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ВСТУП
Актуальність теми дослідження. Пастель – один з незвичайних видів образотворчих матеріалів. Живопис пастеллю повітряний і ніжний. Тонкість та витонченість цієї техніки надає картинам жвавість. Вона має властивість надавати будь-якому сюжету надзвичайну м'якість і ніжність. У цій техніці можна робити будь-які сюжети: від пейзажів до портретів. Перевага пастелі – у великій свободі для художника: вона дозволяє знімати й перекривати мальовничі шари, в будь-який момент припиняти та відновлювати роботу. Пастель поєднує можливості живопису та малюнку. Вивчення техніки пастельного живопису в даний час, коли художники можуть самостійно обирати стиль, матеріал для своєї творчості, є актуальною, бо мистецтво пастелі дуже ефектне й цікаве. Інтерес до робіт, виконаних у техніці пастельного живопису, обумовлює й актуальність даної техніки серед викладачів живопису різних рівнів навчальних закладів освіти.

Сьогодні пастель є технікою, яка може надати своєму прихильнику чималі можливості в розкритті художнього образу. Цьому сприяє як лінійний малюнок, так і передача широкої палітри колірних відтінків. Найбільш яскраво-візуальні ефекти пастелі – ніжна оксамитова фактура й матовість. Чарівна м'якість і жвавість фарб захопило погляди не одного покоління художників (особливо портретистів) в XVII – ХVIII ст. та імпресіоністів XIX ст., які багато уваги приділяли передачі найдрібніших нюансів повітря та світла.

Натюрморти ХVIII ст. представлені в творчості відомих художників-пастелістів, як Р.Карьєра, Ж.Ліотар, Ж.Шарден, П.Батіст та ін., які працювали над портретами та натюрморт ставав частиною образу. ХХ століття в живописі достатньо насичене натюрмортами в техніці пастелі. Прикладом цього є роботи І.Левітана, Т.Яблонської, В.Могилевича, І.Плаксіної, Г.Палег, В.Теплова та ін.
Проблема теми магістерського дослідження полягає в тому, що, на наш погляд, при безлічі прийомів техніки пастелі, видів пастелі (ручна, суха, масляна пастель і олівцева пастель) її використовують в основному в таких жанрах мистецтва як портрет і пейзаж, а найменше використовують при виконанні натюрмортів. М'які, ніжні, повітряні півтони, надають відчуття, ніби зображення оточене сяйвом, невагоме.
Європейський і вітчизняний пастельний натюрморт був предметом уваги багатьох мистецтвознавців: Д. Антоновича, П. Балицького, М.Вороного, І. Врона, Е. Голлербаха, М. Голубця, С. Гординського, М.Жука, М. Зубар, Ф. Ернста, П. Ковжуна, Є. Кузьміна, Ю. Меженко, В.Січинського, С. Таранушенко, Д. Чукіна, В. Овсійчука, А. Банцекової, Л.Владича, О.Логутенко та ін. Особливості розвитку декоративного натюрморту були висвітлені в працях І. Болотіної, І. Данилевського, А.Мілексетяна, А. Пучкова, І. Раджабова, В. Садкова, А. Триселерова, Г.Черлінка, Т.Шпікалової та ін. Проблему виховання засобами мистецтва у своїх роботах розглядали С. Горбенко, Л. Масол, О. Отич, С. Соломаха, О.Щолокова та ін. Отже, систематизованого дослідження за темою тематичного натюрморту у техніці пастелі виявлено не було, що й обумовило вибір теми магістерського дослідження. 

Мета і завдання дослідження – дослідити особливості виникнення, історію розвитку та технологію пастельного живопису в жанрі тематичного натюрморту XVIII та ХХ століть.

Завдання магістерського дослідження:

1. розкрити особливості виникнення та розвитку пастельного живопису;

2. розглянути пастельний живопис в жанрі натюрморт в XVIII та ХХ століттях;
3. проаналізувати роботи провідних митців пастельного живопису XVIII та ХХ століття у жанрі тематичного натюрморту;
4. дослідити особливості технології пастельного живопису у жанрі тематичного натюрморту;
5. виявити художньо-педагогічні особливості пастельного натюрморту в позашкільних навчальних закладах та розробити методичні рекомендації щодо проведення таких занять.

Об'єктом дослідження є пастельний живопис у XVIII та ХХ століттях.
Предмет дослідження: технологія пастельного живопису у жанрі тематичного натюрморту XVIII та ХХ століть. 
Новизна отриманих результатів дослідження полягає в розгляді особливостей технології пастельного живопису, систематизації набутих фактів. Також у власній інтерпретації робіт провідних митців пастельного живопису XVIII та ХХ століття у жанрі тематичного натюрморту та оптимізації методів навчання техніці пастельного живопису в позашкільних установах художнього спрямування.
При проведенні дослідження використовувались наступні теоретичні методи: аналіз словникової, культурологічної, історичної, мистецтвознавчої літератури для визначення основних понять, які складають науково-теоретичну базу дослідження; метод історіографічного і теоретичного аналізу наукової літератури; метод синтезу, систематизації та узагальнення отриманої інформації; метод порівняльного аналізу мистецьких творів; художні методи виконання творчої практичної роботи.
Практичне значення магістерської роботи. Дослідницькі матеріали можуть бути використані студентами та викладачами фахових дисциплін з метою організації роботи на заняттях різних типів з курсу «Історія мистецтва», «Живопис», «Інтерпретація творів живопису» у навчальних закладах мистецького профілю, для написання рефератів та курсових робіт, викладанні спецкурсів та семінарів для підвищення кваліфікації викладачів мистецьких дисциплін.

Апробація результатів дослідження. За темою магістерського дослідження була підготовлена доповідь, матеріали якої опубліковані у тезах «Особливості технології виконання пастельного живопису». 
Структура роботи: магістерська робота складається зі вступу, трьох розділів, у межах яких розрізнюють  вісім параграфів, висновків до кожного розділу, висновків, списку використаних джерел, додатків. Загальний обсяг роботи складає  92 сторінки, роботу доповнено додатками.
РОЗДІЛ 1.  ІСТОРІЯ РОЗВИТКУ ПАСТЕЛЬНОГО ЖИВОПИСУ
1.1. Виникнення та розвиток пастельного живопису
Пастель – це графічна й мальовнича техніка одночасно, в якій для створення творів мистецтва використовують кольорову крейду або олівці без оправи. Пастеллю також називають художні матеріали різних відтінків у формі тонкого бруска з округлим або прямокутним перетином. Загальна назва техніки й матеріалів походить від латинського слова pasta - «тісто».

Історія пастелі налічує більше 500 років. Авторство створення цієї техніки належить французькому художнику Жану Перреалю (Jean Perréal). Придворний живописець супроводжував короля Людовика XII в ході військових походів і робив замальовки важливих подій. Саме Перреаль в кінці XV – на початку XVI століття винайшов пастельну крейду на основі сухого фарбувального пігменту й прозорої смоли різних видів акації (гуміарабіка) [42].

Вже до кінця XVI століття новий художній матеріал набув великої популярності у Франції, а потім в Англії та Італії. Пастеллю почали масово писати портрети на замовлення кращі художники того часу.

Термін «пастель» вперше з'явився в історії мистецтва в трактаті Дж.П.Ломаццо «про мистецтво живопису» (1584), в якому він описав спосіб малювання «a pastello» і згадав, що Леонардо да Вінчі користувався для підготовчих малюнків до своїх картин кольоровими олівцями (хоча це ще не була пастель в сучасному значенні слова), а також чорним італійським олівцем і червоною сангіною. Проте, батьківщиною пастелі слід вважати Францію, оскільки в середині XVII століття справжньою пастеллю став малювати художник Даніель дю Монтьє [4].

Якщо спочатку малюнок був підготовчим начерком, етюдом, то вже в епоху раннього Відродження, він набув вигляду самостійного твору мистецтва. На даний час відомо велика кількість етюдів та ескізів (в основному портрети й оголена натура), зроблені олівцем, сангіною, пером і крейдою. Саме сангіна (червоно-коричневий олівець) поряд з крейдою стали попередниками пастелі. Поглянувши в минуле, можна виявити, що малюнок отримав велике визнання Верроккьо та його учнів Леонардо да Вінчі, П'єро делла Франческа, Сандро Боттічеллі, Тіціана, Рафаеля, і фламандських майстрів Рогір ван дер Вейдена, Яна ван Ейка ​​і багатьох інших відомих живописців. Цілком ймовірно, що «техніка роботи сухими фарбами» тобто пастеллю, про яку згадував Леонардо да Вінчі у своїх творах, повинна була включати в себе й інші кольори, крім білого, червоного й бурого, які зазвичай присутні в малюнках, що збереглися [42].

Художники епохи Відродження й бароко (XV – XVII ст.) змогли досягти графічної й тональної виразності, використовуючи обмежений набір кольорів та матеріалів. Деякі з них застосовуються в наш час художниками під час роботи з пастеллю. Наприклад, чорний камінь – це аналог нинішнього вугільного олівця, застосовується для промальовків контурів і зафарбовування темних ділянок, сангіна - для накладення півтіней, а біла крейда - для передачі рефлексів і відблисків.

Збільшення інтересу до простого малюнку, за часів епохи Відродження, змусила художників почати пошуки оригінальних колірних ефектів при його створенні. Малюнок, виконаний з використанням сангіни, є яскравим прикладом зародження пастельної техніки. Наприклад, робота Рафаеля Санті (1483 – 1520) «Венера і Психея» (Лувр, Париж, Франція) [42, с. 6] (Додатки, рис.1).
Пітер Пауль Рубенс (1577 – 1640) – автор декількох тисяч етюдів, начерків і підготовчих малюнків для картин, як і його численні учні. Малюнки Рубенса  відрізняються незвичайною жвавістю штриха й колірною виразністю, вони є незвичайними зразками шедеврів, виконаних в трьохкольоровій гамі – чорний камінь, біла крейда та сангіна. Багато хто вважає, що саме Рубенс сприяв народженню цього стиля, який стали наслідувати всі його послідовники. Французи в XVIII ст. стали називати його dessin а trois crayons (рисунок 3 олівцями). Ці роботи послужили основою для розвитку практичних прийомів роботи пастеллю (Додатки, рис.3). 
Робота П'єра Бріара (1559 – 1609) «Портрет молодої жінки» (Лувр, Париж, Франція) (Додатки, рис.4) є справжнім зразком роботи пастеллю. Пофарбований папір надає їй особливої ​​вишуканості.
Таким чином, за своїми можливостями пастель почала наближатися до олійного живопису, при цьому досягнувши такої досконалості, що, дивлячись на деякі портрети, виконані великими художниками в XVII – XVIII ст., майже неможливо визначити, який матеріал використовувався при їх створенні – олія або пастель. Художники, які прагнули максимально скористатися наявними можливостями цієї техніки, змогли досягти того, що пастель з великою реалістичністю й експресивністю, як і олія, змогла передавати будь-який простір, фактуру, колір і світло (включаючи обличчя й тіло людини).

Отже, пастель, як художній матеріал, виникає в кінці XV століття й поступово набуває поширення серед художників.
1.2. Пастельний живопис в жанрі натюрморту в XVIII столітті
Натюрморт як жанр живопису можна назвати творчою лабораторією живопису, оскільки він є і складовою частиною і пробним каменем станкового мистецтва. У ньому максимально розкриваються пластичні і колористичні можливості живописця, виявляються особливості його мислення [8, с. 34].
Цей жанр має багато функціональних особливостей, іноді його називають камерною музикою живопису. Його використовують як навчальну постановку, первинну стадію вивчення натури в період учнівства.

Натюрморт (фр. Nature morte букв. мертва природа) – в образотворчому мистецтві – зображення неживих предметів, це найбільш улюблений жанр і в мистецтві багатьох сучасних художників. Натюрморти пишуть на пленері, в інтер'єрі, прості й складні постановки, традиційні і сучасно аранжовані набори предметів з повсякденного побуту людини. У картині-натюрморті художники прагнуть показувати світ речей, красу їх форм, фарб, пропорцій, відобразити своє ставлення до цих речей. При цьому в натюрмортах відбивається людина, її інтереси, культурний рівень і саме життя [8].

Професійний художник нерідко звертається до натюрморту як до живописного етюду з натури. Натюрморт – це один з жанрів живопису, який представляє безліч можливостей для формального живописного пошуку. Він, самостійною картиною, по-своєму розкриває вічну тему мистецтва – тему буття людини. Така кількість функцій жанру натюрморту робить живопис неживих предметів сферою пошуку не тільки форм і змісту, а й пошуку особистого погляду художника на навколишнє, його розуміння і відчуття життя, вироблення свого стилю.

Радість безпосереднього спілкування з натурою в образотворчому мистецтві в роботі над натюрмортом набуває особливого змісту. «Натюрморт – одна з гострих бесід живописця з натурою». В роботі над натюрмортом ніхто не відволікає художника, дозволяє зосередитися на власному живописі, бо від краси, глибини й виразності живописної мови залежить в натюрморті краса і глибина виразного образу, гострота тих асоціацій, які цей образ народжує у глядача. Осмислення простих предметів як частини реальності робить таким цей чудовий жанр живопису [22, с. 34].
Натюрморт є найбільш поширеним жанром, як в живописі, так і в графіці. В даному випадку вибір і розташування всіх об'єктів визначається не реальною обстановкою, а самою композицією та її вимогами.

Розглянемо види натюрморту. Існує декілька видів натюрмортів:

• сюжетно-тематичний;

• навчальний;

• навчально-творчий;

• творчий.

Натюрморти розрізняють:

• за колоритом (теплий, холодний);

• за кольором (зближені, контрастні);

• освітленістю (пряме освітлення, бокове освітлення, проти світла);

• за місцем розташування (натюрморт в інтер'єрі, в пейзажі);

• за часом виконання (короткостроковий - «наліпок» і довгостроковий - багатогодинні постановки);

• за постановкою навчального завдання (реалістичний, декоративний і т.д.) [22].

Натюрморт в пейзажі (на пленері) може бути двох типів: один – складений відповідно до обраної теми, інший – природний, «випадковий». Він може бути як самостійним, так і бути складовою частиною жанрової картини або пейзажу. Нерідко пейзаж або жанрова сцена самі лише доповнюють натюрморт.

Натюрморт в інтер'єрі передбачає розташування предметів в оточенні великого простору, де об'єкти натюрморту знаходяться в сюжетній супідрядності з інтер'єром.

Сюжетно-тематичний натюрморт має на увазі об'єднання предметів темою, сюжетом.

У навчальному натюрморті, як у сюжетно-тематичному, необхідно узгодити предмети за розміром, тону, кольором і фактурою, розкрити конструктивні особливості предметів, вивчити пропорції і виявити закономірності пластики різних форм [22, с. 57]. Навчальний натюрморт носить також назву академічний або постановочний. Навчальний натюрморт відрізняється від творчого суворою постановкою мети: дати учням основи образотворчої грамоти, сприяти активізації їх пізнавальних здібностей і долучати до самостійної творчої роботи.

