вільно торохкотіли всередині яйця, їх використовували як засоби, що від​лякують злих духів.

На території України писанкарство набуло найбільшого поширення за часів Київської Русі, в 

X—XIII століттях. Найдавнішу українську писанку знайдено археологами на Київщині, вона датується X—XI століттями. Звичайне куряче яйце недовговічне, тому в Київській Русі майстри майоліки у великій кількості виготовляли керамічні розписані яйця. Найулюбленішим мотивом був мотив сосонки — яскраво-зеленої травички, що найперша прокидається після зими, повідомляючи по прихід весни. Улюбленими кольорами майстрів були жовтий та світло-зелений на темному, здебільшого коричневому або чорному, тлі. За пе​ріод з XIII до другої половини XIX століття у писанкарстві майже не виникає нових елементів.

У 20—30-х роках XX століття писанки були зараховані до шкідливих куль​тових атрибутів, а ті, хто їх виготовляв, заслуговували зневаги. Виготовлення писанок припинилося в усіх областях Радянської України, за винятком відда​лених карпатських сел.

У 60-х роках XX століття писанкарство відновилося як мистецтво. Навесні, перед великими святами, у Вижниці, Косові, Коломиї народні майстри продава​ли писанки на ярмарках, сприяючи цим стихійному виникненню писанкарсько-го промислу. У 70-х роках писанки вже експонувалися на виставках. З'явилися приватні колекції писанок. У 80-х роках до писанкарства звертаються професійні художники, у містах виникають музеї писанок (м. Коломия). Великі експозиції писанок має Львівський музей етнографії та художніх промислів — понад 11 000 екземплярів із 20 областей України. Українські писанки можна побачити за ме​жами України: в Лондонському королівському музеї, у Санкт-Петербурзі в ко​лишньому музеї етнографії народів СРСР, в музеях Праги і Кракова.

У народі кажуть, що писанка — це енциклопедія українського народного ор​наменту. Серед писанок, прикрашених рослинним орнаментом, спостерігається велика різноманітність мотивів: гілочки, квіти, вазонки, гірлянди, листки. Гео​метричний орнамент писанки має невелику кількість лінійних і фігурних еле​ментів — різноманітність мотивів творить тут відповідний уклад малюнка. Пи​санки з тваринними мотивами зустрічаються рідше.

Матеріалом для писанки є пташине яйце. За технікою виконання сучасній писанці передувала крашанка — яйце, пофарбоване в один колір рослинними фарбами. Пізніше з'явилася крапанка, яка побутує і досі.

Сьома група 

Найпоширеніші способи виготовлення писанки:
— фарбування яйця в один колір (червоний, синій, зелений, жовтий), харак​терне для всієї України — крашанки, галки, галунки, сливки;

— нанесення малюнка на пофарбоване в один колір тло яйця гострим пред​метом — дряпанки або скробанки;

— розпис яйця пензликом олійними фарбами — кальовки;

— накрапування на пофарбоване яйце воску з наступним занурюванням йо​го в фарби, від світлої до темної — крапанки.

Із кінця XIX століття поряд із писанками створюються дряпанки і мальо​ванки.

Дряпанка — це крашанка, на якій орнамент видряпаний голкою або мета​левим стержнем.

Мальованка — це яйце, розписане фарбами за допомогою пензля.

Білі писанки (галунки), що належать до вишуканих мистецьких творів, трапляються здебільшого на Київщині та Чернігівщині.

Після нанесення кольорового орнаменту решту яйця знебарвлюють міц​ним капустяним квасом або галуном, і тоді на сніжно-білому тлі розквітають неперевершеної краси та яскравості малюнки.

У наш час мистецтво писанок чарує око розмаїттям орнаментальних мотивів і буянням насичених фарб. У художньому відношенні писанки міцно пов'язані з іншими видами народного мистецтва певної місцевості, у них простежують​ся давні традиції та форми українського народного орнаменту. Писанки — це витвір руки і душі. Коломия — це національний центр писанкарства.

5. Українські народні тканини (ткацтво) мають різне призначення, виго​товляються народними майстрами ручним способом. Ткацтво — сукупність ви​робничих процесів виготовлення тканини на ткацькому верстаті шляхом пере​плетення взаємно перпендикулярних текстильних ниток. До народних тканин належать сурові полотна, сукна, вовняні тканини, поштучні вироби (скатерки, рушники, хустки, пояси, рядна, намітки, плахти, запаски та ін.).

Історична довідка
Примітивне ручне ткацтво виникло ще за часів неоліту як вид плетіння. Вважають, що ручний ткацький верстат виник ще за 5 тисяч років до н. е. Ран​ня стадія ткацького виробництва на східнослов'янських землях припадає на пе​ріод трипільської культури. Археологічні знахідки цього періоду являють со​бою значну кількість ткацького знаряддя — деталі первісних ткацьких верстатів, глиняні прясельця для веретен, ткацькі грузила. Самих тканин цього періоду не виявлено, але є відбитки їх на денцях керамічного посуду. В Київській Русі ткацтво було важливим ремеслом. Із X ст. зустрічаються згадки про наявність на Русі сукна, з якого шили свити і опанчі. Спочатку ткацтво було в Україні до​машнім ремеслом, з часом воно розмежувалось на сільське і міське ремесла, що привело до виникнення і співіснування протягом кількох століть двох форм — народного домашнього промислу та цехового ремесла.

Перші механічні ткацькі верстати з'явилися в Англії наприкінці XVIII ст. Велике значення у розвитку ткацтва мало винайдення у 1804 році машини Жакардо. У вітчизняному ткацтві перші механізовані верстати стали застосовува​ти на початку XIX ст. У XVII—XIX століттях на основі існуючих у Львові, Го​родку, Дрогобичі, Стриї цехів та дворових поміщицьких майстерень виникли ткацькі мануфактури — у Лагоді та Бродах на Львівщині, Залізцях, Немирові та Тульчині на Поділлі, Горохові та Корці на Волині, Києві, на Чернігівщині, Полтавщині та Харківщині. На цих мануфактурах народними майстрами виго​товлялися у значній кількості багато оздоблені й коштовні тканини — шпалери (гобелени), золототкані тканини — поплін, оксамит, китайка, тафта, кумач.

Мистецтво ткачів найяскравіше виявилось у виготовленні візерункових тканин. Для візерункового ткацтва майстрині самі готували пряжу з місцевої сировини і фарбували домашнім способом. Провідними техніками візерунко​вого ткання були:

—  класичний ручний перебір;

—  ремїзно-підніжкове візерункове ткання;

—  техніка килимового закладного ткання.

Оздоблювалися народні тканини крім тканого візерунку ще вибійкою, гап​туванням або вишивкою. За візерунком, композицією і колористикою вони були досить різноманітними: смугасті, картаті, з геометричним чи рослинним орна​ментом, прикрашені стилізованими мотивами птахів, тварин, дерев.

Загалом кольорове вирішення українських народних тканин було злагодже​ним, позбавленим строкатості. Переважали в основному світлі кольори полотна і білої вовни, коричневі, сірі відтінки. Чорний колір був типовим для тканин, із яких шили верхній одяг бойки і лемки. Поширеним був яскраво-червоний, а також синій. Рідше використовували кольори — зелений, жовтий і фіолетовий.

З кінця XIX — початку XX ст. у зв'язку з поширенням машинного текс​тильного виробництва народне ручне ткацтво почало занепадати. Відродження його на базі народних традицій розпочалося із 30-х років XX століття. Особли​вого розвитку воно набуло в традиційних осередках народного ткацтва. У га​лузі художнього ткацтва в Україні працювало і працює багато талановитих май​стрів та художників. З XVIII—XIX ст. стали відомими імена досвідчених тка​чів — П. Бідного, родини Роликів і Демченків, 

І. Златоглавнииа, Оболонських, І. Прилуцького, Я. Суходольського. У наш час особливо відзначились у цій га​лузі лауреати Державних премій України ім. Т. Г. Шевченка, заслужені майс​три народної творчості України Г. Верес і Г. Василащук; заслужені майстри на​родної творчості України Н. Антончик, О. Балун, Н. Бабенко, М. Виноградська, П. Клим, Г. Денисенко, В. Ракоїд, Д. Єфремова та інші.

Восьма група

Косівські візерункові тканини — художні вироби ручного ткацтва, що виго​товлялися на Косівщині та в гірських районах Івано-Франківської області Ук​раїни. У 1882 році в Косові було організоване ткацьке товариство, яке надава​ло допомогу ткачам щодо художнього і технічного удосконалення їх творчості. У II половині XIX ст. поширеним типом художніх тканин були візерункові тканні верети з поперечними смугами, ліжники, поліхромні пояси з багатим ор​наментом, які набули широкого розвитку з 40-х років XX ст. У цей період у Ко​сові та навколишніх селах створено ряд ткацьких артілей, які згодом укрупни​лися і були реорганізовані у фабрики. Найбільш характерними для Косовських тканин є поперечносмугасті візерунки, виконані в яскравих, золотисто-жовтих кольорах, що доповнюються блакитним, зеленим, фіолетовим та білим.

Буковинські візерункові тканини — своєрідні ткані художні вироби, виконані на Буковині (Чернівецька обл.). Міцні традиції художнього ткацтва дозволили в м. Хотині і Путивлі організувати промислове виготовлення килимів, наки​док, серветок, їх геометричний і геометризовано-рослинний малюнок будується за принципом поперечносмугастих композицій.

Львівські візерункові тканини виготовлялися на Львівщині. Розвиток на​родного ткацтва тут відомий здавна. Уже в XIV ст. на цій території заснову​ються спеціальні ткацькі цехи в Самборі (1376 р.), у Львові (1445 р.), Городку (1537 р.). Серед виробів цехових майстрів Львівщини основне місце займало полотно і вироби з нього -- скатертини, рушники, перемітки, сорочки. Значно​го розвитку набули львівські тканини в XVII ст. на ткацьких мануфактурах, які існували у Бродах, Сокалі, Львові, Золочеві. Основними видами продукції були килими, а також шовкові й золотолиті тканини. Із XIX ст. спостерігався занепад ручного ткацтва на Львівщині, його поступово витісняло машинне. Відновлен​ня ручного виробництва відбулося у повоєнні роки. Тут виникає ряд ткацьких артілей, де на ручних верстатах виготовлялися скатерки, покривала, рушники, килими. У 1960 році при Львівському відділенні Художнього фонду України відкрито Ткацьку художньо-виробничу майстерню. Наприкінці 60-х років ху​дожньо-виробнича майстерня була реорганізована у спеціалізований ткацьких цех, де випускаються візерункові тканини: верети, рушники, декоративні доріж​ки, накидки для м'яких крісел і телевізорів, виготовляються одягові тканини.

Орнамент львівських узорних тканин в основному геометричний, із ви​користанням елементів народного ткацтва. Колорит поліхромний, з перевагою теплих рожево'-червоних, брунатних, світло-сірих тонів. Деколи вживається лю​рекс.

Килимарство — виготовлення килимів та килимових виробів (гобеленів, доріжок, паласів, шпалер, паласів, сумахів). Основною сировиною килимарства є вовна, бавовна, льняні волокна. Останнім часом застосовують ручний або ма​шинний способи. Ручне виробництво килимів здійснюється на вертикальних і горизонтальних верстатах, машинне — на механізованих килимарських вер​статах і жакардових машинах.

Килим — твір художнього ткацтва, призначений для оздоблення або утеп​лення житлових і громадських приміщень.

Дев'ята група

Історична довідка
Килими відомі з глибокої давнини. Знайдений на Алтаї в одному з Пазирицьких курганів ворсовий килим належить до V—IV століття. Це так званий пазирицький килим — найдавніший килим ручної роботи. Пазирицький килим має майстерне композиційне вирішення: центральне поле заповнене великими розетками, бордюр орнаментований зображенням орлиного грифа і має кайму із низки розеток. Ближче до країв килима зображено лань, яка пасеться, а на ши​рокому центральному бордюрі — вершники. Фон килима — теракотовий, орна​мент золотисто-жовтого, темно-синього, голубого і кремового кольорів. У наш час цей килим зберігається в Ермітажі.

Збереглися відомості про існування килимів в Ассирії і Вавилоні, в античних містах, у скіфських оселях Північного Причорномор'я, найбільш відомі килими Сходу — перські, туркменські, азербайджанські, таджицькі, вірменські. Пізніше килими набули поширення у європейських народів, зокрема у слов'ян.

Техніка виконання

Килими бувають безворсовими і ворсовими.
1.  Безворсові килими більш різноманітні за технікою виконання. Виділяють чотири їх основні типи:

а)  двобічні гладенькі, виконані так званою рахунковою технікою (вона дає можливість використання у килимах малюнків широкої кольорової гами і різноманітних мотивів);

б)  двобічні гладенькі зі складним орнаментальним або сюжетно-тематич​ним малюнком;

в)  однобічні килими-паласи;

г)  складні за структурою однобічні килими-сумахи.

2.  Ворсові килими бувають трьох типів:

а) звичайні ворсові (довжина ворсу 4—5 мм);

б)  високоворсові (довжина ворсу 10—12 мм);

в)  махрові (довжина ворсу 13—15 мм).

Килимова орнаментика
Традиційний килимовий малюнок поділяється на центральну частину і кай​му (бордюр). Найширша частина кайми називається основною каймою, а обля​мовуючі її смути — підкаймами. Є гри основні схеми розміщення візерунків у центральній частині і на каймі килима:

—  симетрична композиція;

—  рапортна композиція (складається із повторюваних у певному ритмі узорів одного масштабу);

—  композиція з вільним розміщенням узорів на площині;

—  композиція без спільного орнаментального поля і кайми (так звані смуга​сті).

Українські килими
Найбільш цікавим елементом українських килимів є орнаментика. Най​давніші килими, які збереглися до нашого часу, оздоблені рослинним орнамен​том, проте перші українські килими мали геометричний малюнок. Це були про​сті, одноколірні смуги технічного походження. Згодом такі смуги розкладалися на окремі орнаментальні мотиви — трикутники, скісні й східчасті фігури, прямо​кутники і чотирикутники, розміщені у ритмічному порядку. Подальша розробка геометричної орнаментики призвела до появи великої кількості найрізноманіт​ніших візерунків: клинців, стріл, зірок, мотивів у вигляді хреста. В результаті ус​кладнення геометричних узорів на українських килимах з'явилися медальйонні композиції, в основу яких було покладено один або кілька великих, здебільшого ромбовидних, мотивів. Такі килими набули особливого поширення на Поділлі, Волині і в західних областях України.

Рослинний орнамент українських килимів — витвір народних майстрів піз​нішого часу. Нерідко в основу рослинних мотивів покладено зображення де​ревця, стеблин і гілля. Вишуканим, багатобарвним рослинним орнаментом славляться килими Лівобережжя — Полтавщини, Чернігівщини і Середнього Подніпров'я — Київщини. Цікаві форми рослинної орнаментики бачимо в ки​лимах Поділля, Буковини, Волині.

Десята група 

5. Гончарство

Гончарство — виготовлення із глини різних за призначенням гончарних ви​робів — посуду, кахлів, іграшок, малої скульптури. Воно виникло в епоху нео​літу. Гончарство розвивалося там, де були придатні для цього глини. Сирови​ну очищали від шкідливих домішок, місили, виробляли посуд чи інші вироби, сушили на сонці і потім випалювали, спочатку — на відкритих вогнищах, піз​ніше — у звичайних печах, і наприкінці — у спеціальних гончарських горнах.

З появою гончарного круга гончарство стало окремим ремеслом. Уже в добу нео​літу гончарні вироби прикрашали прокресленим декором, відбитками шнура, гребінця. У часи неоліту вироби гончарства оздоблювали орнаментом, мальова​ними кольоровими фарбами мінерального походження.

Вироби з природних глин або сумішей їх з мінеральними домішками, випа​лені до твердого стану мають назву — кераміка.

Якість керамічних виробів залежить від добору сировини й технології ви​готовлення.

Основними технологічними видами кераміки е:
•   гончарство;

•   теракота;

•   майоліка;

•   фарфор;

•   кам'яні маси.

Українська народна кераміка
На території України сліди гончарства археологи датують VI — початком

IV тисячоліття до н. е. Неолітичний посуд виготовлявся ліпним способом, або слабо випаленим. У часи мідної доби значного розвитку набула трипільська кераміка, поширена в лісостеповій та степовій зонах Правобережної України.

V  І тис. до н. е. — до початку І тис. н. е. на степовій та лісостеповій території України та на Північному Причорномор'ї існувало високорозвинуте мистецтво численних племен — кіммерійців, скіфів, сарматів. Гончарство мало велике зна​чення лише у осілого населення. Виробляли різноманітний посуд — горщики, корчаги, миски, а також прясельця, ґудзики. Посуд ліпили вручну. Оздоблюва​ли пластичним орнаментом. З кінця VII ст. до н. е. поширюється виробництво чорнолощеного посуду, прикрашеного різьбленим геометричним орнаментом, інкрустованим білою глиною.

Одинадцята група

 Історична довідка

Ранньослов'янська кераміка найкраще представлена пам'ятками черняхівської культури II—V ст. н. е., поширеної в зоні лісостепу. Тут побутували горщи​ки сірого кольору з лощеною поверхнею, широким отвором і вузьким дном, ве​ликі й малі миски, глечики з високою циліндричною шийкою, кубки, кухлі, вази. Для української народної кераміки після монгольської доби характерне широ​ке запровадження швидкообертового гончарського круга. Це дало можливість витягувати тонкостінний високоякісний посуд. Розширився його асортимент: з'явилися ринки, кухлики, чарки; горщики стають ширшими, отримують криш​ку. Переважна більшість виробів у XIV—XV ст. була сірого кольору внаслідок випалювання у безкисневому середовищі. Декор складався із простих мотивів — смужок, зірок, трикутників, хвилястих ліній, нанесених на сирі стінки штампом, орнаментальним валиком або зубчастим коліщатком. Прикраси утворювали горизонтальну смугу у верхній частині предмета. Кераміку такого типу ви​робляли у Львові, Кам'янці-Подільському, Кремінці, Косові, Луцьку. У ХУ-ХУ! ст. у західних районах України поширюється оздоблення стінок посу​ду кілкуванням. Поширеним видом оздоблення сірого посуду в XIV—XVI ст. було лискування. Крім сірого посуду в цей час все ширше розповсюджується виробництво посуду з черепком природного червоного або жовтого кольорів, випаленого В кисневому середовищі. Ці вироби почали оздоблювати опискою або кальовкою, тобто кольоровими глинами. Із XVI ст. міські гончарі почина​ють вживати свинцеву поливу, яка надає нових декоративних якостей. Вини​кає нова техніка — підглазурний розпис кольоровими ангобами. Українські гон​чарі виробляють кахлі, архітектурні вставки, черепицю. У XIX — на початку XX ст. вироблялись дитячі глиняні іграшки (Поділля і Полтавщина). Протягом XVIII—XIX ст. викристалізувались характерні особливості української керамі​ки, формувалися її головні осередки, кожному з яких притаманний свій оригі​нальний стиль декоративного оздоблення керамічних виробів:

•   дибинецька кераміка (Київщина);

•   ічнянські кахлі (Чернігівщина);

•   подільська народна кераміка;

•   кераміка західних регіонів України — косівська кераміка, закарпатська на​родна кераміка, буковинська народна кераміка, народна кераміка Львівщини;

•   опішнянська кераміка (Полтавщина).

Наприкінці 20-х років розпочалося кооперування гончарів. Виникли кера​мічні артілі у Дибинцях, Василькові, Цвітній, Бубнівці, Спішні. У 1935 році при музеї українського народного мистецтва в Києві було організовано керамічну майстерню. Тут працювали П. Іванченко, П. Мусієнко, С. Пучко, брати Герасименки, М. Приймаченко. Найвизначнішим у цьому колективі був І. Т. Гончар. У 1960 році у зв'язку з ліквідацією промкооперації художні артілі було реор​ганізовані у фабрики і комбінати:

1.  Васильківський майоліковий завод.

2.  Виноградівський керамічний завод (Закарпаття).

3.  Косівське виробничо-художнє об'єднання «Гуцульщина»

4.  Опішнянський керамічний завод «Художній керамік».

5.  Львівська   експериментальна   кераміко-скульптурна   фабрика   Худфонду України.

У галузі кераміки в Україні працювало і працює багато талановитих народ​них майстрів і художників-професіоналів: В. Біляк, Т. Демченко, В. Омельчен-ко, Г. Пошивайло, В. Газдик, І. Галас, М. Денисенко, В. Коваленко, Т. Левків, Я. Шеремета, Б. Горбалюк та інші.
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7. Деревообробні промисли і ремесла

В Україні здавна виготовляли з дерева кухонний посуд (ковші, миски, ковганки, ополонки, солонки), домашні меблі (лавки, цеберки, ряжки, діжі, бодні), сани і вози, знаряддя праці, пристрої для прядіння і ткацтва тощо.

Особливо розвивалися деревообробні промисли на Поліссі і в лісостепових районах, де був достатній вибір деревини. Найпростішим і, очевидно, найдавні​шим, що зберігся ще в XIX — на початку XX ст., прийомом обробки дерева було випалювання чи видовбування (вирізання) із суцільних його кусків. Так робили кадуби, жлукта (для лужіння білизни), ступи, човни, ночви, вулики, солонки, ложки. Ложки, ополонки, ковганки обробляли згодом спеціальними ножами та різцями і шліфували так званим шліфером. Ложки були прості (мужицькі, ци​ганські) і пофарбовані у золотистий і темно-червоний колір (руські).

Бондарство
До пізніших промислів, що потребували складніших прийомів роботи й ін​струменту, належить бондарство — виготовлення ємкостей для зберігання та пе​ревезення рідких і сипучих продуктів. Це бодні, діжі (хлібні діжі), цебра, траяни, барила, баклаги. Значне місце серед бондарних виробів займали різні за призна​ченням і розмірами бочки: 50—60-відерні для кінного транспортування води, об​ладнані двома днищами і отвором для зливу; невеликі 5—10-літрові ручні-бак-лаги і барила; бочки для пива і квасу на 20-30 літрів, для засолювання риби і грибів, овочів та фруктів. Другу групу бондарних виробів становив відроподіб-ний посуд — коновки, цебри, шаплики, дійниці, джбани, діжки. Вони мали фор​му циліндра, який або звужувався, або розширювався догори.

Бондарний промисел передбачав наявність у столяра високої майстерності і неабияких умінь. Прорізування пазів у клепках, так званих уторів при встав​ленні днищ було досить складною технічною операцією, що потребувала точ​ності, уміння і спеціального інструменту. Крім сокири, пилки, стамески, долота, молотка, свердла користувалися ще фуганком, рубанком, циркулем, шерхебе​лем, лінійкою, кривим стругом («уторником»), відшукуючи радіус дна шляхом ділення величини круга виготовлюваного виробу на шість. Клепки скріплювали двома чи кількома дерев'яними, а пізніше залізними обручами — операція, що також неможлива без відповідних навичок і вмінь.

Українські майстри добре розумілися в особливостях різних сортів дереви​ни, попередньо піддаючи його необхідній обробці. Зрублені дерева розпилювали вручну, ретельно висушували, сортували.

Стельмахування
Значного рівня розвитку досягло стельмахування — вироблення саней і возів, а також коліс. Виготовлення коліс, виточування круглих ступиць до них роби​лося на простих верстатах — коловоротах. Матеріал для гнуття ободів, дуг, по​лозів для саней попередньо розпарювали у спеціальних парильнях («парнях»), що являли собою невеликі зрублені землянки з піччю і чаном, димарем і отвором для виведення пари. Відома була і давніша «суха парня» — неглибока яма з багат​тям, покрита дерном, на який клали призначений для гнуття матеріал.

Столярне ремесло
Поширеним в Україні було і столярне ремесло. Крім загальновживано​го інструменту столярі користувались також столярним верстатом, на якому за допомогою рубанка і фуганка виготовляли стільці, мисники, ліжка, рами для ві​кон і рамки для вуликів, дерев'яні частини борін, плугів. Круглі за формою вироби — фігурні колони для церков і ґанків, деякі деталі для самопрядок, веретена, качалки, стріли, дитячі іграшки виготовлялися на простому токарному верстаті для дерева. Столярі-гребінники, користуючись стругом, спеціальними швайками й пи​лами, виготовляли гребені і гребінці, необхідні для прядіння, випилювали і ви​палювали зубці у заготовках з клена і груші. Столярі-бердники, вистругуючи і відполіровуючи тонкі дерев'яні пластинки, монтували з них дошкоподібне бердо для ткацьких станків.

Теслярство
Будівництвом житла і господарських прибудов (комор, хлівів, клунь) із де​рева займалися переважно теслі. Сокирою вручну обтісували і пилкою розпилю​вали колоди, в яких долотом вибиралися поздовжні пази, а на кінцях робилися кутові зарубки. Колоди за допомогою простого, але хитромудрого пристосуван​ня — «драчки», щільно з'єднувалися («придиралися») в зруб. У добу капіталіз​му з появою відхідництва сільські теслі і столярі, об'єднуючись в артілі, будува​ли водяні й вітряні млини, церкви, монастирі та інші великі споруди.

Художнє оздоблення виробів із дерева
Відчуваючи потяг до краси, українські майстри прагнули орнаментувати вироби чи окремі деталі будов. Наприклад, наличники вікон прикрашали різь​бою; сволок у хаті — написами, хрестами і розетками. Різьбою, випилюванням, фарбуванням орнаментувалися дуги, ярма, стінки возів і саней та багато інших виробів аж до деталей плугів. Із особливим старанням розписували скрині.

Плетіння
У поліських районах помітне місце серед деревообробних промислів займа​ло плетіння кори дерева, бересту, лози корзин і кошиків. Коробки-сівалки гну​ли із дранки — тонких широких дощечок, ретельно обструганих і розпарених. З тонших і вужчих смужок дранки, бересту, липи чи дубу, лика плели кошики для ягід, грибів і перенесення неважкої поклажі в руках або через плече.

Немало виробів, особливо напівсферичні корзини-верейки для збирання картоплі та інших овочів, плели з лози; коробки-сівалки, кадуби (солом'яники) для зберігання зерна, брилі — з соломи. На Поліссі плели з лика личаки. Як і інші види виробів з дерева, плетені предмети відзначалися художньою доско​налістю. Нині в Україні крім личаків, які повністю вийшли з ужитку, плетіння зберігається переважно у вигляді художнього промислу.
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8. Український костюм

Традиційний одяг виразно розкриває специфіку конкретного етносу, особ​ливості його матеріальної та духовної культури, служить етнічною позначкою.

Етнодиференцюючі особливості традиційного одягу допомагають простежити специфічні та спільні риси культури, виявити початкові, етногенетичні витоки, а також різночасові нашарування у процесі історичного розвитку.

Український костюм до XIX — початку XX ст. став яскравим, самобутнім, багатогранним явищем культури, яке формувалося протягом складної історії українського народу в конкретних природнокліматичних, соціально-економіч​них та побутових умовах. У традиційному українському костюмі відобразила​ся спільність походження східнослов'янських народів, тривалі взаємовпливи та взаємодії культур українського народу та сусідніх із ним слов'янських, а також неслов'янських народів.

Історія українського традиційного вбрання генетичне пов'язана з одя​гом населення Київської Русі, з її культурою, що простежується при вивченні археологічних матеріалів, писемних джерел та усної народної творчості. Архе​ологічні знахідки засвідчують широкий розвиток ткацтва та різноманітних ре​месел, а також дають уявлення про давньоруське вбрання. Наприклад, археоло​гічні матеріали, що стосуються II половини І тисячоліття та періоду Київської Русі, засвідчують, що на території Дніпровсько-Дністровського Межиріччя вже на той час вирощувались льон та коноплі як основна сировина для тканини. На базі землеробства розвивалось і скотарство. Рослинні волокна, вовна, шкі​ра та хутро домашніх і диких звірів були основою та сировиною для розвитку промислів і ремесел щодо виготовлення матеріалів для одягу.

Давні слов'яни підтримували торговельні зв'язки з населенням Північного Причорномор'я, зокрема Криму, Візантійської Імперії, арабського Сходу, з без​посередніми сусідами на південному сході — степовими та осілими племенами, а з XVII—XVIII ст.— із західноєвропейськими країнами. На Русь імпортували​ся різні види тканин — шовкові, сукняні, оксамитові. Шовкові тканини найріз​номанітніших кольорів під загальною назвою «паволока» поділялися на парчу, пурпур, порфир, червленицю або багр. Із Західної Європи руські князі вивози​ли фрицькі та фламандські сукна, їх використовували переважно князі і бояри, з них виготовляли церковний одяг. Із арабського Сходу надходили крім тканин намистини з кольорового та посрібленого чи позолоченого скла.

Загалом в економіці Давньої Русі імпорт відігравав другорядну роль. Це були переважно предмети розкоші, які поширювалися серед вузького кола на​селення, а пізніше використовувались для культового призначення. Широкі верстви населення користувалися виробами місцевих майстрів та ремісників. Як матеріали, так і саме вбрання селян і простих городян були саморобними. Відомості про одяг зберігалися у давньоруських писемних пам'ятках. При​міром, в Іпатіївському літописі згадується кожух, у «Слові про похід Ігорів» - кожух і опанча, в інших письмових джерелах — сорочка, ногавиці, онучі, корзно, свита, клобук, вінець. Археологічні матеріали засвідчують і побутування в Київській Русі взуття шкіряного — постолів, чобіт із стебел рослин і кори дерев — личниць, а також великої кількості прикрас. Археологічні знахідки та письмові джерела суттєво доповнюють іконографічні матеріали XI—XIV ст.— фрески, ікони, книжкові мініатюри, які здебільшого дають уявлення про одяг князів, бояр, дружинників. Фрески Софійського собору у Києві зберегли зоб​раження не тільки київської сім ї, характерним елементом вбрання якої був плащ — корзно, але й музикантів, мисливців, одягнених у вузькі штани та со​рочки з поясом.

Давні писемні та археологічні пам'ятки свідчать про майнову та соціаль​ну диференціацію східнослов'янського суспільства. Про накопичення значних багатств серед певної частини населення Київської Русі свідчать як численні скарби, так і коштовності, зброя. Прикраси часто художньо декорувалися ре​алістичним орнаментом у вигляді голови коня, птахів, змій, поширеним був гео​метричний орнамент.

Самобутнім та мальовничим був костюм давньоруської селянки. Вбрання заміжньої жінки та дівчини складалося із довгої вишитої сорочки, поясного одя​гу у вигляді одного або двох незшитих, а пізніше з двох частково зшитих шматів орнаментованої або картатої вовняної тканини (дві запаски, плахта, поньова). На голові у дівчини був вінок, а в заміжньої жінки — рушникоподібний шма​ток тканини, головний убір, яким прикривали волосся. На ноги одягали плетені або шкіряні постоли.

Не таким яскравим був чоловічий одяг. Він складався із сорочки довжиною до колін, що одягалася навипуск та підперезувалася шкіряним або в'язаним поя​сом, а також нешироких штанів (порти, гачі). На голові — валяна шапка, на но​гах плетені або шкіряні постоли з онучами. У холодну пору року одягали сук​няну свиту, а взимку — кожух.

У XV—XVII століттях сформувався суто український народний одяг: ши​рокі шаровари, кептарі, бурки, смушеві шапки — у чоловіків, сорочки з суціль​ними рукавами, плахти, запаски, лейбики — у жінок. У костюмах переважав світлий колорит основного полотняного одягу. Білими були не тільки сорочки і штани, а часто і вовняний верхній одяг — свити, гулі, гуні.

Майже білого кольору було некрите овчинне вбрання, вироблене «набі​ло» — кожухи, кептарі. Ця білизна підкреслювала яскраві барви плахт, запасок, поясів, головних уборів, а також вишивок і аплікацій. Широко вживались ко​ричневий і сірий кольори різних відтінків, чорний, яскраво-червоний (особли​во у запорізьких козаків), у жіночих плахтах та поясах статей. Популярним був синій колір. Розмаїтість кольорів не порушувала принципу переважання коло​ритної єдності, двохколірності і навіть монохромності у кольоровому вирішен​ні костюмів.

Роль начіпних прикрас була відносно незначною: у жінок нашийне і нагруд​не намисто різного типу, сережки, персні, а у чоловіків — тільки персні: Крім того, і чоловіки, і жінки користувалися аграфами та пряжками. Намисто низа​ли переважно з бісеру, коралів, металевих бляшок, ланцюжків і монет. Чоловічі та жіночі головні убори оздоблювалися пір'ям і квітами, колосками, мітелками ковили, стрічками.

Український народний костюм при всіх спільних рисах відзначається ве​ликою різноманітністю, регіональними особливостями, які визначалися че​рез історичні, економічні, географічні причини. Приблизно до 70-х рр. XIX ст. народний одяг виготовлявся переважно з тканин домашнього вироблення. З роз​витком промислового виробництва на селі з'являються дешеві фабричні ткани​ни, які народ пристосовує до традиційних форм одягу.

Чотирнадцята група  

 9. Ювелірні вироби з каменю та бісеру

Ювелірна прикраса — це ніби той штрих, яким художник завершує полот​но, надаючи образові чіткості й виразності. Доречно підібрані намисто, сережки, брошки, перстень створюють ансамбль, підкреслюють вроду жінки чи чоловіка і водночас свідчать про гарний смак.

Ще в сиву давнину людей полонила нетлінна краса мінералів. Індійський мінералог Рао Бохадур на підставі досліджень, проведених в Індії, Бірмі та інших країнах, підтвердив, що добування дорогоцінного і напівдорогоцінного камін​ня є одним із найдавніших видів геологічної діяльності людини. Халцедон, не​фрит, агат та інше кольорове каміння служило людям прикрасою ще VII—X ти​сяч років тому. Бірюзу почали добувати й обробляти на Синайському пів​острові за III тисячоліття до нашої ери. У знаменитих копальнях Клеопатри на березі Червоного моря за II тисячі років до нашої ери добували смарагди. Рубіни й сапфіри знаходили у розсипах на острові Шрі-Ланка близько 2600 років тому, а алмази Індії були відомі III тисячі років тому назад. Ювелірне ре​месло належить до найдавніших. Воно - майже ровесник кравецтва й шевства. Обробляючи мінерали, оправляючи їх у золото або срібло, майстри розкривали всю їхню природну принадність.

Краса каміння не лише додавала ошатності одягу, а й упродовж віків на​дихала людей на створення чарівних поетичних образів: «Онікс, яхонт і пер​ли — твої очі, ланіти й зуби»,— так змальовував сірійський поет X сторіччя Ас-Санаубарі дівочу красу. А марновірні люди приписували каменям цілющі властивості, магічну силу, пов'язували їх із місцями народження або відповід​ними знаками зодіаку (в перекладі з грецької — «коло із зображень тварин»). Таємнича сила, нібито властива тому чи іншому каменю, визначала його місце, коли ювелір оздоблював одяг, зброю, інші речі.

У східних народів вважалося, що сердолік, бірюза приносять щастя, доб​робут, коралам приписували цілющу силу. В Західній Європі у великій пошані були топаз, рубін, смарагд. Вірили, що смарагд оберігає подружню вірність, сап​фір дає заспокоєння вдові, червоний рубін дарує пристрасть, рожевий — ніжне кохання, аметист — відданість, сардонікс — подружнє щастя, агат — здоров'я, хризопраз — успіх, бурштин — «морський ладан» — здоров'я і щастя, а топазу остерігалися, бо він пробуджує ревнощі... У поетичній легенді, яку переповів грецький драматург Есхіл, йдеться, що бурштин — це застиглі сльози дочок Геліоса, бога Сонця. Коли їхній брат Фаетон, виблагавши у батька дозвіл сісти у вогняну колісницю, щоб проїхатися по небу, не справився з крилатими кінь​ми й загинув, сестри дуже побивалися за ним. Боги перетворили їх на тополі. Стоять вони над Ериданом, роняють сльози в холодну воду, й гіркі ті краплі перетворюються на бурштин.

Стародавні єгиптяни любили червоний сердолік, на ньому вирізьблювали зображення священного жука-скарабея. Греки з халцедону, агату, сардоніксу виготовляли дивної краси мініатюри — камеї. Деякі з них збереглися в Ермі​тажі — «Камея Гонзага», «Адам і Єва», «Едіп і сфінкс» та інші, вирізані са​ме із сардоніксу. Античні геми — камені із вирізьбленим зображенням — різ​номанітні за сюжетами. Стародавні майстри прагнули увічнити всі гідні уваги аспекти тогочасного світу.

Камея вважалася надзвичайно престижною прикрасою.

Існувало дивне переконання, що магічна сила каменя цілком проявиться лише тоді, як його проковтнеш, розтерши на порошок. Нині, певна річ, кош​товностей уже ніхто не ковтає. Що ж до магічної сили, то, на жаль, лиховісні пророкування аж надто часто збувалися: власники славетних діамантів, смараг​дів нерідко прощалися з ними за трагічних обставин, однак виною тому були не якісь потойбічні сили, а людська зажерливість і жорстокість. Але в усі часи і за будь-яких обставин самоцвіти, що виграють усіма барвами райдуги, прикра​си, зроблені з них, приносять людям незрівнянну естетичну насолоду. Дорог* цінне каміння не лише напрочуд гарне, але й довговічне, над ним не владні плии часу, ні фізичні чи хімічні чинники. Видатні вчені розробили класифікацію мінералів виходячи з основних їх властивостей, таких, як реальна цінність поширеність у природі, мода на прикраси тощо.

Поділяють мінерали на три групи:
а) Ювелірні (дорогоцінні) — алмаз, смарагд (зелений різновид берилу), оле​ксандрит (блакитнувато-зелений різновид хризоберилу), рубін (червоний різновид корунду), сапфір (синій різновид корунду), благородна шпінель, евклаз, топаз, берил (із безліччю різновидів), червоний рожевий, зелений, синій і поліхромний турмаліни, аметист (фіолетовий різновид кварцу), деякі гранати: альмандин (червоний), демантоїд (зелений), уваровіт (смарагдово-зелений); циркон і його червоно-бурий різновид — гіацинт, благородний опал, бірюза (від небесно-блакитної до сірувато-зеленої), яблучно-зелений хризопраз.

б) Ювелірно-виробні — зелений малахіт, темно-зелений геліотроп, деякі різно​види кварцу — безбарвний гірський кришталь, димчастий кварц, оранже​во-червоний халцедон — сердолік, агат, рожевий кварц; бурштин, нефрит, лазурит, амазоніт, родоніт, обсидіан, лабрадор, непрозорі шпати.

с) Виробні — яшма, мармуровий онікс, лиственіт, гагат, скам'яніле дерево, граніт, джеспіліт, флюорит, рисунчастий кремінь, авантюриновий кварцит, селеніт, кольоровий мармур тощо.

Нині зросла популярність яшми, агату. Колись вони вважалися малоцінни​ми, однак візерунки, які створила у них сама природа, дедалі більше приверта​ли увагу майстрів. На відшліфованому камені часом можна побачити справжню картину — морську хвилю, захід сонця... Ні домальовувати, ні усувати нічого не треба, слід лише надати виробові певної форми, відполірувати, підкреслюючи  його найпершу перевагу — природну красу. Класичні старовинні прикраси з коштовними каменями виконані у стриманому, строгому стилі, їх завжди ці​нують, передають у спадок. Більш сучасні ювелірні вироби виконані у техніці скані (філіграні). Тонке металеве мереживо з крученого дроту — вдячний, пла​стичний матеріал. Вправні руки майстрів створюють логічні, закінчені компози​ції, які відзначаються м'якістю, співучістю ліній, тонким відчуттям пропорцій. Можливості цього виду ювелірної техніки необмежені. Майстри, що опанували її, виготовляють будь-які прикраси — персні, брошки, намиста, кольє, відтворю​ючи найвигадливіші візерунки. Годяться для скані м'які метали й сплави з них, здатні витягуватись у дуже тонкий дріт,— золото, срібло, мельхіор, нейзильбер, мідь. Заготовки з крученого дроту, котрі можна компонувати у візерунки, ма​ють назви, які зберігаються упродовж багатьох віків: гладь, вірьовочка, плетінка, різноманітні доріжки, ялинка, колечко, листочок, жучок та інші. Візерунки скані гарно поєднуються з ювелірним та кольоровим виробним камінням. У деяких прикрасах камені становлять основу композиції, а метал виконує суто конструк​тивну функцію, в інших — складові виступають як єдине ціле. Вставки (кабо​шони) у виробах розташовують по-різному: великі в оточенні малих, рівномір​но розподілені по всій поверхні, як окремі острівці, а іноді навіть їх підвішують на тонких ланцюжках.

Найдавніша й найпопулярніша із прикрас — каблучка — походить із Грузії, її виникнення пов'язують з легендою про мудрого титана Прометея. За те що він подарував людям вогонь, Зевс покарав титана, наказавши прикувати до скелі, де його щодня катував орел. Героїчний Геракл визволив Прометея, розірвавши лан​цюг, але, поспішаючи, лишив уривок ланцюга з уламком каменя в руках. Тому каблучки і вважали за оправу для каменя і носили на лівій руці. Виняток ста​новили обручки, які носять постійно на правій руці.

10.   Народна іграшка

Всі народи світу мають іграшки. Це японські традиційні дерев'яні іграш​ки, російські матрьошки і коники-каталки з дерева, пап'є-маше, глини. Найдав​ніші іграшки, знайдені на території нашої країни, належать до II тисячоліття до н. е. Це — мініатюрні знаряддя охоти — луки, стріли, сокирки, предмети по​буту, посуд, брязкальця.

У III тис. до н. е. у Давньому Єгипті були поширені іграшки з дерева та тканини, м'ячі зі шкіри та статуетки тварин. З дерев'яних дощечок вирізували​ся ляльки та розписувалися геометричним орнаментом. У Давній Греції та Римі виготовляли іграшки з дерева, глини. За свідченнями істориків, вже у ті далекі часи майстрами були створені механічні іграшки. Виготовлялися також ляльки-маріонетки з теракоти та речі для ігор з ляльками, вовчки, брязкальця.

З глибини віків прийшли до нас традиції швейної іграшки — ляльки, поши​тої із клаптиків тканини, хутра.

Іноді іграшці надавалося магічного значення. Наприклад, різні свищики, брязкальця, торохтійки за язичними віруваннями давніх слов'ян своїм свистом та шумом відганяли злих духів. Через такі причини заборонялося зображувати обличчя у ляльок, тому саме у саморобних.ганчіркових ляльок різних народів замість зображення обличчя можна бачити візерунок у вигляді хреста, ромба, квадрата, качиний дзьоб тощо.

Найвищий розквіт іграшкового промислу в Україні припадає на середину XIX ст. у 'трьох регіонах: Придніпров'я, Поділля і Прикарпаття. Відомим цент​ром виробництва дитячої дерев'яної іграшки є м. Яворів Львівської області. Тут іграшки виробляли ще у XVIII столітті. Майстри з Яворова виготовляють візки з кониками; пташок, які махають крилами, якщо їх возити по підлозі; тачечки, скриньки, дитячі колиски та іграшкові меблі, посуд, музичні інструменти — со​пілочки, скрипочки, пищики тощо. У Яворові також виготовляють дерев'яну то​чену іграшку, яку розфарбовують та розписують.

Серед керамічних іграшок найулюбленіші та найпоширеніші — свищики (свистунці, пищики). Вони здавна виготовлялися по всій Україні. Де існує гон​чарство, там, як правило, роблять свищики — птахів, звірів, свійських тварин або глиняні зображення людей — «барині», «куми», «панни», «наречені», «мо​лоді».

Косівські птахи-свищики на Уманщині: коні, олені, птахи, вершники на ко​нях, вершники на баранах, півники, птахи-олені тощо. Опішнянські іграшки виділяються теплими кольорами, що ніби відтворюють золотаве тепло масної землі, вкритої зелено-брунатними пагонами пророслих зерен, які впали у зем​лю наче із самого сонця і тягнуться, повертаються до нього...