У декоративному натюрморті основним завданням є виявлення декоративних якостей натури, створення загального враження нарядності «Декоративний натюрморт не є точним зображенням натури, а роздум з приводу даної натури: це відбір і відкладення самого характерного, відмова від усього випадкового, підпорядкування ладу натюрморту конкретному завданню художника». Основний принцип рішення декоративного натюрморту є перетворення просторової глибини зображення в умовний площинний простір. У той же час, можливе використання декількох планів, які необхідно розташовувати в межах невеликої глибини. Декоративний натюрморт дає можливість розвитку почуття колірної гармонії, ритму, кількісної та якісної пропорційності колірних площин в залежності від їх інтенсивності, світлини і фактурності.

Звернемося до натюрмортів XVIII ст. в техніці пастелі. Відомі майстри XVIII ст. працювали пастеллю. Один з них засновник Французької академії, живописець при дворі короля Людовика XIV і творець його кількох портретів – Шарль Лебрен (1619 – 1690). Не варто забувати і таких майстрів пастельного живопису як Жана Антуана Ватто (1684 – 1721) і Франсуа Буше (1703-1770) – які хоча і вважаються найбільшими майстрами олійного живопису, все ж досить багато часу приділяли пастелі. Художник, який цілком присвятив себе пастелі, творець грандіозних картин, які змагаються з кращими творами майстрів олійного живопису – Моріс Кантен де Латур (1704 – 1788) (Додатки, рис.4) [41].

Майстри XVII – XVIII ст. малювали пастеллю по тонованому паперу або по темному ґрунту – сірому, коричневому, на якому краще видно штрихи. Шедевром мистецтва в техніці пастелі є портрет «Шоколадниця», який створив на пергаменті в 1745 р Жан-Етьєнн Ліотар (1702 – 1789), видатний художник і живописець. Портрет служниці, або, як її незабаром прозвали, «Шоколадниця» (Додатки, рис. 5), Ліотар створив у Відні. Цей твір відрізняється дивовижною красою, ніжністю «порцелянових» фарб, тонких рожево-вохристих і сіро-зелених пастельних тонів, гами, якої можна досягти тільки в техніці пастелі.

Ліотар багато їздив по Європі, насолоджувався міжнародною славою, писав портрети знатних осіб і відомих красунь. У пізній період його роботи стають все більш точними і строгими. У старості майстер повернувся в рідну Женеву, де захопився жанром натюрморту (Додатки, рис.6, 7, 8). Дивлячись на картину, захоплюєшся цим чудовим натюрмортом, у якому все промальовано до найменших деталей. Ліотар настільки майстерно зобразив чайний сервіз, де кожна деталь композиції – це внутрішня гармонія образу.
XVIII ст. – вік початку французького абсолютизму, став для пастельного живопису століттям, в якому пастель досягла піку свого розвитку. Було розроблено основні технічні прийоми роботи цим матеріалом. У цей період, пастель стала улюбленим образотворчим матеріалом майстрів тієї епохи. Саме тоді були розроблені прийоми, що дозволили максимально розкривати можливості реалістичної передачі натури в такій простій, на перший погляд, техніці. Це був період небувалого розквіту витонченого пастельного живопису: помпезні фігури придворних, ідилічний світ алегоричних персонажів, жіночі образи - все це різноманіття втілилося в найкращих зразках образотворчого мистецтва XVIII ст. [43]
Згадаємо провідних пастелістів XVIII століття. Розальба Каррієра (1675 – 1757) художниця XVIII ст., яка присвятила всю себе пастельному живопису й змогла зробити значний внесок у розвиток цієї техніки (Додатки, рис. 9). Вона була видатним майстром мініатюри в змішаній техніці. Її стиль наділений невловимим зачаруванням, а виняткове володіння технікою пастелі полегшує сприйняття образу. Її клієнтами були венеціанські сеньйори, безтурботні й галантні іноземці, які бажають увічнити себе. На живопис Розальби вплинув Джанантаніо Пеллегріні, поряд з Річчі і Амигони, майстер венеціанського рококо. Про цей вплив свідчать світлі й повітряні кольори, розпливчастість форм, світська, але при цьому душевна і людяна чутливість, витонченість напудрених дам і кавалерів. Роботи Каррієри були не випадково популярні в Європі при монарших будинках і у знаті. Секрет цього успіху зрозумілий, - всі її портрети виконані та повні найніжнішої чарівності, її персонажі – усміхнені, гарні (і вельми прикрашені), їх внутрішній світ сповнений тонкої чарівності, жіночності, легкості, настільки близькими художньому світогляду рококо [42].

Чудові зразки малюнків пастеллю створили французькі майстри Ф.Буше, М.К., Ж.М. Наттьє, Ж.Б. Грьоз, Ш.Ж. Натуар, Ж.Б. Перроно, Л.Токе, Ж.Б. С. Шарден.

У Росії пастель з'явилася в першій половині XVIII століття, привезена іноземними художниками. Протягом всього XVIII ст., творцями творів у цій техніці були майстри так званої россики – іноземні живописці, які працювали в Росії. Вони виконували портрети на замовлення. Поширення в середовищі російських художників техніка пастелі отримала дещо пізніше. Швидкий у виконанні, часто в один сеанс, пастельний портрет набув широкого поширення і став одним з найулюбленіших видів замовного зображення, виконуючи функцію фотографії того часу. 
Як видатні пастелісти відомі швед Вігіліус Еріксен, творець оригінального портрету імператриці Катерини II; француз Жан Сансуа, автор портрету великого князя Павла Петровича; німець Якоб Орт, автор рідкісного профільного зображення Єлизавети Олексіївни. Найвідомішим і плідним майстром пастельного портрету в Росії в останній третині XVIII ст. був уродженець Швейцарії Йоганн Барду, писав на спеціально заґрунтованому полотні, папері і пергаменті невеликі овальні або восьмикутні портрети. Барду переїхав до Санкт-Петербурга в 1784 р і виконав пастельні портрети Катерини II і її фаворита А. Ланського. Найбільш ранні пастеллі в зборах Російського музею є етнографічна етюдна замальовка німецького художника Яна Касселя «Молодий башкир», виконана в 1735 р. [43].

Все більше і більше техніка пастелі почала застосовуватися в кінці XVIII століття. Розвиток романтизму спричинив за собою нове розуміння мистецтва, в якому живопис став частиною освіти культурної людини того часу. Студенти Північної Європи, в своїх подорожах, відпрацьовували свої художні навички для створення начерків. Дуже часто ці начерки виконувалися пастеллю. Пейзаж все більше і більше привертав увагу художників, які шукали кошти для фіксації чудових миттєвостей, які пропонувала природа. Пастель якнайкраще підійшла для цих цілей. Популярністю навіть став користуватися костумбрістський живопис: зображення побутових сцен із життя простих людей. Пастельна техніка чудово підходила для швидкої роботи з натури. Що стало актуальним, коли прокинувся інтерес до реалізму - з того часу ідеалом стало відображення колориту реального життя [41].

У період сентименталізму другої половини XVIII ст., як і пізніше в мистецтві бідермайєра першої третини XIX ст., малювання пастеллю набуло популярності серед жінок і навіть стало чимось на зразок домашнього рукоділля.

Таким чином, відомі пастелісти XVIII ст. дали поштовх подальшому розвитку техніки пастелі у наступних століттях. Такі великі імпресіоністи у XIX ст., як О. Ренуар, Е. Мане і Е. Дега, так сильно розширили межі використання пастелі, що, починаючи з ХХ ст., буквально всі художники без винятку стали використовувати цю техніку при створенні ескізів, а, найчастіше, і великих творів. 
Як бачимо, історія розвитку техніки пастелі свідчить про те, що художники в основному працювали в жанрі портрету, бо цей жанр користувався популярністю на той час. Портрети виконувалися на замовлення та приносив дохід, тому були популярні в творчому середовищі. На відміну від натюрморту, який був досить рідкісним явищем у живописній практиці серед художників.
1.3. Пастельний натюрморт у живописі ХХ століттях
У XX ст. художники-авангардисти: символісти, постімпресіоністи, експресіоністи, фовісти і багато інших застосовували в своїх творчих експериментах пастель, трансформувавши цю техніку в досконалий засіб художнього самовираження. Деякі художники не зупинилися на класичних прийомах, вони стали комбінувати традиційну пастель з іншими матеріалами, збільшуючи можливості техніки. 
Протягом усього століття видозмінювалися поняття, концепції, прийоми й теми. Пастель вписалася в художні манери кожного з вищезазначених напрямків мистецтва XX ст. Експресіоністи додали в пастельний живопис насиченість кольорів і рішучість мазків, символісти досліджували його можливості при передачі найтонших відтінків і ніжних текстур, постімпресіоністи працювали з грою чистих кольорів.

Більшість відомих художників (Ж. Брак, П. Пікассо, А. Матісс, Ж.Вюйяр, М. Кессетт, М. Бекман, П. Боннар і ін.) були видатними пастелістами, які стали засновниками всіх сучасних тенденцій у використання техніки пастель. І, якщо раніше пастель не знала буйства фарб та чистоти форм, художники всіх наступних за ними поколінь, включаючи сучасних живописців, використовують всю палітру можливостей пастелі, не намагаючись копіювати інші техніки [7].

Весною 1984 р. в Барселоні на виставці видатного художника і графіка Рамона Касаса (1866 – 1932) для багатьох стала одкровенням величезна колекція його малюнків сангіною й вугіллям. Таким же відкриттям для публіки, безсумнівно, стали й пастелі відомих іспанських пейзажистів Хоакіна Миру (1873 – 1940) і Хоакіна Соролья (1883 – 1940), які глибоко проникли в таємниці світла і блискуче передали його в своїх середземноморських видах.

М'якість, характерна для деяких сюжетів, вимагала від художника такої ж м'якості й легкості колориту. Цього принципу дотримувався Франсіско Серра. У своїх осяяних тихою радістю пастелях художник передав поезію повсякденного життя. Живописець і графік Серра стоїть в одному ряду з такими майстрами ХІХ ст., як Енгр, Коро, Дега, чий вплив помітний у його творчості. Його володіння натурою, сміливі ракурси, повні глибокої індивідуальності портрети свідчать в рівній мірі про високу технічну майстерність, нескінченної любові до мистецтва, про великий талант і схильність до роздумів [42].

Однак, найбільшою фігурою в мистецтві ХХ ст., безсумнівно, залишається Пабло Пікассо (1881 – 1973). Він наносив пастель чистим кольором у вигляді червоних, жовтих, синіх, зелених і лілових плям, без проміжних тонів, як це робили художники відомої в 1900-і роки в Барселоні групи «Els Quatre Gats» («чотири кота»).

Жіночі образи Пікассо відрізняються сумішшю витонченості і вульгарності, характерною для певних паризьких кіл. Жоден художник не зробив на живописні канони настільки революційний вплив, як Пікассо. Подібно Джотто, Мікеланджело і Берніні, він стоїть біля витоків нової епохи в історії живопису [41].

Багато художників ХХ ст. використовували пастель в якості додаткового, а не основного художнього засобу. Винятком є сучасний художник Р. Китай, велика частина пастелей якого відображає переживання людини і звернення до її внутрішнього світу, до краси і височини.

Рон Б. Китай (1932 – 2007 р.) – американський живописець і графік, працював переважно в Англії, був помітною фігурою поп-арту. До вступу в Королівську академію мистецтва Р. Китай багато подорожував (був моряком торгового флоту, потім служив в армії США). Його широкий культурний кругозір створив йому авторитет серед сучасників, чому сприяла його прихильність реалістичному мистецтву, всупереч переважаючому тоді абстракціонізму. Після відвідин Парижа в 1975 р., натхненний роботами Едгара Дега, він у багатьох своїх наступних роботах використовував пастель. На відміну від більшості художників поп-арту, Р. Китай порівняно мало цікавився масовою культурою, виробляючи свою власну живописну мову, ввібрав широкий діапазон живописних і літературних джерел. Для його робіт характерні широкі простори локального кольору всередині строгих форм, що створюють ефект, схожий з коміксом [42].

Феліпе Сантаманс – ще один представник натюрмортного жанру в техніці пастелі. Народившись у Валенсії, Іспанія в 1951 році, Сантаманс змалку продемонстрував, що він вундеркінд у мистецтві. Він розпочав мистецькі студії під керівництвом деяких найвидатних живописців регіону, а до чотирнадцяти років він працював із відомим художником-пастелістом – професором Бенджаміном Сурією.

Його офіційне навчання розпочалося в престижній Академії Баррери у Валенсії і продовжилось у Школі образотворчих мистецтв при Академії Фустера при докторі Сурії. У 1968 році він познайомився і розпочав навчання у художника Хосе Есперта, якого Сантаманс вважає своїм справжнім наставником. Разом вони утворили «Художників Ріберії», які визначили нову еру фігуративного живопису в регіоні. Вони представили свою першу групову виставку в травні 1969 року [42].
 Хоча більшість ранніх робіт Сантаманса були олією на полотні, він перейшов на пастель. Чесність пастелі полягає в тому, що кольори майже прозорі у своєму блиску, а ступінь тонкості, яку вони надають, призводить до відображення нюансів відтінків, недосяжних в інших засобах. Надзвичайно делікатний за своєю природою він як художник-пастеліст має подолати технічні та естетичні виклики.

 Його роботи включають ню і натюрморти. Він працював з реальністю - «natura morte», малюючи в природного світлі. Критики та глядачі коментують, наскільки живими виглядають картини Сантамантаса. Вони мають тривимірну чіткість – ніби предмети можна підняти з полотна. Він досягав реалістичної передачі глибини простору, взаємодії кольорів. В той же час його роботи залишаються делікатними в грі світла і тіні. Відомі його пастельні натюрморти «Ваза з квітами та апельсинами», «Ваза з квітами», «Натюрморт з чайним сервізом», «Садові квіти в скляній вазі» (Додатки, рис. 13, 14, 15, 16).
Джавад Соліманпур – сучасний іранський художник, у творчості якого зустрічаються пастельні натюрморти. Серед полотен художника є ціла серія картин, на яких зображені букети квітів. Недбало стоять у вазах, вони переливаються ніжними фарбами. І здається, що можна вловити аромат цих чудових квітів. Серед відомих натюрмортів відзначимо наступні: «Натюрморт з жовтими квітами», «Натюрморт з квітами в синій вазі», «Натюрморт з квітами» (Додатки, рис.17, 18, 19).
Протягом трьох століть мистецтво найніжнішої техніки в Росії переживало різні часи – розквіт в першій третині XIX століття і на початку XX ст., періоди відносного затишшя в другій половині XIX ст. , в радянські часи. 
Серед російських художників XIX ст. можна виділити роботи І.Левітана. З десяти пастелей до нас дійшла тільки одна, натюрморт - «Бузок» (збори Т.Гельцер, Москва) (Додатки, рис. 11). Розглянемо техніку і колірне рішення даної роботи. Порівнюючи ранній натюрморт Левітана та пізній «Білий бузок» (Додаток, рис.12) у техніці пастелі, ми бачимо в пізньому творі більше узагальнення і вміння пов'язати форми між собою. Техніка пастелі з її бархатистістю фактури, особливо з властивим методом прокладки великих колірних плям, за якими зверху штрихами олівця накладається ніби лессіровочно інший колір. Ця техніка полегшувала Левітану рішення задач, що він ставив перед собою в досягненні декоративного рішення натюрморту. Саме завдяки цим штрихам один колір заходив на інший, стиралися різкі кордони між фоном і зображуваними предметами. Ці прийоми ми часто знаходимо саме в натюрмортах [42].