Ляльки із тканини робили в хатніх умовах (ганчір'я, клапті, частини старо​го одягу). Вони призначалися для дитячої гри. Однак у різних місцевостях вони зберігали риси, властиві давнім обрядовим лялькам.

Найпоширеніший тип українських народних ляльок — це так звані «вуз​лові» ляльки (їх роблять способом крутіння, завивання, перев'язування), їх ви​готовляли на території Київщини, Полтавщини. Черкащини. Крім внутрішньої вузлової основи (хустка, напхана ганчір'ям, і зав'язана у вигляді голови), спіль​ною прикметою є обличчя із хрестом, набраним із різноколірних або однотон​них ниток так, що посередині утворюється ромб або квадрат. «Вузлові» ляльки належать до «невдягнених» ляльок. Ляльки, зібрані на решті території України, «вдягнені» — їх одяг спеціально розкроюється й шиється.

У селах Карпат робилися на продаж великі декоративні ляльки з виточе​ною на верстаті дерев'яною основою, вдягнені у майже точні копії гуцульського святкового вбрання старих часів.

У іграшках із сиру та тіста ігрове призначення поєднується з обрядовим. Особливо це стосується виробів із тіста — фігурного печива у вигляді птахів, баранів, кіз, зайців, білок та інших тварин, сезонне випікання яких (до пев​них свят, найчастіше навесні). Це печиво нерідко буває яскраво розмальова​ним. Діти спочатку граються ним, а потім з'їдають. Іграшки з сиру виготовля​ють в окремих селах Карпат — Косівського та Верховинського районів: сирні коні, барани, цапи, корови, «оріпки», птахи, коні з вершниками, олені. Ча​стину їх розфарбовують цяточками та крапочками, проте більшість лишають​ся нерозфарбованими.

Іграшки із сиру використовуються і як настільні скульптури, що прикраша​ють інтер'єр. Також, роблячи їх навесні та восени, дарують близьким та друзям, ставлять на могили у дні весняного та осіннього поминання покійних.

IV.    ТВОРЧЕ ЗАВДАННЯ

1. Створити ляльку - іграшку (паперову, з пластиліну, солоного тіста, ниток, тканини, рукавичну, маріонетку, вертепну). Іграшку з пластиліну слід ви​конувати у такій послідовності:

•   Поділіть пластилін на дві непропорційні частини. З першої зробіть тулуб. Для цього розкачайте пластилін і утворіть товстий валик, кінці якого зігніть дугою, стекою зробіть розрізи. Пальцями рук утворіть передні та задні ноги.

•   3 другої частини пластиліну зліпіть тоненький валик, зігніть його дугою. Це буде шия та голова. З одного боку відтягніть пластилін для мордочки.

•   Зробіть маленькі вушка та з'єднайте із загальною формою. Стекою виділіть очі, ніс. Зарівняйте нерівності та згладьте шви, надайте фігурі характерних ознак.

•   Порівняйте її зі зразком. Готову фігуру розфарбуйте та нанесіть орнамент згідно з тим, до якого промислового регіону вона належить (Косів, Опішня).

Рецепт солоного тіста: '2 частини муки, 1 частина солі змішати з невеликою кількістю води, щоб вийшло пластичне тісто.

V.     ЗАКРІПЛЕННЯ ЗНАНЬ

1.  Аналітичне опрацювання навчального матеріалу. Порядок навчальної дії такий:

•   аналіз записів із таблиці з коментарями;

•   дедукція (формулювання гіпотез, припущень та їх підтвердження факта​ми);

•   індукція (узагальнення, абстрагування);

•   висунення власних висновків;

•   обґрунтування висновків практичними прикладами.

2.  Презентація творчих доробок.

VI.    РЕФЛЕКСІЯ

Кожен учень готує одне речення про роль декоративно-ужиткового мисте​цтва у його особистому житті. Учитель пропонує зробити висловлювання уч​ням, які були найменш активними на уроці.

VII.  ДОМАШНЄ ЗАВДАННЯ

1.  Зробіть   власний   мистецький   твір   у   декоративно-ужитковому   жанрі для виставки мистецьких учнівських робіт.

2.  Сфотографуйте фотоапаратом чи мобільним телефоном сцени зі шкільного життя та зробіть декілька знімків.

ТЕМА: Художня фотографія. Комп'ютерна графіка. Художні можливості та застосування в 

             культурі.

            (Підготовка виставки художньої фотографії.  «Літопис шкільного життя», «Портретна 

            галерея», «Краса довкілля».)

МЕТА: спираючись на здобуті знання на минулому уроці, навчитись розрізняти види та жанри 

           живопису; ознайомитись із мисте​цтвом художньої фотографії; виховувати любов до прекрасного.

ОБЛАДНАННЯ:  ілюстрації з різними жанрами живопису, живописні репро​дукції. 

ТИП УРОКУ: урок засвоєння нових знань, практичних умінь і навичок.

                                                              ХІД  УРОКУ

І. ОРГАНІЗАЦІЯ ПІЗНАВАЛЬНОЇ ДІЯЛЬНОСТІ УЧНІВ

Оголошення теми та завдань уроку,

ІІ. АКТУАЛІЗАЦІЯ ОПОРНИХ ЗНАНЬ

Запитання:
•   Пригадайте вид образотворчого мистецтва, основним виражальним засобом якого є колір (ілюстрації із живописними репродукціями).

•   Визначте, до якого виду живопису належать запропоновані твори мистец​тва. (Слайди з репродукціями картин, творів із декоративним розписом, при​кладами театрально-декораційного живопису.)
•   Назвіть жанр живопису. (Слайди з різними жанрами живопису.)
III.   ОЗНАЙОМЛЕННЯ З НОВИМ МАТЕРІАЛОМ

                                               Історія винаходу фотографії

Фотографія супроводжує нас усе життя. Вона поглядає на нас із газетних і журнальних сторінок, «намертво» приклеєна до наших документів, вона у на​ших сімейних альбомах, красується на стінах і вітринах.

Фотографія — це зримий образ історії. Здавалося б, фотографія була завж​ди, настільки вона є звичною для нас. Проте цьому явищу трохи більше півтора століття. Історія фотографії цікава, часом драматична і дуже повчальна.

За своїм значенням в історії світової культури відкриття фотографії можна порівняти з винаходом книгодрукування. Оскільки велика частина інформації сприймається людиною у вигляді зорових образів, створення різних процесів і пристроїв, що фіксують візуальну інформацію технічними засобами, збагати​ло суспільство принципово новими можливостями. Тому чим далі у минуле йде все те, що пов'язане з відкриттям фотографії, тим більший інтерес викликають особи її винахідників.

Камера-обскура

ращуром сучасних фотографічних апаратів можна назвати камеру-обску​ру, яка була відома ще в старовині. Наприклад, середньовічні феодали будували у своїх замках темні кімнати (так перекладаються з латинської слова «обскура» і «камера»). У стіні такої кімнати залишався отвір на вулицю. Величина отвору розмірялася з відстанню до протилежної стіни. За законами оптики все, що від​бувається на вулиці, можна було спостерігати на стіні, щоправда, догори ногами. Незабаром камеру-обскуру зменшили до розмірів ящика і забезпечили збіль​шувальним склом, яке і стало першим об'єктивом. У XVI ст. Леонардо да Вінчі залишив опис камери-обскури, яка вимальовувала простір перед собою, у своє​му «Трактаті про живопис». Інженери використовували такі камери для зняття плану місцевості. До часу зародження ідеї фіксації зображень камера-обскура була достатньо вивчена.

Термін «фотографія» першим вжив у 1839 році англійський астроном Джон Фредерік Вільям Гершель. Сьогодні ми називаємо так усі види знімків — від лю​бительських родинних до карт Землі, зроблених зі супутника.

Першим фотографічним методом стала дагерротипія, у якій образ в камері-обскура проеціювався на мідну пластинку. Перші дагерротипи представив у 1835 році Луї Жак Дагер.

Зображення, спроеційоване лінзою камери-обскури, можливо було зафіксу​вати тільки обводячи його контури.

Початком відліку історії фотографії прийнято вважати  7 січня 1839 року. Цього дня на засіданні Паризької академії наук її секретар Домінік Франсуа Араго виступив із повідомленням про винахід Л. Ж. Дагером дагеротипу. Як часто буває в історії, Дагеру дісталися усі лаври винахідника фотографії: сла​ва, гроші, почесті.

І дійсно, Дагер був надзвичайно гідним і заслуговував цього, однак історія винаходу закріплення зображень на папері розпочалася задовго до Л. Ж. Дагера.

Ж. Н. Ньєпс був першим, хто отримав фотографічне зображення на світ​лочутливій речовині за допомогою камери-обскури. Оригінал цинкової пла​стини, покритої світлочутливим асфальтом, яку Ж. Н. Ньєпс експонував протя​гом 8 годин, знаходиться у музеї Техаського університету в Сполучених Шта​тах Америки.

Історія кольорової фотографії пов'язана з реалізацією двох методів кольо​рового відтворення.  Перший метод отримав назву прямого (об'єктивного). . В ньому при сформуванні зображення намагаються забезпечити умови, які без​посередньо відтворюють кольори оточуючих нас об'єктів.

Використовуючи явище інтерференції, французи Е. Бекерель і А. Ньєпс де Сент-Віктор отримали якісне зображення спектру на полірованій срібній пла​стині, обробленій хлористим сріблом. Проте зображення було нестійким і збері​галося тільки в темряві. Інтерференційний метод був узагальнений Г. Ліппманом, який виготовив кольорові фотографії у 1891 році.

Хронологія розвитку кольорових відбитків

1840 рік — Едмонд Бекерель у ході експериментів одержує кольорове зоб​раження на пластинках, покритих хлористим сріблом.

1861 рік — Джеймс Кларк Максвел одержує триколірне зображення.

1869 рік — Луї-Дюко дю Орон публікує роботу «Кольори в фотографії», у якій висловлює принципи адитивного і субтрактивного колірних методів.

1873 рік — Герман В. Фогель одержує емульсію, чутливу не тільки до синьо​го, але й до зеленого кольорів.

1878 рік — дю Орон разом із братом публікують роботу «Кольорова фо​тографія», в якій описують використані ними методи отримання кольорового зображення.

1891 рік — Габріель Ліпман одержує природні кольори методом інтерферен​ції. Габріелю Ліпману за ці дослідження було вручено Нобелівську премію.

1891 рік — Фредерік Айвіс винаходить фотоапарат для отримання трьох негативів кольороподілу шляхом зйомки в одну експозицію.

1893 рік — Джон Джоулі винаходить лінійний растровий світлофільтр. За​мість зображення, складеного з трьох кольорових позитивів, у результаті вихо​дило багатоколірне зображення. Аж до 30-х років нашого століття растрові фотопластини дозволяли одержувати просто хороше кольорове зображення.

1903 рік — брати Люмьєр розробляють процес «автохром». Експозиції при хорошому освітленні не перевищували одну-двох секунд, а експонована пла​стинка оброблялася за методом обігу, в результаті виходив кольоровий позитив.

1924 рік — Леопольд Маніс і Леопольд Годовський патентують двоколірний субтрактивний метод із використанням плівки з двома емульсивними шарами.

1935 рік — у продаж надходять плівки «Кодахром» із трьома емульсивни​ми шарами.

1942 рік — у продаж надходить плівка «Кодаколор» — перша плівка, яка дозволяє одержувати кольорові відбитки.

1963 рік — у продаж надходить фотоапарат «Полароїд», який дозволяє ро​бити моментальні кольорові знімки протягом хвилини.

Становлення фотографії як мистецтва

Становлення фотографії як мистецтва нерозривно пов'язане з її технічним удосконаленням. На ранніх стадіях технічного розвитку і зародження фотогра​фії були створені шедеври фотографічного мистецтва, твори, що є для поколінь фотографів зразками досконалості. Історія мистецтва фотографії доводить, що ніколи технічне оснащення фотографа не було вирішальним чинником при створенні витвору мистецтва.

Займаючись фотографією, треба як і в будь-якій справі стежити за розвит​ком техніки. Не слід любов до фотографії підміняти гонитвою за модною тех​нікою.

Головне для створення чудових фотографій — це вдумливість, щирість, чуй​ність і прагнення зробити добру справу. Фотографії народжуються миттєво.

Фотографи, які не мають систематичної професійної освіти, знань з історії образотворчого мистецтва, основ композиції, теорії світла, кольору, мистец​твознавства, багато чого упускають у своїй творчості. Часто фотографи, що оволоділи технікою фотографування і виготовлення відбитків, не вміють та і не мають потреби передати найпростіші почуття, торкнутися найпростіших проблем.

Думка, що фотограф не може змінювати зображення, отримане за допо​могою фотоапарата, що нібито техніка не в змозі відобразити природу образ​но, а лише як документ, не могла допустити прилічення фотографії до мисте​цтва. Зараз можна цілком безумовно віднести фотомистецтво до сфери людсь​кої культури.

Живописець або графік, створюючи витвір мистецтва, реалізує свій задум, наперед визначивши тему твору. Він може сюжет зсунути у будь-якому тимча​совому просторі, може суміщати їх, підпорядковувати своїй уяві.

У фотографа час — головний матеріал, з якого він створює твір. Але він не може через природу фотографічного процесу зробити фотографії з майбут​нього або минулого. Йому підкоряється тільки теперішній час. Ця основна вла​стивість фотографії і перевага, котра відрізняє її від усіх інших мистецтв.

Час — головний матеріал фотомистецтва. Фотографічне зображення має на увазі копіювання натури, документальну її фіксацію у певний відрізок часу.

Так само, як художник уміння зображати навколишній світ не ставить вище за ціль досягнення образності, так і у творчої фотографії документалізм, будучи її основою, не повинен бути єдиною ціллю.

Фотографія, що правдиво відображає об'єкт зйомки, може бути тільки нату​ралістичною і не дати глядачу ніяких відчуттів, окрім інформації. Для того щоб стати витвором мистецтва, вона повинна мати багато переваг.

Витвір мистецтва можливий лише тоді, коли задум знаходить своє втілення в художній формі. Те, що фотограф не може втрутитися у створення зображен​ня,— головний аргумент супротивників фотомистецтва. Але це не так.

Саме по собі зображення — це диво людської думки і діяльності. Мисте​цтво фотографії — таке ж технічне, як і живопис. Від зубила до кисті, від граніт​ної скелі до полотна, від клинопису до гравюри на пластині, від винаходу олів​ців до синтетичних фарбників з тисячею відтінків кожного кольору — за всім цим стоїть величезна промисловість, наукові дослідження, що збагатять творчі можливості художників. Але далеко не кожен, хто володіє цими засобами, мо​же ставати художником.

Оріо (Мілан) — художник і фотограф, що працює у кінематографі. Мистецтво Оріо далеко від будь-якого фактичного відтворення реальності. Завдяки використанню і поєднанню різних технологічних можливостей (тради​ційної фотографії, полароїда, цифрового друку, відеозйомки) він досягає у своїх роботах відчуття якогось ірреального, енергетичного простору. На його фото​графії світло, відкидані ним тіні, і навіть час перетворюються на образи — живу субстанцію, так само як і блукаючі в ній фігури людей, предмети, рослини.

(Демонстрація слайдів із творами фотохудожників України.)

Тіна Модотті - культова фігура в історії фотографії, адже вона не була професійним фотографом. Точніше фотографія не була для неї єдиним життє​вим покликанням.

IV.    ПІДСУМКИ УРОКУ

Дайте відповіді на запитання:
•   Який вид мистецтва ми називаємо художньою фотографією?

•   Що лягає в основу при створенні художньої фотографії?

•   Що є спільним між живописом та художньою фотографією?

•   Чи можна твори художньої фотографії поділити на жанри?

V.     ДОМАШНЄ ЗАВДАННЯ

У домашньому фотоархіві знайти фотографії, які відносяться до творів мистецтва. На наступному уроці спробувати довести, що це - твори фотомистецтва.

ТЕМА: Музика вокальна, інструментальна, театральна. Музичні жанри і форми — вокальні 

             (пісня, романс, гімн), хорові (кантата, ораторія).

             (Порівняння звучання музичних інструментів різних народів світу, визначення спільних і 

             відмінних рис. Організація і проведення вечора українського романсу.)

МЕТА: ознайомити учнів із класифікацією музичних жанрів, видами, жанрами та формами вокального 

             мистецтва: пісня, романс, гімн, кантата, ораторія; розвивати уміння розрізняти та аналізувати їх; 

             виховувати емоційну чутливість до музики, почуття шанобли​вого ставлення до патріотичних  

             творів музичного мистецтва; розвивати вокально-хорові навички.

ТИП УРОКУ:   комбінований (урок засвоєння нових знань).

Музичні твори для прослуховування: А. Лихошвай; М. Савченко. «Вічно будь, красуйсь Полтаво»; М. Бойко. «Моя Україна»; Н. Май. «Квітуча Україна»; Державний Гімн України.

ОБЛАДНАННЯ: комп'ютер, диск із музичними творами, таблиці «Музичні жанри», «Вокальне 

                             мистецтво», «Класифікація музичних жан​рів».

                                                               ХІД  УРОКУ
I.      ОРГАНІЗАЦІЯ НАВЧАЛЬНОЇ ДІЯЛЬНОСТІ 

Оголошення теми та завдань уроку.

II.     ПІДГОТОВКА ДО СПРИЙНЯТТЯ НАВЧАЛЬНОЇ ТЕМИ    

Слово вчителя
Музика... Вона супроводжує нас усе життя, починаючи від маминої коли​скової. Весела і сумна, швидка і повільна, класична та естрадна — кожен із нас має свої особисті уподобання. Різнобарв'я музичних жанрів дає можливість отримувати задоволення від прослуховування музики на різних етапах нашо​го життя.

На уроках музичного мистецтва в початкових та середніх класах ви знайо​милися із різними музичними творами, порівнювали їх та давали характери​стики, знаходили спільні риси та відмінності.

Сьогодні на уроці ми розглянемо класифікацію музичних жанрів, ознайо​мимося із різновидами вокального мистецтва.

III.    ФОРМУВАННЯ НОВИХ ЗНАНЬ, УМІНЬ, НАВИЧОК

Учитель. 

Музичний жанр (фр. genre — рід, вид, тип, манера} — бага​тозначне поняття, що характеризує класифікацію музичної творчості за родами і видами, з огляду на їх походження, умови виконання, сприймання та інші озна​ки (зміст, структура, засоби виразності, склад виконавців тощо).
Найпоширеніший поділ музичних жанрів за складом виконавців та спосо​бами виконання — це вокальний та інструментальний.
Поняття музичного жанру побутує в різних аспектах : широкому — оперний жанр, симфонічний жанр, камерний жанр тощо; вузькому — велика опера, комічна опера, лірична опера, музична драма та ін.; симфонія, камерна симфонія, сюїта; увертюра; симфонічна поема; соната, квартет і т. д.; арія, аріозо, каватина, романс, пісня тощо.

Існують різні способи класифікації музичних жанрів. Музикознавець Т. В. Попова пропонує класифікувати жанри за умовами їх побутування і ви​конання. За цією класифікацією розрізняють жанри:

1)  народної музики (музичний фольклор);

2) розважальної музики (у тому числі музика сучасної естради);

3)  камерної музики (виконується камерними ансамблями);

4)  симфонічної музики (виконується великими оркестрами);

5)  хорової музики (виконується хоровими колективами);

6) театральної музики (у тому числі опери, музики до спектаклів, кінофільмів

тощо).

Український народ має славу народу дуже музичного. Жодне свято, жодне дійство не проходить без музики, без пісні. Саме тому сьогодні ми поговоримо про спів як вокальне мистецтво — передавання засобами співацького голосу ху​дожнього змісту твору.

             Давайте зараз прослухаємо три різні музичні твори та їх порівняємо.
1.  Перший уривок пісні А. Лихошвая, М. Савченка «Вічно будь, красуйсь Полтаво» (співає народна артистка України Н. Ножинова).

2.  Другий уривок пісні «Моя Україна» (солістка — народна артистка України Р. Кириченко).

3.  Третій уривок авторської пісні «Квітуча Україна» Наталії Май.

•   Що об'єднує ці твори? (Всі твори патріотичного змісту — про рідну землю, Батьківщину)
•   Які характерні риси цих пісень? (Вони мелодійні, прославляють рідний край, закликають милуватися та берегти Батьківщину.)
•   Чим відрізняються ці твори? (Ці пісні виконані різними манерами співу: перша пісня виконана академічно, друга — народним, третя — естрадним стилем.)
Існує три види звуковедення (звукоутворення) — народний, академічний та естрадний.
Академічний, або класичний, спів має певну штучність звуковидобувания і потребує спеціального співацького навчання — постановки голосу.

Народний спів спирається на народнопісенні та виконавські традиції різних куточків України, передаючись від покоління до покоління.

Сучасний естрадний спів передбачає якнайширше використання підсилю​вальних пристроїв 

(мікрофону), спираючись переважно на побутову манеру во​калізації.

•   Чим відрізняється третя пісня Наталії Май від інших? (Перші два твори виконувалися одним виконавцем, а пісня Н. Май — кількома.)
Отже, спів може бути:

1)  сольним (коли твір виконується одним виконавцем);

2)  ансамблевим (ансамбль — у перекладі з французької означає «разом», вкупі», «узгодженість»). Первісним елементом хорового ансамблю є ансам​блевий звук. Це звук певної висоти, що відтворюється кількома співаками. Ансамбль може бути двох видів: унісонний і гармонійний.
Унісонний ансамбль ми маємо в одноголосому хорі або в звучанні окремої партії хору.

Гармонійний ансамбль — це співання акорду кількома співаками або хоро​вими партіями.

Дует — ансамбль із двох виконавців, тріо — із трьох виконавців, квар​тет — чотири виконавці, квінтет — п'ять виконавців і т. д.).

Хор — це колектив виконавців, який має своєю метою співати гуртом, спіль​но. Становлення хорового співу в XVII—XVIII століттях визначило поділ го​лосів на чотири основні партії — дисканти (сопрано), альти, тенори та баси. Злагодженість, насиченість, звучання хору досягаються умінням, витривалою, упертою працею і любов'ю до пісні. Залежно від складу виконавців розрізняють такі види хорів: чоловічий, жіночий, дитячий, змішаний. За кількісним складом виконавців розрізняють такі види хорів: малий — не менше 12 чол., середній — 25—35 чол., великий — 50—60 чол., зведені хори — кількасот чоловік. За манерою співу розрізняють академічні та народні хори. Хори можуть мати різні статуси: професійний (наприклад, Національний народно-академічний хор ім. Г. Верьовки), любительський (коли спів у хорі хобі), церковний (беруть участь у церковних службах), учбові (існують у навчальних закладах). Розглянемо основні типи вокальних жанрів.

Словничок-довідничок

Пісня — словесно-музичний твір, призначений для співу.

Романс (ісп. romanсе) — невеликий за обсягом вірш та музичній твір для сольного співу з інструментальним акомпанементом. Так називалися пісні народною мовою в Іспанії на противагу пісням латиною, які пов'язувалися спо​чатку з боротьбою проти маврів. Пізніше вони поширились і в інших країнах, набувши іншого змісту, ставши піснями про кохання (Англія, Франція та Інші). У Росії вже у XIX столітті існував як авторська пісня, тут до його поширення за​лучалися й українські поети (Є. Гребінка «Очи черные...»). На межі XIX— XX сто​літь романс поширився в українській ліриці (Леся Українка, А. Кримський та ін.), маючи спорадичні прояви і в попередні роки.

Кантата (італ. саntata, від лат. саnto — співаю) — великий вокально-ін​струментальний твір для солістів, хору і оркестру. Зустрічаються кантати свят​кового, радісного, ліричного, скорботного, розповідного характеру; поділяються на світські та духовні (релігійні). Зазвичай кантата складається із оркестрового вступу, арії, речитативів та хорів. Кантата близька до ораторії, відрізняється від неї меншими масштабами, відсутністю драматичної розробки сюжету, переваж​но камерним характером.

Ораторія (італ. оrаtогіо, від лат. оrо — говорю, благаю) — великий кон​цертний твір на певний сюжет (для солістів, хору і симфонічного оркестру). Ораторія виникла в XVII ст. майже - одночасно з кантатою і оперою, має певну схожість з ними, відрізняючись від кантати розгорнутим сюжетом і більшими розмірами, а від опери — переважанням розповіді над драматургією, а також відсутністю сценічної дії та художнього оформлення (хоча бувають винятки). Класичні зразки ораторії на античні та біблейські сюжети створив Г.-Ф. Ген​дель («Самсон», «Геракл», «Месія», «Іуда Маккавей»). Видатними авторами ораторій були: А. Страделла, А. Скарлатті, Д. Букстехуде, Г. Телеман, Л. ван Бетховен, В. А. Моцарт, Ж.-Б. Люллі та ін. У XIX ст. ораторія втрачає своє : значення, набуваючи ліричних рис 

(Ф. Мендельсон, Ф. Ліст, Р. Шуман та ін.), а з XX ст. зближується з оперою (А. Рубінштейн, 

І. Стравінський, А. Онеггер, К. Орф. К. Пєндерецький, С. Прокоф'єв, Г. Свиридов, Ю. Шапорін, Д. Шоста​кович, А. Штогаренко, Р. Щедрій та ін.).

Гімн (грец. hуmnos — похвальна пісня) — урочистий музичний твір на сло​ва символічно-програмного змісту, вживається здебільшого як символ держави (поряд з іншими атрибутами — прапором, гербом тощо). Державний Гімн Укра​їни «Ще не вмерла Україна» офіційно прийнятий після проголошення незалеж​ності України. Слова написав Павло Чубинський (1862 р.), а музику — Михай​ло Вербицький.

У XIX—XX ст. у ролі національних гімнів використовувалися й інші піс​ні — «Заповіт» Тараса Шевченка, «Не пора» (слова Івана Франка, музика Де​ниса Сочинського), «Вічний революціонер» (слова Івана Франка, музика Ми​коли Лисенка).

Доповідь учня «Історія створення Державного Гімну України»
Створення українського гімну бере початок із осені 1862 року. Україн​ський етнограф, фольклорист, поет Павло Платонович Чубинський пише вірш «Ще не вмерла Україна», якому в майбутньому судилося стати національним, а згодом і Державним Гімном українського народу. Поширення цього вірша се​ред українофільських гуртків, щойно об'єднаних у громаду, відбулося миттєво. Проте вже 20 жовтня того ж року шеф жандармів князь Долгоруков дає розпо​рядження вислати Чубинського «за вредное влияние на умы простолюдинов» на проживання в Архангельську губернію під нагляд поліції. Перша публікація вірша П. Чубинського — у львівському журналі «Мета», 1863 р., № 4. Отримав​ши поширення на Західній Україні, патріотичний вірш не пройшов повз увагу й релігійних діячів того часу. Один із них, отець Михайло (Вербицький), ще й знаний композитор свого часу, захоплений віршем Павла Чубинського, пише музику до нього. Вперше надрукований у 1863 р., а з нотами — у 1865 р. упер​ше почав використовуватись як Державний Гімн у 1917 році. У 1917—1920 рр. «Ще не вмерла Україна» як єдиний Державний Гімн законодавче не був затвер​джений, використовувалися й інші гімни. Коли у Радянському Союзі було ви​рішено створити окремий гімн для кожної країни у його складі, «Ще не вмерла Україна» був відкинутий як варіант, щоб не викликати занадто сепаратистські настрої серед українців. Потрібен був текст, у якому б стверджувалося, що Укра​їна — держава, що входить до складу СРСР, що вона там «між рівними рівна, між вільними вільна» і обов'язково повинна була висвітлена комуністична пар​тія, яка веде Україну до комунізму. Це завдання виконав Павло Тичина. Саме його варіант «Живи, Україно, прекрасна і сильна» і став Державним Гімном Української РСР у період з 1949 до 1991 року. Композитор Лебединець Антон Дмитрович створив музику для нього. Але цей гімн так ніколи і не знайшов популярності. Майже на всіх офіційних зборах лунав Гімн СРСР, а не Україн​ської РСР.

15 січня 1992 музична редакція Державного Гімну була затверджена Вер​ховною Радою України, що знайшло своє відображання у Конституції України. Проте тільки 6 березня 2003 року Верховна Рада України ухвалила Закон «Про Державний Гімн України», запропонований президентом Леонідом Куч-мою. Законопроектом пропонувалося затвердити як Державний Національний гімн на музику Михайла Вербицького зі словами тільки першого куплета і при​співу пісні Павла Чубинського «Ще не вмерла Україна». У той же час перша строфа гімну згідно з пропозицією Президента звучатиме: «Ще не вмерла України ні слава, ні воля». Цей Закон підтримали 334 народних депутати, проти  висловилися 46 із 433, що зареєструвалися для голосування. Не брали участі голосуванні фракції соцпартії і компартії. З прийняттям цього Закону стат​тя 20 Конституції України набула завершеного вигляду. Національний Гімн на музику М. Вербицького отримав слова, віднині затверджені Законом.

Учитель. 

Давайте прослухаємо Державний Гімн України у виконанні На​ціонального народно-академічного хору ім. Г. Верьовки. (Слухання Державного Гімну України.)
IV.   ПІДСУМОК УРОКУ

Діти відгадують кросворд 

1.Виконання твору одним виконавцем. 

2. Великий вокальний колектив. 

3. Музичний твір для сольного співу з інструментальним акомпанементом, 4. Великий вокально-інструментальний твір для солістів, хору і оркестру. 

5. Ви​сокий жіночий голос. 

6. Високий чоловічий голос. 

7. Урочистий музичний твір  на слова символічно-програмного змісту. 

8. Найрозповсюдженіший жанр во​кальної музики.
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                                                 Спів як вокальне мистецтво
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               Дует

     Тріо
       Квартет

Квінтет
     Хор

                                          Класифікація музичних жанрів за Т. Поповою

                                                                     Народна музика

                                   Розважальна музика                           Театральна музика

                                                        Класифікація музичних жанрів

                                 


                                  Симфонічна музика                             Камерна музика

                                                                     Хорова музика    

                                                                    Музичні жанри

    Оперний              
                                  Велика опера          


Театральна музика      

Велика опера

                                   Симфонія


                     Арія


Комічна опера

                         Соната


                    Аріозо


Лірична опера

                         Сюїта


                               Романс


Музична драма

                      Увертюра


                     Пісня


ТЕМА: Музичні жанри і форми — музично-театральні (опера, балет, оперета, мюзикл). Напрями 

             музики масових жанрів джаз, диско, поп- і   рок-музика).

            (Конкурс «Відгадай мелодію)

МЕТА: ознайомити учнів із музично-театральними (опера, балет, опе​рета, мюзикл) жанрами та 

             формами, напрямками музики масових жанрів (джаз, диско, поп, рок); розвивати вмін​ня їх 

             аналізувати, встановлювати зв'язок між творами му​зичного та образотворчого мистецтв; 

             виховувати емоцій​ну чутливість до творів різних видів мистецтв.

ТИП УРОКУ: комбінований (засвоєння нових знань).

ОБЛАДНАННЯ: комп'ютер, диск із музичними творами, таблиці «Музичні жанри», «Інструментальна 

                             музика», «Музично-театральна музика», «Музика масових жанрів», картини Гурама 

                             Доленджашвілі із серії «Місячні ночі Імеретії» та «Місячна со​ната».

ХІД  УРОКУ

І. ОРГАНІЗАЦІЙНИЙ МОМЕНТ

Оголошення теми та завдань уроку. Фронтальне опитування.

II.    МОТИВАЦІЯ НАВЧАЛЬНОЇ ДІЯЛЬНОСТІ 

Слово вчителя
На минулому уроці ми розглянули класифікацію музичних жанрів, ознайо​милися із різновидами вокального мистецтва. Давайте згадаємо. 

З а п и т а н н я : 

•   Передавання засобами співацького голосу художнього змісту твору, нази​вається ... (вокальною музикою).
•   Які три види вокального звукоутворення ви знаєте? (Академічне, народне, естрадне.)
•   Який вид звукоутворення потребує спеціального співацького навчання - постановки голосу? (Академічне.)
У ч и т е л ь . 

Але хочу вам нагадати, щоб правильно та гарно співати будь-яким видом вокального звукоутворення, треба навчатися, працювати над собою: виконувати спеціальні вправи для дихання, розвитку ритму та голосу.

•   Як називається виконання музичного твору одним виконавцем? (Соль​ним.)
•   Як називається виконання музичного твору кількома виконавцями? (Ан​самблевим.)
•   Які види ансамблів ви знаєте? (Дует — два виконавці, тріо — три виконавці, квартет — чотири виконавці, квінтет — п'ять виконавців, хор — колектив співаків не менше 12 чоловік.)
•   Які розрізняють види хорів залежно від складу виконавців? (Чоловічий, жі​ночий, дитячий, змішаний.)
•   Які розрізняють види хорів залежно від їх кількісного складу? (Малий — не менше 12 чол., середній —25—35 чол., великий — 50—60 чол., зведені хори — кількасот чол.)
У ч и т е л ь . 

Отже, ми повторили основні види вокального мистецтва. А сьо​годні продовжимо вивчення різних музичних жанрів.

•   Музичний жанр, як ви розумієте це поняття? (Багатозначне поняття, що характеризує класифікацію музичної творчості за родами і видами, з огля​ду на їх походження, умови виконання, сприймання та інші ознаки (зміст, структура, засоби виразності, склад виконавців).)
•   Назвіть найпоширеніший поділ музичних жанрів за складом виконавців та способами виконання. (Вокальний та інструментальний.)
Так, ці музичні жанри диференціюються за специфічними ознаками.

•   У яких аспектах побутує поняття музичного жанру? (У широкому — опер​ний жанр, симфонічний жанр, камерний жанр; у вузькому — велика опера, помічна опера, лірична опера, музична драма; симфонія, камерна симфонія, сюїта; увертюра; симфонічна поема; соната, квартет; арія, аріозо, кавати​на, романс, пісня та ін.)
Розглянемо таблицю «Класифікація музичних жанрів».

•   Як можна класифікувати жанри за умовами їх побутування і виконання? (Народна (музичний фольклор), розважальна (у тому числі музика сучасної естради), камерна (виконується камерними ансамблями), симфонічної музи​ки (виконується великими оркестрами), хорової музики (виконується хоро​вими колективами), театральна (у тому числі опери, музики до спектаклів, кінофільмів та ін.)

III.   ПОДАННЯ НОВОГО МАТЕРІАЛУ

У ч и т е л ь . 

На сьогоднішньому уроці ми познайомимося із видами інстру​ментальної та музично-театральної музики, напрямами музики масових жанрів.

Інструментальна музика — передавання художнього змісту твору за допо​могою музичних інструментів. Розглянемо таблицю «Інструментальна музика».

Академічна музика — виконання класичних музичних творів традиційними музичними інструментами: струнними (скрипки, віолончелі), духовими (труби, кларнети), клавішними (фортепіано, клавесин, орган), ударними (бубон, барабани та ін.).

Народна музика виконується за допомогою народних музичних інструментів: струнними (цимбали, бандура), духовими (сопілка, трембіта), ударними (барабани, дзвіночки та ін.).

Естрадна музика виконується за допомогою традиційних та сучасних музичних інструментів (електричні та електронні клавішні (синтезатори, електроорган) та струнні (електрогітари та ін.).

Інструментальна музика може виконуватися сольно (одним виконавцем)  або ансамблем (дует (два виконавці), тріо (три виконавці), квартет (чотири виконавці), квінтет (п'ять виконавців), оркестром (камерні, симфонічні, духові і народні та ін.)). Камерна інструментальна музика призначена для невеликого складу виконавців. Залежно від кількості виконавців симфонічний оркестр буває малим і великим. Розглянемо таблицю «Великий симфонічний оркестр».

Диригент — керівник оркестру, далі ідуть струнні, духові, дерев'яні духові, | мідні духові, ударні та інші музичні інструменти.

Продовжуємо вивчати основні типи музичних жанрів.
Ми вже знаємо, що пісня це — ... (словесно-музичний твір, призначений для співу).
Які ще види музичних творів ми вивчали?

Романс — невеликий за обсягом вірш та музичний твір для сольного співу з інструментальним акомпанементом; кантата — великий вокально-інструментальний твір для солістів, хору і оркестру; ораторія — вели​кий концертний твір на певний сюжет (для солістів, хору і симфонічного оркест​ру); гімн — урочистий музичний твір на слова символічно-програмного змісту, вживається здебільшого як символ держави.

Словничок-довідничок

Сюїта  первісно (XVI століття) — цикл танців, у XIX—XX ст.— циклічна музична форма, складена з кількох контрастуючих частин. Термін «сюїта» був уведений у II половині XVII століття французькими композито​рами. Барокова сюїта складалася із чотирьох частин — алеманди, куранти, са​рабанди і жиги. Пізніше в сюїту вводилися й інші танці, зокрема менует, гавот, пасп'є та буре. Німецькі композитори нерідко вводили на початок сюїти увер​тюру.

Найвідомішим автором барокових сюїт можна вважати Й. С. Баха, який на​писав цикли сюїт для клавіру — англійських, французьких та партит, а також ба​гато сюїт для віолончелі, скрипки та флейти. Серед інших відомих авторів сюїт цієї епохи — Телеманн та Гендель. З початком класичної епохи у II половині XVIII століття жанр сюїти вважався старомодним і був витісненим симфонією та інструментальними концертами.

У творчості українських композиторів можна відмітити сюїти: для фортепіано — Миколи Лисенка, Василя Барвінського; для струнного оркестру — Мирослава Скорика; симфонічної — «Балетна сюїта» Антіна Рудницького, сюїта «Пам'яті Лесі Українки» Андрія Штогаренка та ін.

Соната — музичний твір циклічної форми (зазвичай три або чотири частини) для одного або кількох інструментів. Термін «соната» відомий з XVI століття. Спочатку цим терміном називали будь-який інструментальний твір на противагу вокальним кантатам. На початок XVII ст. сформувались два типи сонат: церковна соната  та камерна со​ната . 

Серенада: 1) лірична вітальна пісня, поширена в Італії та Іс​панії. Виконувалась увечері або вночі під вікнами коханої; 2) У XVII—XVIII ст.— один із жанрів камерної музики (серенадою називалися інструментальні цикли для невеликого оркестру Й. Гайдна, В. А. Моцарта та ін.); 3) Пізніше, в XIX ст., лірична п'єса, вокальна або інструментальна, пов'язана з поетичними образами кохання.

Давайте прослухаємо уривки відомих творів: фортепіанну сонату «Апасіо​ната» Людвіга Бетховена та «Нічну серенаду» Франца Шуберта. Саме ці твори надихнули заслуженого художника Грузії Гурама Доленджашвілі на створення серії робіт олівцем під назвами «Місячні ночі Імеретії» та «Місячна соната».

         Інформація про художника
Народився 9 березня 1943 року в Кутаїсі (Грузія). У 1968 році закінчив факультет графіки Тбіліської Державної Академії мистецтв. Художник-графік. Навчався у майстерні професора Ладо Григолія. Заслужений художник Грузії. Почесний академік Російської академії мистецтв. Мав персональні виставки у Тбілісі, Росії (Санкт-Петербурзі, Москві), Болгарії, США, Англії, Франції, Австрії і т. д. 

Згадаємо, що графіка — це вид образотворчого мистецтва, який зумовлюєть​ся специфічними засобами зображення лініями, штрихами, крапками і плямами на поверхні, якою звичайно виступає білий папір. Твори можуть мати як моно​хромну, так і поліхромну гаму.

(Перегляд репродукцій картин Г. Доленджашвілі разом із прослуховуванням музичних творів.)

З а п и т а н н я : 

•   Що поєднує ці твори? (І музичні, і твори образотворчого мистецтва поєд​нує те, що вони передають красу безмежної місячної ночі.)

•   Дайте коротку характеристику музичних творів. (Мають повільний темп, приємну мелодійну інтонацію, різні динамічні відтінки, допомагають лю​дині звільнитися від зайвих думок та настроюють на романтичний лад.)

•   Як взаємопов'язані музичні та образотворчі твори мистецтва? (Вони допов​нюють один одного, допомагають зрозуміти і відчути природну красу.) Ми розглянули музичні п'єси (соната, серенада, сюїта) для невеликої кіль​кості виконавців (камерних ансамблів). Далі буде йтися про твори для сим​фонічних оркестрів.

Симфонія — твір для оркестру, що складається із декількох частин. Симфонія — найбільша музична форма се​ред концертної оркестрової музики. В українську музику симфонія приходить XIX столітті. Першими творами у цьому жанрі були симфонії М. Лисенка, М. Колачевського (1876 р.), П Соколь- ського. У XX столітті нові обрії цього жанру відкриває Б. Лятошинський. Світове визнання здобули симфонії сучас​ного українського композитора В. Сильвестрова.

Увертюра — інструментальна п'єса, що виконується перед початком якої-небудь вистави (опери, балету та ін.).

Концерт — твір, в основі якого лежить при​нцип зіставлення звучання окремих груп виконавців або виконавського колек​тиву і соліста. У сучасному вигляді виконуваний солістом (рідше 2—3 солі​стами) та симфонічним оркестром (рідше — камерним) жанр концерту склався до кінця XVIII століття.

Театральна музика в широкому розумінні — музика в будь-яких театраль​них виставах, включно постановки в музичних театрів (опера, балет, оперета, музичні драма та комедія, мюзикл), де вона допомагає розкриттю змісту виста​ви. В музичному театрі музика — важливий інструмент для характеристики об​разів та сценічних положень, обов'язковий компонент драматургії спектаклю, провідник художньої ідеї. У драматичному театрі вона створює емоційну атмо​сферу вистави, допомагає передати певний історичний, національний колорит, поглиблює образи персонажів, підкреслює кульмінаційні моменти вистави. Роз​глянемо таблицю «Театральна музика».

Словничок-довідничок

Опера — музично-сценічний жанр, що ґрун​тується на синтезі музики, слова, дії. В опері сценічна дія органічно поєднується із вокальною (солісти, ансамблі, хор) та інструментальною (оркестр) музикою, досить часто — з балетом і пантомімою, образотворчим мистецтвом (гримом, костюмами, декораціями, світловими ефектами, піротехнікою тощо). Як прави​ло, оперу поділяють на сцени, акти, дії. Елементами опери є арія, ансамбль, хор, балетна сцена, увертюра, симфонічний антракт. Серед найвідоміших українських опер — «Запорожець за Дунаєм» Семена Гулака-Артемовського, «Тарас Бульба» і «Різдвяна ніч» Миколи Лисенка, «Богдан Хмельницький» Костянтина Данькевича, «Ярослав Мудрий» та «Украдене щастя» Юлія Мейтуса, «Лісова пісня» Віталія Кирейка. У більшості випадків опери пишуться за літературними сетами. Основою вокальних номерів є текст, який називається лібрето.

Балет — жанр класичного танцю, танцювальна те​атральна вистава, у якій музика поряд із танцем відіграє важливу роль у роз​витку сюжету і створенні відповідного настрою. Це синтетичний вид сценічного мистецтва, у якому зміст вистави розкривається в основному засобами пла​стичного танцю, міміки і музики. Джерела виникнення балетного жанру закла​дені в народних іграх, хороводах, сюжетних танцях тощо. Пластичний танець як елемент драматичної дії досягнув високого рівня розвитку в культових і світ​ських театралізованих видовищах Стародавнього Єгипту, Індії, Китаю, у тра​гедіях греків, римлян та народних дійствах Середньовіччя. В Україні вико​ристання народного танцю у драматичних виставах має давні традиції. Танці були складовою частиною народних обрядових ігор (веснянок, «кози», «малай​ки» та ін.). Класичні балети виконувались у кріпацьких театрах XVIII століття. У XIX ст. професіональний танець широко культивувався в побутових операх та оперетах українського народного театру («Наталка Полтавка», «Запорожець за Дунаєм», «Не ходи, Грицю...» та ін.). У II половині XIX ст. в Києві відбу​вались окремі балетні вистави («Есмеральда» Ц. Пуні та ін.). Як самостійний жанр хореографічного мистецтва балет на Україні починає розвиватись за часів радянської влади. Створення першого українського балету «Пан Каньовський» М. Вериківського (балетмейстер 

В. Литвиненко, Харків, 1930) поклало початок самобутньому українському національному балету. Одночасно ставляться бале​ти «Карманьйола» В. Фемеліді (балетмейстер М. Мойсеева, Одеса, 1930), «Фе-ренджі» Б. Яновського (балетмейстер П. Кретова, Харків, 1930). Творча лінія «Пана Каньовського» була продовжена в балеті «Лілея» К. Данькевича (балет​мейстер Галина Березова, Київ, 1940). Серед сучасних українських композиторів найвідомішими є балети Євгена Станковича («Ніч перед Різдвом», «Ольга») та О. Костіна («Русалонька», «Запрошення до страти»).

Оперета — музично-сценічна вистава пе​реважно розважального характеру, що поєднує монологічне і діалогічне мов​лення з вокальною та інструментальною музикою, танцювальне мистецтво та естрадні прийоми. Визначні оперети створили Ф. Ерве, Ф. Зуппе, І. Каль​ман, III. Лекок, К. Мілікер, Ж. Оффенбах, Р. Планкет, А. Саллівен, К. Целлер, Й. Штраус-син, а також І. Дунаєвський, Д. Кабалевський, Ю. Мілютін, О. Рябов, О. Сандлер, Г. Свиридов, В. Соловйов-Сєдой, М. Стрельников, Д. Шостакович та ін. Починаючи з 1920-х рр. у США з'явився жанр мюзиклу, пов'язаний з іме​нами Л. Бернстайна, І. Берліна, Дж. Гершвіна, Ф. Лоу, К. Роджерса.

Мюзикл — музично-сценічна вистава, у якій поєднуються різноманітні жанри і виражальні засоби естрадної та побутової музики, хореографічного, драматичного і оперного мистецтва. Від оперети відрізняється наскрізним драматургічним розвитком, використанням вокально-хореографічних ансамблів, драматичним змістом. Мюзикл як жанр виник в США у 1920-х роках. До найкращих зразків мюзиклу належать «Окла​хома» Р. Роджерса, «Співаючі під дощем» Джина Келі, «Вестсайдська історія»

Л. Бернастайна, «Моя чарівна леді» Ф. Лоу, «Людина з Ламанчі» М. Лі, «При​вид опери» Е. Л. Вебера.

Поряд із класичними музичними жанрами існують напрями музики масо​вих жанрів (джаз, диско, поп, рок, хіп-хоп тощо). Ми зупинимося на основних напрямках. Розглянемо таблицю «Музика масових жанрів».

Джаз — форма музичного мистецтва, що виникла на межі XIX— XX століття у США як синтез африканської та європейської культур та отри​мала згодом повсюдного поширення.

          Джаз характеризується цілою низкою особливостей, серед яких можна виді​лити такі:
•   особливості ритму, зокрема синкопованість, поліритмія, а також характер​ний свінг;

•   особливості гармонії, зокрема переважання септакордів,  нонакордів та складніших політерцових акордів, характерні гармонічні  послідовності, а також ладові особливості (наприклад, заниження III ступеня);

•   особливості тембрової палітри, що стосуються як інструментального, так і вокального виконавства. Наприкінці XX століття — також особливості електронного звуку;

•   імпровізаційність.

Прослухаємо уривок із музичної композиції одного з кращих українських джазових колективів «Джаз-Експромт»

Інформація про колектив «Джаз-Експромт»
Створений у 1991 році випускниками Київського університету мистецтв. Перший українського акапельний джазовий колектив. Загальний стильовий на​прямок: традиційна джазова та сучасна християнська музика, обробки народних пісень. Учасники та переможці багатьох національних і міжнародних конкурсів та фестивалів.

Доповідь учня «Походження та витоки джазу»
Слово «jazz» (можливо, походить від фр. сhаssег — полювати) у креолів означало полювання, а також хвилювання, збудження. У 1860-і рр. у північ​ноамериканській літературній мові з'являється слово «jаsm», що означає під​несення, натхнення. Невдовзі йому на зміну приходить слово «jass», а також аналогічне дієслово, що означало «ловити», «збуджуватись» і т. п. Все часті​ше починають використовуватись звороти «jazz around» (блукати, мандрувати) і «jazz up» (впадати у веселий стан). Як музичний термін слово «jazz» вперше з'явилося у 1915 році у зв'язку з білим оркестром, що грав у новоорлеанському стилі, пізніше — у назві новоорлеанського оркестру Тома Брауна — «Том Браун Диксиленд Джаз Бенд», після чого термін «джаз» швидко поширюється в пів​нічній Америці, а згодом і по всьому світу. Відомий джазовий дослідник Мар​шалл Стерне (1908—1966 рр.) у своїй книзі «Історія джазу» характеризує джаз як синтез білої та чорної музичної культур. Дослідник виділяє шість принци​пових джерел синтезу джазу:

1.  Ритми Західної Африки.

2.  Негритянські робітничі пісні 

3.  Негритянські релігійні пісні 

4.  Негритянські світські пісні 

5.  Американська народна музика минулих століть.

6.  Музика менестрелів та вуличних духових оркестрів.

Блюз є представником світського музикування американських негрів, що з'явився задовго до джазу. Саме слово «blue» багатозначно і розшифровується, як «блакитний», «сумний», «смутний», «меланхолічний» та ін. Ця багатознач​ність характерна довгим протяжним пісням, текст яких завжди містить певну недомовку та неоднозначну емоційність — смуток часто йде поруч із гумором, чистота — з вульгарністю і т. п.

Регтайм — ще один специфічний жанр афро-американського музикуван​ня, що склався до кінця XIX століття. Слово означає «рваний» або «розірваний час», конкретно термін «rag» означає звуки, що з'являються між долями такту (характерне синкоповування мелодичної лінії на четвертих і восьмих долях так​ту на базі рівного акомпанементу).

Диско (англ. disсо) — стиль популярної танцювальної музики II половини 1970-х років. Пісні цього напрямку характеризуються високим, часто реверберованим вокалом, рівномірним чітким ритмом, визначеним четвертними нота​ми в партії бас-барабану, восьмі або шістнадцяті тривалості у хай-хетів, причо​му на слабку долю  грає відкритий хет та синкопованою електронною басовою лінією. На відміну від року, де переважають гітари, у звучанні диско переважають клавішні, струнні та електронні музичні інструменти, які створю​ють соковитий акомпанемент. Як солюючі інструменти використовуються пере​важно оркестрові інструменти (наприклад, флейти). Темп — від 80 до 140 ударів на хвилину. Диско властива значна кількість оркестрових п'єс. 

Прослухайте уривок із музичної композиції Вопеу М «Sunny». 

            Із зростанням популярності диско до цього стилю зверталися й «недискові» виконавці, на хвилі популярності диско з'являються музичні фільми  

          На почат​ку 1980-х рр. популярність диско спадає, проте стиль значно вплинув на виник​лі у 1980-х та 1990-х рр. напрямки електронної танцювальної музики хауз і техно. Впливи диско простежують також у таких течіях хіп-хопу 1990-х — 2000-х років, як сгunk, hyphу та snaр.

Поп-музика — поняття, що охоплює різноманітні стилі, жанри та напрями масового музикування. Феномен поп-музики сформувався передусім в англомовних країнах Заходу як явище молодіжної культури.

Інструментальні ресурси поп-музики обмежені, як правило, електрогіта​рами та ударними інструментами з епізодичним застосуванням саксофонів та інших, зокрема, екзотичних інструментів. Для сучасної поп-музики велике значення відіграє електронна апаратура. Вокальний стиль поп-музики характе​ризується застосуванням «відкритого» звука, наближенням до мовлення співом, демонстративно «непоставленими» голосами, неприродною текстурою, з широ​ким використанням екстатичних вигуків, стогонів, завивань та інших ефектів. Сучасні форми поп-музики поширені в усьому світі, проте складність її оціню​вання як культурного явища зумовлена неоднозначністю естетичної оцінки та соціальної ролі.

Рок-музика (англ. госk) — узагальнююча назва ряду напрямків популярної музики II половини XX століття, що походять від рок-н-ролу та ритм-енд-блю-зу. Термін «госk», очевидно, є скороченням від госk'n'гоll і дослівно перекла​дається як «хитати(ся), трясти(ся)». Також роком називають своєрідний спосіб життя деяких шанувальників рок-музики, що переріс у субкультуру.

Рок-музика має велику кількість напрямів: від танцювального рок-н-ролу до металу. Зміст пісень варіюється від легкого і невимушеного до похмурого, глибокого і філософського. Часто рок-музика протиставляється поп-музиці (так званій «попсі»), хоча чіткої межі між поняттями «рок» і «поп» не існує, і нема​ло музичних явищ балансують на грані між ними.

Основні центри розвитку рок-музики — західна Європа (особливо Вели​кобританія) і США, внаслідок цього більшість текстів пісень написані англій​ською мовою. Проте хоча, як правило, і з деяким запізненням, національна рок-музика з'явилася практично у всіх країнах. Українська рок-музика з'явилася :за часів СРСР в кінці 1960-х років. Термін «рок-музика» дуже розпливчатий і його кордони дуже важко визначити. Інколи його використовують для опису досить малопов'язаних напрямків, таких, як соул та важкий метал. Приналеж​ність деяких стилів музики до рок-музики оспорюється. При визначенні прина​лежності того чи іншого напрямку до рок-культури, користуються соціальним та музичним факторами.

IV.   ПІДСУМОК

Учням пропонується заповнити таблицю.

Види, коротка характеристика





Інструментальна музика





Театральна музика





Музика масових жанрів





ТЕМА: Основні елементи художньо-образної мови театрального мистецтва. Театральні професії 

МЕТА: розглянути основні елементи художньо-образної мови те​атрального мистецтва; подати знання 

про специфіку теат​рального мистецтва; розкрити особливості театрального мистецтва; розглянути на уроці види театральних професій та специфіку їх роботи (актор, режисер та ін.); розвивати вміння висловлювати власні враження під час спілкування із творами цього виду мистецтва, використовуючи спеціаль​ну мистецьку термінологію; виховувати духовність, мисте​цький смак.

ОБЛАДНАННЯ: фрагменти слайд-шоу, підручник «Художня культура»

ТИП УРОКУ: урок засвоєння нових знань, практичних умінь та навичок.

КЛЮЧОВІ СЛОВА: театр як вид мистецтва, актор, режисер, маска, художньо-образна мова 

театрального мистецтва.

                                                                                                          Театр – це така кафедра, з якої можна

                                                                                                          сказати світу багато доброго

                                                                                                                                                  Микола Гоголь






 ХІД  УРОКУ 
І.Організаційна частина.

Вступне слово вчителя.

Сьогодні людина вже не може уявити собі життя без прочитаного роману, без нового кінофільму, без прем'єри в театрі, без модного шлягеру й улюбленої музичної групи, без художніх виставок... У мистецтві людина знаходить і нові знання, і відповіді на життєво важливі питання, і заспокоєння від повсякденної суєти, і насолоду. У мистецтві людина знаходить можливість прожити, відчути і отримати життєвий досвід через мистецтво. І сьогодні ми продовжимо розмову про мистецтво, що створюється на очах у глядачів. Це – театральне мистецтво.
            Тема нашого уроку – «Театр – як синтез мистецтв». Сьогодні на уроці ми прослідкуємо шлях театру з моменту виникнення до сучасних видів,  розглянемо елементи художньо-образної мови театрального мистецтва, 
            Театр допомагає пізнати людські характери, спонукає задуматися над вчинками людей, уявити себе у зображуваній ситуації, тобто допомагає пізнати себе.

ІІ. Актуалізація опорних знань
Учитель:
З попередніх уроків та з власного досвіду ви вже дещо знаєте на цю тему:
1) Як ви вважаєте, що означає слово «театр»? (відповіді учнів).
2) Які у вас виникають асоціації зі словом «театр» (пишемо на дошці)
3) Що вас приваблює у театральному мистецтві? (відповіді учнів).
4) Де ж шукати витоки театру? 

ІІІ. Новий матеріал для засвоєння 
(сприйняття та засвоєння навчального матеріалу)
                Зараз  я пропоную вам більш детально познайомитися із елементами художньо-образної мови театрального мистецтва.

Театр (грец. - місце для видовища, потім - видовище,  дивлюся, бачу) - один із напрямків мистецтва, у якому думки, емоції автора передаються візуально глядачеві або групі глядачів за допомогою актора або групи акторів. Інше визначення слова таке: театр — це вид мистецтва, засобом виразності якого є сценічне дійство, що виникає в процесі гри актора перед публікою.      

Як відомо, основним видом театрального мистецтва є вистава. Передача актором почуттів та думок, емоцій називається виставою. Актори показують чуттєві переживання автора, закладені у п'єсі Актор діє голосом, тілом, рухом і за до​помогою інших предметів.         

Давайте звернемося до історії та вирушимо у подорож  «Історія те​атру», а допоможуть вам справжні історичні факти.

Витоки театру ми знаходимо у стародавніх обрядових дійствах людей. В єдине ціле поєднувалися ритмічні рухи, спів, специфічні костюми.
            Елементи театрального мистецтва України беруть початок з глибокої давнини, коли вони проявлялися в народних іграх, танцях, піснях та обрядах.
           У цих святкових обрядах застосовувалися рядження, тобто маскування і переодягання, з метою втілення в яку-небудь істоту. Це досягалося за допомогою костюмів, гриму, жестів, слова.
           Найпоширенішою формою рядження було ходіння з «козою» в супроводі співу та виконання окремих магічних дій

            Вважається, що професійний театр виник у Стародавній Греції.

1. Бесіда.

1.Що вам відомо про зародження театру?

2.Яких ви знаєте давньогрецьких драматургів?

           Із часів Давньої Греції театр зазнав змін, перетворень. Пропоную вам ознайомитися із сучасними видами театру.

2. Створення таблиці «Види театрального мистецтва».
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3. Творче завдання у малих групах  

Учитель. 

За невеликий період часу вам необхідно, переглядаючи картки, які я вам роздам, визначити найважливіші елементи для театрального мисте​цтва, без яких неможлива театральна вистава, і розташувати їх по рангу най​важливішого значення

 актор, декорації, танець, пантоміма, костюми, музика, режиссер, літератур​ний текст, освітлення, міміка, пластика, мова, глядачі, оркестр. .    

Учитель підводить підсумок роботи груп та дає характеристику найваж​ливішим елементам художньо-образної мови театрального мистецтва.

 Актор, за словами К. Станіславського,— володар сцени, саме він втілює в життя, створені уявою драматурга персонажі, оживляє літературні образи,  захоплюється, радіє, страждає, навіть помирає за них .Мистец​тво театрального актора — це невловима, миттєва творчість, яка не фіксується і не зберігається; існує тільки тоді, коли він натхненно творить на  сцені.

Режисер — керівник сценічного життя. Гра акторів, музичний супровід, за​гальне художнє оформлення спектаклю — це результат роботи режисера, який втілює акторський задум на сцені, людина, яку на екрані (сцені) глядач не бачить, К. Станіславський говорив так про роль режисера в театрі: «Режисер— це не тільки той, хто вміє розібратися в п'єсі, порадити артистам, як грати ролі, , режисер - це той, хто вміє спостерігати життя і переносити його на сцену». 

Міміка — виразний рух м'язів обличчя, форма вияву почуттів людини.

Пластика — плавність, виразність рухів. 

Пантоміма-вид сценічного мистецтва, у якому художній образ створюєть​ся пластикою, жестом, мімікою.                             

(декорації, танець, костюми, музика, літературний текст, освітлення, мова, глядачі, оркестр тощо).

4. Театральні професії

5. Мозковий штурм.

Учитель. Синтез яких мистецтв можна прослідкувати у театральному мистецтві?

(графіка, музичне мистецтво, хореографія, література, образотворче мистецтво).

6. Практичне завдання. Створити ескіз театральної афіші.

Існує таке висловлювання, що театр починається з вішалки. А я вважаю, що театр починається з афіші. Якщо афіша яскрава, цікава, вона буде приваблювати глядача. Тому наше практичне завдання сьогодні – створити афішу таку, щоб вашим товаришам захотілося відвідати цей театр.

IV. Узагальнення знань

Запитання до учнів:                                                       

*   Які нові знання ви отримали сьогодні? Що цікавого ви дізналися?

*   Які історичні відомості про розвиток театрального мистецтва вас зацікави​ли найбільше?

*   Назвіть основні елементи художньо-образної мови театрального мистецтва.                                                             

*   Чи вдалося вам створити ескізи театральної афіші та костюмів? 

V.Домашнє завдання

Вивчити параграф № 9, дати відповіді на запитання на ст.52 (1 -3),

* підготувати повідомлення про визначного театрального актора,

*скласти репертуар для одного з видів театру

ТЕМА: Основні елементи художньо-образної мови театрального мистецтва. Театральні професії 

МЕТА: розглянути основні елементи художньо-образної мови те​атрального мистецтва; подати знання 

про специфіку теат​рального мистецтва; розкрити особливості театрального мистецтва; розглянути на уроці види театральних професій та специфіку їх роботи (актор, режисер та ін.); розвивати вміння висловлювати власні враження під час спілкування із творами цього виду мистецтва, використовуючи спеціаль​ну мистецьку термінологію; виховувати духовність, мисте​цький смак.

ОБЛАДНАННЯ: фрагменти відеоуроку із електронного посібника, фрагменти слайд-шоу, лекції з 

       електронного посібника, енциклопедич​ний довідник.

ТИП УРОКУ: урок засвоєння нових знань, практичних умінь та навичок.

КЛЮЧОВІ СЛОВА: театр як вид мистецтва, актор, режисер, маска, художньо-образна мова 

театрального мистецтва.

     Что наша жизнь — игра.

А. С. Пушкин






 ХІД  УРОКУ 
І. ОРГАНІЗАЦІЙНА ЧАСТИНА

Оголошення тами та завдань уроку.

ІІ.   ПЕРЕВІРКА ЗНАНЬ                                     

Учитель. 

Скажіть, будь ласка, чи змогли б ви надати визначення «театр». Що ми розуміємо під виразом «театральне мистецтво»? Сьогодні  присутні два кореспонденти сучасної популярної газети «Театральні які мають бажання з вами поспілкуватися.

Кореспонденти ставлять запитання:
•   Що для вас означає слово «театр»?

•   Яке власне визначення ви надали цьому слову?

•   Чим для вас є театр?

•   Чи часто ви відвідуєте театр нашого міста?

Діти дають інтерв'ю та коментарі на тему: «Що таке театр?», розмірковують за темою: «Чому театр в наш час не є такий популярним явищем?», порівнюють ступінь популярності театрального мистецтва з іншими видами (музичним, кіномистецтвом тощо).

Учитель. 

Отже, хто із вас друзі хоче дізнатися більше про мистецтво? Я запрошую вас у чарівну подорож до минулих століть.

IІІ.   НОВИЙ МАТЕРІАЛ ДЛЯ ЗАСВОЄННЯ            
Зараз любі, друзі, я пропоную вам більш детальніше познайомитися із елементами художньо-образної мови театрального мистецтва.

Театр (грец. - місце для видовища, потім - видовище,  дивлюся, бачу) - один із напрямків мистецтва, у якому думки, емоції автора передаються візуально глядачеві або групі глядачів за, допомогою актора або групи акторів. Інше визначення слова таке: театр — це вид мистецтва, засобом виразності якого є сценічне дійство, що виникає в процесі гри актора перед публікою.      

Як відомо, основним видом театрального мистецтва є вистава. Передача, автором почуттів та думок, емоцій називається виставою. Актори показують чуттєві переживання автора, закладені у п'єсі Актор діє голосом, тілом, рухом і за до​помогою інших предметів,         

Давайте звернемося до історії та вирушимо у подорож  «Історія те​атру», а допоможуть вам справжні історичні факти.

Сторінка 1, Виникнення театру

Витоки театру ми знаходимо у стародавніх обрядових дійствах первісних людей. В єдине ціле поєднувалися ритуальні дійства, ритмічні рухи, замовлян​ня. Всі дії супроводжувалися ритмічною музикою, специфічними костюми, масками, татуюваннями і певними сценічними законами. Різноманітні форми видовищ були створені у країнах Давнього Сходу, Індії, Китаю, Індонезії, Японії. В середні віки носіями народної театральної творчості були західноєвропейські бродячі актори - жонглери,скоморохи.

Сторінка 2. Давньогрецький театр

 Історія розвитку                    
Подивіться на ілюстрації, які зображують акторів театрів різних епох і  визначте їхні хронологічні межі.                                              
первісні обрядові дійства — замовляння;                         
релігійні містерії в країнах Стародавнього Світу (Єгипет, Месопотамія, Сирія);                                                

античний театр (виникнення жанрів комедія, трагедія);    

музично-театральні видовища в країнах Далекого Сходу; японський кабукі, пекінська національна опера, індійський театр танцю;

середньовічний театр мандруючих акторів: в Західній Європі — барди, рапсоди, шпільмани; в Київській Русі - скоморохи;                                             
XVI—XVII ст. в Італії основою професійного театру стала комедія дельарте (комедія масок), головні маски якої -  Арлекін, Коломбіна, П'єро, Панталоне; Тарталья, Паяц;                                                                               
в Україні та Білорусі виникає вертеп — старовинний ляльковий театр, якому в Росії відповідає театр Петрушки;   

доба Відродження: виникнення опери 

ХVIII ст – балет відокремлюється в самостійний жанр

ХІХ ст. – в Росії виникає водевіль У США – мюзікл, вар'єте

XХ ст.— у США виникає мегамюзикл, наприклад, «Ісус Христос — суперзірка (комп'ютеризоване освітлення, складна сценічна механіка, потужні під​силювачі звуку), мегамюзикл <Титанік> 

V.    ТВОРЧЕ ЗАВДАННЯ У МАЛИХ ГРУПАХ

Учитель. 

За невеликий період часу вам необхідно, переглядаючи картки, які я вам роздам, визначити найважливіші елементи для театрального мисте​цтва, без яких неможлива театральна вистава, і розташувати їх по рангу най​важливішого значення

 Учитель об'єднує учнів у три групи і роздає картки, на яких зафіксовані такі слова: актор, декорації, танець, пантоміма, костюми, музика, режисер; літератур​ний текст, освітлення, міміка, пластика, мова, глядачі, оркестр. .    

Учитель підводить підсумок роботи груп та дає характеристику найваж​ливішим елементам художньо-образної мови театрального мистецтва.

•   Актор, за словами К. Станіславського,— володар сцени, сааме він втілює в життя, створені уявою драматурга персонажі, оживляє літературні образи,  захоплюється, радіє, страждає, навіть помирає за них .Мистец​тво театрального актора — це невловима, миттєва творчість, яка не фіксується і ав зберігається; існує тільки тоді, коди він натхненно творить на. сцені.

•Режисер — керівник сценічного життя. Гра акторів, музичний супровід, за​гальне художнє оформлення спектаклю — це результат роботи режисера, який втілює акторський задум на сцені, людина, яку на екрані (сцені) глядач не бачить, К. Станіславський говорив так про роль режисера в театрі: «Режисер— це не тільки той, хто вміє розібратися в п'єсі, порадити артистам, як грати ролі, , режисер - це той, хто вміє спостерігати життя і переносити його на сцену». 

Міміка — виразний рух м'язів обличчя, форма вияву почуттів людини.

Пластика — плавність, виразність рухів. 

Пантоміма-вид сценічного мистецтва, у якому художній образ створюєть​ся пластикою, жестом, мімікою.                              (декорації, танець, костюми, музика, літературний текст, освітлення^ мова, глядачі, оркестр тощо).

VI.   ПРАКТИЧНЕ .ЗАВДАННЯ                         

Учитель об'єднує учнів у чотири групи за лічилкою (цар, царевич, король, королевич) і дає невелике завдання для кожної із груп.

Завдання для 1 та 3 груп: створити ескіз театральної афіші XIX або XX століття (на вибір).

• Завдання для 2 та 4 груп: створити ескізи костюмів театральних героїв 

Учні виконують завдання, а потім по черзі демонструють роботи своєї гру​пи та коментують свої напрацювання.

Учитель коментує результати, роботи та оцінює їх, зазначаючи головні ідеї учнів, втілені у афіші та ескізах театральних костюмів.                                

VIІ. УЗАГАЛЬНЕННЯ ЗНАНЬ

Запитання до учнів:                                                       

*   Які нові знання ви отримали сьогодні? Що цікавого ви дізналися?

*   Які історичні відомості про розвиток театрального мистецтва вас зацікави​ли найбільше?

*   Назвіть основні елементи художньо-образної мови театрального мистецтва.                                                             

*   Чи вдалося вам створити ескізи театральної афіші та костюмів? 

УІІІ. ОЦІНЮВАННЯ НАВЧАЛЬНИХ ДОСЯГНЕНЬ

Учитель оцінює роботу учнів протягом всього уроку, коментує і аргумен​тує їх.

IX.   ДОМАШНЄ ЗАВДАННЯ

 Користуючись додатковою літературою (довідник «Історія культури», художня енциклопедія, електронна,енциклопедія мистецтв), спробувати створити буклет або плакат (за вибо​ром) під назвою «Театральні професії».

ТЕМА: Основні елементи художньо-образної мови театрального мистецтва. Театральні професії 

МЕТА: розглянути основні елементи художньо-образної мови те​атрального мистецтва; подати знання 

про специфіку теат​рального мистецтва; розкрити особливості театрального мистецтва; розглянути на уроці види театральних професій та специфіку їх роботи (актор, режисер та ін.); розвивати вміння висловлювати власні враження під час спілкування із творами цього виду мистецтва, використовуючи спеціаль​ну мистецьку термінологію; виховувати духовність, мисте​цький смак.

ОБЛАДНАННЯ: фрагменти відеоуроку із електронного посібника, фрагменти слайд-шоу, лекції з 

       електронного посібника, енциклопедич​ний довідник.

ТИП УРОКУ: урок засвоєння нових знань, практичних умінь та навичок.

КЛЮЧОВІ СЛОВА: театр як вид мистецтва, актор, режисер, маска, художньо-образна мова 

театрального мистецтва.

     Что наша жизнь — игра.

А. С. Пушкин






 ХІД  УРОКУ 
І. ОРГАНІЗАЦІЙНА ЧАСТИНА

Оголошення тами та завдань уроку.

II.    АКТУАЛІЗАЦІЯ ОПОРНИХ ЗНАНЬ У ФОРМІ ПОВТОРЕННЯ ВИВЧЕНОГО МАТЕРІАЛУ

Завдання № 1
Проведення дискусії на тему: «Що важливіше у нашому житті фотографія чи комп'ютерна графіка?». Обов'язкове обгрунтування, приклади, порівняльний аналіз.

III.   СПРИЙНЯТТЯ І ЗАСВОЄННЯ НАВЧАЛЬНОГО МАТЕРІАЛУ

 1. Мотивація пізнавальної діяльності

Завдання № 2 (у формі дедукції (формулювання гіпотез та їх підтверджен​ня фактами)
Тема дедукції: «Чи потрібна кожній людині акторська майстерність?». Обов'язкове обгрунтування, мистецькі приклади.

IV.    ПОДАННЯ НАВЧАЛЬНОГО МАТЕРІАЛУ

(у формі драматичного спектаклю, де учитель виступає ведучим)

Д і й о в і     о с о б и : 

Т е а т р о з н а в е ц ь 

Р е ж и с е р

А к т о р 

Д р а м а т у р г 

А р и с т о т е л ь 

Т е а т р а л ь н и й   к р и т и к 

С ц е н о г р а ф 

В е д у ч и й. За двадцять п'ять століть свого існування театр пройшов шлях  від ритуального дійства до спектаклів, що трактують складні духовні питання.  Мистецтво сцени народилося у давнину. В різні часи воно було покликане розважати, виховувати, проповідувати. І з цими завданнями театр справлявся. Його можливості різноманітні, а сила впливу велика, тому театральне мистецтво  прагнули поставити собі на службу королі й князі, імператори й міністри, революціонери й консерватори.

Сценічний простір мислили як модель світобудови, де була єдина можливість розіграти, повторити таїнство витвору Всесвіту.

В епоху Відродження на театр усе частіше стали покладати завдання виправлення пороків. «Засуджуючи низькі вдачі й омани, слід спонукати людей  до життя гідного»,— говорилося в одному із творів того часу. А в епоху Просвітництва мистецтво сцени оцінювалося дуже високо — як таке, що очищає і заохочує чесноти. Ці ідеї пізніше розвинув російський письменник і драматург ; М. В. Гоголь. Теза «театр — університет» зберігає своє значення й донині. Розмислюючи над явищем театру, 

О. С. Пушкін писав, що «дух часу вимагає змін  на сцені драматичній». Кращі театральні здобутки завжди виявлялися чуйними  до історичних змін.

Т е а т р о з н а в е ц ь . Історія театру йдесвоїм корінням далеко у минуле і людства. Перші сценічні дійства можна було побачити в релігійних обрядах, святкуваннях на честь Богів, яким поклонялися люди. Класичний театр у його і розумінні як виду мистецтва починає свою історію із стародавньоїГреції.

1. Специфіка театру як виду мистецтва
Як будь-який інший вид мистецтва (музика, живопис, література), театр має свої, особливі, ознаки.

1.  Це мистецтво синтетичне: театральний твір (спектакль) складається із те​ксту п'єси, роботи режисера, актора, художника і композитора.

2.  В опері і балеті вирішальна роль належить музиці.

3.  Театр — мистецтво колективне. Спектакль — це результат діяльності бага​тьох людей, не тільки тих, хто з'являється на сцені, але й тих, хто шиє ко​стюми, майструє предмети реквізиту, встановлює світло, зустрічає глядачів. Недарма існує визначення «працівники театрального цеху».

4.  Театр пропонує власний спосіб пізнання навколишнього світу і відповідно власний набір художніх засобів. Спектакль — це і особлива дія, розіграна у просторі сцени, і особливе, відмінне, скажімо від музики, образне мис​лення.

Люди, як і багато століть назад, приходять до театру. Зі сцени звучить текст п'єс, перетворений силами і почуттями виконавців. Артисти ведуть свій діа​лог — і не тільки словесний. Це бесіда жестів, поз, поглядів, міміки. Фантазія художника-декоратора за допомогою кольору, світла, архітектурних споруджень на сценічному майданчику змушує простір сцени «заговорити». І все разом укла​дене в тісні рамки режисерського задуму, що додає різнорідним елементам за​вершеності й цілісності. Глядач свідомо (а часом і несвідомо) оцінює гру ак​торів і режисуру, відповідність рішення театрального простору загалыюму заду​му. Але головне — він, глядач, залучається до мистецтва, яке не схоже на інші, котре діється тут і зараз. Осягаючи зміст спектаклю, він осягає і сенс життя.

Р е ж и с е р . В основі театральної вистави лежить текст, наприклад, п'єса для драматичного спектаклю. Навіть у тих сценічних постановках, де слово як таке відсутнє, текст буває необхідним; зокрема, балет, а іноді й пантоміма має сценарій — лібрето. Процес роботи над спектаклем полягає у перенесенні дра​матургічного тексту на сцену — це свого роду «переклад» з однієї мови на іншу. В результаті літературне слово стає словом сценічним.

Перше, що бачить глядач після того, як відкриється завіса,-- це сценічний простір, у якому розміщені декорації. Вони вказують на місце дії, історичний час, відбивають національний колорит. За допомогою, просторових побудов можна передати навіть настрій персонажів. Під час дії за допомогою спеціаль​ної техніки декорації змінюють: день перетворюють на ніч, зима — на літо, ву​лиця — на кімнату. Ця техніка розвивалася разом із науковою думкою люд​ства. Піднімальні механізми, щити і люки, які за давніх часів приводилися в дію вручну, тепер піднімає й опускає електроніка. Свічки й газові ліхтарі замінені на електролампи; часто використовують і лазери.

Ще в античності сформувалося два типи сцени і глядацького залу: сцени-коробки і сцена-амфітеатр.
1.  Сцена-коробка передбачає яруси і партер.

2.  Сцену-амфітеатр глядачі оточують із трьох сторін.

Зараз у світі використовують обидва типи. Сучасна техніка дозволяє зміню​вати театральний простір — влаштовувати поміст посередині партеру, саджати глядача на сцену, а спектакль грати в залі.

Велике значення завжди додавали театральному будинку. Театри зазвичай будувалися на центральній площі міста; архітектори прагнули, щоб будинки бу​ли красивими, привертали увагу. Приходячи до театру, глядач відокремлюється від повсякденного життя, якби піднімається над реальністю. Тому не випадково до залу часто ведуть прикрашені дзеркалами сходи. Підсилити емоційний вплив драматичного спектаклю допомагає музика. Іноді вона звучить не тільки під час  дії, але й в антракті — щоб підтримати інтерес публіки.

А к т о р . Головна особа в спектаклі — актор. Глядач бачить перед собою людину, яка таємничим чином перевтілилася в художній образ — своєрідний твір мистецтва. Звісно, твір мистецтва — не сам виконавець, а його роль. Вона — витвір актора, створений голосом, нервами і чимось невловимим — духом, душею.

Р е ж и с е р . Аби дія на сцені сприймалося як цільне, необхідно її продума​ти і послідовно організувати. Ці обов'язки в сучасному театрі виконує режисер. Від таланту акторів у спектаклі залежить, звичайно, багато чого, проте вони під​леглі волі керівника — режисера.

Д р а м а т у р г. Збираючись поставити спектакль, його творці спочатку ви​бирають п'єсу, тобто неодмінно звертаються до драматургії. Особливий текст,  призначений для показу публіці, називається драмою чи п'єсою.
А р и с т о т е л ь. У IV в. до н. е. я, давньогрецький філософ Аристотель (384—322 рр. до н.е.), визначив драму як один із видів літератури поряд з епосом і лірикою. Драма — із давньогрецького «дія», «дійство». Цьому слову понад двадцяти п'яти століть. Поняття жанру виникло в античні часи, але називали його вид.

Розглядаючи тільки два жанри — трагедію і комедію, у трактаті «Поетичне  мистецтво («Поетика») стверджує, що драма наслідує дію. Вона не описує події,  а показує їх через вчинки дійових осіб.

Центральне поняття в античній поетиці — мімесис (гр.— «наслідування»)  збереже ще довго своє значення. Трагедія наслідує (можна сказати, говорить чи  зображає, відображає) щось жахливе, страшне, але обов'язково значне. Стри​жень комедії — безглузді події, вчинки смішних людей. Таким чином, трагедія  і комедія — два полюси драматургії.

Т е а т р о з н а в е ц ь . Багатьма століттями пізніше, у XVIII столітті, драмою почали називати не тільки рід літератури, але і жанр драматургії.

Термін «п'єса» (франц.— «шматок») народився значно пізніше. У XVI— XVII ст. цим словом називали будь-який фрагмент, який представляли актори або виконували музиканти. Лише у XVIII столітті так стали називати текст, написаний для сцени.

Термін «жанр» (фран.) затвердився у Франції у XVII ст. як спосіб зобра​ження, форма опису різних явищ і подій.

У XVIII столітті з'явилися п'єси, де ознаки трагедії і комедії сусідять. Цей новий жанр і одержав назву «драма». Отже, поняття «драма» має подвійне зна​чення: це й один із трьох видів літератури, і в той же час жанр усередині одно​йменного роду.

Д р а м а т у р г .  Драматургією називають літературні тексти, що відрізня​ються особливими рисами. У драматичних творах автор зображує відносини між людьми, їхні переживання, помилки та удачі за допомогою діалогу.

Драматичні персонажі звуться дійовими особами, їхній склад завжди мі​ститься перед текстом п'єси. Іноді автор просто вказує персонажів, іноді описує їх менш докладно — називаючи вік, характер одягу, навіть колір волосся й очі. Багато подій, що згадуються в п'єсі, на сцені не відбуваються — про їх розпові​дають самі персонажі.

Про появу дійових осіб читачі дізнаються з ремарок (фр.) — пояснень ав​тора, призначених для читача, постановника і актора. Ремарки визначають по​будову сценічного простору — позначають переміщення героїв п'єси по сцені («підійшов до столу»), інші дії («запалив свічку», «одягає рукавички»). Іноді вони коротко описують стан діючих облич, інтонацію, з якою вимовляються репліки (нервово, тихим голосом, з розпачем, плачучи тощо). У різні періоди розвитку театрального мистецтва ремарки бували різними; у деяких драматур​гів вони перетворювалися на розгорнуті, докладні описи.

В е д у ч и й .  Із історії театрального мистецтва. Перші драматичні твори, що з'явилися в епоху Античності, призначалися виключно для сценічного втілен​ня. Протягом тривалого часу .(і в епоху Відродження, і в XVII ст.) драматург міг побачити свій твір тільки на сцені.

Про те, що драма — рід літератури, як учив Аристотель, немов забули. Ве​ликі драматурги — Жан Батист Мольєр, Відьям Шекспір тощо — не прагнули, щоб текст був опублікований. Працюючи над п'єсою, вони уявляли собі акторів, їхні голоси, вигляд.

У XVIII столітті ставлення до драматургії і взагалі до театрального мисте​цтва змінилося. Століття Просвіти вимагало, щоб зі сцени звучали піднесені слова, а постановки служили виховним цілям. Відповідно підвищилися вимоги до театральних текстів. П'єса стала оцінюватися не тільки як матеріал для сце​ни, але і як літературний твір. З'явилося поняття «драма для читання».

До Німеччини в кінці XVIII ст. воно прийшло із Давнього Риму: у ті далекі часи твори драматурга і філософа Луція Аннея Сенеки (близько 4 ст. до н. е. — близько 65 р. н. е.) теж призначалися для читання. Однак ця традиція в історії театру не мала продовження аж до XVIII століття, коли почали друкуватися збірки п'єс. Протягом XIX і XX століть письменники і люди театру неоднора​зово намагалися розділити сцену і драму. Сцена часто була не готова зрозуміти сучасну драматургію і віддавала перевагу новим п'єсам, перевіреним часом.

Проте драма (п'єса) повинна бути поставлена на сцені — такі закони теат​рального мистецтва.

Персонажі драми — тобто дійові особи згідно із сюжетом (послідовність подій) грають сценічну дію. П'єса розкривається повною мірою тільки у про​сторі сцени, під час спектаклю.

Крім трагедії, комедії і «середнього» жанру — драми — віддавна грали​ся пантоміми - короткі сценки найчастіше комічного змісту, що сполучають і імпровізований діалог, спів і танці. Пізніше, наприкінці епохи Відродження,  з'явилася трагікомедія — у ній поєднувалися ознаки трагедії і комедії. Однак від драми цей жанр відрізняється тим, що в трагікомедії завжди наявне двої​сте ставлення до життя, поняття добра і зла чітко не визначені, чорне і біле мо​жуть мінятися місцями.

У XVIII столітті виник ще один вид п'єс — мелодрама (з грецьк. «мелос» -«пісня», «мелодія» і «драма»). Спочатку такі спектаклі дійсно супроводжували​ся музикою. Пізніше мелодрамами стали називати п'єси, де зображуються жах​ливі події, але усе завершується, як правило, добре. Добрі люди, переживши горе і потрясіння, знаходять тиху гавань — щастя і статок, а лиходії або вмирають страшною смертю .або закінчують своє життя за ґратами. Персонажі мелодрами завжди говорять один із одним у підвищених тонах, супроводжуючи мову різки​ми жестами, гірко плачуть чи ридають. На відміну від трагікомедії, зло і добро, чорне і біле різко розділені. Моральні висновки не терплять різночитань. Сюже​ти і прийоми мелодрами широко використовують творці сучасних телесеріалів (наприклад, «Багаті теж плачуть», «Співаючі в терені»).

До межі XIX—XX ст. належить поява монодрами (від грецьк. — «один», «єдиний» і «драма»). Це твір для сцени (драма чи комедія, навіть водевіль), написаний для одного актора.

Запитання до учнів:

•   Розкажіть, що вам відомо про давні українські театри (вертепні, шкільної драми)?

•   Пригадайте, за якими ознаками театр відносять до синтетичних видів мистецтва?

А к т о р . Професія — актор. За двадцять п'ять століть існування театру його  служителі пережили гоніння і тріумфи, любов і ненависть. Тривалий час на тих, хто носив маску, личину, дивилися з недовірою і навіть побоюванням. Залякувала сама сутність акторського ремесла — уміння стати іншою людиною, сьогодні — веселим і добрим, а завтра — похмурим і злим.

2. З історії акторської майстерності
Акторське мистецтво має обрядове походження. Першими акторами можна вважати жерців: виконуючи ритуали, вони, по суті, грали роль і повинні були  знати її без запинки. Жерці одягали спеціальні костюми, іноді маски.

У сучасних акторів є й інші попередники — блазні. Вони з'явилися в історії  людства дуже рано. Блазень, як і жрець, взявши на себе роль, не відмовлявся від неї протягом усього життя. Такий «родовід» пояснює двоїсте ставлення до ак​торів. Існували дві крайні точки зору.

Актор часто сприймався глядачами як обранець — служитель високого мистецтва, що розмовляє з богами, чи як легковажний і грубий потішник. У пер​шому випадку його порівнювали з жерцями, а в другому — з блазнями.

У Давній Греції акторів, які виконували короткі побутові сценки, називали мімами, тобто наслідувачами.

В античному світі народилося й інше поняття — «актор» (лат. «вчинок», «дія»). Так називали тих, хто грав у трагедіях і комедіях.

Актор на сцені повинен діяти відповідно до сюжету п'єси і грати роль — бу​ти не самим собою, а іншою людиною.

Ігровий початок підкреслено в німецькій назві середньовічного актора -шпільман (нім.— «гра»). Виконавцю необхідно відчувати почуття свого героя.

До кінця XX століття склалися різні стилі акторського мистецтва. Стиль складений із окремих елементів, як мозаїка, але глядачі не бачать «цеглинок». Для них актор на сцені — жива людина, що діє, думає, страждає і радіє.

Т е а т р а л ь н и й   к р и т и к .  Аналізувати і помічати — справа театральної критики. Головне завдання виконавця — змусити публіку переживати, переко​нати глядача. В античну епоху театральні вистави були частиною громадського життя: трагедії і комедії грали на святах, присвячених богу Діонісу. Виконан​ня п'єс, особливо трагедій, вимагало майстерності, однак учасники спектаклів не вважали це заняття професією і після закінчення свят поверталися до по​всякденних справ. Давні греки дуже цінували акторські успіхи співгромадян і кращих нагороджували.

А к т о р .  Становлення професійного театру, становлення акторської про​фесії. Першим професійним театром стали спектаклі італійської комедії дель арте, що виник у XIV ст. Власне поняття «комико дель арте» і означає «про​фесійний актор». У цей період в Італії загострилися розбіжності між церквою і театром, що існували завжди. Християнська церква вважала акторів слугами диявола. Однак уже на межі XVI—XVII ст. з'явилися твори, у яких театральне мистецтво визнавалося заняттям корисним, а актори — вихователями.

В епоху Просвіти зав'язалася суперечка про те, що таке гра актора: виста​ва чи переживання?

XVIII століття — час значних змін у театральному мистецтві. До сцени стали ставитися серйозно, і цілком природно, що виникло запитання про сут​ність акторської майстерності. Один із видатних мислителів епохи Просвіти - драматург і прозаїк Дені Дідро (1713—1784 рр.) написав трактат «Парадокс про актора» (1770 р.). На думку Дідро, актору слід виступати з холодною, навіть «крижаною» головою, чутливість же сцені протипоказана. Сильні почуття слід показувати, а не відчувати. «Чутливість аж ніяк не є властивістю генія,— писав Дені Дідро,— на усьому знається не серце, а голова».

Після появи «Парадоксу про актора» розгорнулася полеміка про природу  акторської творчості.

Питання обговорювалося дуже бурхливо і широко — і в театральних колах, і серед глядачів. З'явилися прихильники «школи вистави» (за Дідро) і «школи переживання».