Звичайно, не пастельна техніка сама по собі визначила таке рішення, але вона ніби наштовхувала на нього художника. Саме тому, ймовірно, Левітан так посилено використовує цю техніку при створенні натюрмортів, а також повторює або варіює в пастелі етюди пейзажів, які раніше були написані олією. Техніка пастелі полегшила І. Левітану можливість чисто колірної передачі найтонших відтінків світла. Він зміг надати велику м'якість і легкість зображенню, краще зв'язати між собою різні форми.

Протягом XX ст. виріс інтерес до аристократичного мистецтва пастелі в Росії. 

Олексій Миколайович Ліберов (1911 – 2001р.) – належить до плеяди видатних майстрів пейзажу другої половини ХХ ст.. Багато його робіт, виконаних у техніці пастелі, притаманний особливий колористичний лад. Саме пастель своєю ніжною сріблястістю, тьмяністю допомагала художнику створювати ліричні пейзажі. 
Привабливими особливостями техніки пастелі є те, що можна писати швидко, імпульсивно, можна поєднувати і змішувати фарби на самій основі (на папері або картоні). Пастель не піддається руйнуванню від світла, як акварель, легко транспортується, зберігається століттями, якщо правильно зафіксована і поміщена в рамку під скло. Ці особливості в 2000 р. навели на думку Петра Сергійовича Чахотіна про необхідність проведення великого міжнародного форуму пастелістів - проєкт «Європастель» (в П'ємонті (2002р.) і в Санкт-Петербурзі (2003р) за участю 320 пастелістів з 28 країн Європи і США) [44]. 
У пастелях Петра Чахотіна присутні два художніх принципи - бажання «виплеснути» на папір, споглядання краси природи і при цьому незмінно працювати з радістю і легкістю. Яскраві колірні «мазки» подібно мозаїці надають творам рельєфність, що створює у глядача різні враження в залежності від того, яким чином на них падає світло.

Натюрморти і дуже особистісні триптихи Наталії Кошелєвої з Петрозаводська викликають у глядача асоціації то з імпресіонізмом, то з супрематизмом та часом з теорією кольору Матюшина. В її роботах присутні пластичність, сила кольору, думка.
Ірина Плаксіна – представниця російської школи пастелі. Особливо вдаються художниці сільські мотиви. Працює майстриня олійними пастелями. Її техніка роботи зі світлом і тінню гідна захоплення. Майстриня працює також і в жанрі натюрморту, використовуючи масляну пастель (Додатки, рис.20).

Київська художниця-пастеліст – Віра Кавура малює переважно квіти. Її замріяні букети наповнені життям і величчю. Здається, ось-ось можна відчути тонкий аромат намальованих ромашок, маків і бузку. Від картин Віри Кавур так і віє вічною весною і молодістю (Додатки, рис.21).
Один з видатних художників, що застосовував в своїй творчості рідкісну техніку пастелі, є Віктор Могилевич. Вона зручна в похідних умовах. Переваги її бархатистості, матовості, звучності і чистоти кольору. При правильному поводженні з пастельними роботами вони зберігають первозданну свіжість і довговічність [44, с. 4]. Його натюрморти, виконані пастеллю, найбільш ніжні й бархатисті (Додатки, рис. 22, 23, 24, 25).
Тетяна Яблонська – відома радянська  українська художниця, лауреат декількох державних премій, народний художник СРСР. Працювала у вільному реалістичному стилі. 

Після інфаркту, а потім інсульту в 1999 році Тетяна Нилівна була прикута до інвалідного крісла і дуже ослабла, але продовжувала писати вже не олією, на нього сил не було, а пастеллю. У цей час світ звузився для художниці до виду з вікна. Біда ще в тому, що у художниці оніміла права рука і вона вимушено перевчилася писати пастелі лівою рукою. Зір слабшав, рука відмовляла, тому картини виходили небагатослівні.

Вони, звичайно, камерні, але це маленькі шедеври: красиві сильні роботи художника-генія, який в такому віці якщо навіть ріг будинку зобразить, то це буде подія, така ось стадія зрілості, - розповідає про пастелі Яблонської мистецтвознавець Оксана Баршинова.

Навіть в день смерті 88-річна Яблонська взяла в руки пастель і, йдучи, вдихнула життя в букет садових дзвіночків (Додатки, рис.26, 27, 28, 29)

Отже, при безлічі прийомів техніки пастелі, а також видів пастелі (ручна, суха, масляна пастель і олівцева пастель) в ХХ столітті її використовують у всіх жанрах мистецтва: портрет, пейзаж. Самостійного звучання набуває натюрморт.
Висновки до розділу 1
Історія пастельного живопису бере свій початок з кінця XV ст. з розвитком пастельної техніки. Пастель за своїми можливостями стала наближатися до олійного живопису і досягла такої ж досконалості та звучання, що дивлячись на деякі полотна, створені великими художниками, важко визначити, виконані вони олією або пастеллю. 
У XVII – XVIII ст. пастеллю працювали багато видатних майстрів. У їх числі Шарль Лебрен, Жозеф Вів'єн, Розальба Карр'єра, Моріс Кантен де Датур, Франсуа Буше та ін. Техніка пастелі почала набувати широкої популярності. Свого найбільшого розквіту пастель досягла в імпресіонізмі. 
Пастель знайшла своє визнання і в живописі XX ст. Художники XX ст., в тому числі й сучасні майстри, використовують можливості пастелі в повному обсязі, не ставлячи своїм завданням копіювання.

Багато відомих художників використовували пастельні фарби для написання картин. Одні з них все життя залишалися вірними цій техніці, інші – приділяли їй лише невелику частину свого часу, але домоглися загального визнання. Серед них: 

· Розальба Каррьєра (Rosalba Carriera). Видатна Італійська художниця створювала дуже ніжні портрети знаті в стилі рококо. 
· Густав Лундберг (Gustaf Lundberg). Шведських художник XVIII століття написав безліч парадних портретів пастельними фарбами. 

· Жан-Етьєн Ліотар (Jean-Étienne Liotard). Швейцарський майстер живопису, автор знаменитої «Шоколадниці» був наймоднішим портретистом Франції в середині XVIII століття. 

· Едгар Дега. Великий імпресіоніст гідно оцінив легкість пастелі і навчився з її допомогою витончено передавати швидкоплинні рухи героїв на своїх картинах. Його «Блакитні танцівниці» переповнені тонкими колірними поєднаннями і багатством фактури. 

· Ісаак Левітан. Геніальний російський майстер пейзажу створив кілька чарівних шедеврів пастельними фарбами в період 1890-1895 рр.
· Тетяна Яблонська, Віктор Могилевич, Ірина Плаксіна, Віра Кавура та інші сучасні майстри-пастелісти.

Отже, історія виникнення та розвитку пастельного живопису демонструє нам той факт, що пастель є досить конкурентно спроможною технікою. Протягом розвитку пастелі художники від суто портретного жанру, коли натюрморт був лише частиною головного образу. Дійшли до відкриття світу натюрморту як самостійного жанру. 
РОЗДІЛ 2.  ТЕХНОЛОГІЯ ПАСТЕЛЬНОГО ЖИВОПИСУ В ЖАНРІ ТЕМАТИЧНОГО НАТЮРМОРТУ
2.1. Технологія виконання тематичного натюрморту в техніці «пастель»

Перш ніж розкривати сутність даного параграфу, розглянемо провідні терміни, такі як техніка та технологія. Аналіз літератури дозволяє зробити висновок, що техніка – це сукупність прийомів роботи з матеріалами, поверхнями, спеціальними закріплювачами, що використовуються художникам у різних стилях. А технологія – це процес вивчення фізико-хімічних матеріалів, послідовності роботи з матеріалами, прийомів обробки матеріалів. Отже, можна зробити висновок, що технологія – це більш широке поняття, яке включає в себе техніки. Тобто, технологічний процес пастельного живопису може демонструвати матеріали та обладнання, послідовність роботи над образом та техніки роботи пастеллю (масляна пастель+акварель; акварель+масляна пастель; гуаш+масляна пастель; сграфіто+прошкрябування). 
Звернімося до розгляду технології роботи в техніці пастелі, необхідно розглянути особливості художньо-технологічного процесу: матеріали та обладнання, необхідні для роботи. 

Пастель – матеріал, техніка і різновид малюнка, в якому використовуються кольорові крейди. Група художніх матеріалів, що застосовуються в графіці й живописі. Найчастіше випускається у вигляді крейди або олівців без оправи, що мають форму круглих брусків або брусків з квадратним перетином.

До складу пастелі входять: спресований пігмент, каолін, бланфікс, крейда, біла сажа. Вихідний матеріал для виготовлення пастельних олівців-пігмент, глина, крейда, клей. Техніка її приготування дуже проста: в порцелянову ступку замішують пігмент з водою до тістоподібної маси. Якщо пігмент не містить глини, то його розтирають з незначною кількістю сполучної речовини (гуміарабік, крейда, гіпс, трагант, декстрин, вода та ін.). Добре розмішавши пастоподібну масу, її формують і просушують в металевій або скляній трубці. Таким чином, пастелі надають форму паличок. Звільнені з форми палички висушують при помірному теплі. Якщо необхідно колір пастелі розбілити, то до пігментної маси додають крейду, білу глину (каолін), гіпс, магнезію, тальк, чим більше додають розбілювача, тим світліше стає пастель. Білий колір виходить з чистої крейди або сухих білил [38].

Твердість пастелі залежить від кількості сполучної речовини. Характерною особливістю пастелі є бархатистість і матовість кольору, отримати які в живописі неможливо ніякими іншими матеріалами. Пастель дає матовий бархатистий, кілька розбілений тон. Пастель зберігає колір при змішуванні й перекриванні барвистих шарів. В цьому відношенні техніка пастельного малюнка протилежна акварелі й темпері. Розбіленістъ тонів робить її схожою на гуаш. Пастель не темніє від часу, не жухне й не втрачає яскравості кольору. У порівнянні з деякими старими картинами, виконаними маслом, з почорнілим барвистим шаром, пастель завжди свіжа й повітряна. Недолік пастелі полягає в тому, що вона стирається й обсипається, тому вимагає фіксації. Для кращого зчеплення з образотворчою поверхнею використовують жорсткий папір, ґрунтоване полотно.

При використанні фіксативів пастель темніє й змінюється в кольорі, тому художники вважають за краще не фіксувати пастельні малюнки, а застосовують паспарту під скло. 
Пастель буває трьох типів - «суха», масляна й воскова. Масляна пастель виробляється з пігменту з лляною олією шляхом пресування. Аналогічно виробляється суха пастель, за тим винятком, що не використовується масло. Основу замісу воскової пастелі складають віск вищої якості й пігменти. Масляна пастель вважається матеріалом навчальним, в той час як її сухий аналог використовується як в навчальних цілях, так і в чисто художніх. У техніці «сухої» пастелі широко використовується прийом «розтушовування», що надає ефект м'яких переходів і ніжності кольору. Існує два основних види сухої пастелі: тверда й м'яка. М'які пастелі складаються в основному з чистого пігменту, з невеликою кількістю сполучної речовини. Підходять для широких насичених штрихів. Тверді пастелі рідше ламаються, так як містять більшу кількість сполучної речовини. І чудово підходять для малюнка, адже сторону палички можна використовувати для тону, а кінчик для тонких ліній і опрацювання деталей [15, с.12].

Працювати пастельними олівцями можна по-різному: або дрібними кольоровими штрихами й мазками, поєднуючи колір і малюнок, або ж великим штрихом з розтушовуванням, коли майже не видно сліду від олівця. У деяких випадках користуються всією площиною олівця. Цей спосіб дає можливість без розтушовування домогтися м'яких переходів кольору. Пастель – дуже рухлива. Вона вчить дбайливо ставитися до поверхні роботи. У роботі потрібно намагатися не робити багато зайвих мазків, штрихів.

Найпоширеніший спосіб роботи пастеллю – це техніка «чиста пастель». Вона полягає в тому, що вся робота виконується пастельними олівцями і не підлягає закріпленню, а зберігається під склом. При цьому пастель зберігає всю притаманну їй свіжість і безпосередність. Часто майже закінчену пастель закріплюють – фіксують.

Пастеллю можна працювати так званим «мокрим способом», коли виконану роботу проходять сирим пензлем, розмиваючи, змішуючи кольори. Тут потрібен великий досвід, так як крейда, що міститься в олівцях, сильно вибілює колір, але пастель автоматично закріплюється [15, с.19].

У техніці пастелі пальці грають особливу роль. Саме пальцями художник втирає пігмент у папір, вдихаючи в картину життя. Більшість художників працюють так, хоча це далеко не єдиний спосіб. Пальцями можна наносити фарбу, обходячись при цьому без пензля. Таким чином, можна накладати фарби, розтушовувати їх, змішувати, тобто писати в надзвичайно чуттєвій манері. На заключному етапі роботи для ретельного опрацювання деталей можна скористатися естампами – розтушовування з згорнутого шматка шкіри або паперу. Вони допоможуть пом'якшити штрихи, особливо там, де пальці виявляються занадто грубими. Але все ж естамп не завжди дозволяє досягти потрібного ефекту. 

Найчастіше художники працюють щільними нашаруваннями, які потім розтушовують, використовуючи властивість пігменту легко проникати й рівно розподілятися між волокнами паперу. Однак, деякі вважають за краще наносити пастель у вигляді окремих «мазків» або штрихів, накладаючи їх один на інший, що надає картині надзвичайного мерехтіння, збагачуючи її колорит.

Пастельний живопис не допускає великої кількості підчисток. Колір на картині повинен виглядати свіжим, а зловживання ластиком пошкоджує поверхню паперу, потому пігмент лягатиме погано і робота тьмяніє. Однак при дотриманні деяких правил легко можна виправити помилки як на початку роботи, так і на більш пізніх етапах. Щоб виконати підчистку, перш за все, потрібно протерти ганчіркою ділянку, яка вимагає корегування, щоб зняти надлишки пігменту. Після цього можна використовувати ластик для остаточного видалення плями: його необхідно застосовувати обережно, не натискаючи і не розтираючи, щоб не пошкодити папір [39].