Згодом розбіжності не зникли. На межі XVIII—XIX ст. представники ро​мантизму підтримали «школу переживання». Вони вважали, що актору необхід​но жити пристрастями героя і тоді глядач осягне вищу правду життя.

З'явився твір, у якому висловлювалася інша точка зору. У книзі «Прави​ла для акторів» (1803 р.) Ґете стверджував, що актору слід не тільки насліду​вати природу, а також навчитися ідеальному, тобто поліпшувати, підправляти природу за законами краси. Виконавець, міркував Ґете, знаходиться на сцені, на його дивляться — тому він повинен являти собою зразок незалежно від то​го, яку роль грає.

Актори — норовливі й непередбачувані учасники театрального процесу. Во​ни завжди хотіли подобатися публіці, і дуже часто, залишившись на авансцені один на один із глядачем, забували про правила, засвоєні у процесі репетицій, і грали на свій страх і ризик.

Т е а т р о з н а в е ц ь .  До кінця XIX ст. у європейських країнах склалися на​ціональні стилі акторського мистецтва.

В Італії і частково в Австрії любили імпровізацію (лат. «несподіваний»,  «раптовий»), тобто спосіб гри, при якому в момент вистави може народитися  новий пластичний прийом чи інтонація. Французи звикли дотримуватися правил, вироблених ще у XVII ст. Головним у театрі вважалося слово, тому актори багато працювали над текстом і на спектаклях демонстрували красу мови.  На російській сцені грали всупереч Дідро -- слухаючи серце. На той час у багатьох європейських країнах діяли навчальні заклади, що готували акторів. Найстарший із них — Паризька консерваторія (включала драматичні класи).

Р е ж и с е р .  Професія — режисер. XX століття подарувало  мистецтву театру стільки теорій акторської майстерності, скільки ніяке інше сторіччя. Актори, режисери, драматурги прагнули розробити власні системи. Одна із найвідоміших  належить Костянтинові Сергійовичу Станіславському (1863—1938 рр.), одно​му з творців Московського Художнього театру.

Праці Станіславського — «Робота актора над собою» і «Робота актора  над роллю» — стали своєрідною біблією для акторів. Інтерес до методики, що  з'явився в перші десятиліття XX ст., не слабшає і наприкінці століття. Нові тео​рії, навіть спростовуючи положення Станіславського, так чи інакше спираються і на ті воістину епохальні твори.

К. С. Станіславський сам був актором, з ранніх років виступав і в ама​торських, і в професійних спектаклях. Його захоплювали загадки професії, зміст  і форма існування артиста на сцені. Досягти правди почуттів актор може якщо цілком перевтілиться, «якщо влізе в шкіру» свого героя. Цю думку висловив ще великий російський артист Михайло Семенович Щепкін, а Станіславський розробив прийоми, за допомогою яких можна вжитися в роль. Важливим режи​сер вважав виховання актора — служитель театру повинен володіти собою, ети​кою, знати, заради чого виходить на сцену і що хоче сказати глядачам.

«Роль актора не кінчається з опусканням завіси — він зобов'язаний і в житті бути шукачем і провідником прекрасного»,— писав Станіславський.

Тривалий час у мистецтві сцени не була вирішена проблема акторського ансамблю.

У спектаклях театру романтизму часто виділявся один актор, виконавець головної ролі. Іноді глядачі стежили за парою акторів, особливо якщо вони гра​ли любовний дует. У театрі XX ст. — багато в чому завдяки Станіславському — став важливим саме ансамбль акторів.

Про значимість такого ансамблю писав і інший видатний режисер — Всево​лод Емільович Мейерхольд. Саме група осіб повинна розгорнути перед гляда​чем картину життя, а не один актор-соліст. Авторський текст, за Мейерхольдом, накладає певні рамки на волю режисерського задуму, але рабом тексту поста​новник не може і не повинен бути в жодному разі.

Такі суперечки продовжуються донині, тому що з появою фігури режисера в театральному процесі велику роль стала відігравати інтерпретація, тобто ро​зуміння, пояснення п'єси постановником. Звичайно, усе залежить від індивіду​альності режисера, його волі, його розуміння сутнісних проблем буття — отже, від його світогляду.

Коли режисура затвердилася як сценічна професія й особлива форма теат​рального мислення, неминуче постало питання про стиль режисури.

Запитання до учнів:

•   Яку роль у творчості того чи іншого режисера відіграють принципи життє​вої подібності, коли сцена стає виразом життя?

•   Як часто і широко постановник використовує  метафори?

•   Як він ставиться до театральної традиції?

В е д у ч и й . Поняття метафори в сценічному мистецтві досить складне, ча​стково заплутане. Однак мова сцени — це мова мистецтва. Отже, режисер по​винен освоїти форми саме художнього мислення, створити власний образ світу. Режисерське мистецтво, як і будь-яке інше,— це, насамперед, образне мислен​ня. У спектаклі образи складаються з акторської гри, ритму, темпу, залежать від побудови сценічного простору.

Історія сценічного мистецтва XX ст. знає вражаючі режисерські образи сві​ту, що відбили особливості художнього світогляду різних майстрів.

Т е а т р а л ь н и й   к р и т и к . Видатні режисери. Визнаними творцями сценічних метафор стали:

•   Генрі Едуард Гордон Крег (1872—1966 рр.);

•   Всеволод Емильович Мейерхольд (1874—1940 рр.);

•   Джордже Стрелер (1921-1997 рр.);

•   Юрій Петрович Любимов (нар. у!917 р.);

•   балетмейстери Моріс Бежар (справжнє прізвище — Берже, нар. у 1927 р.) і Маті Эгк, а також успішно працюючі на оперних сценах Роберт Уїлсон і Люк Бонди.

Т е а т р о з н а в е ц ь .  Як тільки режисер зайняв одне із головних місць у театрі, важливою стала проблема взаєморозуміння між учасниками спектак​лю. На сценічному майданчику можуть зіштовхуватися різні стилі, різні твор​чі пристрасті. Режисер-постановник покликаний з'єднати всі елементи в одне ціле, з огляду на при цьому на особливості характерів акторів і смаки худож​ника, розуміючи подвійність їхньої ролі у підготовці спектаклю. Актори і ху​дожник-сценограф одночасно самостійні і підлеглі волі режисера-постановника. Він же у своїй роботі має пам'ятати про подвійне, точніше, навіть потрійне під​порядкування актора. Учасник сценічної дії повинен керуватися текстом п'єси (у будь-якому разі вимовляти слова, написані драматургом), дотримуватися ре​жисерських вказівок і освоїти простір, побудований сценографом.

Історія театру XX ст. показала, що за бажанням режисера і за допомогою акторів, що втілюють його задум на сценічних підмостках, може бути змінений навіть жанр п'єси, покладеної в основу спектаклю. Комедійний текст за волею постановника набуває рис трагедії, трагічний сюжет трактується як сатиричний, а драматичний персонаж виглядає смішним.

Справжній твір театрального мистецтва народжується тільки у творчій співдружності всіх учасників сценічної дії, але провідна роль режисера неод​мінно має зберігатися.

У сучасному театральному мистецтві поступово складається новий тип ак​тора драматичного театру. Такий артист ознайомлений з провідними національ​ними школами, читав Станіславського, Гротовського, Арго, Брехта, цікавиться і зовсім новими ідеями. Він може вибирати, але частіше в його творчості ціл​ком мирно уживаються елементи різних шкіл, прийоми акторської техніки, за​позичені з різних теорій.

С ц е н о г р а ф . Термін «сценографія» (від грецьк. «намет» і «графо») з'явився порівняно недавно. Колись прийнято було говорити про театрально-декораційне мистецтво. Сюди включалося оформлення сцени, позначення міс​ця дії, стиль костюмів персонажів, особливості реквізиту. Поняття «сценогра​фія» значно ширше. Художник-сценограф будує театральний простір з огляду на взаємодію сцени і глядацької зали.

В античному театрі амфітеатр (грецьк. «амфі» — «по обидва боки», «навкру​ги», «місце видовищ») з місцями, що піднімалися уступами, охоплював із трьох боків невеликий круглий майданчик — орхестру (з грецьк. «танцюю»), на яку виходили актори і хор.

Вони з'являлися із будинку сцени, де зберігалися костюми і маски, прохо​дили через проскеніум — майданчик перед стіною сцени, і невеликими драбин​ками спускалися на орхестру. Глядачу, що дивився зверху і збоку з амфітеатру, порожня кругла площина орхестри здавалася тлом для фігури актора.

Антична драматургія не припускала зображення конкретного місця дії. Си​дячи у величезному амфітеатрі, глядач відчував себе частиною єдиного теат​рального цілого. Коли він піднімав голову і відводив погляд від орхестри, та бачив за низьким будинком сцени нескінченний простір, у якому людина-світ лише частина театру-світу і частина Всесвіту.

Поступово з'явилися більш складні рішення (організація) місця дії. Напів​круглий амфітеатр «присунули» до ігрового майданчика. За спинами акторів тепер піднімалася висока стіна, що відгородила театр від навколишнього світу. Потім придумали навіс — потовк, що захищає акторів від яскравого сонця чи від дощу. Виникло питання про будівлю театрального приміщення.

Це завдання було вирішене в епоху еллінізму (IV—І ст. до н. е.). У Давньо​му Римі вже зводили кам'яні та дерев'яні будинки. З'явилися нові, суто тех​нічні проблеми. У приміщенні було потрібне спеціальне світло, потрібно дати «картинку» тла, що буде перед очима глядачів протягом декількох годин дії. У реальну архітектурну композицію вставляли рами із полотнами — на них зоб​ражувалися інші чи будинки інтер'єри, і тим самим на ігровому майданчику створювалася ілюзія іншого простору.

Часом на полотні писали пейзаж, якби проламуючи стіну і відкриваючи світ, загороджений архітектором.

У Середньовіччі спектаклі стали знову грати просто неба. Форми серед​ньовічного народного, вуличного театру збереглися в епоху Відродження — у конструкції шекспірівської сцени. Ім'ям великого англійського драматурга називають тип побудови театрального простору, що існував у період правління королеви Єлизавети Тюдор (1558—1603 рр.). Особливістю Єлизаветинської сце​ни був її розподіл на три ігрових майданчика.

Ве д у ч и й . Історія театру продовжується. Театр — дзеркало, у якому від​биваються події і людина. Але майстри театру — творці, і тому здатні не тіль​ки зрозуміти сьогодення, але й передбачати майбутнє. Не раз в історії люд​ства збувалися пророцтва, вимовлені зі сцени. Театру неодноразово пророкува​ли загибель, але він щоразу виживав — витримав конкуренцію з кінематогра​фом, з телебаченням, з комп'ютером. Мистецтву, що створюється на очах у гля​дачів, призначене довге життя. Долаючи усілякі кордони і мовні бар'єри, зоно дарує світу нові відкриття.

V.    РЕФЛЕКСІЯ

Учитель.

 Маска — це накладка з вирізами для очей, що приховує облич​чя учасника маскараду, карнавалу, іноді з зображенням обличчя людини, голови тварини або міфологічного звіра. Маска означає потаємність, таємницю, транс​формацію — перевтілювання та небуття.

Ще у первісних культурах учасники культових релігійних обрядів одягали маски, прагнучи представити себе божеством чи злим духом. Досі існують ри​туальні маски африканського культу Буду.

Значення прадавньої символіки мавки у тому, що вона виражає надприрод​ну силу. Шаман немов би сам стає духом, коли одягає маску.

У багатьох народів у давнину на обличчя померлого клали погребальні  маски. Золота маска єгипетського фараона Тутанхамона — це чудовий витвір ювелірного мистецтва. Єгиптяни використовували посмертну маску, щоб життєва сила людини — Ка — змогла повернутися у тіло, впізнати його та воскрес​нути.

Театральні маски відомі ще з часів античного театру. У грецькому театрі вони символізували трагічну або комічну природу персонажу. Зло — це маска Горгони. Маска комічна — атрибут музи комедії Талії, трагічна — Мельпомени.

В культових обрядах шамани одягали маски, щоб поєднатися з силами при​роди, у театрі — охарактеризувати персонажа.

У японському традиційному театрі Но актори грають в масках, які відображають душевні переживания героїв. Це маски дівчини, старої, демона, вони підкреслюють характери персонажів.

У XVI ст. у Франції розповсюдилась дамська мода на напівмаски із окса​миту чи тафти, які одягали у подорожі та прогулянок. Носили їх як захист від вітру і пилу та як засіб кокетування, але тільки не в присутності короля.

З XVIII ст. маска стає невід'ємним атрибутом карнавалів. Венеціанський карнавал — найвідоміший і найстаріший карнавал у світі. Саме у Венеції роз​повсюдилась традиція під маскою приховувати титул та чин свого володаря, щоб не турбуватися за свою репутацію.

У XVIII ст. головними героями стають Арлекіно, П'єро та чарівна Коломбіна.

В Україні маски традиційно одягають на Різдво — ряжені та колядники.
 Маски бувають: обрядові, культові, театральні, карнавальні.
VI. ТВОРЧЕ ЗАВДАННЯ

1.  Створіть образ — маску: сучасну, венеціанську, грецьку, японську, афри​канську, слов'янську. Спробуйте написати літературний етюд для вашої те​атральної маски.

2.  Як залежить декор від образу, що його створює?

VII. ДОМАШНЄ ЗАВДАННЯ

Згадайте, у яких творах описують події, пов'язані з використанням маски. Як вона змінила долю головних героїв?

ТЕМА: Телебачення як мистецтво і засіб комунікації. Відео-кліп.

(Обговорення телепередач (за програмою тижня), зокрема відеокліпів)

МЕТА: ознайомити учнів з історією виникнення і розвитку кінемато​графу; сприяти формуванню 

естетичного смаку; вчити аналі​зувати художній зміст фільмів та формулювати власні вра​ження, 

отримані після перегляду творів кінематографу, виховувати духовність, мисте​цький смак.

ОБЛАДНАННЯ:    фрагменти записів (відео чи фото) перших кінофільмів, фото мистецьких діячів, які 

         сприяли розвитку кінематографу. 

ТИП УРОКУ:    вивчення нового матеріалу.

ХІД  УРОКУ
І. ОРГАНІЗАЦІЙНА ЧАСТИНА

Оголошення теми та завдань уроку.

II.  ВИВЧЕННЯ НОВОГО МАТЕРІАЛУ

Історичні передумови виникнення кінематографу
Слово вчителя
Проблема зображення дійсності рухомою, динамічною хвилювала людину ще з давніх часів — навіть у наскельних зображеннях первісної людини (в серіях малюнків) спостерігається певна послідовність, що відображає початок, кінце​ву мету та етапи її досягнення. Згодом, коли техніка живопису сягає доскона​лості, художники прагнуть передати динаміку розгортання подій: це епічний цикл фресок із життя Марії і Христа Джотто ді Бон доне, розписи Сікстинської Капелли Мікеланджело, «Афінська школа» Рафаеля та ін.

Розвиток суспільства в епоху капіталізму сприяв залученню до культури найширших верств населення; постала потреба в людині з якісно іншим бачен​ням світу, залучення її до культурної спадщини і можливість передачі соціо-культурної інформації усім верствам суспільства.

Отже, ідея рухомого зображення виникла не на безплідному грунті, а була підготовлена усім попереднім розвитком культури.

Ще Леонардо да Вінчі проводив досліди одержання зображення на спе​ціальній плівці — зображення за допомогою спеціальної камери обе переноси​лося на площину і перемальовувалося (кінець XV ст.)

Фотографія у сучасному її розумінні виникла XVII ст. із відкриттям чут​ливих до світла матеріалів. У 1802 році Т. Уествуд (Англія) вперше отримав зображення на пластинці, але він ще не знав, як його закріпити. У 1859 році Л. Ж. М. Дагер доповів Паризькій академії про свій спосіб фотографування — дагеротипію, а через два роки (у 1841 році) про свій спосіб повідомив також

У. Г. Д. Толбот. Різниця між способами полягала у тому, що в одному випадку спочатку отримували позитив, а в іншому — негатив.

У XIX ст. існував кінетоскоп Едісона (апарат для спостереження швидко змінюваних фотографій, що створював ефект руху об'єктів). Роботу кінетоскопа .досконало вивчили брати Луї та Огюст Люмьєри і в 1895 році запатентували кі​нематограф. Перший кіносеанс відбувся 28 грудня 1895 року в Парижі в підвалі «Гран кафе» на бульварі Капуцинів, це були сцени, відзняті з натури,— «Вихід робітників із заводу Люмьєра», «Прибуття поїзда на вокзал Да Сьота». Зрозумі​ло, що спочатку публіку цікавили більше технічні можливості, а не художній зміст. Усього фірма Люмьєрів випустила близько 1,5 тисяч одно-, двохвилин​них фільмів — у жанровому відношенні це були прості репортажі та ігрові сце​ни на літературні та історичні сюжети. 

У перші роки свого існування кіно залишалось німим. Перший звуко​вий фільм з'явився в 1928 році. Великий інтерес до кіномистецтва з боку всіх верств населення сприяв швидкому розвитку індустрії кіно, розширенню його матеріальної бази, наукових засад техніки зйомки.

До появи електронних засобів запису всі фільми знімались на фотоплівку -- камера послідовно фіксувала окремі моменти руху акторів: щоб людське око сприйняло ці окремі кадри як єдине рухоме ціле, необхідно було робити від 16 до 24 знімків за секунду.

Майже одночасно з Люмьерами свою кінематографічну діяльність розпочав Жорж Мельєс: його кінострічки «Леді зникає», «Замок диявола», «Червона Ша​почка», «Подорож на Місяць» вв"ажають передвісниками ігрового кіно, в якому поступово починає вибудовуватись система жанрів.

У кіномистецтві початку XX ст. найбільшою популярністю користувались авантюрні фільми та комедії (у Франції). В Італії основу жанрової системи скла​дали історичні «фільми-колоси» і «салонні мелодрами».

Перші кроки кінематографа в Україні пов'язані з іменами механіка-кон-структора І. А. Тимченка та фізика М. А. Любимова ~ вони ще у 1893 році винайшли апарат для відтворення на екрані неперервного руху людей і пред​метів. Через рік після винайдення Люмьерами кінематографа фотограф-ху​дожник А. К. Федецький знімав і демонстрував хронікальне кіно, а у 1907 році в Україні розпочалося регулярне виробництво кінофільмів (Київ, Одеса, Хар​ків). Створюються хронікально-документальні стрічки, екранізуються театраль​ні вистави («Наталка-Полтавка», «Богдан Хмельницький» та ін.).

(Розповідь продовжується під відеосупровід.)
Важливе місце в історії кіномистецтва посідає явище, яке отримало назву «кіно радянського періоду», його історія розпочалася після Жовтневої револю​ції (1917 року) і закінчилась із розпадом Радянського Союзу (1991 рік).

Дореволюційне кіно віддзеркалювало процеси, що відбувалися у світовому кінематографі — від хронікально-документальних фільмів до ігрових, форму​вання жанрової системи. Найвизначніші фільми цього періоду: «Пікова дама», «Отець Сергій», «Життя за життя». Режисери цього періоду: 

Я. Протазанов, Є. Бауер. Визначились і перші «зірки»: В. Холодна. І. Мозжухін, Н. Лисенко. Паралельно з розвитком ігрового кіно закладались основи анімації, зачинатель цього жанру в російському кінематографі — В. Сіпаревич («Веселі сценки з жит​тя тварин», «Різдво мешканців лісу» тощо).

20—30-ті роки в кіно відображали соціально-політичні процеси: важливе місце посіли історико-революційні фільми («Чапаев», «Щорс», «Юність Ма​ксима» і т. д.) та історичні фільми («Олександр Невський» С. Є. Ейзенштейна, «В. Петров», «Петро І»; «Суворов» В. Пудовкіна).

Великою популярністю користувались фільми за мотивами історії Попе​люшки — історії про бідну і чесну дівчину, яка завдяки працелюбності та ви​сокій моральності піднімається на найвищий суспільний щабель («зірка» цього періоду — Л. Орлова).

В роки війни ігрове та документальне кіно було спрямоване на виховання патріотизму, але були й комедійні фільми, які вселяли оптимізм і надію на кра​ще майбутнє («Небесний Тихохід» 

С. Тимошенка, «О восьмій годині вечора після війни» І. Пир'єва).

Післявоєнний період не був багатий на кіноспадщину, зате в 50-х роках відбувається піднесення кінематографу, а 60—80-ті роки відзначені періодом ве​ликої творчості продуктивності, що зумовила високий художній рівень фільмів і широту їх тематичного діапазону: екранізується літературна класика, аналізу​ються морально-психологічні проблеми сучасників, розвивається кінокомедія, фільми молодіжної тематики.

Кіноімперія США — Голівуд

Після Першої світової війни лідером у світі з виробництва кінофільмів стає США — у мальовничій місцевості Голівуд неподалік віл Лос-Анджелеса буду​ються великі американські кіностудії. Офіційною датою заснування Голлівуд-ської кіноімиерії вважається 1913 рік.

Художні засоби кінематографу

Вихідні структурні елементи — «цеглинки», з яких складається фільм, це кадри. Художній образ виникає, коли є рух від кадру до кадру, тобто при мон​тажу кадрів ритм зміни кадрів складає художню атмосферу фільму.

Режисер — це об'єднуючий початок знімальної групи, він вносить у фільм своє неповторне бачення світу, авторську стилістику.

Актор. У сучасному кіно існує багато позитивного, але й багато негатив​ного; більшість фільмів розраховані на невибагливого глядача, який дивиться фільм задля розваги й відпочинку. Це обмежує творчі можливості талановитих режисерів.

Особливості роботи актора кіно в тому, що фільм — це не театральний спек​такль і може зніматись починаючи з будь-якого кадру, іноді епізоди з початку і кінця знімаються в один день — це складно з психологічного (іноді й фізич​ного) боку.

Сучасні технології безмежно розширили можливості кінематографу. Синтез кіно і комп'ютерної графіки дозволяє реалізувати будь-які фантазії.

Анімаційне кіно

«Анімація» в перекладі з латинської мови — «оживлення». Вона базується на зйомці кадр за кадром мальованих чи об'ємних фігур персонажів.

Цікаво, що анімація виникла задовго до винайдення кінематографа — вперше малюнок ожив у 1832 році в лабораторії бельгійського фізика Ж. Плато: 20 зоб​ражень різних фаз руху людини помістили на барабан пристрою фенакінетос-копа. При швидкому прокручуванні малюнки зливались і здавалося, що зобра​ження безперервно рухається.

Але перші анімаційш фільми почали створювати після виникнення кіне​матографу.

Об'ємну (лялькову) анімацію придумав російський інженер В. Старевич у 1912 році і зняв перший ляльковий фільм.

Голубий екран

Принцип телебачення був відкритий російським біологом П. Бахметьєвим у 1880 році, а в 1907 році професор Петербурзького технологічного інститу​ту Б. Л. Розінг створив першу електронно-променеву трубку (кінескоп) і дещо пізніше здійснив передачу зображення на кілька метрів.

Перші телевізійні системи використовували для передачі зображення дро​ти, а з появою пересувних телевізійних станцій і супутникових засобів можна вести транслювання з будь-якої точки земної кулі.

На основі винаходу російського інженера Ю. Волкова у США в 1929 році була створена одна із перших систем кольорового телебачення, а з 1967 року розпочалося регулярне кольорове транслювання в СРСР. Так ми ще раз спо​стерігаємо взаємозв'язок матеріальної і духовної культури — адже телебачення не лише передає інформацію, але й є засобом формування смаків, поглядів та переконань. Погано тільки, що часто політики та чиновники використовують телебачення у своїх цілях.

Цікавинки

Найбільша в світі кіностудія — «Універсал сіті» — знаходиться неподалік від Лос-Анджелеса, займає 170 гектарів, має 561 споруду і 34 звукові сцени.

Найчастіше екранізували літературний персонаж Шерлока Холмса — почи-и із 1900 року. 75 акторів знялись у цій ролі більше ніж у 200 фільмах.

За творами В. Шекспіра знято 394 фільми: «Гамлет» екранізувався 75 разів, «Ромео і Джульетта» — 51, «Леді Макбет» — 33 рази.

Найдовший фільм в історії кіно — «Зцілення від безсоння» — триває 85 годин і лише раз демонструвався в повному обсязі — показ тривав з 31 січ​ня по 3 лютого 1987 року.

16 грудня 1997 року в Японії більше 700 дітей було терміново госпіталізо​вано після перегляду телешоу «Покемони» У 208 дітей віком від 3 років спос​терігались незрозумілі судоми і різке погіршення самопочуття — за висновками лікарів це було викликано червоними вогнями, які спалахували в очах одного із персонажів.

Рекордна кількість фільмів — 95 — знята за казкою «Попелюшка». Серед них є лялькові, мультиплікаційні, фільм-балет, фільм-опера, пародії.

Запитання до учнів:
•   Назвіть імена вчених, які винайшли фотографію.

•   Кому належить винахід кінематографа?

•   Де і коли відбувся перший кіносеанс?

•   Коли з'явився перший звуковий фільм?

•   Кого вважають передвісником ігрового кіно? Назвіть кілька його фільмів.

•   Назвіть країни, де найшвидше розвивалось мистецтво кінематографа.

•   Хто першим почав знімати і демонструвати хронікальне кіно в Україні?

•   Назвіть основні етапи розвитку радянського кінематографу:
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• Хто в сучасному світі є лідером кіноіндустрії?

• Назвіть професії, які мають відношення до кінематографу.

• Опишіть коротко процес створення анімаційних фільмів.

• Хто відкрив принцип телебачення?

• Ім'я винахідника кінескопу?

• Чий винахід сприяв створенню системи кольорового телебачення?

Поняття про відео- кліп

Відео-кліп — телевізійна художня інтерпретація естрадної, поп— або рок-пісні, з використанням «дрібного» монтажу та спеціальних ефектів.

Перегляд відеокліпів АВВА «Нарру пеу уеаг», Т. Петриненка «Україна», Руслани «Дикі танці», «Знаю я» з метою аналізу за планом:

•   Чи відповідає вимогам жанру?

•   Чи відповідає відеоряд змісту пісні? 

•   Чи доцільні виражальні засоби та спецефекти?

•   Твій режисерський варіант.

ІІІ. ПІДВЕДЕННЯ ПІДСУМКІВ

VI.   ДОМАШНЄ ЗАВДАННЯ

Звернути увагу на музику до екранних видів мистецтв та її автора. Підібрати ви​словлювання про мистецтво та прослідкувати шлях виникнення різних видів мистецтва.

ТЕМА: Поліхудожні явища сучасної культури. Синтез мистецтв.

(Проведення диспуту «Чому сучасній людині потрібні всі види мистецтва?»)                   

МЕТА: узагальнити та перевірити знання учнів з теми, розвивати ху​дожньо-творчий потенціал учнів, 

вміння аналізувати та інтер​претувати твори мистецтва, виховувати інтерес до художньої 

культури.

ОБЛАДНАННЯ: картки із завданнями, репродукції. 

                                                                   ХІД  УРОКУ

I.  ОРГАНІЗАЦІЙНИЙ МОМЕНТ

Оголошення теми та завдань уроку.

II.  ОСНОВНА ЧАСТИНА

Учитель.

 Епіграфом для нашого уроку стануть такі слова:

Мистецтва істина свята: 

Понад усе в нім — простота.

Піт Хейн
Проблемне питання нашого уроку звучить так: «Чому сучасній людині по​трібні всі види мистецтва?». До нашого уроку ви повинні були підібрати ви​словлювання про мистецтво та прослідкувати шлях виникнення різних видів мистецтва.

Мистецтво оточує все наше життя. Протягом багатьох уроків ми знайо​милися з різними видами мистецтва, вивчали мову мистецтв. Так що ж таке мистецтво?

У ч е н ь . Слово мистецтво має багато значень: це вміння, наприклад, мисте​цтво створювати композиції. Це сама справа, яка потребує такого вміння, нап​риклад військове мистецтво. Але частіше ми використовуємо це слово у значен​ні «художня творчість» — створення чогось нового, оригінального, не схожого на те, що вже було створено іншими людьми.

Мистецтво включає в себе літературу (мистецтво слова), музику (мисте​цтво звуку), архітектуру (мистецтво будувати і прикрашати будівлі), мистецтво живопису, кіномистецтво, театр, фотографію тощо.

У ч и т е л ь .  Так, дійсно існує багато визначень мистецтва. Слову «мисте​цтво» можна надати широкий смисл, якщо виходити з того, що все створене людиною протиставляється природному. Будь-який артефакт, тобто будь-який феномен культури, на відміну від явищ природи,— це творіння людини і тому він є результатом якоїсь вправності «Мистецтва».

Спробуємо інтерактивним прийомом «Мікрофон» озвучити висловлюван​ня відомих людей про мистецтво.

У ч е н ь .  «Архітектура — це застигла музика» (Шеллінг).

У ч е н ь . «Архітектура — це кам'яна філософія епохи».

У ч е н ь . «Живопис — це мистецтво спілкуватися з душею через очі» (Де-ні Дідроі).
У ч е н ь . «Ми, художники, користуємося фарбами, а пишемо серцем» (Жан Батист Сімеон Щарден).
У ч е н ь . «Картини художника розкажуть про нього набагато більше, ніж могли би написати біографи» (Каміль Пісарро).
У ч е н ь .  «Мистецтво для мене це розуміння себе самого. Займаючись творчістю, я доходжу до сенсу свого життя і можу пояснити його іншим» (Едвард  Мунк).
У ч е н ь .  «Музика — єдина всесвітня мова, її не треба перекладати, на ній душа говорить з душею» (Бертольд Авербах).
У ч и т е л ь . Дійсно, мистецтво — це унікальний спосіб чуттєво пізнавати  світ. Спробуємо інтерактивним прийомом «А чи знаєте ви, що...» згадати цікаві факти про мистецтво.

У ч н і 

— А чи знаєте ви, що перші твори живопису (наскальні малюнки в печерах) були створені тоді, коли люди ще не вміли говорити.

—  А чи знаєте ви, що за давньогрецькою легендою, живопис виник у той момент, коли дівчина окреслила на мурі профіль свого коханого, для того, щоб згадувати про нього, коли він покине її.

— А чи знаєте ви, що література з'явилася ще тоді, коли людство не мало писемності. Перші літературні твори — легенди, казки, билини, міфи — люди передавали з уст в уста.

— А чи знаєте ви, що музика має чарівну силу. До нашого часу жінки з ос​тровів Океанії своїми сумними піснями закликають з рифів величезних чере​пах.

— А чи знаєте ви, що серед папуасів Нової Гвінеї був розповсюджений звичай купувати у своїх іншомовних сусідів танки разом із супроводом пісні.

У ч и т е л ь .  Мистецтво — це засіб пізнання світу. Воно представляє собою певну, зовсім особливу, діяльність людства, де ціннісні ідеї перетворюються на спеціально створений художній образ. Можна сказати, що образ в мистецтві є «головною» фігурою. Це вільне авторське висловлювання, трактування. Да​вайте охарактеризуємо кожен з видів мистецтва і згадаємо, за допомогою чого в них створюється художній образ.

У ч е н ь .  Архітектура — мистецтво створення споруд, які формують про-, сторове середовище для життя і діяльності людини. Водночас зведення буді​вель має відповідати духовним потребам людства, впливати на його естетич​ний смак.

У ч е н ь . Скульптура — вид мистецтва, пов'язаний зі створенням об'ємних художніх форм у реальному просторі. Саме тому скульптор спирається на прак​тику пластики та моделювання, які необхідні йому для відтворення об'ємності фігури чи предмета.

У ч е н ь  Живопис - вид образотворчого мистецтва, специфічною особ​ливістю якого є відтворення художніх образів на площині. Відображаючи на по​лотні навколишній світ, художник виражає своє ставлення до нього.

У ч е н ь . Театр - це вид мистецтва, що образно відбиває дійсність, худож ньо опановує світ у формах драматичної дії. Природа мистецтва театру синте​тична, адже його художній образ виникає завдяки синтезу драматурга, архітек​тури, живопису, скульптури, музики, майстерності актора.

У ч е н ь. Кінематограф - наймолодший вид мистецтва, виникнення яко​го безпосередньо пов'язане з розвитком науково-технічного прогресу, передусім у галузі оптики, хімії, фотографії.

У ч е н ь . Хореографічне мистецтво - це дуже об'ємне поняття, яке містить балет, мистецтво народного сучасного танцю. Хореографія сформулювала цілу систему специфічних засобів і прийомів, свою художньо виразну мову, за доп могою чого створюється хореографічний образ, який виникає з музично-рит​мічних рухів.

У ч е н ь . Музика - вид мистецтва, художні образи якого створюються за вдяки звукам. Музичний образ позбавлений смислової конкретності слова та візуальної природи архітектурного, скульптурного, живописного, хореографіч​ного, театрального та кінематографічного мистецтв.

У ч и т е л ь . Художній образ - багатозначний, він має глибокий зміст. Кожна епоха знаходите свої риси у художньому образі. Йому властива і недр мовленість. Звернемо увагу на дошку (на слайді представлена репродукція кар тини Мікалоюса Чюрльаніса «Соната весни»; проходить обговорення у формі «фасилітованої дискусії»). А яку музику ви б запропонували для прослухову вання під час споглядання цієї картини? (Відповіді учнів.)
Звучать фрагменти з циклу «Пори року» П.Чайковського. (Проходить обговорення у формі Іфасилітованої дискусії»).
У ч и т е л ь . Образ пробудження природи ми можемо зустріти не лише на картині, в музичному творі, а і у кінофільмі, у театральній виставі. Як ми бачимо, усі види мистецтва рівноцінні між собою, а їхнє розмаїття дає змогу пізнавати світ у всій його складності та багатогранності.

III. ПІДВЕДЕННЯ ПІДСУМКІВ УРОКУ 

У ч и т е л ь .  Давайте спробуємо відповісти на наше проблемне питання: чо​му сучасній людині потрібні всі види мистецтва?

{Відповіді учнів.)   .
У ч и т е л ь . Нема мистецтва гіршого чи кращого. Воно або є, або його не​має. Усі види мистецтва рівноцінні між собою, а їхнє розмаїття дає змогу пізна​вати світ у всій його складності та багатогранності.

IV. ДОМАШНЄ ЗАВДАННЯ

Підготуватися до уроку узагальнення за темою: «Мистецтво в просторі культури»

ТЕМА: Узагальнення за темою: «Мистецтво в просторі культури»   Тестування

МЕТА: узагальнити знання учнів за темою: «Мистецтво в просторі культури», за допомогою тестів 

виявити знання учнів за даною темою

ХІД  УРОКУ

І варіант 

1. Подані художні засоби

композиція, архітектоніка, масштаб, пропорції, ритм, симетрія, пластика об'ємів, фактура і колір матеріалів, синтез мистецтв характеризують такий вид мистецтва:

А) живопис;

Б) музику;

В) архітектуру; 

Г)  кіномистецтво; 

Д) театр.

2. Розташуйте в таблиці:

музика, живопис, архітектура, скульптура, театр, декоративно-ужиткове мистецтво, графіка, література, кіномистецтво.

	Просторові
	Часові
	Просторово-часові (синтетичні), видовищні

	
	
	


3. Живопис розподіляється на види:

А) станковий;

Б) тиражний;

В) український;

Г) об'ємний;

Д) монументальний.

4.  Вид мистецтва, який грецькою мовою означає «місце для видовищ»-, або «саме видовище» — це:

А) музика; 

Б) живопис; 

В) театр; 

Г)  кіно; 

Д) архітектура.

5.  Кіно розподіляється на види: 

А) художнє;

Б) німе;

В) документальне;

Г) звукове;

Д) анімаційне.

6.  Про який вид мистецтва можуть сказати «мистецтво чорно-білого»? 

А) Музика;

Б) декоративно-ужиткове мистецтво; 

В) графіка; 

Ґ) скульптура; 

Д) живопис.

7. Такі поняття як «портал», «фронтон», «каріатиди», «капітелі», «атланти» характеризують взаємозв'язок мистецтв:

А) скульптури та архітектури;

Б) музики та скульптури;

В) живопису та архітектури;

Г)  декоративно-ужиткового мистецтва та архітектури;

Д) архітектури та музики.

8.  Власне висловлювання

Підтримайте або спростуйте думку: «Мистецтво — основа художньої куль​тури».

Сформулюйте тезу, наведіть два-три переконливих аргументи, які найкраще підтвердять ваші міркування. Проілюструйте ваші думки прикладами з творів художньої культури (зазначте назву твору, автора, художній образ тощо), істо​ричними фактами або прикладами з життя. Сформулюйте висновки.

II варіант

1.  Подані художні засоби

мелодія, темп, ритм, лад, ансамбль, звук, динаміка, висота, інтонація 

характеризують такий вид мистецтва:

А) живопис;

Б) музику;

В) архітектуру;

Г)  кіномистецтво;

Д) театр.

2.  Розташуйте в таблиці:

Музика, живопис, архітектура, скульптура, театр, декоративно-ужиткове мистецтво, графіка, література, кіномистецтво.

	Просторові
	Часові
	Просторово-часові (синтетичні), видовищні

	
	
	


3. Музика розподіляється на види: 

А) станкова; 

Б) тиражна; 

В) вокальна;

Г)  об'ємна;

Д) інструментальна.

4. Вид мистецтва, який пішов від грецької мови  «рух + пишу»: 

А) музика; 

Б) живопис; 

В) театр; 

Г)  кіномистецтво; 

Д) архітектура.

5.  Скульптура розподіляється на такі види: 

А) кругла;

Б) квадратна; 

В) монументальна; 

Г)  подовжена; 

Д) станкова.

6.  Про який вид мистецтва можуть сказати «мистецтво лінії та фарби»? 

А) Музика;

Б) декоративно-ужиткове мистецтво; 

В) графіка; 

Г)  скульптура; 

Д) живопис.

7.  Поняття «арія», «танець», «монолог», «речитатив», «музика» характерні для:

А) балету;

Б) опери;

В) симфонії;

Г)  оперети;

Д) драматичного спектаклю.

8.  Власне висловлювання

Підтримайте або спростуйте думку: «Мистецтво — основа художньої культури».

Сформулюйте тезу, наведіть два-три переконливих аргументи, які найкраще підтвердять ваші міркування. Проілюструйте ваші думки прикладами з творів художньої культури (зазначте назву твору, автора, художній образ тощо), істо​ричними фактами або прикладами з життя. Сформулюйте висновки.

ТЕМА: Загальне уявлення про культуру та її роль у су​спільстві. Матеріа класльна і духовна культура. 

Складові ду​ховної культури (наука, техніка, релігія, мистецтво, ос​віта). Мистецтво — ядро художньої культури.

МЕТА: познайомити з поняттями «культура», «матеріальна», «ду​ховна», «складові духовної культури», 

«мистецтво»; пере​конати, що духовна і матеріальна культура — дві сторони нерозривного процесу; формувати навички емоційно спри​ймати та аналізувати твори мистецтва; розвивати уміння висловлювати оціню​вальні судження щодо соціально-культурних явищ, виховувати художній смак.

ТИП УРОКУ: засвоєння нових знань.

ХІД  УРОКУ

І.  ОРГАНІЗАЦІЙНИЙ МОМЕНТ

1. Оголошення теми та завдань уроку.

2. Вступне слово учителя про те, що культура — явище багатогранне, на думку  вчених, вона постає як створена людиною друга природа, надбудована над пер​вісною.

II.    АКТУАЛІЗАЦІЯ ЗНАНЬ

1. Учитель  

Слово «культура» походить із латинського «обробляти, вирощувати» (згадаємо: «культивація грунту»), а пізніше вживалося як «вклонятися, вшановувати» і пов'язувалося із землеробською працею. Потім цей термін поширився на такі сфери людської діяльності, як виховання, на​вчання, удосконалення самої людини (самовиховання), і став синонімом вихо​ваності, освіченості людини.

III.    ВИВЧЕННЯ НОВОГО МАТЕРІАЛУ

1. Загальне уявлення про культуру та її роль у суспільстві
Учитель. 

Кожна людина робить свій внесок у культуру суспільства, ре​зультати її трудової діяльності в будь-якій сфері мають культурне значення. Діяльний підхід до визначення культури дозволяє включити до сфери культури всі види людської діяльності: матеріальну і духовну. Тому зрозуміло, що куль​турні надбання людства існують відповідно у двох вимірах — предметно-речо​вому та ідеально-образному.

Сучасна українська наукова думка в галузі історії культури звертається до пояснень терміна «культура», особливостей української національної куль​тури, запропонованих вченим Дмитром Антоновичем (1877—1945 рр.) — україн​ським істориком культури і театру.

Він виступав проти замкненості культур, обгрунтував тезу про культур​ні взаємовпливи. Загальнолюдська культура йому представлялась як «...без​межно багата скарбниця, до якої кожний народ вкладає ним надбані культурні скарби».

Познайомимося з різними визначеннями. Яке з них, на вашу думку, повні​ше розкриває поняття культура? Обґрунтуйте.

Культура — сукупність матеріальних і духовних цінностей, створених внаслідок діяльності людства, яка характеризує певний рівень його розвитку.

Культура — творча діяльність людей, спрямована на перетворення оточу​ючого середовища і самої людини. (Існують три галузі: матеріальна, духовна, художня.)

Культура — спосіб діяльності людини з оволодіння світом.

Культура — прояв рівня розвитку людини.

Культура — це тільки те, що передається через навчання.

Термін «культура» (від лат. сиііига) — означає «обробка», «виховання», «освіта». У наш час він налічує багато тлумачень, загальним для них є те, що під поняттям «культура» ми розуміємо те, що створене людиною.

У різних суспільствах розуміння культури як «виховання» набувало різ​них відтінків: 

-  елліни в сукупності норм поведінки, певному способі життя вбачали свою головну відмінність від варварів;

-  європейське середньовіччя наближає термін «культурність» до цивілізова​ності-- себто до устрою міського життя;

-  у добу Відродження культурність починають розглядати як відповідність гуманістичним ідеалам людства;

-  у домарксистській філософії культура визначає передусім духовне життя людей, доцільність суспільного устрою та досягнення науки і мистецтва;

-  радянська філософія пояснює культуру як сукупність результатів людської діяльності.

Кожен із вищеназваних поглядів має позитивні сторони. Ядро понят​тя «культура» становлять не засоби, які вона використовує, а життєвий зміст, котрий реалізується за допомогою тих чи інших засобів — у кожному акті та результаті людської діяльності обов'язково присутній культурний аспект, особ​лива сфера нашої життєдіяльності.

За визначенням англійського вченого-етнографа Е. Б. Тайлора, культура — це сукупність матеріальних та духовних цінностей, вироблених людством про​тягом його існування.

У розвитку людства можна виділити три етапи: дикість; варварство; цивілі​зація.

Розвиток культури співпадає із переходом від життя дикого через вар​варське до цивілізованого. З ідеальної точки зору культуру можна розглядати як загальне удосконалення людства шляхом вищої організації окремої людини і цілого суспільства.

Цивілізація — це етап розвитку людського суспільства і характеру самого суспільства. Чим вищий розвиток суспільства, тим більша питома вага у ньому загальнолюдських цінностей.

Процес становлення загальнолюдських цінностей — головне, що ми просте​жуємо в історії культури. 

Короткий диспут з учнями

Цивілізація може служити культурі, а може відриватись від неї. Учні роблять спробу навести приклади позитивного і негативного впливу цивілізації на розвиток культури.

Як висновок диспуту.

Суть культури не в рівні технічного процесу, а в якості духовно-мораль​ного суспільства. В сучасному світі існує багато глобальних проблем — одна з них культурна катастрофа, адже ніякі економічні успіхи та політичні свободи не можна вважати тривкими, якщо існує небезпека зниження культурного рівня людей, занепаду духовних та моральних цінностей.

Суб'єкти процесу розвитку культури: суспільство; різні соціальні групи; ок​ремі особи, їхня взаємодія часто викликає суперечливість у розвитку культури.

Культурна діяльність — це діяльність людська, вона характеризується до​цільністю, ставлячи ціль, людина враховує не лише особисті потреби, а й со​ціальні (учні наводять приклади: роботи художників, музикантів, акторів та їх значення для суспільства).
Суперечливість у розвитку культури — річ закономірна, оскільки суб'єктами можуть виступати і суспільство в цілому, і певні соціальні групи, і окремі особи.

(Учні наводять приклади суперечливостей, коли суспільство чи окремі групи не сприймають творчої діяльності окремих письменників, художників, співаків тощо).
Історичні типи культур

Світова культура визначається власною системою загальнолюдських цін​ностей і об'єднує різні типи культур:

1.   Культурні епохи.

2.   Національні культури — синтез культур різних класів, соціальних шарів і груп певної нації.

3.   Культури етнічні — створені окремим етносом (це найстародавніший шар національних культур, він охоплює сферу побуту, мораль, мову, релігію, фольклор, міфологію, звичаї).

4.   Регіональні культури — конгломерат різних культур, створених різними народами, що живуть у певному географічному ареалі. Схожість природ​них умов життя, економічні, культурні зв'язки між народами забезпечують спорідненість культур ареалу.

5.   Класові культури — властиві певному класу суспільства.

6.   Професійні культури.

7.   Особливості культури різних психологічних типів окремих людей.

8.   Народні культури.

Виділяють також такі види культур, характерні для суспільства:
локальна — культура конкретного, історично визначеного суспільства. Кож​на із локальних культур має свої специфічні риси і особливості, що залежать від географічних та соціально-історичних умов;

масова — різновид культури, що орієнтує духовні та матеріальні цінності, які вона поширює на усереднений рівень розвитку масових споживачів;

домінуюча — сукупність цінностей, вірувань, традицій, звичаїв, якими ке​рується більшість членів суспільства;

елітарна — культура привілейованих груп суспільства, що характеризуєть​ся принциповою відмінністю, духовним аристократизмом і ціннісно-змістовною самодостатністю;

політична — сфера культури, що виробляє уявлення про цивілізаційні фор​ми політичного прогресу, оцінки, рівня його розвитку; включає в себе політич​ну думку, зв'язок культури і політичної філософії; оцінку політичних структур з точки зору культури, політичної самосвідомості та політичної поведінки су​спільства.

Завдяки процесу накопичення, збереження, передачі досвіду попередніх поколінь в усіх галузях діяльності і творчості, новим поколінням не потрібно кожного разу зай​матись «винаходом велосипеду».

Висновок: суспільна роль культури полягає у накопиченні, збереженні, відтворенні та передачі досвіду новим поколінням в усіх галузях діяльності та творчості.

2. Складові духовної культури
Засвоєння знань проходить у формі культурологічної вікторини. Учитель пропонує знайти правильний культурологічний термін, який відповідатиме по​даному визначенню.

IV.   КУЛЬТУРОЛОГІЧНА ВІКТОРИНА «СКЛАДОВІ ДУХОВНОЇ КУЛЬТУРИ»

1.  ... — сфера пізнавальної діяльності людини, за допомогою почуттів та думок; специфічний вид духовного виробництва.

2.  ... — процес поширення знань і культури в суспільстві.

3.  ... — світогляд та світосприймання, а також відповідна поведінка, заснована на вірі у існування Бога та надприродного.

4.  ... — специфічна форма опанування світом людиною, у якій формуються і розвиваються її здібності творчо перетворювати оточуючий світ і себе.

5.  ... — сукупність засобів, які створено задля здійснення процесів виробниц​тва та обслуговування потреб суспільства.

Відповіді: Наука (1). Освіта (2). Релігія (3). Мистецтво (4). Техніка (5).

Учням пропонується самостійно визначити, яка сфера культурної діяльності відповідає предметно-речовому виміру (5), а які — ідеально-образному (1, 2, 3, 4).

V.     РОБОТА В ЗОШИТАХ

Складові духовної культури:
Предметно-речовий вимір

Ідеально-образний 

Техніка 

Наука 

Освіта 

Релігія 

Мистецтво

Мистецтво — ядро художньої культури

Учитель. 

Уявіть собі таку ситуацію: в результаті археологічних розкопок було знайдено тільки деякі твори мистецтва, які дійшли до нас від цивілізації, що загинула, і про неї немає ні письмових джерел, ні решток міст, знарядь праці, зброї, предметів побуту... Які б висновки про рівень розвитку тогочасного суспільства ви би зробили?

(Демонструються приклади античних чорно-фігурних ваз, барельєфів.)

(Можливі відповіді: високий рівень розвитку мистецтва, освіти, художньої майстерності, економічне процвітання, міфологічний характер світогляду.)

(Учитель доповнює вислови дітей.)

Учитель. 

Досвідчений археолог звернув би увагу також і на матеріал, з якого вироблено цей твір (вид кераміки, сплав металу, порода дерева), на необхідні знаряддя праці та технологію його виготовлення (обпалювання в печі, полива глазур'ю, карбування, різьблення тощо).
Висновок: твори мистецтва певною мірою зберігають інформацію про рі вень розвитку суспільства, його матеріальні і духовні потреби.

Мистецтво — це специфічна форма духовного опанування світу людиною, в якій формуються та розвиваються її здібності творчо перетворювати оточу ючий світ і себе.

Мистецтво є ядром художньої культури людини, яка є частиною її загаль ної культури.

Але мистецтвознавчі методи пізнання світу дуже відрізняються від наукових, таких, як дослід, спостереження, експеримент. Наприклад, в літературному творі ціле життя людини вміщене на декількох сторінках, але мета художнього твору не в хронологічному описі подій, а в тому, щоб зосередити нашу увагу на чомусь важливому, зробити акцент на тому, на що в повсякденному житті ми

і не звернули би уваги. Переконливі художні образи впливають на свідомість людини, примушують замислитися над своїми вчинками, навіть увесь сенс життя може стати зовсім іншим.

У процесі творення художнього образу також є і зворотній зв'язок. Біографи великого німецького композитора Людвіга ван Бетховена повідомляють, що у віці 30 років він знаходився за крок від самогубства. Безвихідність ситуації з погіршенням слуху привела його до думки про неможливість подальшого жит​тя музиканта, який не чує. Але музичні образи нової Третьої симфонії, які почали народжуватися саме в цей час, настільки були мужніми, сильними, героїч​ними, що композитор відчув на собі їх перетворюючий вплив, упевнився у своїх силах, можливостях, вдачі й зрозумів, що він сильніший за обставини.

«Я схвачу свою судьбу за глотку, ей не удастся сломить меня»,— читаємо  ми в особистих щоденниках Л. Бетховена.

(Звучить «Героїчна симфонія» Л. Бетховена.)

VІ.   ПІДСУМОК УРОКУ

На будь-якому рівні свого існування культура не просто перебуває поряд з іншими сферами життя, а проникає у всі його сфери, виявляючи себе і в полі​тичній діяльності, і у ставлення до праці; в мистецтві — створенні його творів та розумінні їх.

Культура — це ланцюг від життєвого сенсу до втілення його в дію.

Розвиток культурних цінностей, їхній вплив на життя суспільства та окре​мої особи необхідно розглядати у всіх сферах життєдіяльності людини, а це можливо лише за умови оволодіння відповідними конкретними знаннями. Час, у який ми живемо, непростий і ми з сумом і жалем спостерігаємо деградацію духовного життя суспільства і окремих людей. Не допускати цього, сприяти відродженню та розвитку культури як умови повноцінного життя суспільства та особистості — завдання кожного з нас.

VII. ДОМАШНЄ ЗАВДАННЯ

Знайти в різних джерелах і порівняти визначення слово -«культура».

Навести приклади до питання «Які твори сучасного мистецтва, на вашу думку, найяскравіше показали би культурний рівень сучасного суспільства, ві​добразили би духовні та матеріальні потреби наших сучасників?». 

ТЕМА: Народна і професійна, духовна (сакральна) і світська культура: характерні риси, 

відмінності, взаємопроникнен​ня. Національна художня культура. Збереження культур​ної спадщини

МЕТА: розкрити зміст основ​них понять; сприяти формуванню духовних потреб; розвива​ти навички 

 аналізу творів мистецтва, підвищувати загальний інтелектуальний рівень, виховувати  художній 

 смак

ПОНЯТТЯ:    субкультура, національна художня культура, народна, про​фесійна, світська, сакральна 

субкультура. 

ТИП УРОКУ:    комбінований.

ХІД  УРОКУ
І.   ОРГАНІЗАЦІЙНИЙ МОМЕНТ

Оголошення теми та завдань уроку.

II.    АКТУАЛІЗАЦІЯ ОПОРНИХ ЗНАНЬ 

1.  Запитання:
•   Про що йшлося на минулому уроці? Які питання з'ясовували? 

•   Які визначення терміна «культура» ви знайшли?

•   У чому полягає роль культури в суспільстві?

•   Назвіть складові духовної культури.

•   Які з них належать до ідеально-образної сфери?

•   Чому мистецтво вважається ядром художньої культури?

•   Що таке мистецтво?

ІІІ.    ВИВЧЕННЯ НОВОГО МАТЕРІАЛУ

1. Поняття «субкультура»

Учитель. 

Роздивіться ілюстрації та визначте, духовні потреби представ​ників яких суспільних груп можуть відображати твори мистецтва, що пропо​нуються:

•   ікона «Ангел — золоте волосся»?

•   косівська кераміка?

•   К. Малевич «Часткове затемнення»?

•   рекламний плакат?

(Можливі відповіді: перший приклад відображає духовні потреби віруючої людини; другий — шанувальника народного мистецтва; третій — представника професії, пов'язаної з мистецтвом; останній — молоді.)

Учитель. 

Дійсно, через мистецькі уподобання часто можна визначити со​ціальну та етнічну приналежність людини, її вік, фаховий стан тощо.

•   Чому це можливо?

Вчені-соціологі відокремлюють у суспільстві декілька різних суспільних груп, що мають орієнтації на певні культурні цінності (спосіб, стиль життя), норми, традиції, які відрізняються від загальноприйнятих норм і традицій пе​реважної більшості населення. Для визначення відмінностей усередині певного суспільства використовується поняття «субкультура».

Субкультура — це специфічна культура певних груп, яка визначає стиль життя, ціннісну ієрархію і менталітет (світосприймання) її носіїв.

Субкультура існує з давніх часів. Основними чинниками, що впливають на утворення тієї, чи іншої субкультури є: соціальний стан; етнічне походжен​ня; освіта; професійний статус; релігія; вік.

Якщо не збігаються культурна орієнтація певної групи спільноти із загаль​ноприйнятими або культурні цінності однієї спільноти насаджуються іншій (на​приклад, процес колонізації), тоді в суспільстві виникає конфлікт. Найраціональнішим шляхом розвиток й сприйняття культури в суспільстві відбувається тоді, коли індивід відчуває гордість за культуру своєї групи, в той же час ро​зуміє поведінку представників інших груп, визнає їхнє право на існування та розвиток.

(Демонструються приклади.) 
Висновок: усі культури світу рівноправні, кожна із них є складовою світового культурного цілого, створеного людством протягом тривалого історич​ного часу.

2. Народна та професійна субкультури. Характерні риси і відмінності

Учитель. 

З'ясуємо характерні риси деяких субкультур.

Народна — найдавніша із субкультур, виникла в період становлення тієї чи іншої етнічної спільноти. Мова піде про народну субкультуру східних слов'ян. З курсу народознавства, музики, історії та ін. нам відомі давні народні традиції, родинно-побутова обрядовість, морально-етичні норми суспільного життя, особ​ливості народно-прикладного мистецтва, яскраві приклади фольклору.

Учитель пропонує учням навести приклади щодо успадкування ними норм народної культури: участь в обрядових діях, приготування традиційних кулінар​них страв, використання малих форм фольклору (прислів'я, приказки, пісні...) 

Учитель підводить до висновку про передачу здобутого досвіду в суспільс​тві шляхом безпосередньої комунікації.

•   Чи потрібно вам для засвоєння попереднього досвіду минулих поколінь спеціальна професійна підготовка? Фахова освіта?

Висновок: народна культура успадковується в процесі спілкування лю​дей різних поколінь способом безпосередньої комунікації, наслідуванням норм, установлених суспільством.

Професійна — на відміну від народної субкультури виникла з появою кла​сового суспільства. У класовому суспільстві вперше відбувся поділ мистецтва на народне і професійне. Спеціально підготовлені музиканти, скульптори, архі​тектори, художники виконували замовлення пануючого класу. Мистецтво було поставлене на службу державі й релігії. На сучасному етапі професійну куль​туру ототожнюють з елітарною (високою) культурою, носієм якої є інтелекту​альна еліта суспільства.

Якщо роздивитися подані ілюстрації, то можна визначити надзвичай​но високу технічну майстерність виконання та професійну підготовку митців далекого минулого, їхні твори демонструють нам художню досконалість та ви​тончений смак.

(На тлі звучання менуета Беккеріні демонструються: погруддя цариці Нефертіті, Золота маска Тутанхамона, Золоте крісло Тутанхамона, розпис єгипет​ської гробниці, Гіпостильний храм.)

Висновок: вища освіта, широка загальна освіченість, обізнаність у гумані​тарній сфері формують більш високі духовні потреби особистості, наближають її до професійної субкультури.

Засвоєння «характерних рис народної та професійної культури» проводить​ся у формі культурологічного диктанту. Учитель читає тези, які характеризу​ють дані культури у довільному порядку, учні записують характеристику у два стовпчики.

	                                                          Характерні риси

	                народної культури
	                                 професійної культури

	колективна, анонімна творчість;
	висока технічна складність;

	усна форма поширення;
	витонченість, естетична якість;

	передача способом безпосередньої комуні​кації;
	зафіксоване авторство митця;

	                                                           Характерні риси

	                 народної культури
	                           професійної культури

	зв'язок з вікйвими народними тради​ціями;
	обов'язкова фахова освіта та професійна підготовка;

	імпровізаційність, багатоваріативність;
	певна залежність творчості від духовних потреб замовників;

	етнічна специфічність
	


Після перевірки письмової роботи учитель підводить учнів до висновку про те, що у процесі розвитку відбувається процес взаємопроникнення та взаємо​вплив народної та професійної субкультур. В історії світової та вітчизняної культури збереглося безліч переконливих прикладів про взаємний вплив фоль​клору на професійну музику, літературу, театр... (наприклад, творчість М. Ли​сенка, Т. Шевченка, І. Котляревського, М. Гоголя, А. Міцкевича, Ф. Шопена, Е. Гріга, М. Римського-Корсакова).

На прикладі архітектурної споруди Новомосковського Троїцького собору учитель доводить, що простий козак-самоук Яким Погрібняк побудував шедевр дерев'яного зодчества доби бароко без жодного цвяха, тобто майстерність народ​ного митця дуже часто сягає вершин професійної майстерності. 

Розмову продовжує повідомлення про художній промисел декоративного розпису на базі с.Петриківки, який зараз поставлено на професійну основу за​вдяки викладанню у Дніпропетровському художньому коледжі майстрами ви​сокого класу як навчальної дисципліни.

(Демонструються ілюстрації.)

(Звучить музика у виконанні ансамблю троїстих музик.)

Слово вчителя
Духовна культура — одна із сторін загальної культури людства, вона про​тиставляється матеріальній культурі (але вони тісно пов'язані між собою). Ду​ховною культурою є явища, пов'язані із свідомістю, інтелектуальною, а також емоціонально-психологічною діяльністю людини,— це мова, звичаї, вірування, знання, мистецтво.

Художня культура — одна із спеціалізованих сфер культури, що функ​ціонально вирішує завдання інтелектуально-чуттєвого відображення дійсності в художніх образах, а також різні аспекти забезпечення цієї діяльності.

Художня культура — складне багатошарове явище, вона об'єднує:

—  усі види мистецтва;

—  сам процес художньої творчості;

—  його результати;

—  систему заходів зі створення, збереження та розповсюдження художніх цін​ностей;

—  виховання творчих кадрів і глядацької аудиторії.

Художня картина світу — це створений мистецтвом образ дійсності.

Художній образ — це естетична категорія, у якій відбита об'єктивна дій​сність через специфічні закони мистецтва і художньої творчості. Художній образ існує та функціонує як форма активної діяльності розуму людини.

В основі мистецьких творів лежить певна ідея, кордон між художнім і ре​альним світом завжди був рухливим — ступінь умовності відображення дій​сності залежить від специфіки мови кожного виду мистецтва.

Створення художнього образу та його сприйняття становлять дві сторони одного художнього процесу, що відбувається у спільному просторі. Митець на​дає імпульсу програмі для переробки інформації, стимулює думку глядача, за​прошує його до співпраці, той же час порівнюючи художній твір з дійсністю, намагається відтворити образ, що виникає в уяві митця. Істина для нього — те, як він зрозумів твір, а не те, що відобразив художник.

Художня культура є активним творчим феноменом, що зумовлений як ху​дожньою картиною світу конкретної епохи, так і внутрішніми художніми про​цесами. Митецк є тим ланцюгом, який пов'язує внутрішньохудожні процеси і світоглядні настанови суспільства.

Справжнє розуміння мистецьких творів потребує залучення до художньо​го сприйняття всього масиву знань щодо історичної епохи, засобів художнього мислення автора і його прийомів тлумачення світу, особливостей мови виду та жанру мистецтва, до якого належить твір — все це зумовлює рівень культури сприйняття художнього твору.

Для розгляду учням пропонується три картини  одного виду (живопис), жанру (портрет), але абсо​лютно різних за художнім почерком художників наприклад:

1) Ян Матейко «Портрет дружини в весільному вбранні».

2)  Сальвадор Далі «Сферична».

3)  Анрі Руссо «Портрет жінки».

(Учні висловлюють власні думки щодо картин, визначають професійне і ама​торське виконання, мотивуючи свою думку.)
Як висновок учні роблять спробу визначити професійне і народне мисте​цтво та різницю між ними.

В структурі культури виділяють такі поняття.

Народна культура — вона створюється анонімними творцями, що не мають професійної підготовки. Народ виступає як суб'єкт культури, він бере участь у самому процесі художньої творчості, є її творцем. Одночасно він є кінцевим адресатом і споживачем своєї культури. У зв'язку з цим основною умовою на​родної культури є доступність її сприйняття народом, співзвучність з його ін​тересами і світоглядом.

В основі народної культури лежать традиції, що відіграють роль генетичної пам'яті людей. Народна культура завжди відображає психологічно-етнонаціо-нальні особливості країни або окремих її регіонів. Яскравим прикладом є мі​фи, легенди, сказання, епос, казки, пісні, танці, архітектура і живопис дерев'яних церков та ін.

Професійна культура створюється людьми, які пройшли відповідну підго​товку, мають освіту за фахом, який відповідає процесам їхньої творчості.

Було б хибним вважати, що між народною і професійною культурою не існує зв'язку: народна культура не протистоїть загальнохудожнім процесам розвитку. Народна культура засвоює не всю систему художніх форм професійної культу​ри, а лише окремі її елементи, трансформуючи їх і поєднуючи з традиційними художніми прийомами.

Водночас народна культура живить своїми цілющими силами професійну культуру.

3. Світська і сакральна (релігійна) субкультури та їх взаємопроникнення
Твори мистецтва світської субкультури відображають повсякденні потреби людини, сакральне мистецтво висвітлює релігійні канони суспільства. Поміркуйте і наведіть приклади творів мистецтва цих субкультур.

Культурологічна довідка
У слов'янські землі освіта та професійне мистецтво прийшли разом із прий​няттям християнства із Візантії.

Візантія — перша християнська імперія, центр православного світу Серед​ньовіччя.

Із IV ст н. е. з'являється нова світова релігія — християнство, що заро​дилася у надрах Римської імперії, стає державною. Своєрідність візантійської культури — у поєднанні традицій пізньоантичної, східної та середньовічної куль​тур. Православ'я було головним фактором цілісності держави. Церква — голо​вним замовником творів мистецтва. Культові ритуали Візантії вражали надзви​чайною пишністю та багатством.

Земне життя не могло запропонувати надійної опори віруючим у період краху Римської імперії, тому свої погляди віруючи почали звертати до неба. Першими прихильниками християнства стали найменш забезпечені (бідні та безправні). Головний принцип християнства — рівність усіх перед Богом — ро​бив і раба, і володаря братами у Христі, що було новим для ідеології пізньоан-тичного суспільства.

В архітектурі з'явилися нові архітектурні форми (базиліка, хрестово-купольний храм).

Базиліка — архітектурна форма прямокутна в плані, поділена опорами на три чи п'ять поздовжніх нефів, середній ширший за бокові. У східній ча​стині храму знаходилась напівкругла апсида, у якій розміщувався вівтар.

Хрестово-купольний храм — квадрат у плані з чотирма стовпами — опора​ми, які поділяють внутрішній простір та підтримують центральний купол. Бо​ковий неф перетинав центральний, утворюючи в плані хрест — головний сим​вол християнства.

Ідеї християнства докорінно відрізняються від пізньоантичних: відкинуто все, що в Римі вважалось цінним (багатство, слава, земні насолоди). Були про​голошені інші цінності: духовна краса, прагнення до духовного світла, до само​вдосконалення. Фізичній красі були протиставлені глибокий аскетизм. Образи, що створені на іконах, наповнюються глибокою хвилюючою красою, кличуть людину до практичного втілення божественного ідеалу. Провідними видами об​разотворчого мистецтва стають мозаїка, фреска, ікона. 

(Демонструється Храм св. Софії у Константинополі (Стамбул)
       Цей храм вважається класичним зразком культового будівництва Візантії, побудований у VI ст. н. е. зодчими Анфімієм та Ісідором. 

За переказами, при будівництві храму майстри ніби змагались із своїми по​передниками, що колись створили храм Соломона у Єрусалимі. Грандіозність творіння візантійців дозволяє стверджувати: вони перевершили самого Соломо​на! Висота храму 55 метрів, бокова сторона — більше 70 метрів. Він побудова​ний за типом тринефної базиліки. Його вінчає велетенський купол (D = 30 ме​трів), піднесений на «парусах» — вигнутих сферичних трикутниках-арках, що спираються на чотири потужні опори. Велетенський купол ніби відрізаний від внутрішнього простору храму сорока вікнами. Потоки сонячних променів, що проникають через вікна, заливають храм світлом і здається, що купол ніби ви​сить у повітрі, позбавлений опори. Внутрішнє вбрання храму вражає пишні​стю та красою: колони із зеленого, жовтого мармуру, червоного порфіру, яшми, граніту із золотими капітелями, вівтарна частина прикрашена різними сплава​ми металів та коштовним камінням, мозаїчні картини із золотавої смальти при​крашали стіни храму св. Софії.

У слов'янських землях богослужіння (за візантійською традицією) про​ходить у супроводі багатоголосного співу без інструментальної підтримки (а сарреllа). Винятком можна вважати використання дзвонів. Дзвонарство по​ступово розвинулось у самобутнє мистецтво. Спершу призначенням дзвонів бу​ло закликання віруючих до храму. Пізніше церковний дзвін оповіщав про важ​ливі моменти церковної служби, створював певний емоційний настрій.

4. Масова культура

Масова культура не залежить від нації чи держави, це культура, яка зна​ходить попит в основній масі населення. Своїм народженням масова культура завдячує сучасній цивілізації. Із розвитком засобів масової комунікації та ін​формаційних технологій рівень освіченості та культури у багатьох країнах зрів​нявся. Масова культура посіла місце між елітарною (професійною) культурою і народною.

Характерною рисою масової культури є її комерційний характер. Культу​ра стає продуктом продажу, який повинен принести прибуток. Найбільш при​бутковими є твори мистецтва, розраховані на споживачів із невибагливими естетичними смаками, виховані переважно на розважальних та видовищних програмах (шоу), у яких відсутність серйозних почуттів та ідей успішно ком​пенсується привабливою яскравою, розрахованою на зовнішній ефект «обгор​ткою». Це рівною мірою стосується не тільки кіно, але й комерційної музики, літератури, образотворчого мистецтва. Загальнолюдські цінності майстерно за​мінені на культи сили понад усе, влади над світом, матеріального збагачення попри усе тощо. Зрозуміло, що така культура — це потенційна небезпека ду​ховності людства.

IV.    ЗАКРІПЛЕННЯ ВИВЧЕНОГО МАТЕРІАЛУ 

1. Запитання:
•   Наведіть приклади продукції масової культури. (Нескінченні телесеріали, спів на сцені під фонограму та ін.)
•   Проаналізуйте, носієм якої субкультури ви себе вважаєте: професійної, на​родної, молодіжної, духовної чи неформальної?

•   Зазираючи наперед у майбутнє, як ви вважаєте, чи будете ви наслідувати норми іншої субкультури із зміною вашого соціального стану, віку, освіти?

Підвести до висновку про те що, цінності і норми, які пропагує (висуває) молодіжна субкультура, з часом перестають задовольняти особистість.

Усі субкультури доповнюють одна одну і складають цілісну картину пано​рами культури суспільства.

V. ДОМАШНЄ ЗАВДАННЯ

Знайти приклади до теми «Взаємопроникнення народної та професійної культури».

Твір-роздум «Чи існує загроза збереженню національної культурної спад​щини?».

ТЕМА: Культура і людина в сучасному світі. Відображення емоцій і почуттів, думок і мрій людини

у цінностях ху​дожньої культури.

Художня культура як засіб самопізнання і творчої самореалізації особистості.

МЕТА:вчити розуміти значення художньої культури в розвитку люд​ства, значення понять «діалог куль-

тур», «духовна культура»; спонукати до художньої самоосвіти; розвивати вміння оціню​вати значущість мистецтва у культурному житті, виховувати  художній   смак

ОБЛАДНАННЯ: репродукції картин, які відтворюють певний емоційний стан автора та записи мелодій, 

     які передають почуття, емоції, мрії автора 

ТИП УРОКУ:    вивчення нового матеріалу, лекція.

ХІД  УРОКУ
I.      ОРГАНІЗАЦІЙНА ЧАСТИНА 

1. Оголошення теми та завдань уроку.

II.     ВСТУП. 

КУЛЬТУРА І ЛЮДИНА В СУЧАСНОМУ СВІТІ

Культура — специфічний спосіб існування людини в природі.

Людина — єдиний носій свідомості, який досяг ступеня думки.

Чим гармонійніша взаємодія людини і природи, тим якісніше її життя з точ​ки зору культурного розвитку. Залучаючись до культури, людина стає людиною. У мові за поняттям «культурна людина» закріпилося значення, яке має на увазі дотримання людиною певних правил, норм, соціальних установок, які визначають її поведінку в суспільстві. Це добровільне визначення тих меж, які встанов​лені суспільством. У суспільстві мають бути ідеали, вони не можуть знаходити своє вираження тільки у матеріальному задоволенні, у вигоді. Дуже важливо розв'язувати питання духовного життя людей, утверджувати вікові цінності, які людство накопичувало протягом віків, передавало із покоління в покоління.

Культура формує особистість певного типу, якій притаманні ті чи інші мо​ральні якості, світоглядні орієнтири, рівень інтелектуального розвитку, естетич​ні уподобання тощо.

Сама людина формує себе у процесі своєї діяльності, тому культура є мірою людського в людині, характеристикою розвитку людини як суспільної істоти.

Слово «культура» почало використовуватись як науковий термін з другої половини XVIII ст. — в епоху Просвітництва. Мислителів того часу турбува​ло питання про специфіку людського буття, про те, що обумовлено «людською природою» і що формує саму «людську природу». Просвітники прагнули знай​ти ідеали людського буття й визначити напрями розвитку соціального прогресу.

Тоді й виникла необхідність у спеціальному понятті, в якому була б логічно оформлена ідея існування особливостей людського буття, з якими пов'язаний розвиток здібностей людини, її розуму і духовного світу.

Розвиток цієї ідеї виявив два її аспекти:

•   культура трактувалась як засіб удосконалення людини, її духовного життя і моральності, виправлення недоліків і вад суспільства за допомогою про​світництва й виховання людей;

•   культура розглядалась як спосіб життя, що реально існує та історично змі​нюється. Його специфіка обумовлена рівнем розвитку людського розуму, науки, мистецтва, виховання, освіти.

Ці протиріччя стимулювали подальшу еволюцію уявлень про культуру.

•   Пригадайте, що таке духовна та художня культура.

III.    БЕСІДА «МИСТЕЦТВО - ДІЯЛЬНІСТЬ ЛЮДИНИ»

Учні пригадують, що таке мистецька діяльність, художній образ, вислов​люють свої думки з приводу мистецької діяльності (як впливає творчий процес на формування особистості тощо).

IV.    ПРОДОВЖЕННЯ ЛЕКЦІЇ

В основі творів мистецтва лежить певна ідея в її емоційному, живому зоб​раженні. Кордон між художнім світом і світом реальним завжди був рухливим. Ступінь умовності відображення дійсності залежить від специфіки мови кож​ного виду мистецтва і неоднаковий для різних художніх епох. Художній образ може набувати характеру символічності, доки не втратить зв'язок з дійсністю і не перетвориться на нерозшифрований знак. І, навпаки, він може бути ілюзор​ним до певної межі, оскільки у мистецтва завжди є узагальнюючий момент. 

Створення художнього образу та його сприйняття складають дві сторони одного художнього процесу, що відбувається у спільному змістовому просторі.

Художній образ — поєднання дійсності й творчої індивідуальності митця. Його створенню підпорядковується увесь комплекс усвідомленої та неусвідом-леної (спонтанної) діяльності суб'єкта. Образне мислення митця завжди несе відображення картини світу тієї епохи, в яку він творить. Митець — генератор ідей і носій світогляду одночасно, він той ланцюг, що пов'язує внутрішньо ху​дожні процеси і світоглядні настанови суспільства. Він надає імпульс, програ​му для переробки інформації, стимулює думку глядача, а глядач у свою чергу порівнює художній твір з дійсністю і намагається відтворити образ, який був в уяві митця. Але все ж істина для глядача — те, як він зрозумів твір, а не те, що відтворював художник.

Поміркуйте і наведіть приклади творів різних видів мистецтва щодо відоб​раження світу людини у мистецтві.

V.     ДОМАШНЄ ЗАВДАННЯ

Підготовка до семінару «Культура і її роль у суспільстві».

Орієнтовні завдання
Підготувати короткі дослідження мистецької діяльності окремих май​стрів різних напрямів: музикантів, співаків, художників, танцюристів й визна​чити, в чому полягає оригінальність їх творчого пошуку, як вони за допомогою мистецьких засобів виразності передають власні почуття, емоції, мрії тощо.

ТЕМА: Семінарське заняття «Культура і її роль у суспільстві» 

МЕТА: систематизувати й узагальнити вивчений матеріал; вчити висловлювати власну думку щодо 

мистецьких творів та про​явів культури в сучасному світі; сприяти розвитку інтересу до вивчення культурної і мистецької спадщини людства.

ОБЛАДНАННЯ:    DVD-програвач, магнітофон 

ТИП УРОКУ:   семінар.

ХІД  УРОКУ
І.      ОРГАНІЗАЦІЙНА ЧАСТИНА

Оголошення теми та завдань уроку.

II.     ВИСТУПИ УЧНІВ

Теми для виступів були обрані заздалегідь. 

Учень починає розповідь за планом:

1.  До якого виду мистецтва належить обраний ним твір?

2.  Обґрунтування вибору саме цього мистецького твору.

3.  Демонстрація чи прослуховування фрагменту твору.

4.  Коротка історія створення.

5.  Оцінка критики даного твору.

6.  Власний відгук і враження від твору, ставлення до автора твору.

III.    ПІДСУМОК УРОКУ

Висновки
Незважаючи на різні смаки й уподобання людей, кожен мистецький твір цікавий, адже він створений під впливом емоцій, вражень і покликаний знайти відгук у серцях людей. Кожна картина, кожна пісня, фільм чи вистава знаходить бодай кількох своїх шанувальників, а отже, створена вона була недаремно. Всі види мистецтва мають право на існування.

ТЕМА: Періодизація розвитку художньої культури. Поняття: «стиль епохи», «національний 

             стиль», «індивідуальний стиль митця». Європейські стилі. Античний, романський, 

             готичний стилі.

МЕТА: навчити учнів класифікувати твори мистецтва за художніми напрямками та стилями; використо-

вувати спеціальну термі​нологію, набуті знання у процесі художньо-творчої діяльності; порівнювати твори різних напрямів та стилів у мистецтві, розвивати уміння аргу​ментувати оцінні судження щодо ролі художньої спадщини в житті людини та суспільства, виховувати  художній   смак

ОБЛАДНАННЯ:  додаткові теоретичні матеріали за темою, картки-завдання з описом різних напрямів 

та стилів у мистецтві; плакати з видами відомих архітектурних пам'яток світу, живописних творів різних художніх напрямів; роздатковий наочний ма​теріал (кольорові зірочки для кожного учня за кількістю пе​ріодів у культурно-історичному процесі розвитку художньої культури).

                                                  ХІД  УРОКУ

	Етапи уроку
	Час, хв
	Методи та прийоми
	Зміст

	1. Організаційний
	2
	Привітання
	Побажання гарного настрою, позитивного спілку

	
	
	
	вання, активної роботи

	
	
	
	Повідомлення про організацію

	
	
	
	роботи на уроці

	2. Мотиваційний
	5
	Показ слайдів.
	•   Які спільні риси, специфічні форми у архітек-

	
	
	Інтерактивна гра
	турі чи живописі ви бачите на продемонстровано 

	.
	
	«Картинна гале-
	му слайді?

	
	
	рея».
	

	
	
	На одному слайді
	•   Що об'єднує ці витвори мистецтва?

	
	
	розташовано
	

	
	
	4—5 репродукцій
	Обговорення

	
	
	картин або фото-
	•   Яке значення має мистецтво у суспільстві?

	
	
	графій архітектур-
	

	
	
	них споруд, які
	•   Чи є у вас особиста зацікавленість у вивченні

	
	
	містять ознаки од-
	Пропонованої теми?

	
	
	ного історичного
	

	
	
	стилю. Об'єднавши
	

	
	
	учнів у групи, учи-
	

	
	
	тель пропонує їх
	

	
	
	представникам че- .
	

	
	
	рез деякий час на-
	

	
	
	звати спільні озна-
	

	
	
	ки стилю
	

	3. Визначення
	2
	 Мультимедіа
	Обговорення відеосюжету та формування мети

	мети уроку
	
	«Архітектурні ше-
	уроку

	
	
	деври світу»
	

	4. Засвоєння но-
	10
	Інтерактивна
	Об'єднання учнів у сім груп «однокольорових»

	вих знань
	
	частина
	(за кількістю періодів у культурно-історичному

	
	
	Групова робота
	процесі розвитку художньої культури.

	
	
	з теоретичним ма-
	Кож на група отримує від учителя свою картку-

	
	
	теріалом поданим
	завдання.

	
	
	на картках-завдан-
	Учні у групах вивчають та обговорюють текст,

	
	
	нях для кожної 
	роблять висновки, знаходять визначення різних 

	
	
	групи окремо.
	культурно- історичних епох.

	
	
	Робота побудова-
	Акцентування уваги на трансформації художніх

	
	
	на на основі інтер-
	стилів протягом історичного часу

	
	
	активного методу
	

	
	
	«Ажурна пилка»
	

	
	
	
	

	Етапи уроку
	Час, хв
	Методи та прийоми
	Зміст

	5. Первинна пе-
	5
	Робота в групах зі
	Визначення та формулювання ключових понять

	ревірка матеріалу
	
	створення крос-
	та термінів, які були надані для вивчення

	
	
	вордів
	у тексті карток-завдань

	
	
	
	

	6. Рухавка
	2
	Музична пауза
	Об'єднання учнів у нові «різнокольорові» групи,

	
	
	
	де вони стають експертами з тієї теми,  яку

	
	
	
	вивчили.

	
	
	
	Проводять відповідальні учні

	7. Закріплення
	10
	Методичний при-
	Спираючись на отримані знання, учні повинні

	знань
	
	йом «Класифіка-
	згрупувати картки за художніми напрямками

	
	
	ція».
	та стилями у мистецтві.

	
	
	Групи отриму-
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Мистецтво — це невід'ємна частина культури, художня діяльність людей. При цивілізаційному підході до історії мистецтва можна простежити певні за​кономірності його розвитку.

Мистецтвознавцями розвиток культури розглядається як трансформація ху​дожніх стилів протягом історичного часу. Кожна епоха залишає свій слід у істо​рії. Візуальне сприймання образу допомагає нам класифікувати той чи інший витвір мистецтва згідно з приналежністю до певної історичної епохи, тому що ці витвори несуть в собі інформацію про певні сталі образи, засоби художньої ви​разності, зумовлені єдністю потреб, смаків та умов, у яких вони створювалися.

Оглядаючи історичний шлях, який пройшло людство, можна виділити такі періоди у культурно-історичному процесі розвитку художньої культури:  

                          Періоди у культурно-історичному процесі розвитку художньої культури:  

Первісна культура

Культура прадавніх цивілізацій. Єгипет. Месопотамія

Антична культура. Давня Греція. Давній Рим

Середньовічна культура. Візантія. Романський. Готичний

Ренесанс (Відродження)

Новий час. Бароко. Класицизм. Романтизм. Імпресіонізм

Новітній час. Модернізм. Постмодернізм

Стиль (від грецьк.  — гостра паличка для письма).

Стиль епохи — це встановлена єдність художніх принципів, прийомів та за​собів, які використовують при створені витворів мистецтва. В основі кожного стилю лежить спільна ідея, характерна для домінуючої соціальної групи у пев​них історичних умовах.

У мистецтві (художній стиль) — єдність морфологічних особливостей, що відрізняє творчу манеру окремого майстра, національну або етнічну художню традицію, мистецтво епохи, цивілізації.

У мистецтвознавстві виділяються історичні стилі - етапи розвитку мисте​цтва, що відрізняються формальною та змістовною єдністю, єдиним образно-пластичним ладом у добутках архітектури, скульптури, живопису, декоративно​го мистецтва (готика, Відродження, бароко, класицизм та ін.)

Картки-завдання для організації інтерактивної частини уроку за ме​тодом «Ажурна пилка»

Первісна культура

Мистецтво виникло разом із іншими видами первіс​ної культури в період становлення первісної людини як соціальної істоти. Найдавніші художні твори — від​битки людської руки, малюнки звірів «штрихами» або заплутаними лініями — належить до часів 100-50 тис. років до н. е. Пізніші наскельні малюнки зображали звірів, сцени полювання. Таким чином, найдавнішим видом образотворчого мистецтва є графіка.

Стоунгендж   Піраміда майя, Мексика

Живопис вперше з'явився близько 15 тис. років тому на стінах печер — печерний живопис. Первісні худож​ники, використовуючи природні пігменти, створюва​ли кольорові розписи, героєм яких був звір — джерело життя (їжа) і водночас смертельна загроза для лю​дини.

Перші скульптурні твори також належать до первісно​го мистецтва. Це були жіночі фігурки — символи ро​дючості, скульптурні або рельєфні зображення звірів. Ще у первісних людей з'явилася потреба прикрашува​ти свій одяг, речі, якими вони користувалися. Заро​джується декоративно-прикладне мистецтво — мабуть, найбільш популярний і розповсюджений вид мистец​тва.

Одне із найдавніших мистецтв — архітектура. Вже в первісні часи вона задовольняла не тільки практич​ні потреби людини в житлі, але й більш складні: пер​вісні люди створювали дивні споруди з велетенсько​го каміння — мегалітичне мистецтво, що відповідало релігійним, культовим потребам, а також використову​валось для перших астрономічних спостережень. Про​тягом 100 тисяч років у первісному суспільстві йшло формування основних видів образотворчого мистецтва

                   Культура прадавніх цивілізацій.

Єгипет. Месопотамія      Великий сфінкс (початок III тис. до н. е.)    Колонада храму Амон-Ра Статуя фараона Рамзеса II (1250 рр. до н. е.)

        Одна із найдавніших в світі — культура Стародавньо​го Єгипту. На межі IV—III тисячоліть до н. е., коли формувалася єдина держава під міцною владою фара​она, склався єгипетський канон зображення людини на площині. Це незручний поворот фігури, з'єднання фасу і профілю. Шедевром світової скульптури є пре​красний, вражаючий внутрішньою свободою, образ цариці Нефертітті. Але найбільш знамениті творіння єгипетської культури — це піраміди, що ведуть свою історію від невеликих мастаб («мастаба» — лава) — надгробних плит, потім — східчастих пірамід до най-величезніших у світі пірамід в Пзі. Безліч легенд і таємниць окутують камені цих пам'ятників фарао​нам, пам'ятників великій людській праці й таланту. Величезний єгипетський храм являв собою витягну​тий прямокутник, поділений усередині на три части​ни, розташовані одна за одною: перистильний двір, об​рамлений з усіх боків одним або двома рядами колон, гіпостильна зала, святилище. Будівельна конструкція єгипетських споруд — це стійково-балочна конструк​ція. Незмінюваність цієї конструкції пояснюється її простотою, чіткістю, логічністю.

Колони розподілялися на три типи: пальмоподібні, папірусоподібні, лотосоподібні. У цих формах стилі​зовано рослинні мотиви. Стіни храмів прикрашалися розкішним живописом. Фресковий живопис по шту​катурці, композиція рельєфів, ієрогліфів були ліній​ними, геометричними, розташованими у вигляді гори​зонтальних стрічок

Антична культура. Давня Греція. Давній Рим
Парфенон. Афінський Акро​поль (V ст. до н. е.)

Античною називають культуру Стародавньої Греції і Риму. Цю культуру називають крито-мікенською. Вона мала три основні центри: острів Кріт із леген​дарним «лабіринтом Мінотавра», місто Мікени, нав​коло якого були зведені могутні «циклопічні» стіни, місто Троя.

Грецький храм, що за ІІІ-ІУ сторіччя пройшов шлях від найдавнішого наосу до досконалої краси класично​го типу храму — періптера («окрилений»), дав світові славнозвісні класичні грецькі ордери, які й досі ши​роко використовуються в архітектурі всіх країн світу. Архітектурний ордер - це композиція з колон і гори​зонтальних тримальних балок.

Грецький живопис майже не зберігся, але з літератур​них джерел відомо про його велику красу. Славетні митці Стародавньої Греції: Фідія, Мирон, Поліклет.

Римська культура

Колізей. Рим (75—80 рр. н. е.)

Римська культура грунтувалася на культурі етру​сків і стародавніх греків, але була більш утилітарною, практичною, ніж піднесена грецька. Вона подарувала світові такі архітектурні елементи, як арка, купол, ак​ведук, театр, бібліотека, базиліка. Базиліка — це дов​гаста будівля із трьох або п'яти поздовжніх частин — нефів. Нефи розділені колонами. Централь​ний неф — найвищий. Одним із найважливіших при​значень мистецтва було прославлення влади. Тому мистецтву Риму притаманна монументальність, парадність, велич. Портрети вражають своєю майстер​ністю та психологічністю.

Досягнення античної культури стали фундаментом по​дальшого розвитку людства

Середньовічна культура. Ві​зантія. Романський. Готичний

Собор Нотр-Дам де Парі, м. Париж Кьольнський собор св. Петра і Марії XIII ст.

Середньовічним мистецтвом називають мистецтво Ві​зантії (IV—XVII ст.) і Стародавньої Русі (X-XVII ст.), країн Західної Європи (У-ХІУ ст.), мистецтво арабських народів і країн Південно-Східної Азії (IV—XIX ст.). В епоху Середньовіччя особливий розвиток мала архітектура, що синтезувала і в значній мірі підкорила собі всі інші просторові мистецтва. Романський стиль характеризується масивними стро​гими формами. Товсті стіни, вузькі вікна, могутні вежі лицарських замків, монастирів, храмів повинні були перш за все захищати від ворога. Романський храм — хрестово-купольний храм.

Готика (від італ. йоїісо, буквально — готський, або варварський) — художній стиль, що став заключним етапом у розвитку середньовічного мистецтва країн Західної, Центральної й частково Східної Європи й існував між серединою XII—XV—XVI ст.