Поряд з розтушовуванням при роботі пастеллю використовуються лінії і плями. Лінії можуть бути непереривними і переривчастими, дуже простими (винятково для підкреслення контуру) або ускладненими. У будь-якому з цих випадків найважливішим завданням художника є передача форм. 
Брусок пастелі може залишати на папері як лінії, так і плями, в залежності від того, як прикладати його до поверхні – під кутом або прямо. Розтушований пігмент зазвичай служить фоном, на якому виконуються більш насичені й чіткі елементи – відповідно, плями і лінії [40, с.16].

Гризайль – це малюнок на передачу світлотіньових співвідношень різними тонами одного кольору. Тональність малюнка може бути сіро-чорною (вугілля і біла крейда), бурою (сепія), коричневою (сієна), червоною (сангіна) і т.д. Іноді гризайль включає відтінки близькі, які гармонізують з основною тональністю кольорів і навіть досягає справжньої хроматичної повноти. 
Пастельній гризайлі властива незвичайна мальовничість, вони відрізняються якоюсь гармонійністю і закінченістю. Що відсутність чистих кольорів анітрохи не збіднює її. Це вірний шлях до оволодіння технікою пастельного живопису, до осягнення секретів світлотіні, контрасту, взаємопроникнення кольорів.
Більшість різновидів пастелі виготовляють методом пресування. Основою для її виробництва служать фарбувальний пігмент і сполучна речовина. Залежно від хімічного складу і властивостей розрізняють 4 основних види пастелі: 

Суха. Не містить інших інгредієнтів, окрім пігменту і в'яжучих речовин. Легко лягає на папір, дозволяє змішувати різні кольори для отримання різноманітних відтінків. Цей матеріал легко змішується з фарбами інших типів і характеризується підвищеною стійкістю до впливу сонячного світла. Але зображення виходить досить крихким. Щоб запобігти осипання найдрібніших частинок пігменту, картину розміщують за особливим антибліковим склом в рамі або покривають спеціальним фіксатором [27]. 

Масляна. В її складі додатково присутня натуральна лляна олія. Такий матеріал на дотик здається жирним. Його можна розмити спеціальним розчинником, а нанесений малюнок не вимагає додаткової фіксації. Масляна пастель майже не розтушовується, а її різні кольори погано змішуються. 

Воскова. При її виготовленні в бруски додають натуральний або штучний віск. Такі крейди не бруднять руки, їх часто використовують для малювання діти, а професійні художники — навпаки, вкрай рідко. З цим матеріалом люблять працювати книжкові ілюстратори, так як готовий малюнок добре тримається на папері, а кольори на картинці виходять дуже яскравими і насиченими. 

Акварельна. За хімічним складом відрізняється від воскової пастелі наявністю особливих водорозчинних компонентів. Створений нею малюнок можна розмити за допомогою води, щоб отримати досить достовірне акварельне зображення з тонкими колірними переходами і ефектом легкості.

Суху пастель додатково поділяють на кілька підвидів: 

Тверда. Містить максимальну кількість сполучної речовини і мінімальне співвідношення фарбувального пігменту. Зазвичай випускається виробниками у формі прямокутних брусків (для нанесення контурів і основних ліній) або особливих олівців з пастельним стрижнем (для промальовування дрібних деталей). 

М'яка. В її складі більше фарбувального пігменту. Вимагає крайньої обережності при використанні, так як крейда легко ламається при сильному натисканні. Найчастіше продається у вигляді округлих брусків. Дуже хороша для розтушовування зображення. 

Ультрам'яка. Містить мінімальну кількість сполучної речовини, надходить у продаж в невеликих баночках. Для нанесення на папір і змішування кольорів використовують особливі спонжі (аплікатори) з поролону [40].
Професійні живописці та графіки при написанні картин одночасно використовують кілька наборів сухої пастелі (твердої, м'якої і ультрам'якої). Такий підхід дозволяє значно розширити творчі можливості і створювати різноманітні за манерою виконання твору.

Перед створенням натюрморту пастеллю, лист необхідно розташувати вертикально або під нахилом. Саме в такому положенні найзручніше переносити лінії з натури і оцінювати загальну картину. Тому варто придбати планшет або мольберт, який можна обперти об спинку стільця або стіл.

Продемонструвати максимальні можливості пастельної крейди можна лише, використовуючи спеціальний тонований рифлений папір. Більш того, в спеціалізованих магазинах варто придбати спеціальні альбоми, в яких знаходиться папір декількох відтінків, між листами якого поміщені листи кальки.

У роботі можна використовувати плоскі пензлі або губку – все залежить від власних уподобань. Однак на початковому етапі варто попрацювати пальцями. Завдяки такому прийому вдасться краще відчути матеріал і зрозуміти, як найкраще домогтися того чи іншого ефекту.

Натюрморти, намальовані пастеллю, потрібно обов'язково покривати спеціальним лаком. Однак, при його відсутності, альтернативою може служити лак для волосся. Розпилювач при нанесенні розташовують на відстані близько 30 - 40 см від картини.

Отже, для забезпечення технологічного процесу пастельного живопису, необхідно підібрати якісні матеріали та обладнання. З вищезазначеного необхідно сказати, що пастельний живопис найзручніший, мало затратний і підходить до малювання у будь-яких умовах.

 Способи й технічні прийоми роботи пастеллю досить різноманітні, оскільки крейду різного кольору змішують не на палітрі, а безпосередньо на робочій поверхні, і, на відміну від живопису, кольори не можуть бути перевірені перед нанесенням на поверхню [53]. 

Помилки в техніці пастелі не можуть бути повністю перекриті наступним шаром, як при використанні масляних або темперних фарб. Експериментування з пастеллю в ескізах дає користувачеві кращий контроль над більшою композицією. У пастелі є деякі спільні з живописом прийоми, такі як створення колірних шарів, додавання акцентів і виділення, а також затінення. Деякі прийоми і матеріали характерні як для пастелі, так і для малювання вугільним і свинцевим олівцями, наприклад, штрихування або розтяжка тону.

Такі техніки, характерні для пастелі:

- кольорова основа: використання кольорової робочої поверхні для отримання ефекту, такого як пом'якшення пастельних відтінків або контраст;
- сухе письмо: покриття великої площі з використанням широкої сторони пастельної палички. Ватна кулька, паперовий рушник або пензель можуть використовуватися для більш тонкого і рівномірного розподілу пігменту;
- стирання: видалення пігменту за допомогою гумки або іншого інструменту, пера – пастель, нанесена досить густо, щоб створити помітну текстуру або рельєф [39].
Текстуровані основи: використання грубої або гладкою текстури паперу для створення ефекту, техніка, часто використовувана в акварельного живопису. Волога чистка.

Головне, що потрібно вміти в такій роботі – це бачити кольори. Виконуючи малюнок з натури, слід розуміти, як одні предмети відкидають тіні на інші. Необхідно використовувати різні відтінки, а не сліпо зафарбовувати предмет від одного краю до іншого одним кольором.

Окрему увагу варто приділити напрямку штрихів. Їх накладають не довільно, а за формою предмета. Так всі елементи виходять більш об'ємним. Великі ділянки одного кольору найзручніше покривати, розтушовуючи крейду під кутом.

Над малюнком необхідно завжди працювати рівномірно. Не варто братися за зображення будь-якого одного предмета. Насамперед покривають всі світлі місця, потім – всі темні, в кінці виділяють відблиски і активні акценти.

Переваги належать сухій пастелі при виконанні натюрмортів. Найчастіше суху пастель випускають у вигляді спеціальних олівців або крейди. Вона дозволяє створювати досить товсті мазки. Натюрморт сухою пастеллю виходить з більш витонченою структурою. Більш того, кольори можна досить швидко розтушувати або розбавити іншими відтінками.

Натюрморти масляною пастеллю. Масляна пастель дозволяє домогтися особливо яскравих кольорів і акцентів. Цей матеріал відрізняється своєю «м'якістю», він трохи «жирнуватий». Працювати ним дуже легко і приємно, проте можна захопитися, забувши про форму предметів і їх обсяг. Тому знайомитися з масляною пастеллю потрібно після того, як будуть освоєні сухі пастельні крейди [27].
Розглянемо як намалювати натюрморт пастеллю поетапно.
Будь-яку роботу починають малювати так, ніби всі предмети прозорі. Такий спосіб допоможе отримати уявлення про форму кожного предмета і про їх розташування по відношенню один до одного. Більш того, найкраще використовувати додаткові горизонтальні й вертикальні лінії, які допоможуть зображати симетричні предмети правильної форми.

Етап застосування кольорів і тонів. Даний етап роботи має на увазі замальовку фону. Виконуючи це, необхідно пом'якшувати текстуру пастелі й змішувати кольори, роблячи перехід більш гладким. Для цих цілей використовують тканину або розтушовування.

І хоча натюрморт починають малювати з ближніх об'єктів, проте цей процес можна почати з кінця. Таким чином, поліпшуються точність і різкість роботи. Зображуючи об'єкти на готовому тлі, можна уникнути прогалин між фоном і об'єктом.

Етап опрацювання другорядних об'єктів. Після того як фон і основні об'єкти будуть зафарбовані, потрібно переходити до роботи з другорядними предметами. Потрібно не забувати про білі відблиски і згладжування грубої текстури за допомогою тканини і розтушовування. Перед застосуванням кольору потрібно намітити ділянки тіней на кожному з об'єктів.

Етап корекції кольорів. Коли всі кольори, відтінки, тіні і відблиски будуть готові, необхідно окремо попрацювати над гармонійною збалансованістю кольорів і контрастів – таким чином вдасться підвищити виразність сприйняття натюрморту. Це можна зробити завдяки збільшенню контрастності тонів фону і об'єктів на передньому плані. Всі об'єкти повинні бути на одному рівні контрасту.

Завершальний етап. Завершуючи натюрморт пастеллю, потрібно збільшити тональні контрасти на більш світлих предметах. Це можна зробити за допомогою різких потемнінь і тіней, розташованих на цих об'єктах. Для створення найтемніших областей можна використовувати різні відтінки червоного, синього, коричневого і темно-зеленого. У той час як для створення відблисків використовують невеликі ділянки білого кольору.

Крім цього, на завершальному етапі потрібно скористатися чорним кольором, з його допомогою можна поглибити найтемніші ділянки. Чорний колір використовують на останньому етапі через те, що він завжди пересилює яскравість і свіжість інших відтінків.

Створюючи натюрморт пастеллю, початківці художники часто роблять помилку: занижують контраст відтінків. Це виходить в результаті змішування декількох кольорів. Щоб такого не сталося, перед змішуванням збільшують відмінність світлих і темних тонів. Завдяки такому прийому втрати контрасту після змішування компенсуються [39].

Пастель приваблює майстрів живопису благородством, чистотою і свіжістю кольору, бархатистою поверхнею фактури, жвавістю і хвилюючою вібрацією штриха. Тонкість і витонченість техніки пастелі в поєднанні з незвичайною звучністю фарб і багатством фактури створюють світ, який заворожує глядача відчуттям безпосередності творчості. Якщо художник працює в пастелі недбало, всі її достоїнства зникають. Масляні фарби дозволяють багаторазово переписувати, зчищати, накладати безліч шарів; пастель ж вимагає точності, інтуїтивного чуття по відношенню до обраного кольору, тому що після змінити його вже найчастіше неможливо: чистий, той самий знаменитий «мерехтливий» пастельний тон такий лише при первозданному нанесенні. Кращі пастелі являють собою безліч барвистих шарів; чистих, які одночасно просвічують наскрізь. Звідси бархатистість і незмінно приваблива глибина.

Робота в техніці пастелі передбачає розтушовування пігменту або «вбивання» його в основу — так, щоб кілька штрихів або плям, нанесених поруч, з'єдналися і «заграли» кольором, не змішуючись повністю. Найкраще це досягається кінчиками пальців - жоден інший матеріал і інструмент з ними не можна порівняти. Близькість художника до свого творіння, їх «дотичність» повідомляє глибину і тонкість того, що відбувається [27].

Пастель, безумовно, вимагає дуже хорошого освітлення - тоді проявляється нескінченність відтінків, гри багатошаровості. Найкраще -денне світло, але розсіяний. При різному освітленні картина буде презентувати абсолютно різне враження. Новий промінь або інший кут зору — і ви побачите нові фарби і деталі. Це притягує і заворожує. При правильному освітленні пастель мов оживає.

Отже, способи і технічні прийоми роботи пастеллю дуже різноманітні. Оскільки крейди різного кольору змішують не на палітрі, а безпосередньо на робочій поверхні. На відміну від живопису, кольори не можуть бути перевірені перед нанесенням на поверхню. Помилки в техніці пастелі важко перекрити наступним шаром, як при використанні олійних або темперних фарб. 
Експериментування з пастеллю в ескізах дає користувачеві кращий контроль над великим композиціями. У пастелі є деякі спільні з живописом прийоми. Такі як створення колірних шарів, додавання акцентів, виділення, а також затінення. Деякі прийоми і матеріали характерні як для пастелі, так і для малювання вугільним, свинцевим олівцями, наприклад, штрихування або розтяжка тону.
2.2. Особливості передачі образів засобами пастельного живопису
Пастель розглядають як різновид графіки та живопису. Тому художньо-виразні засоби передачі образів пастельного живопису будемо шукати як в графіці, так і в живописі. Специфіку мистецтва графіки становить малюнок. Малюнок (як художньо-виразний засіб) хоч і використовується у всіх видах образотворчого мистецтва, але у графіці він є провідним, він визначає його як основу. Тому можна вважати малюнок головним засобом графіки (як об’єм – в скульптурі, колір – в живописі).

Саме слово «графіка» бере свій початок від грецького grapho - пишу, малюю. Малюнок демонструє характер, темперамент, настрій художника.

Мова графіки заснована, головним чином, на виразних можливостях лінії, штриха, плями (іноді колірної), фону основи (зазвичай аркуша паперу – білого або тонованого), з яким зображення утворить контрастне або нюансне співвідношення. Не дивлячись на те, що колір у графіці має велике значення, використовується все ж більш обмежено, ніж у живопису. Графіка тяжіє до монохромності, найчастіше формуючи художню виразність з поєднанням двох кольорів: білого (або іншого відтінку основи) і чорного (або будь-якого іншого кольору фарбувального пігменту) [40].

Матеріали і техніки графіки різноманітні, але, як правило, основою є паперовий аркуш. Колір і фактура паперу грають велику роль.

На межі живопису й графіки знаходиться не тільки пастельна техніка, але й техніка акварелі. 
Пастель відрізняється певними властивостями:
- ніжність, бархатистість, матовість кольорів і відтінків, отримати які в живописі важко;
- висока чутливість до необережних дотиків, дрібних пошкоджень, легко стирається й обсипається. Виконані в цій техніці малюнки ніжні й сипучі, вони не допускають частого експонування, пов’язаного з перевезеннями;
- висока стійкість до світла завдяки вмісту в пастелі чистих пігментів;

- збереження первозданної яскравості кольорів;

- мобільність і компактність в умовах пленеру [15].