Готичне мистецтво, що змінило романський стиль, залишалося переважно культовим за призначенням і релігійним у своїх основах, воно відрізнялося висо​кою художньо стильовою єдністю: домінування лінії, вертикалізм композицій, віртуозна деталювання, що підкорена логіці цілого, неподільний зв'язок скуль​птури та архітектури. Моделлю світобудови стає го​тичний собор, смілива і складна каркасна конструкція якого, безліч пластичних мотивів зі строгою системою їхньої супідрядності, виражали як ідеї небесної та зем​ної ієрархії, так і велич творчих сил людства. Собор був і головним осередком готичного образо​творчого мистецтва — скульптури і живопису (пере​важно у вигляді вітражів). У готичній скульптурі за​стиглість і замкнутість романських статуй змінилися рухливістю фігур, свого роду динамічною відкритістю пластики

Ренесанс (Відродження)

Мікеланджело Буонарроті,  Фрагмент фрески Сікстинської капели

Відродження, Ренесанс (франц.— гепаІ5$апсе, італ.— гіпазсітепіо, епоха в культурному розвитку ряду країн Європи (в Італії XIV—XVI ст., в інших регіонах — XV—XVI ст.), перехідна від Середньовіччя до Ново​го часу й відзначена зростанням світських тенденцій, гуманістичним у своїй основі світоглядом, звертан​ням до античної культурної спадщини, свого роду її відродженням.

Художня культура Відродження була для людства не​минущою неповторною цінністю. На її тлі розвива​лась передова художня культура нового часу. Величез​ний розквіт відбувся у цей час в мистецтві живопису, а також архітектурі та скульптурі. Ця культура була великою мірою світською, значно менш регламентова​ною і догматичною, ніж середньовічна. Вона звернула​ся до давньої античної культури, слідів якої особливо багато було в Італії.

В архітектурі та образотворчому мистецтві епохи Відродження, пронизаних пафосом ствердження краси й гармонії світу, вірою у творчі можливості людини, відкриття почуттєвого багатства і різноманіття навко​лишньої дійсності сполучалося з її аналітичним ви​вченням, розробкою законів лінійної та повітряної перспективи, теорії пропорцій, проблем анатомії тощо

Культура Ренесансу --- антифеодальна, гуманістична, стверджувала уявлення про свободу та гідність осо​бистості. Образ людини в творах Відродження - кон​кретний і психологічний на відміну від ідеального образу античного героя. Великі досягнення були в об​ласті кольору, портретного жанру, в архітектурі. В історії цей час - період великих соціальних конф​ліктів і воєн, час встановлення абсолютистських мо​нархій. Це період великих відкриттів у науці. Це — вік Просвіщення

Леонардо да Вінчі. 

Новий час. Бароко. Класицизм. Романтизм. Імпресіонізм

Стиль бароко виник в Італії ще в XVI ст. Пов'язаний з ім'ям великого архітектора та скульптора Лореи-цо Берніні. Термін «бароко» означає «незвичний>, «вигадливий». Для бароко характерні вигнуті фор​ми, поривчастість, драматизм, напруженість, вели​ка кількість різноманітного декору, що підкреслював велич і розкішність. Цей стиль став придворним, він уславлював міць влади і церкви. Собори та палаци багато прикрашені скульптурою та живописом, різ​номанітним декором. В образотворчому мистецтві бароко ідеалізація образів сполучається з несподіва​ними композиційними та оптичними ефектами, реаль​ність — з фантазією, релігійна афектація — з підкрес​леною чуттєвістю.

П. Рубенс. Сімейний портрет

 «Зимовий палац» — найбільш яскравий приклад петербурзь​кого бароко

Класицизм — друге в історії мистецтва після Відро​дження звернення до ідеалів античності. Класи​цизм був дуже регламентований та канонізований (обов'язкова золотисто-коричнева гама, античні або біблійні сюжети, класична центральна симетрична композиція та ін.)- У живописі Класицизму основни​ми елементами моделювання форми стали лінія і світ​лотінь, локальні кольори чітко виявляють пла​стику фігур і предметів, розділяють просторові плани картини. Класицизм XVIII—XIX ст. (у закордонному мистецтвознавстві він часто називається неокласициз​мом) формувався переважно в лоні французької куль​тури, під впливом ідей Освіти.

Ж. Суфло. Пантеон (колишня церква Сент-Женевьєв у Парижі). (1755-1789 рр.)

Е. Делакруа. «Свобода на барикадах». Лувр. Париж (1830 р.)

Романтизм (франц.— готапїімпе) — ідейний і ху​дожній рух у європейській та американській культурі XVIII—XIX ст. Зароджений як реакція на раціоналізм і механіцизм естетики класицизму і філософії Освіти, що затвердився в епоху революційного зламу старо​го світоустрою, романтизм протиставив утилітаризму й нівелюванню особистості спрямованість до безмеж​ної волі та нескінченного бажання досконалості і від​новлення, пафос особистої незалежності

І. Айвазовський. Дев'ятий вал (1850р.)

Новітній час. Модернізм. Постмодернізм

Наприкінці XIX ст. у Європі склався стиль модерн («сучасний»), що виник із потреби звільнитися від змішання стилів еклектики, із необхідності створи​ти новий стиль, що відповідав би сучасним потре​бам. Найбільш цікаві досягнення цього стилю були в архітектурі, інтер'єрі, декоративно-прикладному мистецтві, у книжковій графіці та плакаті. Для модер​ну характерна зовнішня декоративність. Головна роль відводилась красивим плавним текучим лініям. Як оз​доблення використовувались рослинні мотиви: ви​гнуті стебла казкових квітів, похилені пелюстки, зви​висті водорості. Часто серед рослин — жіночі фігури, крилаті феї. У живописі модерну зовнішнє, форма  • було головним, глибина змісту відходила на другий план. В архітектурі були використані нові технічно-конструктивні засоби. Будувалися споруди із підкрес​лено індивідуальним виглядом та асиметричною ком​позицією.

Ф. Ходлер. Волнування (1900 р.)

Мунк. Крик (1893) Національна галерея. Осло Експресіонізм

З'явлення обличчя Афродіти Книдської в ландшафті

Основні з течій модернізму:

Фовізм (франц.— «хижак», «дикий») — головним засобом виразності обрано колір; експресіонізм («вираз​ність») — зображення, форма, колір — все підкорене прагненню до підвищеної виразності. Кубізм — деформація світу геометричними формами. 

Футуризм («майбутнє») — спроба створити мистецтво майбутнього, відкинувши досягнення минулого. Сюрреалізм («надреальне») — реальні предмети та іс​тоти з'являються у неймовірних сполученнях, що дає дивні або жахливі враження від картин. 

Дадаїзм («нісенітниця») — абсурд, безглузді колажі, своєрідний анархічний бунт, породження потрясінь років війни.

Абстракціонізм — найбільш складна течія. Це безп​редметне мистецтво, відмова від зображення видимої реальності.

Оп-арт («оптичне мистецтво») — передача оптичних ефектів, освітлення картин, конструкцій.

Поп-арт («популярне мистецтво») — витончена розва​га вищого класу

Алгоритм роботи учнів у групах за інтерактивним методом «Ажурна пилка»

Метод дозволяє учням працювати разом, щоб вивчити значну кількість ін​формації за короткий проміжок часу, а також заохочує учнів допомагати одне одному «вчитися навчаючи».

Під час роботи за допомогою методу «Ажурна пилка» учні працюють у різ​них групах (спочатку — в «експертній групі», а потім об'єднуються у домашні «різнокольорові» групи).

Колективна робота виконується у групах, які мають завдання різної тема​тики. Учні об'єднуються у сім груп «однокольорових» (за кількістю періодів у культурно-історичному процесі розвитку художньої культури). Кожна група отримує від учителя свою картку-завдання.

Після цього учні об'єднуються у нові «різнокольорові» групи, де вони ста​ють експертами з тієї теми, яку вивчили. У новій групі учні працюють за схе​мою. 

«Різнокольорова»- група

	
	
	
	
	
	
	

	Експерт
	Експерт
	Експерт
	Експерт
	Експерт
	Експерт
	Експерт

	з питання
	з питання
	з питання
	з питання
	з питання
	з питання
	з питання

	Первісна
	Культура
	Антична
	Серед-
	Ренесанс
	Новий
	Новітній

	культура
	прадавніх
	культу-
	ньовічна
	Відро-
	час. Баро-
	час. Мо-

	
	цивіліза-
	ра. Дав-
	культура.
	дження
	ко. Кла-
	дернізм.

	
	цій. Єги-
	ня Греція.
	Візантія.
	
	сицизм.
	Постмо-

	
	пет. Месо-
	Давній
	Роман-
	
	Роман-
	дернізм

	
	потамія
	Рим
	ський. Го-
	
	тизм. Імп-
	

	
	
	
	тичний
	
	ресіонізм
	


Алгоритм написання синквейну

П'ятихвилинний твір з метою підбиття підсумків уроку та фіксування ду​мок і висновків, що сформулювалися на уроці з теми.

1. Одне слово. Іменник. Тема.

2. Два слова. Прикметники. Опис теми.

3. Три слова. Дієслова. Опис дій за темою.

4.  Фраза з чотирьох слів. Відношення автора до теми.

5. Одне слово. Синонім до першого.

ТЕМА: Європейські стилі. Класицизм, романтизм, реалізм, імпресіонізм: загальні риси та національні особливості стилю.

МЕТА:дати поняття «стиль»; ознайомити із найбільшими європей​ськими стилями, із творами мистецтва  

          різних європейських стилів; розвивати естетичні смаки, потяг до вивчення мистец​тва, почуття пре

          красного через споглядання творів; виховувати інтерес до культурної спадщини різних народів.
ОБЛАДНАННЯ:  підбірка ілюстрацій за стилями (античність, готика, ренесанс, бароко, класицизм), 

                               відеоряд, записи музичних творів.

ТИП УРОКУ:    урок-подорож.  

ХІД  УРОКУ

I.      ОРГАНІЗАЦІЙНА ЧАСТИНА 

Оголошення теми та завдань уроку

II.     ПОДАННЯ НОВОГО МАТЕРІАЛУ

Стиль — сукупність найтиповіших ознак, засобів виразності, що склалися у певного народу в певний історичний період.

 


VI ст. до н. е. — V ст. н. е. Античний стиль

З часів античності протягом століть в оформленні фасадів будинків засто​совувалися ордери.

Ордер (від лат.- ряд, лад) - це поєднання тримаючих (вертикаль​них) і балочних (горизонтальних) частин конструкції будівлі, їхня структура та художня обробка.

Доричний, іонічний, коринфський
Це класичні грецькі ордери, їхні назви походять від назв областей у Греції.

Мужньою простотою відзначається доричний ордер, найдавніший. Коло​ни іонічного ордера мають завитки-волюти. Коринфський ордер від іонічного відрізняється капітеллю у вигляді кошика із стилізованого листя і завитків -більш пишний і декоративний.

V ст. н. е. - XIV ст. Середньовічні стилі

У Середні віки в архітектурі Європи з'являються романський і готичний стилі.

Романський - характерні масивні стіни, напівкруглий верх віконних про​різів, використання в оформленні фасадів декоративних поясків, невеликих арок, скульптурних фризів.

(Споглядання. Віндзорський замок —резиденція англійських монархів.)
Готичний - спрямованість угору, використання легких конструкцій, будів​лі отримали жорсткий каркас, що складався з пучків тонких і елегантних колон та склепінчастих кам'яних ребер — нервюр.

Замість віконного скла в соборах і церквах встановлювалися вітражі з ко​льорового скла. Готичні споруди пишно прикрашалися скульптурою та різьбою по камінню.

(Споглядання. Собор у Кьольні (1248 р.).)
  

XIV—XVI ст. Відродження

Архітектура епохи Відродження ґрунтується на античних зразках, від​значається ясністю та асиметричністю композицій, застосовуванням ордерної системи в поєднанні з арками та склепіннями. В цю епоху зодчі створювали палаци - палаццо та заміські вілли, будівлі храмів, університетів, бібліотек, лі​карень.

(Споглядання. Вілла «Ротондо» (Італщ); палаццо К'ерикати; Леонардо да Вінчі^ «Автопортрет», «Мадонна Літта»; Мікеланджело. «Давид*; Рафаель Санті. «Автопортрет», «Сікстшкька мадонна»; Собор се. Петра в Римі.)
XVII—XVIII ст. Бароко, класицизм, реалізм 

Бароко — XVI—XVIII ст.— пишний, декоративний, велика кількість ліпних прикрас і скульптури. Бароко — «чудернацький», «химерний», «дивний». Особ​ливість побудови — несиметричність, мінливість композицій.

(Споглядання. Л. Берніні «Аполлон і Дафна».)
Рококо — XVIII ст.— легке, вишукане, примхливе мистецтво XVII—XIX ст.

Класицизм — упорядкованість, пропорційність частин, чіткість задуму, прагнення до врівноваженості та симетрії. Геометричне правильні форми.

(Споглядання. Версаль — резиденція французького короля Людовіка XIV; Пуссен. «Пейзаж із Поліфеном»; Собор се. Павла в Лондоні.)
Романтизм — II чверть XIX ст.— стиль, що передавав мрійність, поетич​ність почуттів.

(Споглядання. Т. Жеріко, Е. Делакруа. «Свобода на барикадах».)
Реалізм — правдиве зображення, не бездумне копіювання натури, а свідо​мий відбір найважливіших рис того, що має намір зобразити живописець.

(Споглядання. Рембрандт. Автопортрет; Суриков. «Бояриня Морозова»; Шишкін. «Жито».)
XIX ст. Імпресіонізм

«Ітрressіоп» — відчуття, враження. Прагнення передати миттєве враження від природи, від людини, не вдаючись у психологічну глибину і нехтуючи усіма канонами та традиціями живопису.

(Споглядання. К. Моне. «Скелі в Белъ-1лъ»; О. Ренуар. «Сніданок веслярів».)
III.   ЗАКРІПЛЕННЯ НОВИХ ЗНАНЬ

Запитання:

•   Які з європейських стилів вам запам'яталися?

•   Які зі стилів вам найбільше сподобалися?

•   Які твори мистецтва можете назвати?

	Античність
	Середньовіччя
	Відродження
	Нові часи

	Доричний стиль (ордер)
	Романський стиль
	Проторенесанс Раннє Відродження
	Бароко XVI ст. Рококо Класицизм XVIII ст.

	Іонічний стиль (ордер)
	Готичний стиль
	Високе Відродження
	Романтизм XIX ст. Реалим

	Коринфський стиль (ордер)
	
	Пізнє Відродження
	Імпресіонізм XIX ст.


IV.   ПІДСУМОК УРОКУ

Інтерактивна гра «Незакінчені речення».

ТЕМА: Ознаки стилю Ренесанс і бароко. Специфіка прояву в різних країнах Європи 

МЕТА: ознайомити із культурою Ренесансу в Італії, з титанами Відродження, з модою того часу; форму

             вати в учнів світо​глядні орієнтації та компетенції у сфері художньої культу​ри; розвивати креа- 

             тивність учнів; привчати до пошукової роботи, до користування мистецькою термінологією; 

             вчити аналізувати твори мистецтва; розвивати ерудицію; вихову​вати почуття прекрасного

ТИП УРОКУ:  комбінований.

МЕТОД НАВЧАННЯ:інтерактивний метод «Мікрофон», пояснювально-ілюстра​тивний, пошуковий.

ОБЛАДНАННЯ: репродукції картин, відеофрагменти із касети «Музеї світу», дидактичні картки, 

                             записи музичних творів доби Відроджен​ня, карта Італії.







ХІД  УРОКУ

                                                                                                                       О дивне і піднесене призначення  

                                                                                                                      лю​дини, якій дано досягнути того, 

                                                                                                       чого вона прагне, і бути тим, ким вона хоче.

                                                                                                                                                        Піко Мірандола

 І.      ОРГАНІЗАЦІЙНА ЧАСТИНА

Оголошення теми та завдань уроку.

ІІ.    АКТУАЛІЗАЦІЯ ОПОРНИХ ЗНАНЬ

Учитель. 

Разом зі мною на уроці співпрацюватимуть учні-мистецтвознавці.

          Що я знаю про Відродження (застосовується інтерактивний метод «Мікро​фон»):

•   Що означає у перекладі французьке слово Ренесанс?

•   Яка країна вважається центром культури Відродження?

•   Назвіть поетів Відродження

•   Що означає слово титан? Назвіть титанів Відродження.

•   У якому музеї світу знаходигься картина Леонардо да Вінчі «Джоконда»?

•   Кого з художників італійського Відродження називали Мадонеро? Чому?

•   Назвати автора скульптури «Давид». Де вона знаходиться?

ІІІ.    ПОДАННЯ НОВОГО МАТЕРІАЛУ

Учитель. 

Ви звернули увагу на те, що ми говорили про мистецтво та митців італійського Відродження. Отже, давайте спробуємо машиною часу пе​ренестись в Італію, у часи Відродження.

Вперше цей термін використав у 1550 р. італійський художник, архітектор, історик мистецтва Джордже Вазірі у книзі «Життєписання».

Ренесанс — це назва як окремого художнього стилю, так і культурно - історичної епохи, де органічно поєднані сфери суспільного та духовного життя: політика, релігія, філософія, наука, мистецтво. В Італії Відродження охоплює період із XIV до середини XVI сг. У країнах Західної Європи — Німеччині, Ні​дерландах, Франції, Англії, Іспанії — з XIV до початку XVII ст.

Культурі Відродження притаманний світський характер.

Ренесанс стверджує:

•   реалістичний спосіб мислення;

•   ідеал вільної, сильної особистості, духовної, фізично прекрасної (культ кра​си людського тіла);

•   позбавлення людини середньовічного аскетизму;

•   світогляд Ренесансу є антропоцентричним, де у центрі Всесвіту — людина, її земне призначення;

•   значимість особи митця та мистецтва;

•   гуманістичний світогляд.

Гуманізм — означає людяність. Передових людей доби Відродження нази​вали гуманістами, а вироблений ними світогляд — гуманізмом.

Гуманістичний світогляд становить ідейну та естетичну основу літератури, мистецтва. Величезна 

роль в ідеології гуманізму призначалась людині, яка була у центрі Всесвіту, з її земними 

радощами, інтелектуальним розвитком, задово​ленням чуттєвих і духовних запитів.

Гуманісти спирались на антлчну культуру при ствердженні власних ідеалів і побудові нової культури. Саме в античності вони знаходили знання і бачили зразок для самостійної творчосіі. Саме античність допомагала відкривати інте​рес до людини і усього земного. Гуманісти вивчали грецьку та латинську мови, вели археологічні розкопки.

Відродження було безпосередньо пов'язане з традиціями, естетичними прин​ципами античного мистецтва.

Свою любов до античності показав у «Божественній комедії» видатний італійський поет, з ім'ям якого пов'язаний початок нової культури, нового мис​лення, Дайте Аліґ'єрі (який схиляється перед Вергілієм).

...Ти зваж на захват мій, на шанування 

Твоїх безсмертних творів видатних 

Ти вчитель мій, моє угрупування, 

У тебе я знайшов на все життя 

Той гарний стиль, що дав мені визнання.

                                                                    (Пекло, 83-87)
Видатний український поет І. Франко про Данте писав: «Данте є найвищим виразом, поетичним вінцем та увінчанням того, що ми називаємо Середніми ві​ками. Вся культура, всі вірування, всі муки та надії тих часів знайшли виражен​ня у його поемі. Та одночасно як людина геніальна він усім своїм єством нале​жить до новіших часів, хоча думками й поглядами коріниться в минувшині».

IV.   АДАПТАЦІЯ ОПОРНИХ ЗНАНЬ

У ч е н ь 1.

 Центром Відродження були міста-держави: Флоренція, Мілан, Сієна, Болонья, Піза, Падуя.

(Учень показує міста-держави на карті Італії.)
Значну роль у Відродженні відіграло місто-держава Флоренція (в античні часи таку ж роль відіграли Афіни у Греції).

(Демонструється відеосюжет «Флоренція»)
Флоренція — місто банкірів, заможних людей, шовкової промисловості. Це провідний економічний, політичний, культурно-мистецький центр Італії. Саме тут зводяться розкішні архітектурні споруди — собори, палаци. Відроджуються античні колони, пілястри, деякі декоративні форми. Архітектори вдосконалю​ють античну ордерну систему. Скульптори схиляються перед античним мисте​цтвом, сюжетами історії та міфології. Вони використовують найпоширеніший матеріал — мармур. Просторі будинки прикрашають статуями, розписами, кар​тинами.

Флоренція була центром літературного, музичного життя. В літературних творах з'являється життєлюбна людина, яка прагне до земного щастя.

Саме у Флоренції проводились конкурси музикантів, які грали на лютні (найпоширенішому інструменті доби Відродження. Леонардо да Вінчі був пре​красним лютністом). Пізніше у Флоренції в Камераті Барді будуть перші спро​би створення опери. Із Флоренцією пов'язані Данте, Донателло, Ботічеллі, Ле​онардо да Вінчі, Рафаель, Мікеланджело...

(Демонструються репродукції творів, які знаходяться у Флоренції.  Мікеланджело «Давид», Ботічеллі «Весна», «Народження Венери».)
У ч е н ь  2 . 

Якщо ми говоримо про Флоренцію часів Відродження, то не мо​жемо не розповісти про родину Медичі, яка жила у Флоренції і сприяла роз​витку культури і мистецтва, підтримувала митців. Родина Медичі була однією з найзамржніших і шанованих у Флоренції.

Джованні Медичі у 1409 р. стає банкіром. Золото Джованні надало мож​ливість його сину, Козімо, володіти необмеженою політичною владою в місті. Козімо був дуже освіченою людиюю, добре знався на науках і мистецтві. Най​більший розквіт італійського гуманізму пов'язаний із флорентійською ака​демією, заснованою у 1459 р. Козімо Медичі. Вона об'єднувала філософів, по​етів, художників, дипломатів, політиків того часу. В академії не читались лекції (скажімо, як в університетах або школах при монастирях), а проводились бесіди на різні теми: політики, філософії, літератури, мистецтва.

Спадкоємцем Козімо став його онук Лоренцо, якого називали Лоренцо Пишний. Він був прекрасним поетом. І Лоренцо, і його брат Джуліано захоп​лювались античною літературою та мистецтвом, їхнє оточення — люди різного походження, різних професій, які надзвичайно цікавились літературою і мисте​цтвом, відвідували так звані сади Медичі, які були своєрідною придворною ака- , демією мистецтв. Лоренцо проводлв бесіди з друзями, запрошував до Флоренції видатних людей свого часу. Доручав найкращим архітекторам будувати пала​ци, храми, будинки, а художникам — прикрашати їх фресками, картинами. Сам влаштовував забави, карнавали, для яких писав пісні. Лоренцо був щедрою лю​диною для митців. .

В ч и т е л ь. 

Є митці, твори яких ми можемо назвати символами доби Відродження: у них — згусток ідей, уявлень, сподівань епохи. Сьогодні ви на​зивали титанів Ренесансу та їх твори.

На уроці учні-експерти ознайомлять вас з митцями Відродження, життя і творчість яких пов'язані з головним культурним центром Італії — Флорен​цією.

У ч е н ь   3.

 Реалістичні та світські засади нового мистецтва найповніше представлені у роботах титанів Відродження, творча особистість котрих є уні​кальною, геніальною, багатогранною, їхні твори вражають і хвилюють глядачів силою зображення, виразністю характерів та почуттів майже п'ять століть. Це — Леонардо да Вінчі, Мікеланджело, Рафаель.

Живописці італійського Відродження чудово володіли законами перспек​тиви, на своїх полотнах відтворювали анатомію людини, передавали рух люди​ни у просторі.

(На екрані — портрет «Джоконды» Леонардо да Вінчі.)
(Вчитель читає фрагмент вірша О. Доргченка «Заповідь Леонардо».)
Ім'ям Джоконди наділив Вазарі 

Шедевр да Вінчі, з легкої руки 

Імення милозвучне прижилося –

Кристал магічний — ідеал краси, 

Що притягає струменем незримим 

Усіх до себе, ніби той магніт, 

О незбагненний усміх Мони Лізи!

Обличчя цієї жінки впізнають по всьому світі. Про загадкову посмішку Мони Лізи сперечаються мистецгвознавці протягом п'яти століть. А цю загадковість геніальний майстер передав невидимими мазками, зумисне розтушував​ши куточки очей і вуст, підкреслюючи тим самим ефект загадковості усмішки.

Леонардо найдосконаліше втілив тип ідеальної людини Ренесансу. Він був універсальним генієм: художником, скульптором, інженером, ювеліром, поетом, музикантом... Його життя пов'язане із Флоренцією. Він завжди був оточений учнями. Все життя Леонардо пізнавав світ через дві форми діяльності — науко​ву і творчу, які доповнювали одна одну.

(На екрані демонструється репродукція «Сікстинської мадонни» Рафаеля.)
У ч и т е л ь

Она идет, хвале внимая,

Благим покрытая смиреньем,

Как бы небесное виденье

Собою на земле являя.

Цей твір — символ материнства у живописі Відродження. Сучасники називали його Мадонеро. Найулюбленіша тема Рафаеля — ма​теринська любов, яка передана у його мадоннах.

У ч е н ь   4. 

Рафаель був молодшим за Леонардо на 30 років. Він був бли​скучим сином Відродження — багатогранним художником, архітектором, майс​тром монументального живопису, неперевершеним портретистом, вишуканим модельєром свого часу. Він мав талант надзвичайної сили. Твори Рафаеля від​значаються проникливістю, гармонійністю, витонченістю, пластичністю. Геній майстра весь час був у праці, у постійній безустанній пристрасті до доскона​лості.

(Демонструється на екрані репродукція скульптурної композиції «П'єта» (оплакування Христа) Мікеланджело.)
Саме цей твір приніс визнання Мікеланджело. Французький письменник Стендаль своє враження від «П'ети» передав так: «Гідність, і краса, і скорбо​та...».

Учитель читає фрагмент із вірша О. Доріченка «Мікеланджело»:

...Вгризаючись у твердь земну різцем, 

Він викликав на герць самого бога,

Змагаючись у праці із Творцем,— 

Хоч і стражденна ця людська дорога.

Таким і мав би бути сам Господь, 

Який вдихнув життя у мертвий камінь, 

Обожествивши духом тлінну плоть Мікеланджело...

У ч е н ь   5. 

Мікеланджело. Він пройшов довгий шлях життя, був свід​ком не тільки кульмінації, але й занепаду Відродження. Він був і архітекто​ром, і живописцем, але перевагу віддав скульптурі. Основні теми творчості митця: людина, міфологічні, біблійні сюжети. Мікеланджело амшр фресок Сікстинської Капелли, скульптур «Давид», «Мойсей», «П'єта», каплиці Лорсп цо і Джуліано Медичі.

У ч и т е л ь . 

Учні коротко розповіли нам про трьох титанів Відродження. Мистецтвознавець Н. Дмитрієва написала про них: «Вони — три вершини, які створюють єдиний гірський ланцюг, відтворюючи головні цінності італійського Відродження — інтелект, гармонію, міць».

Найважливіший жанр живопису Відродження — портрет. Портрет розкри​ває характер особистості, відтворює її індивідуальність, показує одяг, аксесуари, атрибути людей того часу. Типовим для портретів була композиційна побудова. На передньому плані — фігура людини, на задньому — пейзаж.

У добу Відродження художники писали портрети на замовлення. Замовни​ками були духовенство, заможні люди, митці, діти. Портретний живопис — це літопис, історія.

Найперше, що кидається в очі на портретах,— це одяг. Одяг може розпові​сти про людину, її професію, стан у суспільстві, смаки, манери, моду часу, ко​ли написано портрет.

В ч и т е л ь . 

Учні пропонують нам ознайомитись із модою епохи Відро​дження.

У ч е н ь   6 . 

Новий характер життя спонукав шукати нові форми костю​му. Законодавцем моди у XV ст. було місто Флоренція. Одяг переважно шив​ся із соковитих тканин — шовку, парчі, оксамиту. Використовувалась вишивка. Модними кольорами були зелений, червоно-винний, смарагдовий.

Жіночі зачіски були низькими, вишуканими, вони гармоніювали з характе​ром ренесансного одягу, прикрашались перлами, стрічками, вуалями. Із XVI ст. . волосся молодих жінок було розпущене по плечах. Улюблена зачіска волос​ся — два валики, які за формою нагадують півмісяць. Головні убори були у ви​гляді подушки, тюрбанів — їх носили здебільшого заміжні жінки. Молоді жінки носили вуалі, сітки, які були плетені із шнурів (часто золотих). Струнка жінка з гарним обличчям, довгою шиєю вважалась ідеалом краси. Жіночий костюм був вільного крою, з м'якими лініями. Верхнім одягом були накидки — червоні, блакитні.

Модними аксесуарами були рукавички із дорогих тканин, оздоблені вишив​кою, коштовним камінням, невеликі сумочки з дорогих тканин, які підвішува​лись до пояса.

У ч е н ь   7. 

Чоловіча зачіска була або гладко зачесана назад, або зачіска з чубчиком. У XVI ст. стає модною іспанська коротка стрижка, при якій від​пускається борода і вуса.

Чоловічий костюм складався з туніки до колін, але з рукавами. Плащ із ви​шитими рукавами, широким коміром, довгий до землі. Саме такі плащі носили вчені, інтелігенція, чоловіки старшого віку.

'Іимошмими аксесуарами були шпага па поясній пчріунеї Імли ліікіпі псі на, руками ці, підмітим гаманець, різні золоті прикраси. Майже всі художники Відродження були прекрасними ювелірами.

V     РОБОТА В ГРУПАХ

Кожній групі дається репродукція:

1.  Леонардо да Вінчі «Дама з горностаєм»;

2.  Леонардо да Вінчі «Портрет Джінерви де Бенчі»;

3.   Рафаель Санті «Донна Велата»;

4.   Рафаель «Портрет Бальдасара Кастільоні».

Завдання:

1.   Охарактеризувати особистість на портретах.

2.   Описати одяг.

3.  Якщо б ви вели діалог з героєм картини, які питання ви б поставили?

4.   Які емоції у вас викликає цей твір?

VI.   ПІДСУМОК УРОКУ

•   Хто є головним героєм Відродження?

•   Який жанр живопису розвивався у Відродженні?

•   Чому епіграфом до уроку були слова видатного філософа, гуманіста Піко Мірандоли?

VII.  ДОМАШНЄ ЗАВДАННЯ

1.   Підготувати розповіді про титанів Відродження та їх твори.

2.   Підготувати повідомлення про музеї, де знаходяться твори, з якими ми ознайомилися під час уроку.

Додаток

Піко делла Мірандола (1463—1494 рр.) — член Флорентійської академії, ви​датний філософ-гуманіст

Джорджа Базарі (1511—1574 рр.) — італійський художник, історик мисте​цтва. Написав книгу «Життєписи італійських художників Відродження».

Данте Аліґєрі (1265—1321 рр.) — італійський поет, флорентієць. Написав «Божественну комедію». Творчістю Данте був захоплений Мікеланджело.

Леонардо да Вінчі (1452—1519 рр.) — італійський митець, інженер, один із титанів доби Відродження. Конструктор і винахідник. У своїй діяльності жи​вописця змагався з Мікеланджело.

Рафаель Санті (1483—1520 рр.) — італійський живописець і архітектор Відродження. У своїй творчій діяльності на нього мав вплив Мікеланджело.

Мікеланджело Буонаротті (1475—1564 рр.) — один із титанів Високого Відродження. Видатний скульптор, живописець, поет. У своїй творчості услав​ляв красу людини та її почуттів. 

ТЕМА: Художня культура Ренесансу 

МЕТА:    узагальнити  отримані  знання  із теми  «Художня  культура Відродження».

                 формуати в учнів світо​глядні орієнтації та компетенції у сфері художньої культу​ри; розвивати 

                 креативність учнів; привчати до пошукової роботи, до користування мистецькою терміноло

                 гією; вчити аналізувати твори мистецтва; розвивати ерудицію; вихову​вати почуття 

                 прекрасного

ОБЛАДНАННЯ: репродукції картин, розрізані на рівну кількість частин, для конкурсу «Мозаїка»; 

                              картки із літерами «А», «Б», «В» для кожної команди; сигнальні картки.

ТИП УРОКУ:    урок-гра.

ХІД  УРОКУ

Клас ділиться на команди, вибирають капітана і назви команд. Кожна ко​манда одержує домашнє завдання. 

План уроку

I.     Представлення команди.

II.   Приготувати три запитання для команди-суперниці.

III.  Показати («оживити») одну із картин художників епохи Відродження.

Учитель. 

«Я створив тебе істотою не небесною, але й не тільки земною, не смертною, але й не безсмертною, щоб ти, далекий від утисків, сам себе зробив творцем і сам викував остаточно свій образ. Тобі дана можливість упасти, але також і можливість здійнятися до ступеня істоти богоподібної — тільки завдя​ки своїй внутрішній волі...» — так говорить Бог Адаму в трактаті італійського гуманіста Пікоделла Мірондола «Про гідність людини».

У цих словах — стислий духовний досвід епохи Відродження, виражене зрушення у свідомості, що вона зробила.

Коли говорять «мистецтво Відродження» — які асоціації виникають насам​перед? Пригадуються обличчя. Обличчя крупним планом, висвітлені, викарбу-вані з чіткістю медалі, іноді гарні, іноді неправильні, але завжди значні. Це була епоха бурхливого творчого підйому, що звільнилася від гіпнозу церковної схо​ластики, яка бажала пізнати і зрозуміти світ яким він є, епоха великих відкрит​тів, що потребувала титанів і яка породила титанів сили думки, пристрасності й характеру, багатосторонності й ученості.

Сьогодні нам мають бути згадані імена великих майстрів епохи Відроджен​ня, їхні шедеври, а також узагальнені отримані знання з теми «Мистецтво епо​хи Відродження».


Наша гра складається із декількох етапів. За кожен етап ви одержуєте пев​ну кількість балів як для своєї команди, так і для себе особисто.

Оцінювати вашу гру буде команда журі. (Представлення журі.)
I.      ПРЕЗЕНТАЦІЯ

Учитель. Відкриє нашу гру І етап — «Презентація». Зараз кожна із ко​манд протягом трьох хвилин представить себе.

(Виступи команд)
Учитель. Цей конкурс оцінюється за п'ятибальною системою.

(Він може і не оцінюватися.)
II.     РОЗМИНКА

Учитель. Перед вирішальним боєм необхідно трохи розім'ятися. Кожна команда повинна була підготувати по три запитання для команд-суперників. Тому ми починаємо II етап — «Розминка».

(Виступи команд.)
Учитель. Шановне журі! Вам потрібно оцінити кожну команду за семи​бальною системою.

III.   «МОЗАЇКА»

Учитель. І от ми згадали основні поняття та імена з теми «Мистецтво епохи Відродження», а зараз нам доведеться пригадати шедеври епохи Відро​дження. Командам пропонується зібрати по шматочках репродукцію картини великого майстра, назвати її автора і дати короткий аналіз картини.

(Капітани команд вибирають конверти із розрізаними репродукціями кар​тини та розкривають їх тільки за командою вчителя.)
Час обмежений — тільки одна хвилина. Журі оцінює швидкість, логіку аналізу картини і точність у визначенні автора та назви картини.

(Виступи команд.)
IV.    ВІРШУВАННЯ

Учитель. Я зараз попрошу вийти сюди двох представників від кожної ко​манди, які можуть складати вірші. Вони зараз спробують скласти вірші до тих кар​тин, які вони самі оберуть. Треба спробувати у своїх віршах відбити суть карти​ни. Час на підготовку — 10 хвилин.

(Учасники готуються.) .
V.     «РОЗУМНИКИ Й РОЗУМНИЦІ»

Учитель. Поки наші юні поети готуються, я прошу ще по два учасника від команди підійти до мене. (Роздають картки «А», «Б», «В»)

Зараз вам надається можливість допомогти команді набрати додаткові ба​ли. Я вам читаю запитання і даю три варіанти відповіді. Вам треба підняти ту картку, літера якої "містить правильну відповідь.

1.  Людина епохи Відродження — це:

А) представник переможного, розумного й прекрасного роду; 

Б) людина незадоволена, що прагне недосяжної справедливості; 

В) образ вольової, інтелектуальної людини — творця своєї долі, творця са​мої себе.

2.  Цей титан Відродження головним засобом своєї філософії вважав людське тіло, пластику його пози та жести, міміку:

А)   Мікеланджело; 

Б)   Джорджоне; 

В)   Тиціан.

3.  Термін «відродження» означає:

А) продовження середньовічної традиції; 

Б) засвоєння античної спадщини;

В) створення принципово нового, того, що відрізняється від епохи серед​ньовіччя та античності.

4.  В основу його Мадонни покладено тип жінки із довгастим овалом обличчя, піднятими бровами, ніби заплаканими, облямованими довгим віями очами, важкими спадаючими косами, що поєднують із тонкими лініями тіла:

А)   Ботічеллі; 

Б)   Рафаель; 

В)   Тиціан.

5.  Завданням гуманістів епохи Відродження стає:

А) відтворювати образ не реального, а потойбічного світу, користуючись мовою символів та алегорій;

Б) напружений інтерес до власного внутрішнього світу, безустанна робота, самопізнання;

В) навчання про життя згідно із природою та обмеження насущних пот​реб.

Учитель. 

Я прошу вас зайняти свої місця, а до мене прошу підійти вір​шотворців і прочитати свої маленькі шедеври.

(Виступи поетів.)
Журі підводить підсумки двох етапів «Розумники й розумниці» та «Вір​шування».

VI.   КОМАНДНА ГРА «ТРЕТІЙ ЗАЙВИЙ»

Командам пропонується із трьох назв картин або імен художників вибрати одну зайву і пояснити, чому. На обмірковування дається 30 секунд. Якщо команда не змогла відповісти, право відповіді переходить наступній команді. Кожна правильна відповідь оцінюється у 2 бали.

(Один за правильну «зайву» картину + один — за пояснення.)
1.  «Давид» Донателло; «Юдкор» Джорджоне; «Весна» Ботічеллі. (Це — скульп​тура, а не живопис.)
2.  «Джоконда» Л. да Вінчі; «Спляча Венера» Джорджоне; «Даная» Тиціана. (Даная зображена не на тлі пейзажу, як інші.)
3. «Мадонна Бенуа» Л. да Вінчі; «Мадонна Коністабелі» Рафаеля; «П'єта» Мікеланджело. (Це скульптура, а не живопис)
4. «Венера Урбинська»; «Венера перед дзеркалом»; «Спляча Венера». (Це твір Джорджоне, а два попередніх — Тиціана.)
5. Мікеланджело; Донателло; Джотто. (Це живописець, а не скульптор.)
6.  «Створення Адама» Мікеланджело; «Оплакування Христа» Мікеланджело; «Гріхопадіння й вигнання з раю» Мікеланджело: (Це сюжет із Нового за​повіту, а не зі Старого.)
7. «Джоконда» Л. да Вінчі; «Пара в будинку Левія» Веронезе; «Афінська шко​ла» Рафаеля. (Це портрет однієї людини, а не груповий)
8. «Весна» Ботічеллі; «Даная» Тиціана; «Мадонна Літта» Леонардо да Вінчі. (Це не міфологічний образ.)
Учитель. Журі підводить підсумки і ионідомнті, нам, яка із команд лі​дирує.

(Підсумки журі.)

Учитель. Підійшов вирішальний етап, у якому спої знання покажуть ка​пітани команд.

VII.  «КАПІТАНСЬКИЙ БІЙ»

Учитель. 

Кожному капітанові видані прапорці. Хто перший знає від​повідь на запитання, котрі я поставлю, піднімає прапорець. На обмірковування час не дається, відповідь має бути моментальною. Оцінюється відповідь у два бали: один — за назву твору + один — за її автора. Якщо капітан однієї команди неправильно назвав автора або назву твору, право відповіді переходить до капі​тана, який другим підняв свій сигнальний прапорець.

1.  Поети і критики епохи романтизму бачили в цьому портреті фатальний початок, співзвучний їх власному художньому ідеалу. Вони порівнювали її з богинею родючості давніх єгиптян Ізідою, писали, що їй відомі закони життя і смерті, добра та зла. («Джоконда» Л. да Вінчі.)
2.  Про яку картину епохи Відродження так натхненно сказав поет?

Она идет, хвале внимая, 

Благим покрытая смиреньем, 

Как бы небесное виденье 

Собою на земле являя. («Сікстинська мадонна» Рафаеля.)
3. Французький письменник Стендаль своє враження від твору Мікеланджєло передав так: «Гідність, і краса, і скорбота...». Що це за твір? («П’єта»)

Учитель. Журі підводить підсумки, а команди готуються до останнього етапу — домашнього завдання.

VIII. «НІМА СЦЕНА» (Виступи команд.)
Учитель. Наша гра добігла кінця. Журі ми просимо оголосити результати.

ТЕМА: Художні напрями мистецтва XX ст.: від модернізму до постмодернізму. Полістилістика.

МЕТА: познайомити з прикладами та зразками основних напря​мів мистецтва XX століття; системати-

             зувати знання про різ​номанітні напрями в образотворчому мистецтві; розглянути нові поняття та 

             терміни; вчити емоційно сприймати та аналі​зувати твори мистецтва формувати в учнів світо​ –

             глядні орієнтації та компетенції у сфері художньої культу​ри; розвивати креативність учнів; 

             привчати до пошукової роботи, до користування мистецькою термінологією; вчити аналізувати  

             твори мистецтва; розвивати ерудицію; вихову​вати почуття прекрасного

ТИП УРОКУ:     комбінований.

ОБЛАДНАННЯ: репродукції з картин відомих художників: А. Матісса, А. Дерена, Р. Дюфі, А. Марке, 

                               М. Вламінка, Е. Мунка, Ж. Брака, П. Пікассо, X. Міро, С. Далі, В. Кандинського, К.

                               Малевича, П. Мондриана, М. Дюшана.

ХІД  УРОКУ

І. ОРГАНІЗАЦІЙНА ЧАСТИНА
 Оголошення теми та завдань уроку.

ІІ. АКТУАЛІЗАЦІЯ ОПОРНИХ ЗНАНЬ

 Перевірка домашнього завдання:

•   Що означає поняття «стиль» у мистецтві?

•   Наведіть приклади різних стилів епохи.

•   Проаналізуйте художні твори митця, який вас зацікавив яскравим індиві​дуальним стилем.

ІІІ.    ВИВЧЕННЯ НОВОГО МАТЕРІАЛУ

Слово вчителя

        Після революційних кроків у мистецтві, що зробили художники імпресіоніз​му і постімпресіонізму, розкрилися нові аспекти й можливості мистецтва. По​ряд із розвитком реалістичної манери на межі XIX і XX століть виникає вели​ка кількість нових стилів, течій, напрямів, часто дуже далеких одне від одного, об'єднаних назвою модернізм. Мистецтво модернізму відкидає всі традиції і ка​нони й стверджує право на існування будь-якого засобу вираження індивіду​альності автора.

Вчитель пропонує записати основні напрями модернізму таким чином:

Основні напрями модернізму

          Напрями                                                                                         Представники

Фовізм

Експресіонізм

Кубізм

Футуризм

Дадаїзм

Сюрреалізм

Абстракціонізм — 

оп-арт

Поп-арт

Імп-арт

            Під час розповіді вчителя учні заповнюють таблицю, записуючи яскравих представників відповідного напряму та їхні твори.

Фовізм (з фр.— «дикун») — головним засобом ниразіюсті обрано колір. Фовісти створювали художні образи, використовуючи чисті, насичені, відкриті кольори. Свою глузливу і дещо образливу назву фонізм одержав від критиків у 1905 році після виставки на Осінньому салоні у Парижі. Головними героями виставки були Анрі Матісс, Моріс де Вламінк, Андре Дерен, Альберт Марке, Ра​уль Дюфі та ін. Об'єднання проіснувало всього два роки, але залишило яскра​вий відбиток в історії мистецтва.

(Організація сприймання творів мистецтва.)
Учитель звертає увагу учнів на відеоряд репродукцій:

А. Матісс. «Червоний килим»;

А. Дерен. «Гайд Парк», «Танцюристка»;

Р. Дюфі. «Пані у рожевому», «Прикрашена вулиця»;

А. Марке. «14 липня у Гаврі»;

М. Вламінк. «Ресторан в Буживалі».

(Під час перегляду учні визначають характерні особливості напряму.)

Експресіонізм («виразність») — зображення, форма, колір — все підкорене прагненню до підвищеної виразності. У багатьох творах можна бачити жахливі враження від часів війни. Стиль зародився у 20-х роках у післявоєнній Германії. Найбільш відомі художники: Е. Кірхнер, Е. Нольде, О. Кокошка, О. Дікс.   Але піонером експресіонізму вважається Едвард Мунк. Його світобачення форму​валось під впливом письменників-символістів, що і визначило звертання до ха​рактерних для символізму «вічних» мотивів смерті, самотності, згасання, не​спокою.

          Едвард Мунк писав: «Я услышал внутренний голос, который шепнул мне: "Эй, человек, люби людей, как только способен любить человек. И когда при​дет твой час, ты достигнешь своей цели и с легким сердцем отдашься небу и бу​дешь счастливым"».

(Організація сприймання творів мистецтва.)
Учитель звертає увагу учнів на відеоряд репродукцій з картин Едварда Мунка: «Крик», «Голгофа», «Відчай», «Весна», «Прах».

(Під час перегляду учні висловлюють свої враження від творів.)
Учитель. 

Кубізм — деформація світу геометричними формами. Заснов​ники стилю — іспанець Пабло Пікассо та француз Жорж Брак. Саме цьому славетному дуету талановитих художників та геніальних винахідників ми зобов'язані новаціями, що визначили напрямок розвитку сучасного мистецтва на багато десятиріч уперед.

(Сприймання творів мистецтва.)
       Учитель демонструє репродукції з картин Ж. Брака: «Португалець», «Скрипка та люлька», «Жінка з гітарою».

     Учитель звертає увагу учнів на відеоряд репродукцій з картин П. Пікассо: «Портрет Амбруаза Воллара», «Портрет Канвейлера», «Скрипки», «Три музи​ки».

    Під час перегляду учні звертають увагу на характерні особливості стилю, порівнюють творчість митців.

Учитель.
 Сучасний французький поет П'єр Декс писав: «Брак и Пикассо в период с 1912 по 1914 годы заложили основу того, что мы в настоящее время называем современным искусством».

Футуризм («майбутнє») — спроба створити мистецтво майбутнього, відки​нувши досягнення минулого. Італійці Дж. Балла та Дж. Северині висловлюва​ли свої ідеї в маніфестах та у картинах, де намагалися передати рух, технічний прогрес, зростання темпу життя.

Дадаїзм («нісенітниця») — абсурд, безглузді колажі, домальовані шедеври, концерти, де замість музики били в банки, блазенські танці, скандали... Все це своєрідний анархічний бунт молодих художників, які намагались зрозуміти і по​казати бурхливий дух своєї епохи. У їхній творчості не було нічого спільного. Нічого, окрім нічим не обмеженого прагнення свободи.

(Сприймання творів мистецтва.)
Розповідь учителя супроводжується демонстрацією репродукцій картин, що є характерними для даної течії:

Марсель Дюшан. «Розфарбована репродукція Джоконди», «Сушилка для пляшок»;

Макс Ернст. «Імператор Убю», «П'єта»;

Курт Швіттерс. «Великая картина», «Мерцбільд»;

Хана Хьог. «Рундхау», «Захід Веймарської республіки».

Сюрреалізм («надреальне») — реальні предмети та істоти з'являються у неймовірних поєднаннях, що дає дивні або жахливі враження від картин сюр​реалістів. Підґрунтям для художників була не тільки успадкована від дадаїстів необмежена свобода, але й тези Зігмунда Фройда — творця психоаналізу й тео​рії підсвідомості. Сюрреалізм прославляє сновидіння і фантазію. Саме підсвідо​мість дає цьому мистецтву матеріал. Найяскравіші представники — Сальвадор Далі, їв Тангі, Хуан Міро, Рене Магритт.

(Організація сприймання творів мистецтва.)
Учитель звертає увагу учнів на відеоряд репродукцій: С. Далі. «Передчуття громадянської війни», «Палаюча жирафа», «Наро​дження Нарциса»;

X. Міро. «Карнавал Арлекіна», «Город з віслюком»;

Р. Магритт. «Закохані», «Подвійна таємниця», «Цс не люлька»;

І. Тангі. «Уявна кількість».

(Під час перегляду учні визначають характерні особливості напряму.)
Абстракціонізм — найскладніша течія. Це безпредметне мистецтво, яке ціл​ком виключає ідейний зміст та образну форму і відмовляється від видимої ре​альності.

Родоначальником абстракціонізму вважається Василі. Кандинський. Його творчий спадок, окрім картин та малюнків, складає також теоретичні обґрунту​вання концепції абстрактного мистецтва у цілому. В 1931 році В. Кандинський писав: «В современной живописи точка говорит иногда больше, чем человече​ская фигура».

(Сприймання творів мистецтва.)
Учитель демонструє репродукції з картин:

В. Кандинський. «Стріла», «Зелена пустота», Чорні грати», «Імпресія»;

К. Малевич. «Чорний квадрат на білому фоні»;

П. Мондріан. «Овальна композиція», «Композиція № 3», «Картина № 1».

(Під час перегляду учні висловлюють свої думки та враження від творів.)
Оп-арт («оптичне мистецтво») — передача оптичних ефектів, використан​ня різних зорових ілюзій, що ґрунтуються на особливостях сприйняття пласких і просторових фігур.

Художники Віктор Вазарелі та Бріджит Райлі вважаються засновниками цієї течії.

Імп-арт («неможливе мистецтво») — досліджує властивості просторового сприйняття. Майстри імп-арту зображують об'єкти, які не можуть існувати ре​ально: їхні елементи з'єднано між собою так, як фізично поєднати їх було б не​можливо.

Яскравими представниками імп-арту вважають М. К. Ешера та Роба Гонсалвеса.                                                              

Поп-арт («популярне мистецгво») — цей стиль виник на противагу абстрак​ціонізму як мистецтво витонченої розваги вищих класів. Зображаються повсяк​денні речі й технічні вироби, причому втрачається межа між живописом і скульп​турою, колажем і театральною виставою. Виникло це мистецтво всередині 50-х років XX ст. Представники: Р. Раушенберг, Р. Ліхтенштейн, К. Ольденбург.

(Сприймання творів мистеиріва.)
Розповідь учителя супроводжується демонстрацією репродукцій картин ви​щезгаданих художників.

IV.    ПРАКТИЧНА РОБОТА

Вчитель демонструє відеоряд репродукцій із яскравими прикладами різних стилів та напрямів модернізму, учні в усній або письмовій формі класифікують твори мистецтва до відповідних течій.

X. Грис. «Гітара»; Ж. Брак. «Чоловік з люлькою» — кубізм;

С. Далі. «Волосся»; X. Міро. «Материнство» — сюрреалізм;

М. Дюшан. «Механізм для подрібнення шоколаду» — дадаїзм.

Під час обговорення завдання учні доводять свою точку зору, дискутують, відстоюють власні думки.

V.     ПІДСУМОК УРОКУ

 Запитання до учнів:

•   Які нові поняття і терміни вивчили на уроці?

•   Які з течій модернізму особливо вразили? Чому?

VI.   ДОМАШНЄ ЗАВДАННЯ

Написати міні-твір на тему «Якщо б зустрілися у часі Сальвадор Далі та Казимир Малевич, про що б вони запитали один у одного?».

ТЕМА: Особливості культур Заходу і Сходу.  Особливості культури інформаційного суспільства. 

              Net-культура. Художній образ і симулякр. 

МЕТА: дати поняття про особливості культур Заходу і Схо​ду; порівнювати твори мистецтва західних і схід​них країн; розвивати спостережливість, творчу уя​ву, здатність бачити естетичну сторону дійсності; викликати інтерес до художньої культури Сходу, пот​ребу спілкуватись із творами східного мистецтва.

вихову​вати почуття прекрасного

ОБЛАДНАННЯ: фото архітектурних споруд, приклади живопису Єв​ропейського регіону та Сходу (фото Тадж-Махалу (Індія), замку Хімедзі (Японія), Храму Неба (Китай), Королівського палацу (Таїланд) тощо; репродукції робіт Чон Сона «Гора Інван в ясну погоду після до​щу», «Алмазні гори», Ван Вей «Гори під снігом», Тань Іня «Гірське озеро пізньої весни», Чан Синола «Птахи. Орли і фазани», Чжао Чжи «Гібіскус і фазани», Кано Ейтоку «Пейзаж з квітами і птахами», М. Приймаченко «Павич у квітах», Ф. Ланко «Павичі» та ін.); приклади європейської (української) і східної (японської) музи​ки; відеофільм «Бойові мистецтва Сходу».

                                                                      ХІД  УРОКУ
І. ОРГАНІЗАЦІЙНА ЧАСТИНА

Оголошення теми та завдань уроку. 

Перевірка готовності до уроку.

ІІ. АКТУАЛІЗАЦІЯ НАБУТИХ ЗНАНЬ

Вправа -«Мозковий штурм»

· Що ми вкладаємо у поняття «Схід»?

· Всім відома фраза «Восток — дело тонкое». Як ви її розумієте?

· Чим же відрізняється культура країн Сходу від країн європейських?

      — Уявіть, що ви раптом опинилися у якійсь східній країні. На що в першу чергу впаде ваш погляд? Звичайно ж, на архітектуру.

III.   ОЗНАЙОМЛЕННЯ ІЗ ЗОРОВИМ РЯДОМ

Демонструються фотографії Тадж-Махалу (Індія), замку Хімедзі (Японія), Сраму Неба (Китай), Королівського палацу (Таїланд) тощо

· Чим же відрізняється архітектура Сходу від архітектури Заходу? (Формою, кольором, декором.)
Учитель. 

І форма, і колір, і декор східної архітектури ніколи не були ви​падковими і завжди мали певне значення, яке розуміли жителі східних країн. Так, наприклад, загнуті догори кути дахів японської архітектури мали ввести в оману злих духів, які, за віруваннями японців, спускаються на дах із небес і можуть рухатися тільки по прямій. Діставшись загнутого краю даху, духи ви​мушені повернутися назад на небо. (Фото замку Хімедзі.)
Розмаїття ж декору арабської архітектури можна пояснити тим, що худож​ники, обмежені в своїй творчості релігійними заборонами, зображувати живих істот, спрямовували всю свою майстерність на створення казкових орнаментів з мозаїки, каменю, цегли, металу

(Декор Тадж-Махалу.)
IV.  АНАЛІЗ ХУДОЖНЬОГО ТВОРУ

Учитель. 

Давайте розглянемо споруду, що вважається однією із перлин східної архітектури — Храм Неба (Пекін, Китай, 1420 рік). Структура храму, весь план ансамблю символічні й ретельно продумані. За замислом зодчих, роз​ташування храму та його вигляд мали уособлювати гармонію священних сил Землі і Неба. Круглий в плані храм (коло — символ сонця, неба) розташова​но на квадратній ділянці (квадрат символізує землю). Таке поєднання квадрата й круга означають союз Неба і Землі. Храм має три яруси, які уособлюють три основних сили Всесвіту — Небо, Землю і Людину. Синя глазурована черепиця триярусного даху символізує небесну блакить. Вона покладена у вигляді про​менів, кількість яких відповідає священним числам. Колони пофарбовано в чер​воний колір — колір вогню, що символізує союз Неба і Землі. Навіть кількість колон, що складають конструктивну основу храму, має свою символіку: чоти​ри великі 18-метрОві колони означають чотири пори року, 12 середніх колон — 12 місяців, а 12 золочених колон — 12 двогодинних відрізків часу. Разом же 28 колон символізують 28 сузір'їв. Храм прикрашено багатим декором. Візе​рунки у вигляді феніксів (володарів вогню) і драконів (володарів води) мали врівноважити сили Інь та Янь. Дракон вважався символом удачі, а фенікс, що відроджується з попелу, уособлював безкінечність. В образі Храму Неба в Пе​кіні втілено уявлення китайців про світобудову та її закони.

V.     ВИКЛАДЕННЯ НОВОЇ ТЕМИ

Учитель. 

Як бачите, архітектура Сходу дуже своєрідна, символічна і відрізняється від звичної нам. Але архітектура — лише невелика часточка куль​тури будь-якого народу. І точно так само як східна архітектура відрізняється від західної, вся культура народів Сходу відрізняється від культури народів Заходу. І витоки цього — в різному природному середовищі, в історичному і релігійно​му світосприйнятті східних народів.

• Які ж основні відмінності між культурами Заходу та Сходу? (Демонс​трується таблиця, яку учням пропонується перенести до зошитів під час пояснення вчителя.)

Відмінності між культурами Заходу та Сходу

	№
	Культура Заходу
	Культура Сходу

	1.
	Рухається вперед ривками і кожен ри​вок супроводжується крахом старої системи
	Розвиток культури по суцільній пря​мій, все нове органічно вплітається у старе без руйнування

	2.
	Людина — міра всіх речей
	Природа - міра всіх речей

	3.
	Боги — володарі природи
	Боги — часточка природи

	4.
	Люди найбільше цінують свою свободу
	Люди вважають себе комусь зобов'язаними

	5.
	Свою недосконалість люди компенсу​ють створенням різних механізмів
	Удосконалення душі й тіла (стилі бойових мистецтв, йога)


Учитель. 

Культура Заходу рухається уперед ривками і кожен ривок (ан​тичність, середньовіччя) супроводжується крахом старої системи. Пригадай​те стилі, які ви щойно вивчили: антична класика, романський стиль, готика, Відродження... Кожен наступний стиль заперечує попередній.

Культура Сходу розвивається по суцільній прямій, все нове органічно вплі​тається у старе без руйнування. Гнучкість, вміння увібрати в себе чужі елемен​ти — основна риса східної культури. Приміром, корейські художники, імітую​чи відомих китайських живописців, виробили власну манеру й техніку письма. Порівняйте ці два пейзажі корейського і китайського майстрів, виконані у жанрі «Гори-води». Що спільного і що відмінного ви помітили?

(Демонструються роботи Чан Сона «Гора Інван в ясну погоду після дощу* або •«Алмазні гори» і роботи Ван Вея -«Гори під снігом» або Тань Іня «Гірське озе​ро пізньої весни». Можна порівняти роботи корейського художника Чан Синопа •«Птахи. Орли і фазани» і китайського майстра Чжао Чжи «Гібіскус і фазани», виконані в жанрі «Квіти-птахи».)
На Заході вважають, що людина — міра всіх речей. Пригадайте античні ста​туї, портрети Відродження... Що можна сказати про уявлення європейських ху​дожників про людину?

На відміну від європейських художників, які вважають людину «мірою всіх речей», східні майстри виходять із принципу «Природа — міра всіх речей». То​му головна риса східного мистецтва — прагнення гармонії з природою. Жителі Сходу завжди сприймають себе як частину природи і в цій єдності з природою бачать шлях самовдосконалення.

У багатьох європейських народів боги - володарі природи (Перун, Зевс, Юпітер, Один...). У багатьох східних народів боги — часточка природи. Наприклад, японські божества не мали люДської подоби, а втілювались у саму природу — в сонце, місяць, гори, річки, квіти, дерева. Таке обожнення природи отримало назву «синто — шлях богів» і стало національною релігією, яку євро​пейці називають синтоїзмом.

Люди західних країн найбільше цінують свою волю. Люди Сходу — високо-дисципліновані і весь час вважають себе комусь зобов'язаними. Так, наприклад, в Кита" вважалося, що існує чотири типи влади:

•   політична (державні, провінційні, волосні органи влади);

•   родова (культ предків, роду, глави сім'ї);

•   релігійна (підземні та небесні сили);

•   влада чоловіка (для жінок).

Свою недосконалість люди Заходу компенсували створенням різних ме​ханізмів. На Сході свою недосконалість люди компенсують удосконаленням душі й тіла. Так в Індії виникла йога — найдавніша система досягнення повної гармонії людського існування, метою якої було підтримувати ідеально здоро​вими тіло й дух та рівновагу між ними. Окрім того, в результаті спостережень за рухами диких тварин (тигра, мавпи, ведмедя) у багатьох східних країнах скла​лися своєрідні стилі бойових мистецтв.

V).   ПЕРЕГЛЯД ВІДЕОФІЛЬМУ 

Демонстрація відеофільму «Бойові мистецтва Сходу» чи «Йога» (на вибір
)











VII. РОБОТА В ГРУПАХ

Учитель. 

Культури Заходу і Сходу мають не тільки відмінності. Багато чого вони мають спільного. І це спільне можна помітити навіть в усній народ​ній творчості.

Завдання для груп: дібрати російські або українські аналоги східним при​казкам.

Китайське прислів'я: Дружба не має ціни. (Укр.: Дружба й братство дорож​чі за багатство.)

Японське прислів'я: Слово, Ію вилетіло, і четвіркою коней не наздоженеш. (Укр.: Слово — не горобець, вилетить — не спіймаєш.)

Казахське прислів'я: Людина без батьківщини, що соловейко без лісу. (Укр.: Людина без Батьківщини — як птах без гнізда.)

Арабське прислів'я; Живий собака краще за мертвого лева. (Укр.: Краще си​ниця в руках, ніж журавель в небі.)

Турецьке прислів'я: Де багато кухарок, там юшка недобра. (Укр.: Де багато господинь, там і хата неметена.)

Ассирійське прислів'я: Як вчиниш з іншими, так вчинять і з тобою. (Укр.: Як гукнеш, так і відгукнеться.)

VIII. ЗАКРІПЛЕННЯ МАТЕРІАЛУ

Учитель. 

Як ви бачите, культура Сходу дуже своєрідна, має свої особли​вості. І хоча вона дуже відрізняється від культури західних країн, деякі спільні риси можна знайти між нашими культурами. І це — одвічні людські цінності, прагнення краси, досконалості...

Порівняйте дві роботи українського і японського майстрів на схожу тему (М. Приймаченко «Павич у квітах» або Ф. Панко «Павичі» і робота Кано Ей-току «Пейзаж з квітами і птахами»). Що поєднує ці твори і чим вони відрізня​ються? (Спільний сюжет, відмінне: матеріали, техніка виконання, колірна гама тощо.)
Роботи можна демонструвати під музику (українську та японську).

IX.    ПІДСУМОК УРОКУ

 Узагальнення теми. Оцінювання

X.    ДОМАШНЄ ЗАВДАННЯ

Створити тематичну композицію «Пташка у квітах» у стилі петриківського розпису або в стилі «Квіти-птахи».

ТЕМА: ОЦІНЮВАННЯ НАВЧАЛЬНИХ ДОСЯГНЕНЬ УЧНІВ ЗА ТЕМАТИЧНИМ БЛОКОМ «ХУДОЖНІ НАПРЯМИ ТА СТИЛІ» 

МЕТА:    систематизувати та оцінити рівень навчальних знань учнів за тематичним блоком «Художні напрями та стилі», узагаль​нити вивчений матеріал; розвивати розумові здібності, ак​тивізувати пам'ять учнів; виховувати інтерес до мистецтва.

ОБЛАДНАННЯ:   схема-кросворд,   зображення   різних   стилів   та   напрямів  у мистецтві 

                                                                       ХІД  УРОКУ
I.     ОРГАНІЗАЦІЙНА ЧАСТИНА 

Оголошення теми та завдань уроку.

II.    АКТУАЛІЗАЦІЯ ОПОРНИХ ЗНАНЬ 

1. Розв'язування кросворду
Ключове слово «імпресіонізм»: дайте визначення.

(Від «враження». Виник стиль у 1874—1886 рр. у Франції. Художники праг​нули передати миттєве враження від природи, від людини, не вдаючись у психо​логічну глибину, нехтуючи усіма канонами і традиціями живопису.)
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1.  Сукупність найтиповіших ознак, засобів виразності, творчих прийомів, що склалися в певних народів у певні історичні періоди. (Стилі.)
2.  Стиль другої чверті XIX ст., який склався у протилежність класицизму. Передає мрійність, поетичність почуттів або їх бурхливість і напруженість. (Романтизм.)
3.  Вид образотворчого мистецтва, який створюється за допомогою фарб, що наносяться на яку-небудь поверхню. (Живопис.)
4.  Стиль XVI ст., означає «незвичайний», «вигадливий», якому характерна ве​лика кількість різноманітного декору, підкреслює велич і розкішність. (Ба​роко.)
5.  Творче відображення дійсності в художніх образах, художня творчість у ці​лому. (Мистецтво.)
6.  Художня культура Відродження. (Ренесанс.)
7.  Про який із видів образотворчого (візуального) мистецтва кажуть «замуро​вана музика», «кам'яний літопис світу»? (Архітектура.)
8.  Як називається архітектурний стиль, для якого характерними є підкресле​на спрямованість у небо, стрілчасті арки, каркасні конструкції, велетенські вітражі? (Готичний.)
9. Стиль Стародавньої Греції і Риму, для якого характерним є прославлення богів і володарів, створення ідеального образу героя. (Античний.)
10.   Стиль XVII—XVIII ст., який розквітає у творчості голландських художни​ків, до якого відносять побутовий жанр. (Реалізм.)
11.   Стиль XVII—XIX ст., який звертається до ідеалів античності. Обов'язкова золотисто-коричнева гама, античні та біблійні сюжети, класична централь​на симетрична композиція. (Класицизм.)
12.   Стиль раннього середньовіччя (X—XII ст.) країн Західної та Центральної Європи, якому властиві масивні будови, які зовні доповнюються лопато​подібними потовщенлями-контрфорсами. (Романський.)
III.    МОТИВАЦІЯ НАВЧАЛЬНОЇ ДІЯЛЬНОСТІ

IV.    ПОВІДОМЛЕННЯ ТЕМИ ТА МЕТИ УРОКУ

Тестові завдання до теми «Художні напрями та стилі»

1.  Який стиль мав найбільший вплив на культову архітектуру нашої Батьків​щини у X—XIII ст.?

а) готичний;

б) античний;

в) візантійський;

г) бароко.

2.  Ясний, світлий і життєрадісний стиль у архітектурі кінця XIX — початку XX ст.:

а) електризм;

б) романський;

в) ренесанс;

г) модерн.

3.  Напрям у образотворчому мистецтві початку XX ст., для якого характерна складання форм усіх зображень із геометричних фігур:

а) мінімалізм;

б) конструктивізм;

в) кубізм;

г) фовізм.

4.  Техніка дрібних крапок, чітких штрихів, покладених фарбами основних ко​льорів на поверхню полотна, що спираються на наукові теорії:

а) орфізм;

б) пуантилізм;

в) фовізм;

г) футуризм.

5.  Напрям XIX—XX ст., що спирався на героїчне билинне минуле, народні казки і пісні:

а) символічний;

б) реалістичний;

в) національно-романтичний;                                  

г) абстрактний.

6.  Скульптура, що рухається, напрям 60-х років XX ст., де використовують сучасні технології:

а) неоекспресіонізм;

б) перфоманс;

в) кінетичне мистецтво;

г) футуризм.

7.  Напрям у мистецтві, в якому реальні предмети та істоти з'являються в не​ймовірних поєднаннях, що дає дивні або жахливі враження від картини:

а) футуризм;

б) фовізм;

в) перфоманс;

г) сюрреалізм.

8.  Міжнародний стиль 50—60-х років XX ст., скорочена назва оптичного мистецтва, який маніпулює візуальною реакцією глядача і створює ілюзію руху:

а) експресіонізм;

б) декоративізм;

в) поп-арт;

г) оп-арт.

9.  Стиль 60-х років XX ст., який виник на противагу абстракціонізму як мистецтво витонченої розваги вищих класів:

а) поп-арт;

б) оп-арт;

в) баухауз;

г) експресіонізм.

10.   Прикрашений реалізм зі штучним компонуванням:

а) вортіцизм;

б) декоративізм;

в) класицизм;

г) романтизм.

11.   Для стилю характерна зворотна перспектива, плоске зображення предметів. Сюди відносяться «наївне мистецтво» художників, які ніколи не вчились малювати:

а) примітивізм;

б) регіонізм;

в) пуризм;

г) реалізм.

12.  Високі технології

а) дадаїзм;

б) орфізм;

в) хай-тек;

г) оп-арт.

V.    ЗАВЕРШЕННЯ УРОКУ
ТЕМА: Форми збереження культурної спадщини (бібліотеки, музеї, театри, галереї). Провідні 

              художні музеї світу (Лувр, Прадо, Дрезденська галерея, Ермітаж) 

МЕТА: ознайомити .учнів з відомими музеями світу та деякими творами образотворчого мистецтва із колекцій музеїв Уф-фіці, Лувру, Національної галереї Лондона; вчити аналізува​ти та інтерпретувати художній зміст творів; використовувати мистецьку термінологію, вести мистецький діалог, знаходити додаткові джерела для мистецької самоосвіти; прищеплюва​ти любов до мистецтва; розвивати естетичний смак, розши​рювати ерудицію, виховувати інтерес до мистецтва.

ТИП УРОКУ:    урок-екскурсія.
ОБЛАДНАННЯ:    презентації («Музеї світу», «Міста-музеї»), репродукції кар​тин, скульптур, карта Європи.

                                                                      ХІД  УРОКУ
І. ОРГАНІЗАЦІЙНА ЧАСТИНА 

Оголошення теми та завдань уроку.

Слово вчителя. 

Наш урок — подорож до світу художньої культури. Ба​гато мандрівників, наших сучасників, прагнуть своїми очима побачити видатні твори мистецтва, батьківщину знаменитих архітекторів, скульпторів, художни​ків. Наша подорож буде відбуватись за допомогою відеокасети, альбомів, книг, репродукцій картин, фрагментів музичних творів тощо.

Міста, до яких ми будемо подорожувати, це міста-музеї. Давайте по​вторимо, що означає слово «музей» (грецький храм святилищ муз). Науково-дослідницькі, науково-освітні заклади, які збирають, вивчають, популяризують пам'ятки історії, матеріальної і духовної культури. Інтенсивно почали розвива​тись з XVIII ст.

Галерея (фр.) — приміщення для експонування художніх творів, назва ба​гатьох музеїв.

Урок будуть проводити учні-екскурсоводи.

ІІ. АКТУАЛІЗАЦІЯ ОПОРНИХ ЗНАНЬ

Вчитель. 

Нашу подорож починаємо з Італії.

(Звучить фрагмент запису голосу Лучано Паваротті.)
Серед чудових міст-музеїв Італії — Флоренція.

(Яа карті учень показує Флоренцію.)
У Флоренції жили і працювати видатні митці: Данте, Джотто, Брунеллескі, Ботічеллі, Донателло, Мікеланджело, Леонардо да Вінчі.

(Демонструється відеосюжет «Флоренція» (собор Санта-Марія дель Фьо-ре, Капелла Медичг, Палаццо Веккьо, скульптура Давида, галерея Уффіці).)

Екскурсовод 1.
Галерея Уффіці вважається найкращою у світі, її ко​лекція нараховує більше 5000 творів мистецтва (картини, рисунки, гобелени, меблі, кераміка). При вході до галереї — скульптура Лоренцо Медичі, саме його колекція — в основі галереї. Серед шедеврів галереї — картини Джотто «Благо​віщення», Леонардо да Вінчі «Поклоніння волхвів».

(Демонструється репродукція картини Леонардо да Вінчі «Поклоніння волх​вів», картин А. Дюрера, В. Тиціана, П. П. Рубенса, Рембрандта та багато інших видатних художників.)
(Учень-експерт розповідає сюжет із Священного писання «Поклоніння волх​вів».)
Учень

Сандро Ботічеллі — Маестро весни і сонця, Поете краси земної,— І ви в полум'я інквізицій Кидали свою мрію, І каялися за весну і сонце, І гріхи спокутували 'Перед ошалілою юрбою За любов до краси земної.

Екскурсовод   1
У колекції галереї два твори видатного італійського художника Сандро Ботічеллі «Весна», «Народження Венери».

(Демонструється репродукція картини С. Ботічеллі «Народження Ве​нери».)
Вчитель. 

На цій картині зображена Венера, римська богиня кохання. За міфом, Венера народилась у мушлі, немов перлина. Венера стоїть у мушлі; двоє богів вітрів дмухають на неї, щоб її віднесло до берега. На березі Венеру чекає служниця із мантією. З неба падає дощ із троянд (який, за легендою, су​проводжував народження богині). Мерехтливі відблиски на трояндах і деревах виконані справжнім золотом (це підкреслює важливість Венери як богині).

Картину художнику замовив заможний молодий італієць, який захоплював​ся римською міфологією. Жіночість і божественність зливаються в образі мо​лодої прекрасної діви. У галереї знаходиться «Кабінет рисунків та гравюр», де представлені твори найбільш відомих італійських та іноземних художників.

Екскурсовод 2.

Я запрошую вас на екскурсію до країни Шекспіра, Шерлока Холмса, доктора Ватсона і ансамблю «Бітлз».

(Звучить фрагмент пісні '«Уеіїегаау» у виконанні ансамблю «Бітлз»). (Учень на карті показує Англію.) (Демонструється відеосюжет «Лондон».)

Екскурсовод  2

Сперва глаза чудесами, 

Живущими в твореньях старины, 

Которыми прославлен этот город.

В. Шекспір
Вестмінстерський палац, Годинникова Вежа Біг-Бен, замок Тауер, Трафаль-гарська площа, будинок Лондонської Національної галереї.

Лондонська Національна галерея була відкрита у 1838 році. Публіку запус​кали до музею чотири дні, а три дні на тиждень там мали можливість працювати художники (вони робили копії картин).

У колекції живопису твори знаменитих італійських художників С. Ботічел​лі, Леонардо да Вінчі, іспанського Д. Веласкеса.,У 1871 році галерея придбала колекцію фламандського та голландського живопису.

У складі музею — шедеври англійських художників У. Хогарта, Дж. Рей-нолдса, Т,- Гейнсборо, У. Тернера.

Колекція картин нараховує близько 6500 творів західноєвропейського мистецтва. Картини знаходяться у залах не за національними школами, а за ча​сом їх написання.

Одним із шедеврів колекції є «Портрет подружжя Арнольфіні» Яна ван Ей-Ка — видатного художника Нідерландів.

(Демонструється репродукція картини Яна ван Ейка «Портрет подружжя Арнольфіні».)

Це парний портрет (перший в історії світового живопису). Перед нами сце​на заручення. Герої картини — італійці: заможний купець Джованні Арнольфіні та його дружина Джованні Ченамі, які у 1430 році жили у місті Брюгге. Кожен предмет на цій картині наповнений таємничим змістом. Він може багато роз​повісти про подружжя, яке перебуває у спальній кімнаті.

Рука жінки, яка знаходиться на животі, пояснює, що вона чекає дитину. Взуття та песик є символом вірності. Рука чоловіка, піднята догори, говорить про клятву вірності у подружжі. Помаранч підкреслює заможність подружжя. Поєднані руки — символ шлюбу. Свічка, яка горить у люстрі,— присутність Бо​жественного Духа. Дзеркало — частина інтер'єру заможних людей того часу.

(Звучать французькі пісні у виконанні Е. Шаф, М. Матьє.)
(Учень показує на карті Францію, Париж.)
(Демонструється відеосюжет «Париж» (символ Парижу — Ейфелева вежа, Нотр-Дам — Собор Паризької Богоматері, театр  «Гранд-Опера», Єлисейські поля, Тріумфальна арка).)
Екскурсовод 3.

Я запрошую вас до Лувру. Спочатку Лувр був замком, де знаходились архів, казна, зброя. Пізніше Лувр — це резиденція королів. Після Великої Французької революції з 1793 року Лувр стає музеєм. У каталозі Лувру знаходиться 20 000 експонатів.

(Демонструється відеосюжет «Лувр» (вхід до музею, скляні піраміди).)

У Луврі шість відділів, кожен являє собою самостійний музей: античності, давньоєгипетського мистецтва, скульптури, живопису, давньосхідного мисте​цтва, прикладного мистецтва.

Екскурсоводи Лувру розповідають, що майже всі відвідувачі ставлять два запитання: а де знаходиться Венерг Мілоська і Джоконда?

Отже, один із шедеврів скульптури Давньої Греції — статуя Афродіти Мілоської — (II ст. до н. е.), більше відома як Венера Мілоська (в римській міфо​логії), була знайдена у 1820 році селянином на острові Мілос. Саме тому ця скульптура — найвідоміша з усіх античних Венер — отримала таку назву. Фран​цузький посол маркіз де Рів'єр подарував її королю. Богиня кохання — прекрас​но божественна, але водночас і земної краси. Скульптура відзначається чіткою формою, ідеальними пропорціями тіла. Невідомий майстер створив в образі Аф​родіти гімн прекрасній жінці.

(Демонструється репродукція скульптури «Афродіта Мілоська».)
Екскурсовод  4

Заповідь Леонардо

Ім'ям Джоконди наділив Вазарі 

Шедевр да Вінчі, з легкої руки 

Імення милозвучне прижилося — 

Кристал магічний — ідеал краси,

Що притягає струменем незримим

Усіх до себе, ніби той магніт,

О, незбагненний усміх Мони Лізи.

(Демонструється репродукція картини Леонардо да Вінчі «Джоконда».)
Екскурсовод 4

 Обличчя цієї жінки впізнають у цілому світі. Проте ніхто не знає її справжнього імені. Леонардо роками писав її портрет (1505— 1514рр.). П'ять століть мистецтвознавці сперечаються, хто зображений на порт​реті. Дійсно, перед нами дружина заможного флорентійського купця Франческо Джокондо чи, може, хтось інший? Існує версія, що ніби то Леонардо зашифру​вав себе в портреті. А таємниця Джоконди - це його особиста таємниця. А яке це має значення для нас?

Ми милуємось її посмішкою. Художник намалював її прозорими мазка​ми, зумисне розтушувавши куточки очей і вуст, аби створити ефект загадкової усмішки. На задньому плані ми бачимо гірський пейзаж (це ніби фон картини). Нам здається, що Мона Ліза ніби спостерігає за нами.

Техніка живопису Леонардо досконала, мазки пензля непомітні.

Вчитель

Заповідь Леонардо

... Цим дивовижним твором Леонардо 

В жіночих рисах заховав себе, 

Зашифрувавши образ величавий 

І неосяжну мудрість в цей портрет, 

Якого нам і досі не збагнути.

... Про загадковість стільки говорилось, 

А розгадали тайну лиш тепер, 

В добу комп'ютерів, кібернетичну еру, 

Підтвердились подейкування давні, 

Що Мона Ліза — то автопортрет.

Неперевершеного майстра Леонардо,

В одній особі — маляр і модель, 

Що, як земля і небо, досконалий, 

Як і природа — загадки таїть.

Екскурсовод 5.

Я запрошую вас до Німеччини — країни середньовіч​них замків, старовинних палаців і храмів, батьківщини Й.С. Баха, Л. Бетховена, В. Готе та Р. Вагнера.

(Звучить фрагмент токати ре мінор Й. С. Баха.)
(Учень на карті Європи показує Німеччину.)

Наша зупинка — у місті Дрезден.

(Демонструється відеосюжет «Дрезден. Картинна галерея».)
Дрезденська картинна галерея належить до провідних музеїв світу. У XVI ст. місто було столицею могутнього Саксонського князівства. Правителі Саксонії — курфюрсти прагнули зробити свій двір пишним, престижним. Палаци са​ксонських правителів заповнювались картинами, ювелірними виробами, колек​ціями порцеляни, які купувались у різних країнах.

У 1722 році офіційно відкрилась галерея. Із 1839 року до галереї, в її зали, могла вільно прийти добре одягнута публіка.

Курфюрст Саксонії Август III був відомим колекціонером картин. За його влади (1733—1763 рр.) була придбана найбільша частина тих картин, які про​славили галерею. Серед них — найзнаменитіший твір «Сікстинська мадонна» Рафаеля. Цікавою є історія цієї картини. До 1754 року вона знаходилась у мо​настирі Святого Сікста у П'яченці (Рафаелю було замовлено написати вівтар​ний образ). У ченців монастиря склалася така фінансова скрута, що вони поїха​ли до Папи Римського за дозволом продати її у Саксонію (цей твір мріяв мати у своїй колекції Август III).

(Демонструється репродукція «Сікстинської мадонни» і звучить фрагмент із «Аве Марія» Шуберта)

Вчитель.
Рафаель писав «Сікстинську мадонну» без попереднього ескізу. Вона зображена такою, якою художник побачив її уві сні. Мадонна з дитиною — одна із головних тем мистецтва італійського Відродження і Рафаеля. Саме об​рази Мадонни принесли всесвітню славу митцю. Невипадково Рафаеля назива​ли «Мадонеро». Дія відбувається на небі. Розкривається завіса. Повз хмари іде прекрасна Марія із Богом-немовлям на руках. Вона йде до людей, віддає немов​ля на покуту. Погляд Мадонни сповнений скорботного передчуття. Вона однією рукою пригортає дитину до себе, другою — ніби віддає її людству. Зустрічають Марію ставанням на коліна Папа Сікст (звернути увагу на його руку — в нього шість пальців) та Свята Варвара. Задумливо дивляться янголята. «Сікстинська мадонна» Рафаеля — це втілення краси і добра, мудрості, духовності.

Дивлячись на «Сікстинську мадонну», пригадуються рядки із поезії І. Гна-тюка «Аве, Марія»:

Твій образ мені щодня Як вогник вночі зоріє; Я завжди твоє ім'я Повторюю: Аве, Маріє!

Екскурсовод 6.В галереї знаходяться картини Джорджоне, Тиціана, Корреджіо, Веронезе, Дюрера, Рубенса, Рембрандта, Веласкеса, Ватто та ба​гато інших. Я хочу розповісти про картину видатного голландського худож​ника XVII ст. Рембрандта «Автопортрет із Саскією на колінах». Художник написав себе і дружину в найщасливіші роки свого життя. Вони написані у розкішному одязі за святковим столом. У руці художник тримає бокал

 (Демонструється репродукція картини Рембрандта -(Автопортрет із Саскіею на колінах».
Страшні часи перенесла галерея під час Другої світової війни. Найкращі ек​спонати були сховані у шахті. 9 травня 1945 року підходи до шахт були заміно​вані. Місцеві жителі звернулись до радянських воїнів, які врятували 1240 кар​тин, їх реставрували і повернули Німеччині у 1955 році.

(Звучить фрагмент із «Болеро» М. Равеля.)

Екскурсовод 7.

Я запрошую вас до країни яскравої, життєрадісної, со​нячної, де поєднались традиції різних народів та країн. Це країна Лопе де Вега, Сервантеса, Веласкеса, Гойї та багатьох інших видатних митців, які прослави​ли Іспанію.

(Учень на карті показує Іспанію.)
(Демонструється відеосюжет «Мадрид» (пам'ятник Дон-Кіхоту, площа Пу-ерта дель Соль (у перекладі — «Ворота сонця») — серце Мадрида, палаццо Реаль (королівський палац), статуя Веласкеса, музей Прадо.)

Музей знаходиться у великому парку Прадо. Звідси й назва. Музей Пра​до — всесвітньо відома картинна галерея, де знаходяться твори Рафаеля, Тиціа​на, Веронезе, Дюрера, Рубенса та ін. Особливе місце у колекції музею займають картини іспанських художників XVII ст.— золотої доби розвитку іспанського живопису: Ель Греко, Сурбарана, Веласкеса. У музеї Прадо знаходяться твори видатного іспанського художника Гойї.

Музей було відкрито для відвідувачів у 1819 році. Його основою є колекція картин, яку три століття збирали королі Іспанії. Найбільше поповнення колек​ції було здійснено під час правління короля Філіпа IV. Важливу роль у цьому відіграв придворний художник, радник Дієго Веласкес.

Розквіт іспанського мистецтва тісно пов'язаний із геніальним художником Дієго да Сільва Веласкесом. З 24-х років Веласкес був на службі у короля, ви​конував замовлення королівського двору. Майже всі твори Веласкеса були влас​ністю короля. Філіп IV призначив художника своїм радником — він дуже його цінував. Завдяки художнику, який відбирав картини для колекції, галерея по​повнювалась шедеврами світового мистецтва.

(Демонструється репродукція картини «Кінний портрет Філіпа IV»)
Веласкес був прекрасним портретистом свого часу. «Кінний портрет Філі​па IV» був призначений для палацу. Художник представляє короля на парадно​му портреті: капелюх із пір'ям, імпозантність фігури, обладунки надають герою урочистості й величі. Портрет короля написано на фоні гірського пейзажу.

Художня діяльність іспанського художника Франсіско Сурбарана, сучасни​ка Д. Веласкеса, відбулась в одному із економічних і культурних центрів Іспа​нії — Севільї. У 1638—1645 роках він написав серію картин із зображенням свя​тих, які представлені в особах заможних дам Севільї. У колекції музею Пра​до є дуже цікава картина «Свята Касильда». За легендою, Касильда — донька мавританського правителя міста Толедо в Іспанії, який жив у XI ст. Всупереч волі батька вона приносила їжу християнам, які були за ґратами. Одного разу, коли Касильда несла їжу, вона зустріла батька. Хліб, який вона тримала, пере​творився на троянди. Художник милується красою, грацією своєї моделі. З ве​ликою майстерністю Сурбаран передає відблиск дорогого одягу, прикрас у ви​шуканих співставленнях фарб.

(Демонструється репродукція картини Ф. Сурбарана «Свята Касильда».)

Вчитель. 

Наша екскурсія закінчується. Я хочу подякувати нашим екс​курсоводам.

III.    ПІДСУМОК УРОКУ

Запитання для учнів:

•   Давайте пригадаємо, якими країнами, містами ми подорожували.

•   До яких музеїв запросили екскурсоводи?

•    3 творчістю яких художників ми ознайомились?

•    Назвіть експонати музеїв, які представляли екскурсоводи.

•    Твір якого художника вам найбільше запам'ятався? Чому?

IV.    ДОМАШНЄ ЗАВДАННЯ

1.   Розробити творчий проект «Музеї світу»: Львівська галерея мистецтв, Ер​мітаж. Розробіть комп'ютерну презентацію «Музеї світу».

2.   Знайти інформацію про художників: Леонардо да Вінчі, Яна ван Ейка, Сан-дро Ботічеллі, Рафаеля, Дієго Веласкеса, Франсіско Гойю.

ТЕМА: Дизайн і реклама – складові художньої культури. Роль засобів масової інформації у  

             поширенні  мистецьких цінностей

МЕТА: дати уявлення про роль і місце реклами і дизайну в культурі сучасного суспільства; ознайомити 

             учнів з поняттями «ди​зайн», «реклама», їх видами; сформувати уявлення про роль і місце цих 

             видів художньо-творчої діяльності людини в су​часній культурі.

ТИП УРОКУ:  урок-лекція

МЕТОДИ: пояснювально-ілюстративний, дослідницько-пошуковий. 

ОБЛАДНАННЯ:    відеоряд видів реклами та дизайну.

ХІД УРОКУ

І. ОРГАНІЗАЦІЙНИЙ МОМЕНТ 

Оголошення теми та завдань уроку.

ІІ. АКТУАЛІЗАЦІЯ ОПОРНИХ ЗНАНЬ 

Запитання для учнів:

•   Пригадайте широко відомі своєю красою і довершеністю форми промислові вироби.

III.   ЛЕКЦІЯ УЧИТЕЛЯ З ПОВІДОМЛЕННЯМИ УЧНІВ

Учитель. 