Художній образ – специфічна форма відображення дійсності, в якій органічно поєднується емоційне та інтелектуальне ставлення художника до світу. За всю історію свого існування мистецтво виробило образну мову, що дозволяє розкрити як пізнавальну, так і естетичну сторону твору. Кожен художній образ поєднує в собі чуттєву конкретність і узагальненість, які співіснують в ньому в різних пропорціях. Превалювання першої найбільш яскраво проявляється в реалістичному зображенні, домінування другої – в символічному образі, а їх рівновагу – в образі типового.

Художній образ може концентрувати в собі різні за масштабом уявлення: від образу конкретної речі до образу пластичного мотиву і великих понять – способу дії як певного сюжетного ходу, композиційно-ритмічної побудови.

Натюрморт як такий об'єктивно не існує, він придумується, складається, компонується, спеціально, для того, щоб бути зображеним. Особливості образів натюрморту можливість передати через неживі предмети, риси і характер людини, час. Все це складає особливість композиційної діяльності художника в цьому жанрі. При цьому неважливо, що він може мати цілком життєподібний реальний вид. 
Вся композиційна робота зосереджується на питаннях розміщення натюрморту в межах картинної площини. В залежності від характеру натюрмортної групи її висоти і ширини, глибини простору, ступеня контрастності предметів за величиною і кольором визначається формат і розмір площина, положення композиційного центру, тональне і колірне рішення, ведуться пошуки найбільш оптимальної композиції, в якій знаходять своє рішення питання пропорційних відносин [38].

В організації композиції, використовують різні види ритмів – лінійні, тонові, колірні. Особливу роль відіграють контрасти. Виділяючи ті або інші ділянки зображення, вони роблять їх більш помітними, то загаслими.
Ритм організовує зображення. Закладений в структурну основу натюрморту, він створює зоровий каркас, який керує нашим сприйняттям. Візуально зіставляючи одні елементи зображення з іншими, ми виділяємо головні з них і зосереджуємо на них увагу.

Питання формату в своїй основі залежать від задуму, а він, в свою чергу виражає характер угруповання предметів, їх пропорції. Як правило, в натюрморті, основну групу предметів розташовують у другому просторовому плані, де знаходиться сюжетний композиційний центр.

Мета досягнення, взаємозв'язок композиції групи предметів з форматом, є ритмічне рішення картинної площини, чергування плям, пауз, урівноваженість картинною площиною з визначенням смислового композиційного центру, розміщення його другорядних частин, з пошуком колірних і тональних контрастів [27, с.45].

Картинна площина може вирішуватися як декоративна композиція, де необхідно зберегти враження площини, і колір грає головну роль. В цьому випадку необхідно звернути увагу на характер колірного рішення, на силу його емоційного впливу. Важливу роль у створенні цілісної композиції натюрморту відіграє приведення колірного рішення в роботі до колористичної єдності, яка є показником найвищої якості живопису.

Колірне рішення композиції натюрморту може бути в теплому або холодному стані.
Робота м'якими паличками пастелі вимагає фактурної ворсистої основи, здатної утримати барвистий порошок. За старих часів художники малювали навіть на замші. В даний час в якості основи для пастелі використовують найчастіше спеціальний папір, шорсткий картон або наклеєне на картон полотно. Деякі художники готують основу самі. Пастеллю можна малювати і писати. Іноді художник передає форму в основному лінією, штрихом, контуром, а все колірне рішення проводить як підфарбовування, всього декількома тонами. Виходить підфарбований малюнок.

Але можна пастеллю створювати і справжній живопис, передаючи всю складну гаму колірних відносин натури. Дега говорив, що пастель дозволяє йому стати «колористом з лінією». При цьому художник може домогтися колірного звучання багатобарвними дрібними штрихами. Штрихи ці можна змішувати, розтираючи пальцем, розтушовуванням або сухим пензлем, але можна залишати і в чистому вигляді, подібно мозаїці.

Пастель спресовується менше, ніж крейда, а тому лягає на папір з більшою колірною щільністю і формує бархатисті штрихи з м'якими, пухкими краями. Пастель знаходиться на межі між малюнком і живописом. У ній з'єднуються лінія і колір: нею можна малювати і писати, працювати штрихуванням, мальовничою плямою, сухим або мокрим пензлем. 

Пастель може давати і дуже насичений і дуже слабкий тон, проте у неї є великий недолік: шар пастелі, нанесений на поверхню, надзвичайно недовговічний і при найменшому торканні може зруйнуватися. Для того щоб уникнути цього, поверхню обробляють спеціальним складом, що оберігає малюнок, але кольори при цьому помітно темніють. Художників постійно хвилювала проблема збереження творів, що стала темою багатьох вчених трактатів. Винаходилися різні фіксативи, але навіть найдосконаліші з них змінювали початковий тон пастелі, спотворювали її колористичну гаму, губили її природну бархатистість [53]. 
Найнадійніше збереження пастелі - в хорошій окантовці під скло. В цьому випадку пастельний твір може жити, не втрачаючи своєї принади, століття. Приклад тому знаменита «Шоколадниця» з Дрезденської галереї. Картина, що вражає глядачів свіжістю і чистотою фарб, здається тільки що закінченою, хоча створена вона в XVIII столітті. Таким чином, найкраще просто використовувати рами зі склом і паспарту — окантовкою з картону, щоб навіть скло не торкалося роботи. В той жечас у пастелі є і технічні переваги. Пастель не вигоряє на сонці, не темніє і не тріскається, не боїться температурних перепадів. Нові технології виготовлення пастельних фарб, тонованих паперів і абразивних полотен, сучасна окантовка унікальної графіки підготували базу для нового розквіту і широкого поширення мистецтва пастелі як серед художників, так і серед любителів живопису [50].

Таким чином, головними засобами створення художніх образів у жанрі пастельного натюрморту є художні засоби як графіки, так і живопису. 
2.3. Порівняльний аналіз пастельних натюрмортів XVIII та ХХ століть
Аналіз, інтерпретація — основа розуміння тексту, що охоплює всі міжособистісні й міжгрупові комунікації, усі семіотичні системи. Музикант інтерпретує твір, що виконується, літературний критик – твір літератури, перекладач – думки, виражені мовою оригіналу, мистецтвознавець — картину, математик – формулу. Розуміння є творчий результат процесу інтерпретації.
Проблему герменевтичного аналізу розглядали такі вчені як Ю.Борев, Г.Гадамер, П.Рікьор, О.Колоянова й ін. Розглянемо докладніше їхні погляди на це питання. Різницю між поняттями «аналіз» і «інтерпретація» намагався установити Ю.Борев. На його погляд, різниця між аналізом і інтерпретацією складається в деякому збільшенні змісту шляхом творчого домислювання, що спирається на особистий
естетичний досвід, але не є довільним, проходить по програмі, закладеної в самому добутку. Аналіз він розглядає як раціональний, розумовий початок у збагаченні предмета мистецтва, приймаючи його як непроникливу для прямого сприйняття, закриту матеріальною формою, замкнуту в ній цілісність, у яку можна проникнути лише шляхом аналітичних процедур. Ю.Борев розглядає так само термін «розуміння», що вважає «творчим результатом інтерпретації». Таким чином, первинної є інтерпретація – «основа розуміння тексту, що охоплює всі семіотичні системи». Проаналізувавши дане дослідження, можна скласти визначену схему творчого процесу розуміння твору мистецтва: розуміння ← інтерпретація ← герменевтика, з якої випливає, що поняття «герменевтика» більш узагальнене і містить у собі «інтерпретацію» і «розуміння» [55].

Інтерпретація – необхідна ланка, основа, на базі якої виростає художнє судження – безпосередній виразник художньої оцінки. На важливість цього етапу вказують багато дослідників. Зокрема, польський кінознавець П.Борт указує на необхідність дослідження «морфології твору», що є найбільше «достовірною основою для інтерпретації й оцінки». Б.Левицький відзначає потребу багатоаспектного дослідження твору. Він виділяє три основних етапи такого дослідження: пізнання; інтерпретація; оцінка. У вітчизняній літературі важливість цієї проблеми відзначив Ю.Перов, показавши, що рішення її неможливе без постулірування ідеї соціальної детермінованості художньої свідомості,   без   дослідження    «насамперед   ціннісної сторони естетичного і художнього відношення».
Інтерпретація натюрморту досить цікавий момент. Мистецтвознавці пропонують орієнтовну схему аналізу натюрморту:

1. Автор. Назва картини. 

2. Дата створення твору.

3. Формат. Матеріал.

4. Що зображено на картині? Чи є в картині предмети, які  що-небудь символізують?

5. Що є композиційним центром натюрморту, і якими засобами він виділяється?

6. Які засоби композиції застосовує художник для рівноваги елементів натюрморту?

7. Роль світла в композиції натюрморту.

8. Охарактеризуйте колірну композицію натюрморту.

9. Як в картині «вибудовується» простір?

10. Які контрасти створюють виразність натюрморту?

11. Яке враження справляє картина? У чому ви бачите естетичне «відкриття світу» художником? [55]
Проаналізуємо натюрморти сучасних художників, виконані в техніці пастелі. 

Роботи сучасної австрійської художниці Грейс Палег вражають своєю легкістю, випроміненою. Особливо цікаві її натюрморти. Розглянемо її пастельні натюрморти. Тематичний натюрморт «Троянди з чайними чашками» (Додатки, рис.30), виконаний пастеллю, зігріває глядача своїм теплом, легкістю. Чайні троянди вражають своїм колоритом, багатою кольоровою гаммою. Натюрморт навіює спогади про тепле літнє надвечірнє чає пиття, адже й троянда зветься чайною. Напевне, художниця не випадково звернулася саме до цього сорту квітів, адже ж вони й нагадують чайний відтінок кольору.

Композиційно художниця розташувала на першому плані чашку білого кольору, на якій бачимо відблиски коричнюватого кольору. Середній план демонструє основне композиційне навантаження, де зображена ваза з трояндами та деталі чайного сервізу. Задній план заповнює стіна та вікно. Натюрморт оригінально вирішено в плані композиції.

Так, натюрморт у техніці пастелі сповнений легкості, відрізняється теплим кольоровим рішенням за рахунок кольору букету троянд, адже задній фон дещо прохолодний у кольоровому рішенні. Та, як бачимо, від композиції віє теплом, вона легка, прозора, повітряна. Оригінальне кольорове рішення зігріває ніби гарячий чай. 

Відмітимо, що в основному, всі пастельні натюрморти австрійської художниці Грейс Палег відрізняються таким сонячним вирішенням, бо Австрія – північна країна, якій не вистачає саме тепла.

Спробуємо проінтерпретувати ще один натюрморт сучасного художника. 

Натюрморт «Білий чайник та гранат» Валентина Теплова (Додатки, рис.31). Його пастелі настроюють на потік думок, роздуми. Ти з ними ніби в діалозі, і в той же час один на один із самим собою. Робота В.Теплова вражає своєю чистотою, прозорістю. Перший план композиції займають дольки гранату та троянди. Гранат та чорна троянда є темними фігурами першого плану, що досить цікаво контрастує з білою скатертиною. Середній план займає скляний графин та білий чайник. На нашу думку, саме скло надає роботі повітряної легкості. На задньому плані В.Теплов зобразив темно-зелену та білу драперії, які надають композиції рухливості. Композиційно, натюрморт побудовано оригінально й правильно.

Ми гадаємо, що робота є символічною. Кольорове рішення пастельного натюрморту дає нам основу для роздумів. Так, автор застосовує в основному білий колір, але ніби бурхливим потоком вривається в композицію темно-зелена пляма. Можливо, біла кольорова гамма, як незаплямована людська свідомість («табула раса»), в яку потоком вривається інформація (темно-зелена драперія). На роздуми наштовхує прозорий сосуд, який, напевне, так і залишиться в підсвідомості людини краплинкою «табула раси», надприродної чистоти. Чорна й біла троянди теж носять символічний характер. Як символ боротьби добра та зла, художник їх і розташував по різні боки столу, як протилежності. Загалом, композиція органічна, прозора й втягує в діалог реципієнта з художником.

Для того, щоб зробити порівняльний аналіз виразності пастельних творів XVIII та XX ст. ми взяли за основу наступні параметри порівняння:

•
твори одного жанру (натюрморт);
•
загальна тональність роботи (темна світла, контрастна або малонасичена);
•
опрацювання обсягів;
•
передача фактури предметів;
•
чиста техніка (накладення штрихів на поверхню).
У XVIII ст. пастеллю працювали багато видатних майстрів. Пастель стала улюбленим образотворчим матеріалом для багатьох художників тієї епохи. Саме в цей час художники навчилися максимально використовувати її можливості. Аналізуючи і порівнюючи роботи великих майстрів різних століть XVIII та ХХ ст., наприклад, Жана Етьєна Ліотара (Додатки, рис.7,8) та Грейс Палег (Додатки, рис.30), можна стверджувати, що їх роботи схожі тим, що опрацювання простору, передача фактури предметів, техніка і засоби виразності схожі. Обидва майстри абсолютно достовірно передавали фактуру предметів, техніка накладення штрихів на поверхню – щільна без просвітів, переважаючий засіб виразності пастельного живопису – це кольорові плями. Але в той же час вони відмінні один від одного. 
Якщо зіставити роботи художників XVIII ст. та ХХ століття, то, можна зробити висновки, що деякі роботи Ж.-Е. Ліотара темніші за своєю загальною тональністю, а Г. Палег, в своїх роботах, використовувала більш світлу тональність, вони легкі та повітряні. Об'єднує їх прагнення до реалістичної передачі обсягів і передачі фактури.

Стосовно техніки митців ХХ століття відмітимо роботи А. Ліберова. Він використовував метод накладення на великі колірні площини одного кольору штрихів і плям пастелі інших кольорів – своєрідний «кольоропис», в якому об'єднуються живописні та графічні начала пастелі.
Натюрморти В. Могилевича, пастеліста ХХ століття, відрізняються чіткістю зображення, деталізацією, роботи Ж.-Е.Ліотара, як представника XVIII століття, більш розмиті, за тоновим вирішенням натюрморти подібні.
Представимо результати нашого дослідження у вигляді таблиці.

Таблиця 1.

	Століття
	Автор, назва
	Загальна тональність роботи
	Проробка об’єму
	Передача фактури предметів
	Техніка (накладання штрихів на поверхню)
	Засіб виразності, що переважає

	XVIII ст.
	Ж.-Е. Ліотар

«Прекрасна шоколадниця»
	світла
	На високому рівні скрізь опрацьовано об’єм
	Абсолютно достовірна
	Щільна без просвітів
	Пастельний живопис – кольорові плями

	XVIII ст.
	Ж.-Е.Ліотар «Натюрморт»
	темна
	На високому рівні скрізь опрацьовано об’єм 
	Абсолютно достовірна
	Щільна без просвітів
	Пастельний живопис – кольорові плями

	ХХ ст..
	Рон Б.Китай
	темна
	Об’ємність передає штрихуванням у тінях
	Умовна на другорядних деталях, реалістична у передачі головного
	Щільна без просвітів
	Тональний рисунок – тональна пляма, штриховка

	ХХ ст..
	О.Ліберов
	світла
	На високому рівні скрізь пропрацьовано об’єм
	Абсолютно достовірна
	Щільна без просвітів, дугоподібні штрихи
	Комбінування плям та ліній


Таким чином, можна сказати, що пастельні роботи XVIII ст. відрізнялися вишуканістю деталей, колірним багатством і легкістю фактури. Помпезні фігури придворних, жіночі образи, обличчя і тіло людини, ідеально відповідні для передачі в м'яких тонах, - все це знайшло втілення в кращих зразках пастельного мистецтва XVIII ст. 
Творчі пошуки митців XX ст. знайшли відображення в мінливості пастелі – в ускладненні її структурного складу, у зближенні малюнка й живопису, привнесення нових технічних прийомів. У техніку пастелі включаються вугілля, гуаш, темпера, акварель, посилюючи емоційне звучання пастелі, що наділяють її небаченою енергією.
Висновки до розділу 2

Попередньо викладений матеріал дозволяє зробити наступні висновки. Пастельний живопис є, по суті, продовженням малюнка. Робота пастеллю не вимагає фарб, пензлів або розчинника, як це практикується в традиційного живописі. Для нього потрібні тільки бруски спресованого пігменту. 
Таким чином, виходить, що, так як малюнок це основа всього образотворчого мистецтва, то введенням в світ живопису буде саме пастельна техніка. Серед прийомів пастельного живопису виділяють: розтушовку, накладення плям, гризайль тощо. 
Для основи пастелі використовують торшон, наждачний папір, пухкий або ворсистий картон, замшу, пергамент, полотно. Погано підібрані матеріали основи ускладнюють роботу над картиною або роблять її недовговічною. Практично для будь-яких завдань підходить лист сірого кольору.

Масляної пастеллю можна малювати в техніці alla prima, попередньо прокриваючи основу розчинником.

Пастельні штрихи втираються пальцями, долонею, спеціальними розтушовками, шкіряними валіками, шовковими квадратними щіточками-пензлями, м'якими тампонами і навіть паперовими серветками.

Віртуозно володіючи технікою розтирання пастелі, можна добиватися фотореалістичної точності зображення. Штрихувати пастеллю можна в різних напрямках, прямими як у «Блакитних танцівницях» Дега або дугоподібними штрихами. Штрихи можна перетинати під різними кутами або накладати паралельно один до одного. Едгар Дега розчиняв пастель гарячою водою і наносив її жорстким пензлем на полотно в поєднанні з сухими корпусними штрихами. Іноді він обробляв розтертий пігмент паром і наносив пасту тонким шаром, отримуючи прийом лесування.
Пастель поєднує можливості живопису й малюнку. Нею можна малювати або писати, працювати штрихуванням або мальовничою плямою, сухим або мокрим пензлем.

РОЗДІЛ 3. ХУДОЖНЬО-ПЕДАГОГІЧНІ ОСОБЛИВОСТІ ПАСТЕЛЬНОГО НАТЮРМОРТУ В ПОЗАШКІЛЬНИХ НАВЧАЛЬНИХ ЗАКЛАДАХ

3.1. Роль пастельного натюрморту в процесі навчання дітей у  позашкільних навчальних закладах
Позашкільна освіта становить невід’ємну частину системи неперервної освіти, оскільки дає дитині додаткові можливості інтелектуального, духовного й фізичного розвитку, сприяє актуалізації творчих та освітніх потреб. Саме тому позашкільні заклади мають попит у сучасному суспільстві. Їхня робота помітно відрізняється від організації інших соціокультурних і виховних центрів. Актуальність позашкільної освіти полягає в розвитку соціально-комунікативної компетентності дітей, у становленні їхньої соціальної зрілості та відповідальності.

Організація освітнього процесу сучасного закладу позашкільної освіти спрямована на задоволення пізнавального інтересу, здійснення індивідуалізації навчання при неформальному характері спілкування й практичній спрямованості навчання, сприяє розвитку духовних потреб вихованців, тому вимагає вихователя, спроможного адаптуватися в цій сфері неперервної системи освіти. Відповідно, художньо-педагогічна діяльність у позашкільному навчальному закладі – це навчально-виховний процес, спрямований на створення таких педагогічних умов, що сприяють установленню творчої атмосфери в різновіковому дитячому колективі засобами мистецтва, на вільне розкриття творчого потенціалу дитини в галузі мистецтв, саморозвиток [6]. 

Саме натюрморт є першим жанром живопису, з яким, як показують дослідження педагогів і психологів, потрібно знайомити школярів. Він не тільки викликає найбільший емоційний відгук у дітей вже з 3-4 років, асоціації з їх власним життєвим досвідом, а й привертає увагу дітей до засобів виразності живопису, допомагає їм пильніше вдивлятися в красу зображених предметів і милуватися ними. 
Експерименти показали, що найбільшу увагу дітей привернула жанрова побутова картина і натюрморт. Мотив вибору дітьми цих жанрів живопису зрозумілий: вони співзвучні їх досвіду, так як з багатьма предметами, зображеними, наприклад, в натюрморті, діти щодня зустрічаються в побуті. Були встановлені рівні естетичного сприйняття дітьми живописного натюрморту. На першому рівні, найнижчому, дитина радіє зображенню знайомих предметів, які він дізнався на картині. На цьому рівні стоять діти трирічного віку, але якщо з ними не ведеться педагогічна робота, то на цьому ж рівні вони залишаються і в 6, і в 7, і більше років. На другому рівні дитина починає усвідомлювати елементарно-естетичні якості твору – можуть оцінити в картині як гарне і колір, і колірні поєднання зображених предметів і явищ, рідше – форму і композицію. На третьому рівні дитина здатна вловити внутрішню характеристику художнього образу. Це ще часткове, не повне розуміння художнього образу, але воно дозволяє дитині естетично переживати хоча б частину задуму художника [46].

У дітей з раннього шкільного віку потрібно розвивати здатність бачити предмети в навколишньому середовищі, дивитися на натюрморт як на гармонійну групу предметів, що мають рефлексні і просторові зв'язки. Єдиний метод, що дозволяє успішно створювати зоровий образ натури – це метод аналізу взаємовідношень. Процес розвитку зорового сприйняття йде паралельно з накопиченням знань і умінь.
Мистецтво пробуджує у дітей емоційно-творче начало. За допомогою живопису школярів вчать розуміти гармонію природи. Коли ми розглядаємо ряд натюрмортів різних художників, ми бачимо, наскільки вони різноманітні за змістом, за засобами виразності й за індивідуальною творчою манерою кожного художника. 
Одновидовий натюрморт зображує об'єкти одного конкретного виду: тільки овочі, тільки фрукти, лише ягоди, гриби, квіти; можливі продукти харчування або предмети побуту, наприклад: П.Кончаловський «Персики»; І. Рєпін «Яблука і листя»; І. Левітан «Бузок»; В. Стожаров «Хліб. Квас»; П.Кончаловський «Сухі фарби» та інші. Якщо на картині представлені різнорідні предмети (овочі і фрукти, квіти і плоди, посуд і овочі та інші), умовно визначаємо такий натюрморт як змішаний за змістом, наприклад: І.Хруцький «Квіти і фрукти»; І. Михайлов «Овочі та фрукти»; К. Петров-Водкін «Келих і лимон». До сюжетному натюрморту можна віднести натюрморти із зображенням живих істот: птахів, тварин, людини – чи натюрморти з включенням в них пейзажу, наприклад: Ф.Толстой «Букет квітів, метелик і пташка»; І. Серебрякова «За сніданком»; П. Крилов «Квіти на вікні» та інші [46].

Дітям слід показувати різноманітність натюрмортів. На додаток до однопорядкових і змішаних натюрмортів дітям пропонуємо натюрморти сюжетного характеру, а також написані в узагальнено-реалістичної, деталізованої й декоративній манері, в теплій, холодній і контрастній гамі, ліричні, урочисті та інші. Натюрморти підбираються різноманітними по композиції.

Твори живопису, натюрморти, повинні реалістично відображати знайомі дітям явища суспільного життя й природи. У картині повинна бути чітко виражена ідея, задум художника. Відбираючи натюрморти для розглядання, необхідно чітко уявляти, про що картина, яку основну думку висловив художник, для чого він створив твір, як передав зміст (які художні засоби використав). Дітей знайомлять з натюрмортами, створеними різними художниками на одну й ту ж тему. Сприймаючи ці натюрморти, діти набувають уміння порівнювати різну манеру виконання одного й того ж явища різними художниками, виділяти їх ставлення до зображеного [32].
Засобами пастельного натюрморту у вихованців позашкільного навчально закладу формуються:
1) вміння моделювати форму, передавати обсяг;
2) вміння деталізувати, вирішувати нюанси форми;
3) вміння розкривати тональні відносини в роботі;
4) вміння розкривати колірні відносини в роботі, створювати колористичне рішення;
5) вміння передавати матеріальність об'єктів зображення;
 6) уміння вибирати і використовувати оптимальні прийоми роботи для розкриття художнього образу;
7) вміння використовувати ескізні технічні прийоми (штрихування, фактурні ділянки, оптичне змішування кольору і т. п.)

8) вміння використовувати технічні прийоми, характерні для тривалих постановок (розтирання пастелі, багатошарове змішування, робота розтушовування, з муштабель, з китицями і т. п.);
9) вміння передавати плановість, глибину простору, вирішувати «середу» навколо об'єктів зображення;
10) уміння художнього узагальнення, лаконічність рішення [36].
Найбільша ефективність досягається при застосуванні компетентнісного підходу (поєднання практико орієнтованості, цільової теоретичної інформації, проблемних розвиваючих завдань, широке використання в навчальному процесі активних та інтерактивних форм проведення занять, організації зустрічей і майстер-класів з експертами і фахівцями, підвищення мотивації до самонавчання, розвиток творчих здібностей на основі системного формування практичних навичок), комбінованого методу навчання з поєднанням теоретико-практичного підходу (метод роз'яснення помилок викладачем на прикладі практичних робіт інших вихованців, проведення бесід про мистецтво), практико-орієнтовного підходу (виправлення помилок викладачем на практичних роботах вихованців, проведення наочних показів і майстер-класів). 
Проблема розвитку графічних і живописних навичок на сьогоднішній день має велике значення. Завдяки тому, що пастельна техніка поєднує в собі риси й графіки, й живопису, її освоєння вихованцями художніх шкіл сприятиме розвитку у них графічних і живописних навичок (наприклад, колір може розглядатися з точки зору тонових відносин як світлий «легкий» і темний «важкий» кольори). В той же час, це в деякій мірі спрощує процес створення художніх творів дітьми. 

Образотворче мистецтво допомагає людині пізнати світ, тому вчителю при навчанні пастельного живопису необхідно використовувати такі дидактичні принципи: науковості, наочності, виховує навчання, свідомості і активності, систематичності й послідовності, міцності засвоєння знань, мотивованого і доступного навчання.

Методика навчання пастельному живопису формулює свої базові положення на теоретичних даних, але без практики (як і практика без теорії) не дає можливості учню оволодіти технікою пастельного живопису повноцінно. Основою навчання живопису й графіки є малювання з натури, в процесі якого координується вміння бачити й логічно осмислювати побачене.

Пастель - м'який кольоровий матеріал, для опанування яким необхідно відчути, як вона народжує штрих на різних поверхнях і які сліди (плями, штрихи, лінії, точки), при різній силі натискання і кута нахилу крейди може залишати. Для цього необхідно виконати ряд тренувальних робіт на різному папері. Наприклад, виконати кілька короткострокових замальовок вугіллям, сангіною та білою крейдою на окремих аркушах, необхідно мати кілька замальовок в техніці «трьох кольорів» (вугілля, сангіна, крейда). Після чого можна перейти до кольорового зображення на різному за кольором і фактурою папері. Для наочного порівняння краще обирати один або схожі мотиви, необхідно зрозуміти, як лягає той чи інший відтінок пастелі на різний папір [32].

Виділимо виразні особливості кольорових графічних матеріалів (пастелі та кольорових олівців), які сприяють розвитку художньо-естетичного зростання вихованців позашкільних закладів освіти:

- яскравість барвистих поєднань;

- оксамитова матовість барвистої поверхні;

- рельєфна текстура пастелі;

- повітряна прозорість матеріалу;

- промениста насиченість;

- багатство колірних нюансів;

- ліричність і музикальність лінійних і тональних ритмів;

- яскравість і соковитість поєднання кольорів;

- тонкість колірних переходів;

- віртуозність і витонченість ліній;

- інтенсивність кольору;

- легка витонченість зображення [46].

У навчанні образотворчої грамоти жанр натюрморту є найбільш ефективним для успішного освоєння учнями необхідних художніх умінь і навичок. При роботі над навчальним натюрмортом учням доводиться застосовувати набуті знання художньої грамоти і тим самим закріплювати їх на практичних заняттях.

В системі додаткової художньої освіти дітей, представленого студіями образотворчого мистецтва, художніми гуртками, студіями творчості, учні вивчають різні жанри образотворчого мистецтва, такі як: натюрморт, пейзаж, портрет, ілюстрування, заняття декоративно-прикладним мистецтвом. Всі ці жанри дозволяють різнобічно і глибоко розвивати творчу особистість дитини. «Стає очевидним, що формування в учнів потреби в художньо-творчій діяльності є істотним елементом в гармонійному розвитку та становленні особистості» [36]. Але для якісного пізнання й аналізу натури найбільш ефективним жанром мистецтва є, на наш погляд,  натюрморт.

Виконуючи роботу з натури, учні вирішують безліч художніх завдань, таких як: 
аналіз форм предметів і співвідношень їх розмірів і пропорцій;
композиційне розміщення предметів постановки в форматі за законами перспективи; 
аналіз колірних і світлотіньових співвідношень в натюрморті та ін. 
«Навчання вмінню розглядати предмети, явища так, як це необхідно для виконання подальшого зображення: вдивлятися, виокремлювати частини, порівнювати з сенсорними еталонами форми, кольору, величин і на цій основі визначати відповідні ознаки предмета або явища, - пише Г.Грігорьєва про таку важливу задачу, як формування однієї зі специфічних дій образотворчої діяльності – сприйняття» [36]. При роботі над навчальним натюрмортом відбувається поступовий розвиток окоміру, за допомогою постійного аналізу та виміру об'єктів постановки, чіткості в роботі над малюнком, коли рух руки стає впевненим і точним, лінії виходять рівними, без завалів, без зайвої уривчастості й хаотичності.