Яскравим явищем художньої культури сучасного світу є дизайн. Стрімко увірвавшись у наше життя на початку IX—XX століття на хвилі про​мислової, а потім науково-технічної революції, нині він перетворився на один із найпоширеніших і найвпливовіших видів проектно-художньої діяльності. Ди​зайн зорієнтований на вирішення проблем проектування від найменших дета​лей конструкції до глобальних великих і навіть утопічних ідей. Він спрямований на створення окремих об'єктів і середошіща загалом для задоволення утилітар​них і естетичних потреб людини.

З часів зародження дизайн вирішував проблему: як виконати привабли​вий, добротний, зручний у користуванні, довговічний продукт, яким захочуть користуватися споживачі. Тому популярними с визначення дизайну як поєд​нання користі і краси, синтезу мистецтва і техніки.

Дизайн (англ.— сіезщп) — означає задум, план, ціль, намір, проект, кон​струкцію, ескіз, малюнок. Терміном «дизайн» можуть позначатися різні види художньо-конструкторської діяльності, сам проект, процес проектування і його результат — реалізований проект. У більш вузькому, професійному розумінні дизайн означає творчу проектно-художню діяльність щодо розробки промисло​вих виробів та організації комфортного для людини предметного середовища (житлового, виробничого, соціально-культурного).

Сучасний дизайн інтегрує природні, технічні, гуманітарні знання, інженер​не і художнє мислення для формування на промисловій основі предметного сві​ту в усіх сферах життєдіяльності людини.

Дизайн охоплює найширший спектр об'єктів проектування: одяг і взуття, посуд і меблі, побутова апаратура і техніка, візуальна інформація, виробниче устаткування і транспорт, військова техніка і Космос, інтер'єри і комплексні се-редовищні об'єкти.

Види дизайну (відеоряд)

Індустріальний дизайн є основним видом діяльності дизайнера, звідси бере початок дизайн як промислове мистецтво. Першорядне місце в діяльності інду​стріального дизайнера займають знаряддя праці та механізми, предмети побуту.

Графічний дизайн — це мистецтво оформлення книги, промислова графіка й упакування, розробка етикетки і торговельних марок, фірмових знаків, шриф​тових гарнітур, рекламної продукції на щитах, фасадах будинків.

Комп'ютерний дизайн стрімко розвивається з прикладного у самостійний вид дизайнерської діяльності, він полягає у розробці спеціальних пакетів художньо-графічних, інженерно-конструкторських програм, включаючи тривимірну графіку і мультиплікацію, та використання їх практично в усіх видах дизайн-проектування.

 Дизайн інтер'єрів включає інтер'єри й устаткування суспільних приміщень, житлових просторів

 та інтер'єри влробничих будівель. Дизайн архітектурного середовища останнім часом містить у собі 

садово-паркове мистецтво і ландшафт​ний дизайн.

Вироби арт-дизайну є мистецькими творами, що експонуються у музеях, виставкових залах.

•   Якби ви обрали професію дизайнера, яким із видів дизайну хотіли б займа​тися? Поясніть, чому.

Учитель.

 Головним критерієм, що оцінює роботу дизайнера, є ринок. Створювані дизайнером форми мають бути сучасними, модними та відповіда​ти естетичним запитам споживачів. Дизайнер у своїй творчості повинен бути на крок уперед моди, передбачаючи її розвиток. Тому часто для надання ви​робу комерційного успіху та модернізації його зовнішнього вигляду застосову​ють стайлінг — формально-естетичде поліпшення його форми без зміни функції і технічних характеристик.

Вплив .новітніх технологій і матеріалів на художнє формоутворення особ​ливо відчутне з II половини XX століття. Постійний пошук і швидке впрова​дження у виробництво останніх науково-технічних досягнень, новітніх ма​теріалів і технологій спрямовані на оптимізацію продукції та досягнення мак​симального економічного ефекту. Багатофункціональність елементів, їх мо​більність — можливість трансформації залежно від ситуації — відбивають суть дизайну, що полягає в раціональній організації предметів і простору.

Дизайн став феноменом художньої культури XX століття. Сьогодні він виступає значною складовою у розвитку культури, він займає окреме місце у су​часному бутті. Ми невідступно слідуємо за дизайном, приймаючи його, захоп​люючись ним, імпонуючи йому. Найважливішою частиною культурної політики найбільших корпорацій світу стали міжнародні професійні конкурси з дизайну та архітектури. Такі всесвітньо відомі фірми, як «Дженерал електрік»< «Браун», ряд японських фірм регулярно проводять конкурси на кращу студентську ро​боту з дизайну. Тематика конкурсів останнім часом набуває яскраво виражено​го культурно-екологічного характеру. Взагалі запрошення студентів для роботи на фірмі як учасників експерименгальних груп, наприклад, на «Сіменсі», є ха​рактерною рисою сучасного життя дизайну.

Сприйняття цінності ескізу як вираження творчої думки проектувальни​ка, що по-справжньому відбулося тільки у 80-і рр., породило новий тип кон​цептуальної виставкової діяльності у дизайні. Найбільш характерною в цьому відношенні є, наприклад, виставка «Дизайн-процес», що проходила 1988 року в м. Нюрнберзі. Влаштовувачі цієї виставки — «Дизайн-форум Нюрнберг», То​вариство вільних дизайнерів, Німецький Веркбунд і Союз німецьких промисло​вих дизайнерів — поставили своєю метою на прикладі обмеженого числа екс​понатів показати процес проектування від народження задуму до реалізації продукту. Ескізи, начерки, пошукові макети склали істотну частину експозиції.

Виставка дозволила проникнути у таємницю народження нової речі, простежи​ти за процесом вибору, який виготовляє будь-який проектувальник, адже з без​лічі первісних ідей тільки одна продовжує свій шлях до моменту реалізації.

• Відвідайте за нагоди виставку дизайну або розгляньте рекламні каталоги подібних виставок, ознайомтеся з новинками дизайну в друкованих видан​нях — журналах, проспектах. Висловіть власні судження про роль дизайну у художній культурі сьогодення.

IV.    ПОВІДОМЛЕННЯ УЧНІВ

1.  З історії дизайну

XX століття по прану можна вважати століттям дизайну. І хоча 100 з лиш​ком років для історії — це мізерно малий термін, дослідники вважають, що шлях, який пройшла наша цивілізація за останні 100 років, у своїх відкриттях і науко​во-технічних досягненнях порівнянний :І уоіі;іо попередньою історією людства. Отже, і літопис дизайну, що відображає весь хід науково-технічного прогресу, незважаючи на свої скромні тимчасові рамки, можна порівнювати з традицій​ною історією архітектури і містобудування, жипопису і декоративно-приклад​ного мистецтва.

Піонерами дизайну були архітектори і художники, які усвідомили нові мож​ливості, що відкриваються перед ними з розвитком масо його машинного вироб​ництва, їх захоплювала широта масштабів і складність :Іандань, не співставних з тими, котрі стояли перед художником раніше — голошиїм чином прикрашати побут верхівки суспільства. Дизайн безпосередньо пов'язаний із такими понят​тями, як «зручність» і «комфорт». З'явившись в умоиах індустріального вироб​ництва серійних недорогих виробів, дизайн був оріеіігоііаний головним чином на задоволення естетичних і утилітарних запитів масоїшго покупця із середнім статком.

Функціональність і раціональність, досягнення максимального ефекту при мінімальних витратах — основні позиції філософії дизайну. Впродовж його істо​рії створено видатні твори, які на Заході називають «іконами дизайну». Вони визначають віхи у розвитку дизайну, для них сьогодні будуються спеціальні му​зеї і виставкові зали. Всесвітню популярність здобули такі твори дизайну, як неблі Ле Корбюзье, Марселя Бройєра, Чарльза Макінтоша і Герріта Ритвельда, посуд Джозефа Гофмана, Карла Пота й Арне Якобсона. Шедеври дизайнерської діяльності відтворюються донині, стаючи престижною прикрасою інтер'єрів, офісів і дорогих салонів.

2.  Культурологічний аспект розвитку дизайну

На розвиток дизайну вплинули художні стилі. Стилі в дизайні як скла​дові художньої культури співзвучні з великими історичними художніми стиля​ми у мистецтві, зокрема, в архітектурі. Наприклад, постмодерн, визнаний у новітній будівельній і промисловій практиці, набув популярності у дизайні житлового простору й інтер'єру та ха​рактеризується відродженням цінності орнаменту, символіки історичних стилів.

У формоутворенні масових виробів в умовах високих технологій розвива​ються художні напрями дизайну арт-деко, поп-арт, постмодерн і хай-тек.
Останнім часом дослідники дизайну дійшли висновку, що реалізація основ​ного гасла «функціоналізму» в сучасних умовах високорозвиненого промисло​вого виробництва призводить до створення одноманітного життєвого середови​ща, яке ставить людину поза традиційною художньою й духовною культурою, викликає напруження і стомлення. Усереднений інтернаціональний стиль приз​водить до виникнення загрози знецінювання і фактичного знищення національ​ної самобутності, й незабаром викличе зворотну реакцію.

Критичне осмислення функціоналізму сприяло виникненню «альтернатив​ного дизайну», який називають по-різному: антифункціоналізмом, метафорич​ним дизайном або новим дизайном. Йому надають нових соціокультурних функ​цій: здатності до інновацій, до відтворення в структурі середовища яких-небудь традиційних функцій, якостей житгя, побутових і художніх цінностей.

У сфері дизайну формується так званий культурологічний підхід. Він роз​глядає дизайн-діяльність як закономірний продукт розвитку людської культури, спрямовує її на зв'язок матеріальної та художньої культури. У рамках культу​рологічного підходу закономірним є зростаючий інтерес до матеріальної куль​тури суспільства і того предметного світу, що колись не був включений у коло художніх надбань.

Оригінальну концепцію в рамках культурологічного підходу висунув відо​мий теоретик і практик сучасного дизайну, активний член творчої груп «Мем​фіс» Матіас Тун. Спираючись на класичні позиції традиційного європейського мистецтвознавства, він позначив цей період терміном «необароко» — сучасною модифікацією бароко. Типовими рисами необароко є пошук форм, для яких ха​рактерна відсутність спільності, втрата систематичного порядку, що заміняється нестабільністю і багатошаровістю.

У потоці загальнокультурних цінностей усе частіше звучить тема традицій​ного народного мистецтва, регіональних культурних, цінностей, на основі яких починає складатися новий авангардний напрямок, об'єднаний загальною куль​турно-екологічною орієнтацією. Тут тісно переплітаються і турбота про охорону народних ремесел, і спроба відродження втраченої своєрідності культури, забу​того в предметному світі інтернаціонального дизайну.

3. Екологічний аспект

Реакцією на стихію технологічної революції став екологічний підхід, що ви​ник у 70-і роки. Дизайн виявився одним із напрямків всесвітнього екологічного руху, до завдань якого входять охорона і відновлення навколишнього природ​ного середовища. Основні положення екологічного підходу в дизайні проголо​шують максимальну економію ресурсів і матеріалів: використання енергетичних ресурсів і матеріалів відтворюваного й відновлюваного типу, врахування довговічності виробу.

Екологічний напрямок у дизайні підняв значення природного фактора у формуванні предметно-просторового середовища проживання людини, пока​завши плодотворність звертання до історичного досвіду, що сформували устрій життя у визначених природнокліматичних умовах. Це зближує екологічний під​хід із культурологічним.

4.  Мінімалізм у дизайні

Мінімалізм — новий напрямок у дизайні, що виник, можна припустити, як реакція на крайній символізм та історичні посилання постмодерну. Мінімалізм характеризується строгістю й економічністю, але це не повернення до функ​ціоналізму. На перший план починають виступати гуманітарні мотиви. Гас​ла напрямку співзвучні принципам екологічного дизайну про впорядкування предметного світу. Поступово починає вимальовуватися тема регіонального, орієнтованого на культурно-екологічні цінності дизайну.

У XX столітті поширилося переконання в тому, що індивідуалізований про​дукт можливий тільки в умовах ремісничого виробництва. Поняття «промисло​ва продукція» зазвичай пов'язується із поняттям серії виробів, виготовлених в умовах машинного виробництва та позбавлених авторитету авторського вико​нання. Проте сьогодні ситуація здатна змінитися. Новітні досягнення науково-технічного прогресу дають можливість відмовитися від потокового виробництва і перейти до більш високого рівня комп'ютеризованого виробництва, за яко​го масштаб серійного виробництва промислової продукції зменшиться від міні​мальних 5000 штук сьогодні до 50, виключаючи різке підвищення вартості про​дукту.

Крім того, зростають технічні можливості мініатюризації предметного сві​ту, пов'язані з впливом мікроелектроніки на дизайн. Такі перспективи сприя​ють необхідності перегляду принципів формоутворення в дизайні, що склалися ще в період функціоналізму й визначали взаємозалежність між формою, функ​цією і конструкцією виробу. Оскільки технічні можливості конструкції стають практично необмеженими, вони вже не сковують фантазію дизайнера в пошу​ках форми.

5.  «Хай-тек»


Характерною рисою стилю «хай-тек» вважається естетизація конструкції, цо виникає шляхом використання елементів, які застосовувалися дотепер тіль​ки у технічній сфері. Меблі Нормана Фостера, вперше показані на Мілансько​му ярмарку 1987 року, виражають уявлення про цей напрямок і можуть бути названі класичним зразком «хай-тек».

«Транс-хай-тек» визначають як «хай-тек», побачений з далекого майбутньо​го, з якогось нового щабля цивілізації, коли вона стає археологічним об'єктом. Художній ефект цієї уявної епохи являв би собою ностальгічні спогади про еру високої технології. Матеріали, що використовуються у «хай-тєку»,— скло, сталь, алюміній — обробляються так, наче глядач із далекого майбутнього побачив об'єкти нашого часу.

Ще одна хвиля авангардного дизайну, пов'язана з технологічним дизайном <хай-тач> — «хай-теком» епохи інформатики. Вперше ця концепція була сфор​мульована відомим представником італійського авангарду К. Т. Кастеллі. її на​родження зумовлене виникненням новітніх технологій в електроніці.

V.  ЛЕКЦІЯ ВЧИТЕЛЯ І3 ЗАПИТАННЯМИ НА ЗАКРІПЛЕННЯ

Учитель. 

Ще одним цікавим і впливовим явищем сучасної культури є реклама. Сьогодні це частина нашої загальнодоступної повсякденної культу​ри, без якої, при всій критиці, що лунає в її бік, не може уявити себе жодна людина. Реклама створює новий нереальний світ, втягує у нього споживача та намагається впевнити нас у йото реальності. Вона здійснює соціальний, культур​ний, психологічний вплив на суспільство. Реклама багатофункціональна, вона вибудовує споживацькі здібності людей; породжує потреби в більяі високому рівні життя; стимулює старанність та продуктивність. Реклама може передава​ти суспільні, політичні та благодійні ідеї й тим самим ставати частиною гро​мадського життя.

Реклама — це цілеспрямована організація заходів, спрямованих на отри​мання будь-якої вигоди (суспільна думка, політична мета, кар'єра, вплив на кон​курентів, отримання додаткового прибутку тощо). Тому можна сказати, що реклама — це спосіб спілкування (особистий, фірми, підприємства тощо) як із зовнішнім світом, так із своїми співробітниками.

Формуючи стереотипи та еталони, реклама має значний вплив на кожно​го індивіда. Реклама намагається змінити уявлення людей з таких важливих проблем сьогоднішнього дня, як стан оточуючого середовища, охорона здоров'я, гігієна та санітарія. У ній мають бути присутні такі риси добросовісної реклами, як правдивість, цілеспрямованість, гуманізм і компетентність.

Цивілізована реклама — це не маніпулювання суспільною свідомістю, а формування актуальних, спрямованих на саморозвиток потреб. Реклама дає людям нові знання, новий досвід, збагачує їхнє життя.

•   Наведіть приклади торговельної, соціальної, просвітницької, політичної реклами.

Засоби масової інформації внесли свій вклад у сучасний стан рекламно​го бізнесу. Особливо слід виділити телебачення, де домінують ролики навіть без вербального тексту. Проте з поширенням Інтернету можливості рекламно​го впливу значно розширилися як за географією, так і за можливістю здійснен​ня безпосереднього впливу на особистість та створення умов для задоволення її вибору.

Здавна метою рекламної діяльності було формування соціальної зацікавле​ності й установки на придбання. І тепер реклама по своїй суті — засіб стимулю​вання і розширення виробництва товарів та досягнення економічного зростання підприємства та як наслідок — кращого задоволення потреб споживачів. Про​буджуючи прагнення підвищувати рівень життя, реклама має великі можливості вдосконалення важливого для суспільства процесу взаємозв'язку виробництва та споживання. Вона є найпереконливішим і найдешевшим способом поінфор​мувати потенційних споживачів про певний товар або певну послугу.

•   Які види реклами видаються нам найбільш дохідливими?

Реклама подібно до гіпнотичного навіювання спершу намагається збудити емоції, а потім впливає па розум. Така реклама впливає на людину комплекс​но: повторами одного й того ж тексту; посиланням на думку авторитетної лю​дини; привертанням уваги споживача одночасно із послабленням його критич​ного сприйняття інформації.

•   Якими, на вашу думку, художніми засобами ниразності перш за все можна привернути увагу до друкованої реклами?

Функції реклами: економічна, просвітницька, виховна, політична, соціаль​на, естетична.

Мета реклами:

•   мотивація споживача;

•   генерування, формування й актуалізація його потреб;

•   формування сприятливого образу (іміджу) організації;

•   інформування громадськості про діяльність організації;

•   формування у покупця позитивного ставлення до марки фірми;

•   умовляння;

•   формування у покупця переваги до марки та впевненості в необхідності здійснити купівлю;

•   стимулювання акту купівлі;

•   нагадування про фірму, її товари тощо.

Виділяються типи рекламних повідомлень, які інформують, нагадують, на​віюють, переконують.

За характером впливу на адресата рекламні засоби можуть бути індивіду​альними (призначеними конкретному споживачу) та масовими (розрахованими на широкі кола громадськості).

Залежно від охопленою рекламною діяльністю території розрізняють ло​кальну рекламу (в межах місця продажу — до території окремого населеного пункту); регіональну (що охоплює певну частину країни), загальнонаціональну (в масштабах держави) і міжнародну. 

Засоби розповсюдження рекламної продукції:

•   кіно, відео, телебачення (рекламно-престижні та короткометражні фільми, слай-фільми, рекламні передачі та ролики, рекламна відеоекспрес-інформація, рекламні телезаставки);

•   радіо (інтерв'ю, рекламні передачі та повідомлення, радіожурнал, радіоре​портаж);

•   періодичні друковані видання (газети, журнали, в яких розміщуються ре​кламні оголошення і статті);

•   поліграфічна продукція (плакати, афіші, листівки, буклети, каталоги, паку​вальні матеріали);

•   пряма розсилка (рекламні пропозиції, що надсилаються поштою, спеціальні рекламно-інформаційні листи);

•   зовнішня реклама (бігборди, плазмові екрани, вуличні транспаранти, виві​ски, панно, вивіски та вітрини магазинів);

•   світлова реклама (лайтбокси, дороговкази, електронні табло, світлові виві​ски підприємств, газосвітлові оголошення, «бігаючі рядки»);

•   реклама на транспорті (зовнішнє оформлення автомобілів, реклама в са​лоні);

•   ярмарки, професійні зустрічі, спеціалізовані постійно діючі і пересувні виставки (презентації, прес-конференції, «круглі столи», зустрічі з фахів​цями, демонстрація товарів, дегустація продуктів та виробів, усна рекла​ма);

•   Інтернет (слай-фільми, рекламна відеоекспрес-інформація, відеокаталоги, оголошення).

Засоби масової інформації дозволяють:

•   оптимально вирішувати завдання рекламування;

•   впливати на певні групи людей в залежності від їх інтересів і купівельної спроможності, від географії проживання потенційного споживача;

•   відповідати запитам споживачів і формувати попит.

VI.   ПОВІДОМЛЕННЯ УЧНІВ 

Засоби реклами

Щоб захопити увагу читача, рекламісти застосовують сучасні види друку, фотоілюстрації та репродукції, виконані в різноманітних кольорових рішеннях. Реклама сьогодні більш ніж будь-коли залежить від зримих образів, і комуніка​тивний процес створюється за такою формулою: 10 % письмового тексту, 20 % усного тексту, 70 % зображення.

Беручи свій початок із народної творчості, реклама і нині використовує її традиційні виразні засоби. Такі форми усної народної творчості, як прислів'я, приказки, частівки, казки знаходять своє сучасне вираження у рекламних сло​ганах (девізах), закликах, текстових коментарях до відеоряду, пісенному супроводі. Близькими до народної є й інші риси рекламної творчості: створення іде​альної реальності та певних стереотипів, особлива форма побудови сюжету та його повторюваність, казкове перевтілення та антропоморфізм (надання речам людських рис). Проте на відміну від народної творчості, рекламні сюжети завж​ди оптимістичні, акцентують увагу на позитивних аспектах життя.

Сучасна реклама, створена професіоналами, також стає джерелом народної творчості: частівок, анекдотів, приказок і сприймається своєрідним кодом у спіл​куванні. Рекламне світобачення демонструє нам казковий довершений і устале​ний світ реалізації можливостей та задоволення потреб. Таким чином, реклама, збагатившись засобами та методами народної творчості, рухається далі.

На ранньому етапі свого розвитку реклама збагатилася новими художніми засобами, запозиченими з модернізму. У рекламі стали використовувати майже всі засоби та методи цього напряму мистецтва — подання утилітарних речей як предметів мисгецтва, надання їм ознак нової технократичної краси та трансля​ція в уявленні споживача.

І нині у рекламній творчості знайшли своє відображення краса урбанізова-ного світу, відкрита футуристами; захоплене гпіилення до кольору та лінії як у абстракціоністів; порівняння виробів масової продукції з творами мистецтва як у дадаїстів. Кубізм запропонував по-новому побачити й оцінити красу пред​метного світу, проникати у мистецтво, сюрреалізм збудив фантазію рекламістів своєю абсурдністю. Нове ставлення до речі призвело до вивільнення кольору, який і тепер є основним виражальним засобом реклами. Важливу роль у цьому відіграло удосконалення процесів репродуціювання та тиражування, що вико​ристовують у своїй рекламній творчості представники мистецтва постмодерніз​му, зокрема поп-арту.

Прогрес фотографії, поліграфії, телебачення, комп'ютерної техніки, зокрема комп'ютерної графіки, розвиток масової культури відбились на рекламній твор​чості, яка ввібрала в себе художній потенціал модернізму, використовуючи різні прийоми: асоціативні композиції та геометричну абстракцію, колаж, натуральні предмети в живопису, оригінальне сполучення лінії та кольору тощо. Новатор​ство модернізму було втілене у рекламному дизайні, виявилося у виникненні нових друкарських стандартів тощо.

З часом реклама, що досягла певного художнього рівня, виробила свої влас​ні засоби виразності й почала безпосередньо впливати практично на всі види сучасної художньої творчості. Вона захопила в орбіту свого впливу живопис, театр, кіно, телебачення, літературу, наклала специфічний відбиток на повсяк​денний побут, навіть на прояви суспільної поведінки.

Учитель.
Реклама як особливий вид художньої творчості починає впли​вати у зворотному порядку не тільки на суспільне життя, а й на мистецтво та художню культуру, які в свою чергу вбирають у себе засоби та методи реклам​ної творчості. У сучасному мистецтві відображаються специфічні ознаки рекла​ми: емоційно-ігрові засади, гранично природна простота, загальнодоступність, наочна плакатність, часом цілеспрямований наївний примітив. Характерна для реклами і естетизація утилітарних, звичайних речей, що знайшло відобра ження у сучасній художній культурі.

Сучасній рекламі притаманні яскраво виражений утилітарний характер, на​явність художньої виразності. Для дієвого впливу на споживача вона звертаєть​ся до засобів і методів мистецтва. Це дає можливість дивитись на рекламу як на особливий нетрадиційний вид сучасного мистецтва.

Оскільки рекламу націлено на реальне задоволення потреб та масове сприйняття, у ній поруч із естетичним присутнє утилітарне начало, тому рекламне мистецтво не може бути елітарним. Розглядаючи механізм ко​ристування речами, реклама сприяє поширенню правил етикету, інформує про них через образну систему знаків, звертає увагу на манери та пристой​ність. Вона дає зразки культури спілкування, непрямо викладає елементар​ні правила ввічливості. Через створену модель втілюються зразки поведінки та статусні ролі. Реклама пропонує споживачеві вже естетизовану схему по​ведінки та зовнішнього вигляду, показуючи за допомогою художніх засобів, якими мають бути мова, одяг, міміка, жести і т. ін. Товар у рекламі набуває візуального вираження і естетичного «оформлення», а, ставши модним, фор​мує певний стиль життя.

Як вид соціальної взаємодії реклама апелює до загальнолюдських цінно​стей, використовуючи механізми художнього сприйняття, несе в собі велику образність, яскравість і видовищність, ще дає їй можливість естетизувати по​ведінку людини. Через наслідування, переконання, стандартизацію та схема​тизацію реклама деякою мірою закріплює у свідомості споживача реклами як такої естетичні цінності, норми його поведінки на рівні повсякденного буття. Будучи оригінальною формою відображення дійсності, особливим нетрадицій​ним тривіально-синтетичним видом сучасного мистецтва, реклама використо​вує весь арсенал художньо-виразних засобів для впливу на свідомість спожи​вача і його поведінку.

Рекламу зазвичай спрямовано не на високі духовні переживання людини, а на повсякденні потреби та інтереси. Вона має бути простою і зрозумілою, адже розрахована на середньостатистичного споживача та стандартизовану колектив​ну поведінку, тому її виразність є спрощеною, доступною для всіх. У той же час не можна не відзначити позитивної ролі для громадськості соціальної реклами та значення політичної реклами у житті держави.

Специфічність реклами як специфічного виду мистецької діяльності зумов​лена її спрямованістю на побут і повсякденність, проте вона буденне підносить до рівня прекрасного, спонукаючи споживача відчути естетичну насолоду від контакту з речами тривіальними і повсякденними.

Реклама вбирає у себе всі складові культури від науки до мистецтва, син​тезує їх та адаптує до повсякденної свідомості, стає своєрідною культурною уні-версалією. У створенні реклами органічно поєднуються художні засоби різних видів мистецтва: архітектури, скульптури, декоративно-прикладного мистецтва, графіки, живопису, літератури, театру, кінематографії. 

Можливості реклами у нашій країні реалізовані недостатньо. Хоча реклама насамперед націлена на товари першої необхідності, вона не є тільки споживаць​ким феноменом, вона також є частиною художньої культури. Використовуючи нові засоби виразності, реклама впливає на естетичну свідомість людей, сприяє формуванню принципу єдності краси та користі у повсякденності.

Проте для формування естетичного смаку та художньої культури людей сьогодення потрібно спрямувати рекламу на твори мистецтва. У розповсюджен​ні інформації про розвиток і становище мистецтва реклама може краще виявити себе як явище художньої культури. На нинішньому етапі реклама всебічно про​никає у загальні культурні процеси, зрощується з ними і стає своєрідним відоб​раженням тривіальної культури.

VIІ.   ПІДСУМОК УРОКУ

Експрес-опитування

•   Чому XX століття називають століттям дизайну та реклами?

•   Поясніть значення термінів «дизайн», «реклама».

•   Який вплив має реклама на суспільство?

•   Назвіть основні види дизайнерської діяльності.

•   Як здійснюється розповсюдження рекламної інформації через засоби масо​вої інформації?

•   Які напрями мистецтва здійснили вплив на формування дизайну, рекла​ми?

•   Які художні зображальні засоби використовує реклама?

•   Наведіть приклади високохудожньої реклами.

•   Як сучасні науково-технічні досягнення та технологічні умови впливають на розвиток дизайну?

•   Назвіть засоби розповсюдження рекламної продукції.

•   Що дає підстави вважати дизайн феноменом художньої культури XX сто​ліття?

•   Висловіть власні судження про роль реклами у розвитку художньої культу​ри.

VIII. ДОМАШНЄ ЗАВДАННЯ

На вибір:

•   створити ескіз дизайну побутового виробу у руслі «культурологічного під​ходу»;

•  запропонувати власний сценарій рекламного відеоролика про охорону дов​кілля або шкідливість тютюнопаління;

•   виконати рекламний плакат про роботу шкільного самоврядування, спор​тивної секції, танцювального гуртка тощо. 

ТЕМА: Пам’ятки культури і мистецтва рідного краю. Культурно-мистецькі заклади (театри, 

             музеї, концертні зали тощо)

МЕТА: охарактеризувати особливості архітектури II половини XVIII ст., познайомити дітей з пам'ятками архітектури рід​ного краю, розглянути вплив бароко і класицизму на архі​тектурні пам'ятки рідного краю, формувати систему цінніс​них орієнтацій, виховувати у дітей витонченість сприйняття творів мистецтва. 

                                                                      ХІД  УРОКУ
І.      ОРГАНІЗАЦІЙНА ЧАСТИНА

Оголошення тами та завдань уроку.

ІІ.    МОТИВАЦІЯ НАВЧАЛЬНОЇ ДІЯЛЬНОСТІ

Вступне слово вчителя
XVIII століття — доба розквіту та піднесення української національної куль​тури. Саме на цьому етапі Україна здійснила якісний прорив у всіх напрямках художньої творчості. Наприкінці XVIII ст. в українському мистецтві з'явилися ознаки нового європейського стилю — класицизму, але повноцінного виявлення він набув уже у наступному столітті.

Руїна кінця XVIII століття накладала відповідний карб на всі напрями ду​ховного життя, спричинила занепад професійної художньої творчості. Під ти​ском украй несприятливих історичних реалій висхідний розвиток художньої культури було загальмовано. В українській архітектурі II половини XVIII ст. співіснували різні стилі. Вашій увазі пропоную розглянути стилі бароко, роко​ко і класицизму в Україні та країнах Європи.

III.    ПОВІДОМЛЕННЯ УЧНІВ ТА ЇХ ОБГОВОРЕННЯ

Учитель. Заслухаємо доповіді учнів.

(Розповіді супроводжуються переглядом архітектурних споруд.)
 Бароко
Для українського бароко характерні зовнішні ознаки: динамічність форм, нерівність та розірваність ліній, тяжіння до драматизму, широке застосування декоративних оздоблень, символічних та алегоричних образів. Проте водночас  воно має власні духовні витоки. В оригінальних формах нього стилю зводив будівлі Степан Ковнір. За його участю споруджено ковнірський корпус, дзві​ниці на Дальній і Ближній печерах Києво-Печерської лаври, Кловський палац у Києві, церкву Антонія і Феодосія у Василькові. Кращі риси українського ба​роко розвинув Іван Григорович-Барський. Першою роботою будівничого ста​ло спорудження міського водогону в Києві. Центральною спорудою в його ро​боті був павільйон-фонтан «Феліціан». За його проектами у Києві споруджено Надбрамну церкву з дзвіницею у Кирилівському монастирі, Покровську церкву, церкву Миколи Набережного на Подолі, бурсу Києво-Могилянської академії, дзвіницю Успенського собору.

У творчості простежуються перші паростки класицизму.

Першим зразком стилю бароко можна вважати церкву Іль-Джезу в Італії, архітекторами якої є Дж. Б. де Віньоло та Дж. дела Порте. Великий вклад у ство​рення церковної архітектури бароко внесли майстри: Карло Мадерна, Франче-ско Барроміні, Лоренцо Берніні.

За часів Єлизавети Петрівни розцвітає бароко в Росії. Представником цьо​го стилю був італієць Франческо Бартоломсо Растреллі (Зимовий палац, Вели​кий палац у Петергофі, палац Катерини у Царському Селі, собор Воскресіння у Смольному монастирі).

Записи
Риси бароко: динамічність форм, нерівність та ршірпаність ліній, тяжіння до драматизму, широке застосування декоративних оздоблень, символічних та алегоричних образів. Великий вклад у створення цсркошшї архітектури бароко внесли майстри: Карло Мадерна, Франческо Барроміні, Лоренцо Берніні.

Рококо
Рококо у Франції виникло в останні роки правління короля Людовіка XIV. Більшість будівель рококо — власні будинки французької аристократії. В епоху рококо побудований готель Субіз у Парижі, ансамбль трьох майданів у Лота​рингії, цей ансамбль завершив епоху рококо.

В середині XVIII століття в українську архітектуру прийшов новий захід​ноєвропейський стиль рококо. Він є подальшим розвитком бароко і відрізняєть​ся від нього деталями декоративного оздоблення. На зміну досить важким і гро​міздким барочним формам приходять делікатні ажурні прикраси рококо. Будівлі в цьому стилі на українських землях споруджувалися переважно за проектами іноземних будівничих. У стилі рококо збудовані Андріївська церква у Києві за проектом В. Растреллі, Собор Святого Юра у Львові — архітектором М. Ур-банік та Я. де Вітт, міська ратуша в Бучачі — архітектор Б. Меретіні.

Записи
Риси рококо: витонченість, грайливість, легка розважність. Виявився стиль у декоративних мотивах. Прийшов стиль із Франції

 Класицизм

В архітектурі утвердився новий художній напрямок — класицизм, що ґрун​тувався на античних традиціях мистецтва Давньої Греції та Давнього Риму. Осно​вним принципом архітектури стало застосування античної ордерної системи на тлі простих і чітких геометричних форм. Як і в усій Європі, в Україні з кін​ця XVIII століття будуються поміщицькі маєтки з великими парками, пишними палацами й численними службовими приміщеннями. Класицизм був своєрід​ною реакцією на бурхливий і напружений стиль бароко. У спокійних і суворих класичних формах зведено палаци гетьмана К. Розумовського в Почепі, Яготині, Глухові, Батурині (архітектор Ч. Камерон), палац П. Заводського в Ляличах (ар​хітектор Д. Каваренгі).

В архітектурі Франції перехід від замку до палацу можна простежити, порівнявши дві будівлі: Люксембурзький палац у Парижі та палац Мезон-Лаф-фід під Парижем. Саме у Франції сформувався новий стиль у мистецтві — кла​сицизм. Вершиною розвитку нового напрямку в архітектурі став Версаль — ре​зиденція французьких королів.

Жоден із європейських стилів не існував у мистецтві Англії у XVII—XVIII ст. тому що вони прийшли до Англії пізніше. Риси бароко і класицизму могли пе​реплітатися у творчості одного зодчого або навіть в одній будівлі. Зміни в анг​лійській архітектурі прийшли з ім'ям Ініго Джонса («Куниз-Хаус», «Банкетінг-Хаус») та Крістофера Рена («Собор Св. Павла»).

Записи

Класицизм сформувався у Франції. Вершина розвитку цього напряму - Версаль.

IV.    РОЗГЛЯД    ПАМ'ЯТНИКА    АРХІТЕКТУРИ    МИХАЙЛО-АРХАНГЕЛЬСЬКОІ ЦЕРКВИ

Учитель.
Михайлівська церква була побудована в 1787 році, тобто в той час, коли класицизм ще тільки входив у моду. Невідомі будівники з простих російських та українських селян побудували цей монументальний пам'ятник архітектури. Він не відрізняється особливою пишністю форм, хоча саме вони притаманні українському зодчому. Тут інша школа. Більшість будинків, палаців і культових споруджень ще будувалися за старими зразками. Тут перед глядачем постала чітка архітектурна гармонія із найпростіших просторових гам. Будинок різко відрізнявся від сучасних. Інші ритми, композиція, деталі. Пам'ятники, які збереглися, підтверджують це.

Споруда одна з перших на Південній Україні — витвір суворої класики, без завитків і різьблення, які відрізняли українське бароко.

У наш час частину будови приписують поміщикам Міоковичам. Це тому, що на стіні південного переділу за колонами портика зберігся меморіальний надпис: «Состроена Авраамом и Исааком Миоковичами, 1787 г.».

Зовнішньому вигляду церкви цілком відповідає його інтер'єр, являючи со​бою високий, світлий зал без хор, який переходить у високий простір. Тут роз​міщений невеликий круглий зал, він представляє собою ротонду, вписану у куб зовнішнього об'єму, увінчану сферичним куполом. Стовпів і колон приміщення не має. Підробних коштовностей немає.

Живопис під куполом і на лопатках люнет — масляний. Картини являють собою біблійні мотиви. Ці малюнки мають художню та історичну цінність. Знач​ну художню цінність мав дерев'яний іконостас, але він не зберігся.

У центральному барабані — купольне сферичне покриття. Дах залізний, на​гадує дзвони. По колу барабана розташовані напівкруглі вікна. Вежа побудована в стилі строгого класицизму, однак, не дивлячись на це має свій неповторний ві​зерунок. Будова має ще два входи, але на даний час їх не використовують. Вхід до дзвіниці (головний вхід) побудований у вигляді арки. Над ними розташовані ікони, присвячені життю і проголошенню дива Архангелом Михайлом.

Західна башта була збудована пізніше основної будівлі, але з того ж матеріа​лу. Будівля збудована практично і міцно. Тошцииа стін дорівнює 1,3 м. Панів​ний фасад будівлі охоплює два поверхи. Верхній і нижній шар вікон повторю​ються в розмірах по усій будівлі. Фундамент міцно тримає стіни будівлі. При основі блоки більші, ніж при карнизі. Узорів на стінах немає, крім природного візерунка каміння.

 Записи

Михайлівська церква була побудована у 1787 році. Споруда одна із пер​ших на Південній Україні — витвір суворої класики, без лавитків і різьби, які відрізняли українське бароко. Архітекторами церкви вважають братів Міоковичів — Авраама та Ісаака.

V.     ВИС

Сьогодні ми познайомилися з видами архітектури — бароко, рококо, класицизм. Побачили, у чому їхня різниця. Познайомилися з найвидатнішими архітекторами та їх роботами, а також дізналися про витвір мистецтва, яке знаходиться в нашому селі. Михайло-Архангельська церква для нас — це частина нашої історії, це гордість нашого села. Адже тільки відчуваючи гордість за досягнення того, що маємо, що ми збережемо для майбутнього — ми можемо сподіватись, що молоді українці виростуть справжніми патріотами.

VI.  ДОМАШНЄ ЗАВДАННЯ

Написати відгук на тему «Пам'ятки нашого селища».

ТЕМА : Поняття «Художня картина світу», «художній образ світу». Полі культурність суспільства 

             сучасної доби. 

МЕТА: у ході дискусії репрезентувати найбільш яскраві риси культур​ної спадщини кожного з континентів (від Європи до Антарк​тиди); створити єдиний образ планети Земля, підкресливши у культурах різних народів загальні риси; у ході рольової гри сформувати особистісно значиме поняття «я — громадянин Світу»; формувати в учнів культуру полеміки, вміння слухати опонента, терпимість до іншої точки зору.

Підготовка до уроку:
1.  Випереджуюче завдання: підготуватися до Першої міжпланетної конферен​ції «Знайомтеся, це наша планета», де необхідно буде презентувати Землю (особливості, історію виникнення, населення та культуру), бути готовими до різних питань з боку представників інших планет.

2.  Розбивка класу на групи журналістів, які готують інформаційні блоки. Ви​значити склад кожної групи.

3.  Постановка та роз'яснення завдання кожної груп.

4.  Підготовка групи інопланетян (краще учнів старших класів або вчителів для того, щоб дискусія була на високому інтелектуальному рівні). Підго​товка запитань.

5.  Список необхідної літератури.

                                                             ХІД  УРОКУ
Коли вивчалась спадкова інформація людей, що живуть у різних кінцях Землі, вчені-генетики у 2002 році дійшли висновків, що усі вони — американці, азіати, європейці та австралійці — є віддаленими нащадками однієї пари людських істот, які мешкали майже дві тисячі віків тому в глибинних районах Ефіопії. Таким чином, ми усі — одна велика родина, кровні родичі, брати та сестри.

                                                                                                                            (А. А. Климов. «Я пізнаю світ»)
І.    Організаційний момент

Перед початком уроку клас перетворюється на конференц-зал, де для пред​ставників планети Земля заготовлені вісім місць. Ці місця займають керівники журналістських груп. Вони готували інформацію про Землю за темами: 

1) Загальні відомості (версії виникнення, місцезнаходження у Всесвіті, мовлення, світові релігії, найдавніші культури); 

2) Європа; 

3) Азія; 

4) Африка; 

5) Північна Америка; 

6) Південна Америка; 

7) Австралія та Океанія; 

8) Антарктида.

Місця навпроти займають представники інших планет.

Також необхідно призначити оператора, щоб зробити відеозапис цієї зустрі​чі, фотографа та протоколістів (за бажанням вчителя), що зафіксують усі питан​ня та відповіді, які прозвучать у ході конференції. Вони ж можуть упорядкува​ти увесь матеріал, що зібрали учні до уроку. Значно посилюють ефект справж​ності костюми або хоча б деталі таких (наприклад, бейджики із назвами різних планет).

Слово вчителя
Вчитель оголошує про початок конференції, представляє учасників один одному, пропонує інопланетянам ставити мигання до представників Землі, від​криває дискусію.

                                              Хід дискусії
1.  Виступають представники планети Земля із докладами (регламент 2—3 хви​лини) за підготовленими темами.

2.  Інопланетяни висувають першу гіпотезу про те, що при такій кількості ціл​ковито різних культур на планеті Земля ніколи не буде злагоди, таким чи​ном вона приречена на вічні суперечки,  безлад, війни та загибель.

3.  Завдання землян: спростувати цю гіпотезу,показати напрямки, у яких куль​тури усього Світу перетинаються, мають : загальні риси, схожості, як резуль​тат — розуміння та прийняття одне одного. Доречним будуть приклади взаємопроникнення та вплив одне на одною культур різних народів.

4.  Інопланетяни висувають другу гіпотезу, за якою кожен народ на Землі ви​рішує тільки свої проблеми. У жителів планети не маг інтересу та почуттів до самої планети, яка перебуває у плачевному стані (природа, екологія то​що).

5.  Завдання землян: спростувати гіпотезу, зазначинши глобальні проблеми, над вирішенням яких працюють усі земляни: це проблеми оточуючого се​редовища, зміни клімату, перенаселення, життя у відсталих країнах, пробле​ма продовольчих та енергетичних запасів тощо. Кожен учасник групи може додати інформацію зі свого континенту додатково.

6.  Питання інопланетян можуть мати провокаційний характер, наприклад, яка раса на Землі найрозумніша (найгарніша, найсильніша) або якщо на Землі такі різні релігії, чи не приведуть вони до нескінченних війн.

7.  Завдання землян: довести, що безглузді видумки расистів щодо перевага одних рас над іншими у наш час просто смішні, а щодо релігій — жодна з них не вчить ненависті та ворожнечі.

8.  Цікавим для дискусії буде таке питання. Останнім часом культура людс​тва стаг все більш одноманітною: у різних країнах людині пропонують одні й ті ж книги, фільми, музику, їжу, одяг. Як ви вважаєте, чи не опиниться люд​ство у глухому куті, якщо різниця між культурами повністю зітреться, чи необхідно цьому протистояти? Якщо так, то як?

Підведення підсумків дискусії

1.  Найголовнішим завданням дискусії є створення в учнів бажання говорити від імен громадян Світу, особливо коли вони захищають та відстоюють по​зитивні позиції свого громадянства, та коли вони наводять приклади та усі відомі факти про життя і культурний розвиток різних народів нашої пла​нети.

2.  Можливо,  підсумкові  висновки  про єдність  і  різноманітність  культур на Землі пролунають із уст інопланетян, та матимуть характер захоплюю​чого відгуку чи дивовижного відкриття.

3.  Обговорювання результатів роботи груп (співвідношення результатів гру​пової роботи із загальними проблемами та окремими виступами).

4.  Оцінка усіх учасників.

Головне - текст





Пісня не для розваги, а для роздуму та душі





Мелодія повинна легко запам’ятовуватись





Французький шансон





?





?





    Різновиди індійського танцю





Естрадний (кінематографічний)





Народний





Напівкласичний





Класичний





мохіні-


аттам





одісси





кучіпуді





катхакалі





маніпурі





катхак





бхарата-


натьям