Під час роботи в жанрі натюрморту ми задаємося питанням, з якого віку доцільно вводити роботу з натури на заняттях образотворчим мистецтвом? Однією з важливих проблем є недостатньо серйозне ставлення дорослих, в тому числі і педагогів до образотворчих можливостей дітей, особливо дошкільного віку. Безумовно, розвиток дітей, як фізично, так і психологічно проходить певні фази й рівні, де на кожному етапі формуються особливості сприйняття навколишнього світу й себе в ньому, відбувається поступове формування моторики, від якої залежить якість робіт, формується досвід розуміння своїх дій і подальшого результату. Але не можна випускати з уваги бажання дітей вбирати нові знання й розширювати свої навички та вміння, навіть якщо їх роботи не відповідають вимогам якісного зображення. Тому, знаючи особливості розвитку дітей на різних вікових етапах, ми ставимо такі цілі і завдання, які будуть максимально використовувати психофізіологічні можливості учнів будь-якої вікової групи.

Уміння мислити й аналізувати свої дії дозволяють учням в подальшому більш ефективно опановувати навички художньої грамоти і створювати творчі роботи на більш високому якісному рівні. «Виховання вміння правильно міркувати в процесі малювання дуже корисно для розвитку аналітичного бачення дитиною предмета і завжди призводить до вдосконалення якості зображення» [33, с.33]. На першому етапі в роботі над зображенням педагогу важливо обговорити з учнем предмети, їх форму і колір, розміри і пропорції для того, щоб у дітей склався послідовний алгоритм дії в зображення даного натюрморту на папері. Дотримуючись принципу наочності, педагог послідовно демонструє кожен етап роботи.
Отже, цілі і завдання викладання натюрморту засобами пастельного живопису ставляться відповідно до дидактичних принципів: доступності, послідовності, систематичності і інших принципів у кожній віковій групі індивідуально. Тема натюрморту повинна бути близька до соціального досвіду дитини, його життєвих вражень. Відбираючи натюрморти для ознайомлення, враховують індивідуальне творче бачення реальної дійсності в подібних темах натюрмортів. Однією з важливих цілей, які ми досягаємо в процесі навчання натюрморту – є розвиток аналітичного мислення учнів.

3.2. Методичні рекомендації щодо проведення занять зі створення пастельного натюрморту в системі в системі позашкільної освіти
На наш погляд ігнорування або замале використання пастелі на заняттях в художніх школах є помилкою, адже вона відносно проста в застосуванні. Окрім цього компактна (по суті, коробка з крейдами), приємна на дотик і, на додачу до всього, діти можуть створювати твори навіть пальцями, що, на нашу думку, ефективно сприяє розвитку дрібної моторики. 
Як підтверджує практика, «впровадження в освітній процес різних технік живопису значно збільшує можливість розкриття нових інтересів і здібностей дітей, і розвитку у них вже сформованих здібностей відповідно до властивих кожному індивіду творчого потенціалу. В результаті це дає більше свободи для самовираження» [32].

Як показує практика, пастель вчителями обирається рідше. Вони посилаються на незручність у використанні, забруднений одяг та меблі. Діти приходять до художньої школи непідготовленими до роботи пастеллю. З огляду на цей факт, на наш погляд, вчителю необхідно більше завзятості й терпіння при навчанні учнів виразним можливостям цього виду образотворчого матеріалу.

Процес організації занять з малювання пастеллю буде ефективним, якщо вчитель буде володіти фаховими знаннями, уміннями та навичками. Серед фахових компетентностей вчителя образотворчого мистецтва виділимо: знання з методики викладання образотворчого мистецтва, з фахових дисциплін (живопис, малюнок, композиція, історія мистецтв тощо); художньо-графічні навички; інтерпретаційні уміння та ін.   

Отже, розглянемо, що необхідно робити, щоб заняття з пастельного живопису мали успіх. 
Передусім, вони повинні бути ретельно підготовлені їх керівниками. Така підготовка включає:

- з'ясування теми занять керівником (при необхідності уточнення її редакції) - того, що входить в її зміст, як і чому вона запропонована керівництвом, яке місце займає в системі занять та її призначення в ній, як вона співвідноситься з особливостями складу групи, рівнем підготовленості учнів і практичними проблемами, які розв'язуються ними;

- визначення мети і завдань заняття. Головне — зрозуміти, що нового треба дати учням, що повинно додатися в професіоналізмі в результаті заняття. Серед завдань не забути виховні та розвиваючі, що відповідають особливостям змісту заняття;

- вивчення (повторення) змісту теми заняття; стежити, щоб зміст відповідав назві теми, цілям і завданням заняття, не приблизно, а точно; все зайве має бути відсічене;

- структурування заняття: виділення його основних частин, навчальних питань і підпитань. Успіх приходить до того, хто точно і обґрунтовано намічає структуру заняття, послідовність кроків у відпрацюванні змісту теми;

- розробку плану заняття, тез (деталізація плану і змісту для пам'яті і дотримання повноти й послідовності викладу), а при необхідності й конспекту (при складності змісту, його новизни для самого керівника, його невпевненість у збереженні в пам'яті все, що треба розповісти навчаються);

- вибір методики (вибір місця проведення заняття, необхідних умов, засобів забезпечення, методів і методичних прийомів, технології їх застосування по етапах заняття);

- підготовку забезпечення занять (наочних посібників, проекційних пристроїв, засобів імітації, помічників — імітаторів, техніки, перегляд фільмів, визначення і підготовку засобів забезпечення безпеки на занятті - профілактика випадків можливого травматизму учнів та ін.);

- підготовку місця занять [46].

Отже, це ми виділили педагогічні особливості організації заняття в позашкільному закладі освіти. Визначимо, що повинен знати вчитель образотворчого мистецтва, щоб провести заняття зі створення натюрморту в техніці «пастель» на високому рівні:

· володіти знаннями з історії пастельного живопису;

· знати види натюрмортів та представників даного виду живопису;

· знати техніки пастелі та вміти працювати в різних техніках;

· знати композиційні особливості складання натюрморту;

· уміти розробляти правильні композиції;

· створити наочний матеріал з теми «Натюрморт у техніці пастелі»;

· уміти передати власні знання, уміння та навички своїм учням; 

· створити емоційно-образну атмосферу на уроці, з метою заглиблення учнів творчих процес зі створення натюрморту.

Таким чином, наявність вищезазначених рис у педагога-позашкільника в галузі образотворчого мистецтва сприятиме виробленню інтересу серед вихованців до різних технік мистецтва, розвитку творчих здібностей, технічних навичок, естетичних смаків тощо.

Створення натюрморту необхідно починати з задуму, в нашому конкретному випадку, з постановки навчального завдання (конструктивної, графічній, живописній і т.д.). Через порівняльний аналіз приходять до визначення найбільш характерних особливостей форми і узагальнення спостережень і вражень. Необхідно пам'ятати, що кожен новий предмет в постановці - «нова міра всіх вхідних в неї речей, і поява його подібно революції: предмети змінюються і змінюють свої відносини, ніби потрапляючи в інший вимір» [36].

Важливо правильно, відповідно до визначеного навчального завдання, вибрати певну точку зору, тобто лінію горизонту (ракурс). Наступним етапом складання натюрморту є компоновка предметів в просторі предметної площині з урахуванням задуму угруповання в композиції.

Важливий момент складання натюрморту самими учнями, оскільки подібні вправи дозволять здійснити пластичні завдання і найбільш виграшні угруповання предметів.

Один з предметів повинен стати композиційним центром постановки і виділятися за розмірами і тону. Його слід поміщати ближче до середини постановки, а для додання постановці динамічності (рух плям) можна зрушити вправо або вліво.

При просторовому рішенні натюрморту на перший план у вигляді акценту можна покласти невеликий предмет, що відрізняється за фактурою і кольором від інших предметів. Для завершення композиції, а також зв'язку всіх предметів в єдине ціле в постановку додають драпірування, підкреслюючи, таким чином, ще й різницю між твердими предметами і м'якою фактурою тканини. Тканина може бути гладкою і з візерунком або малюнком, але вона не повинна відволікати уваги від інших, особливо головних предметів. Її часто розміщують по діагоналі, щоб направити погляд від глядача в глибину, до композиційному центру для кращого просторового рішення.

Таким чином, можна зробити висновок, що суть композиції полягає в тому, щоб знайти таке поєднання, організацію образотворчих елементів, які сприяли б виявленню змісту.

Важливу роль в композиції постановки натюрморту грає освітлення – штучне або природне. Світло може бути бокове, спрямоване або розсіяне (з вікна або лампи). При висвітленні натюрморту спрямованим світлом спереду або збоку у предметів з'являється контрастна світлотінь, при цьому для виділення першого (або головного) плану можна закрити частину світла, що потрапляє на задній план. При висвітленні натюрморту з вікна (якщо предмети поставлені на підвіконня) буде силуетне рішення темного на світлому, і частина кольору буде пропадати, якщо вирішувати натюрморт в кольорі. Тональна різниця у предметів помітніше при розсіяному світлі [32].

У навчальних натюрмортах підбирають предмети різної тональності, не поєднуючи в одній постановці тільки світлі або темні предмети, при цьому враховуючи навіть форми падаючих тіней.

Рекомендації по складанню пастельного навчального натюрморту:

• складається з трьох предметів (одного великого – центру композиції і двох-трьох меншого розміру) і драпірування;

• предмети різні за кольором, але не інтенсивних кольорів;

• маленькі предмети можуть бути активними за кольором (за ним ведуть порівняння колірних характеристик);

• предмети і драпірування повинні мати виражену тональну різницю;

• розміщення постановки при прямому денному освітленні (легко читаються великі колірні відносини, мають декоративну привабливість).

Дотримання цих правил дозволить учням в процесі практичної роботи над навчальним натюрмортом найбільш чітко виявити основні художні відносини, націлить на правильне бачення тональних відмінностей, що сприяє вірній передачі кольором матеріальності речей.

У ході роботи над малюнком натюрморту, спочатку треба розглянути натюрморт з різних точок зору і вибрати найбільш вдалу, звернувши увагу на ефекти освітлення, тобто з якої точки зору більш цікаво виглядають форми предметів. Зазвичай більш цікаво і виразно вони виглядають при бічному освітленні. Сідати проти світла не рекомендується (якщо це не є навчальним завданням).

Слід продумати, який вибрати формат паперу і як краще скомпонувати натюрморт на аркуші – вертикально або горизонтально. Наприклад, якщо потрібно включити в композицію кут стола, то аркуш паперу краще покласти вертикально.
Починати малюнок завжди потрібно з композиційного розміщення зображення. Дуже важливо скомпонувати всю групу предметів так, щоб аркуш паперу був заповнений рівномірно. Для цього подумки об'єднуємо всю групу предметів в одне ціле і продумуємо її розміщення відповідно до формату аркуша паперу.

Учитель повинен пояснити учням, що зверху треба залишати більше місця, ніж знизу – тоді у глядача складеться враження, що предмети міцно стоять на площині. Разом з тим треба стежити, щоб зображувані предмети не впиралися в краю аркуша паперу і, навпаки, щоб не залишалося багато порожнього місця.

Композиційна задача не завжди вирішується просто. Іноді учневі доводиться витрачати багато сил і часу, щоб домогтися успіху. А якщо постановка дуже складна, то без допомоги педагога не обійтися. Пояснюється це тим, що крім розміщення зображення на аркуші паперу, учневі необхідно ще знайти композиційний центр на картинній площині [33].

У більшості випадків зоровий центр не збігається з композиційним, це залежить від розташування головного предмета, навколо якого групуються інші. Адже просторове положення предметів відносно один одного в зображенні залежить і від вибору точки зору, яка позитивно впливає на компоновку натюрморту в задуманому форматі.

Щоб навчальна робота йшла успішно, педагогу потрібно все це заздалегідь врахувати і вчасно надати допомогу учням. На класній дошці вчитель повинен продемонструвати послідовність лінійної побудови малюнка натюрморту, приділяючи особливу увагу визначенню композиційного розташування всієї групи предметів натюрморту на аркуші паперу. Вчителю слід також показати правильне і неправильне компонування малюнка на аркуші [34].
Потім, учні приступають до роботи.

Спочатку, легко торкаючись олівцем паперу, намічаємо загальний характер форми предметів, їх пропорції, а також розташування в просторі. Короткими відрізками ліній учні обмежують загальне просторове розташування всієї групи предметів натюрморту.

Тим учням, у яких не виходить визначення в малюнку загальної композиції групи предметів натюрморту, можна дозволити малювати кожен предмет окремо, починаючи, однак, з приблизною оцінки розмірів кожного з них. Далі потрібно уточнити величину кожного предмета окремо.

Побудову форми предметів ведемо тим же способом, як і в завданнях з малювання окремих предметів. Намічаємо поверхні кожного предмета, як видимі, так і невидимі. Таким чином, на малюнку виходить ніби зображення дротяних моделей.

Так, посередині наміченого обрису предмета проводиться осьова вертикальна лінія, на якій уточнюється висота, і через точки, що визначають його висоту, проводяться горизонтальні відрізки. На них визначається ширина горловини і дна чайника. Розглядаємо пропорції основної частини чайника як циліндр і прорисовуємо дно, і горловину. Тонкими лініями намічаємо носик, кришку, ручку чайника. Ще раз перевіряємо і відразу ж уточнюємо пропорції як всієї форми чайника, так і основних частин [32].
У тій же послідовності потрібно працювати над зображенням яблука. Вимальовувати і уточнювати контур предметів відразу не слід; головне – визначити розміри і пропорції кожного з предметів (по висоті, ширині, глибині).

Виявляючи конструктивну основу форми предметів, необхідно уважно перевірити перспективу. Особливу увагу треба звернути на перспективне зображення конструктивної основи предметів. Не можна допускати, щоб в малюнку силует одного предмета «наступав» на силует іншого. 
Учень повинен чітко уявляти, який предмет знаходиться на першому плані, який – на другому. Початківці художники, зазвичай, не стежать за цим, і у них в малюнку не виходить відстані між предметами. Тоді вони починають вводити тон в малюнок, розраховуючи, що дефект можна таким чином виправити, однак це не дає бажаних результатів.

Метод лінійно-конструктивного побудови зображення допомагає вирішити цю задачу. Учневі важливо ясно уявити собі розташування предметів на площині столу, відстань між ними. Потім він повинен уявити собі цю площину, зображену в перспективі.

Окремо потрібно сказати про зображення драпірування, яка спускається згори і покриває предметну площину. При зображенні драпірування спочатку визначаємо горизонтальну і вертикальну площину, а вже потім приступаємо до малювання складок. Світла по тону і тонка за своєю структурою і матеріалу тканина утворює на вертикальній площині виразні з пластики і світлотіньового моделювання складки. На предметної площині складки драпірування злегка намічені. При побудові об'ємних складок можна використовувати метод узагальнення форми (обрубовки). Учень повинен гранично узагальнити складну форму складок до прямолінійних геометричних форм. Цей метод допоможе зрозуміти форму складок і правильно вирішити тонові завдання малюнка драпірування [46].

Потім більш детально прорисовуємо всі предмети натюрморту, прибравши лінії побудови.

В процесі навчання малюванню з натури учні повинні навчитися бачити і розуміти взаємозв'язок конструкції предмета з явищами світлотіні, володіти засобами світлотіньового малюнка. Не знаючи законів розподілу світла на формі предмета, вони будуть пасивно копіювати з натури світлі і темні плями, але не досягнуть переконливості і правдоподібності зображення.

У процесі навчання педагог повинен докладніше зупинитися на світлотіньовій, тоновій теорії в малюнку.

Приступаючи до виявлення обсягу предметів, перш за все треба визначити найсвітліше і саме темне місце в натюрморті. Встановивши ці два полюси, слід звернути увагу на півтіні. Для цього уважно простежуємо напрямок світлових променів і визначаємо, на яку площину предмета промені світла падають прямо, тобто де буде світло, а на яку не падають зовсім, тобто де буде тінь. Потім намічаємо тіні, падаючі від кожного предмета.

Леонардо да Вінчі писав: «Наклади спочатку загальну тінь на всю заповнену частину, яка не бачить світла, потім поклади півтіні і головні тіні, порівнюючи їх один з одним. І таким же чином наклади світло, що заповнює, витриманий в напівсвітлі, а потім поклади середні і головні світла, також їх порівнюючи» [46].

Коли загальний малюнок натюрморту намічений вірно, можна підсилити натиск олівця на папір і прокласти тон, приступаючи до детальної промальовуванні кожного предмета.

В кінці уроку педагог повинен організувати повторення і закріплення теоретичного матеріалу з образотворчого мистецтва.

При детальній промальовуванні форми треба уважно спостерігати за всіма відтінками і переходами світлотіні, за всіма деталями форми. Але, працюючи над деталлю, не можна забувати порівнювати її з тим, що поряд знаходиться.

При опрацюванні форм предметів натюрморту повинна проводитися серйозна аналітична робота. Треба уважно промальовувати кожну деталь предмета, виявити її структуру, передати характерні особливості матеріалу, простежити, як пов'язані складові елементи між собою і з загальною формою. Наприклад ручка, носик чайника, фактура, форма яблука, чим відрізняються відблиски на різних предметах один від одного.

Уважно прорисовуємо падаючі тіні від деталей. Таке опрацювання форми допоможе зробити малюнок переконливим і виразним.

Закінчуючи малюнок, учні під керівництвом педагога уважно аналізують тонові відносини предметів натюрморту, визначаючи загальний тон чайника, яблука, драпірування, різні відтінки тону на світлі, в тіні, в півтіні: на передньому і задньому плані. Треба ретельно простежити за тим, щоб окремі предмети не були занадто сильні по тону (чорними) і не випадали з малюнка. Для цього потрібно подивитися на малюнок здалеку примруженими очима і порівняти силу рефлексів з натурою. При цьому необхідно пам'ятати, що рефлекси не повинні бути дуже яскравими або сперечаються зі світлом, з півтінями. І коли учень дивиться на них примруженими очима, вони повинні пропадати, зливатися з тінями [32].

Таким чином, натюрморт в процесі навчання дітей малюванню – дуже зручна в усіх відношеннях натура: вона нерухома, на тривалий час зберігає свій зовнішній вигляд. Предметам можна надати будь-якого положення і отримати цікаве поєднання форм, рухів, фактур, величин і забарвлень. Натюрморт допомагає вирішувати основні навчальні завдання, а разом з ними творчі. Освоєння прийомів зображення натюрморту зручніше починати з малювання добре знайомих об'ємних предметів олівцем і пастеллю одного кольору.
Висновки до розділу 3
Пастельний живопис неймовірно багатогранний, завдяки художнім експериментам, які можна проводити з пастеллю. При цьому розвиваються творчі здібності художнього самовираження, не стандартного використання матеріалу і роботи з ним. При грамотному методичному керівництві учні вчаться бачити і не допускати помилкових міркувань. За допомогою педагога усвідомлено підходять до пізнання навколишнього світу.

Процес організації занять у системі позашкільної освіти буде ефективним, якщо  вчитель образотворчого мистецтва буде володіти професійно-педагогічними та фаховими знаннями, уміннями та навичками. До професійно-педагогічної компетентності вчителя образотворчого мистецтва віднесемо: знання з педагогіки та психології; навички організації педагогічного процесу; уміння професійно будувати комунікації в навчально-виховному процесі тощо.
При малюванні натюрморту важливо дотримуватися загальних правил послідовного зображення малюнка - «від загального до конкретного» і «від часткового до загального».

Малювання натюрморту можна умовно розділити на чотири етапи: 
· схематизацію, 
· типізацію, 
· індивідуалізацію,

· узагальнення. 
На етапі схематизації предмети розміщують на аркуші паперу, малюючи їх спрощену схематичну форму. На етапі типізації виявляють форму предметів. На етапі індивідуалізації стирають всі допоміжні лінії і штрихи і переходять до індивідуальної опрацювання форми предметів, їх форми, фактури, освітленості. На етапі узагальнення приводять весь малюнок до єдиного цілого, працюючи «від часткового до загального».

Отже, виконання  тематичного натюрморту у техніці пастель на сьогоднішній день є ефективним видом роботи з дітьми в процесі вивчення образотворчої грамоти. Це достатньо зручна техніка в роботі, яка розвиває у вихованців як графічні, так і живописні навички.
ВИСНОВКИ
У ході виконання магістерського дослідження ми розв′язали попередньо поставлені завдання:

· розкрили особливості виникнення та розвитку пастельного живопису.  Встановили, що термін «пастель» вперше з'явився в історії мистецтва в трактаті Дж.Ломаццо «про мистецтво живопису»(1584), в якому він описав спосіб малювання «a pastello» і згадав, що Леонардо да Вінчі користувався для підготовчих малюнків до своїх картин кольоровими олівцями (хоча це ще не була пастель в сучасному значенні слова), а також чорним італійським олівцем і червоною сангіною.

Історія пастелі налічує більше 500 років. Авторство створення цієї техніки належить французькому художнику Жану Перреалю (Jean Perréal). Придворний живописець супроводжував короля Людовика XII в ході військових походів і робив замальовки важливих подій. Саме Перреаль в кінці XV – на початку XVI століття винайшов пастельну крейду на основі сухого фарбувального пігменту й прозорої смоли різних видів акації (гуміарабіка). До кінця XVI століття новий художній матеріал набув великої популярності у Франції, а потім в Англії та Італії. Пастеллю почали масово писати портрети на замовлення кращі художники того часу.

Художники досі сперечаються, до якого виду мистецтва віднести пастель: до живопису або графіки. Більшість фахівців відносять її до м'яких графічних матеріалів, але в наукових джерелах ми зустрічаємо термін «пастельний живопис».

· розглянули пастельний живопис в жанрі натюрморт у  XVIII та ХХ століттях.
XVIII століття – століття французького абсолютизму, стало для пастельного живопису століттям, в якому він досяг піку свого розвитку. Було розроблено основні технічні прийоми роботи. 
Пастель була визнана найвідомішими майстрами і отримала заслужене звання високого мистецтва. У цей період, пастель стала улюбленим образотворчим матеріалом майстрів тієї епохи. Саме тоді були розроблені прийоми, що дозволили максимально розкрити можливості такої простої, на перший погляд, техніки. 
Це був період небувалого розквіту витонченого пастельного живопису: помпезні фігури придворних, ідилічний світ алегоричних персонажів, жіночі образи, ідеально відповідають вимогам роботи пастеллю при передачі їх в м'яких тонах - все це різноманіття втілилося в найкращих зразках образотворчого мистецтва XVIII століття.

У XVIII столітті пастель стає самостійною технікою і отримує особливу популярність у Франції, де її використовували такі відомі художники, як Франсуа Буше, Моріс Кантен де Латур, Шарден, пізніше Жан Етьєн Ліотар, Жан Юбер, Е. Делакруа, а також в Англії (Френсіс Котс не тільки працював у цій техніці, а й удосконалив технологію виробництва фарб). Видатним пастелістом була й італійська художниця Розальба Карр'єра. Серед її учнів – найбільший пастеліст Швеції Густаф Лундберг. 
Шедевром мистецтва пастельного малюнку є знаменита «Шоколадниця» - твір Ж. Ліотара. Він відрізняється настільки тонким колоритом і відсутністю видимих штрихів, що багато хто приймає цей малюнок, зроблений на пергаменті, за пастельний живопис. 
Найбільш поширеною в класичному мистецтві є техніка «трьох олівців» - поєднання сангіни (або червоної пастелі), білої крейди і чорного, італійського олівця.

Живописною технікою пастелі віртуозно володіли великі майстри: Леонардо да Вінчі, Мікеланджело, Рафаель Санті, П. Рубенс, А. Ватто, Ж.Фрагонар, Ж. Шарден.

Потім настав період, коли про пастелі забули, і інтерес до неї знову прокинувся тільки в другій половині XIX століття. Поступово олійний живопис витіснив пастель з широкого обігу.

У XX столітті багато художників-авангардистів: символісти, постімпресіоністи, експресіоністи, фовістів і багато інших застосовували в своїх творчих експериментах пастель, трансформувавши цю техніку. Але деякі художники не зупинилися на цьому, вони стали комбінувати традиційну пастель з іншими матеріалами, набагато збільшуючи початкові можливості техніки. Протягом усього цього століття видозмінювалися поняття концепцій, прийомів і тем. Пастель досконало вписалася в художні манери кожного з вищезазначених напрямків. Експресіоністи додали в пастельний живопис насиченість кольорів і рішучість мазків, символісти досліджували її можливості при передачі найтонших відтінків і ніжних текстур, постімпресіоністи працювали з композиційною грою чистих кольорів. Відомими художниками-пастелістами ХХ століття були: Ж.Брак, П.Пікассо, А.Матіс, М.Бекман, Р.Санвісенс, П.Клее, С.Виспьянський та ін.
У ході дослідження ми з’ясували, що до жанру натюрморту в пастельному живописі зверталися досить рідко, адже високооплачуваними та замовними були портрети, тому художники й зображували знаменитостей різних історичних епох. 
- проаналізували роботи провідних митців пастельного живопису XVIII та ХХ століть у жанрі тематичного натюрморту. 
Пік популярності пастельного живопису настав у XVIII столітті, коли в мистецтві панував стиль рококо. Цьому сприяла можливість створення найтонших колірних переходів за допомогою нової техніки. Пастеллю працювали такі майстри Розальба Каррієра, П. Рубенс, І.Левітан, П.Пікассо, Рамон Касас, Р. Б. Китай, О. Ліберов, Т.Яблонська, Г.Палег, В.Теплов та ін.

Найбільшого розквіту пастель досягла в епоху імпресіонізму. Деякі провідні художники-імпресіоністи охоче користувалися пастеллю, цінуючи її за свіжість тону і швидкість, з якою вона дозволяла їм працювати. Неперевершеним майстром пастелі був французький імпресіоніст Едгар Дега. Дега володів гострим оком і непогрішним малюнком, що дозволило йому домогтися в пастелі небачених ефектів. Манера Дега, наприклад, відрізнялася дивовижною свободою, він накладав пастель сміливими, ламаними штрихами, іноді залишаючи проступаючим крізь пастель тон паперу або додаючи мазки маслом або аквареллю. 
Одним з відкриттів художника стала обробка картини парою, після чого пастель розм'якшувалася і її можна було розтушовувати пензлем або пальцями. Дега не тільки по-новому використовував техніку пастелі, але й створював за її допомогою картини, що перевершують за розміром твори інших художників, виконані пастеллю. Іноді він зшивав для цього разом кілька листів, щоб отримати поверхню потрібного йому розміру.

Ми проаналізували натюрморти відомих сучасних художників-пастелістів й прийшли до висновку, що техніка пастелі дозволяє надати образам легкості, прозорості. Ці натюрморти надихають на нові творчі пошуки у техніці пастелі.  Адже вона ні чим не поступається олійному живопису на вигляд та в технологічному плані менш кропітка.

- дослідили особливості технології пастельного живопису у жанрі тематичного натюрморту. 
Дослідивши технологію нанесення пастелі, можна стверджувати, що пастель має властивість надавати будь-якому сюжету незвичайну м'якість і ніжність. У цій техніці можна робити будь-які сюжети – від пейзажів до зображень людей. Нею можна малювати й писати, працювати штрихуванням або живописною плямою, сухим і мокрим пензлем. Прийоми роботи пастеллю різноманітні. Пастельні штрихи втираються пальцями, спеціальними розтушовуваннями, шкіряними валиками, шовковими квадратними щіточками-пензлями, м'якими тампонами. 
Техніка пастелі дуже тонка і складна в своїх накладеннях пастельної «лессіровки» кольору на колір. У ході дослідження ми виділили такі методи малювання пастеллю: малюнок кінчиком пастелі; використання краю пастелі; штрихування та штрихи, що перетинаються; змішування пастелей (розтушовка); лессіровка; покриття фарбою; декорування пастеллю; посипання пастеллю.  Серед технік виділили змішані техніки: масляна пастель+акварель; акварель+масляна пастель; гуаш+масляна пастель; сграфіто+прошкрябування.
· виявили художньо-педагогічні особливості пастельного натюрморту в позашкільних навчальних закладах та розробити методичні рекомендації щодо проведення таких занять.

Позашкільні заклади, а саме художні школи є досить популярними серед дітей. Організація освітнього процесу сучасного закладу позашкільної освіти спрямована на задоволення пізнавального інтересу, здійснення індивідуалізації навчання при неформальному характері спілкування й практичній спрямованості навчання, сприяє розвитку духовних потреб вихованців, тому вимагає вихователя, спроможного адаптуватися в цій сфері неперервної системи освіти. Відповідно, художньо-педагогічна діяльність у позашкільному навчальному закладі – це навчально-виховний процес, спрямований на створення таких педагогічних умов, що сприяють установленню творчої атмосфери в різновіковому дитячому колективі засобами мистецтва, на вільне розкриття творчого потенціалу дитини в галузі мистецтв, саморозвиток. 

Саме натюрморт у техніці пастелі дає можливості для реалізації завдань художньо-естетичної освіти в художніх школах. Ми розробили методичні рекомендації щодо проведення практичних занять з малювання натюрморту пастеллю. 
Уроки малювання натюрморту пастеллю будуть ефективними за умови, що вчитель: володітиме знаннями з історії пастельного живопису; знатиме види натюрмортів та представників даного виду живопису; знатиме техніки пастелі та вмітиме працювати в різних техніках; знатиме композиційні особливості складання натюрморту; умітиме розробляти правильні композиції натюрморту; створить наочний матеріал з теми «Натюрморт у техніці пастелі»; умітиме передавати власні знання, уміння та навички своїм учням; створить емоційно-образну атмосферу на уроці, з метою заглиблення учнів у творчий процес зі створення натюрморту.

Проведене дослідження на рівні магістерської роботи, не вичерпує всіх проблем пастельного живопису, які виникають під час його викладання. На увагу дослідників заслуговує подальше вивчення особливостей викладання пастельного живопису в сучасних закладах освіти художньо-естетичного спрямування. 
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Рис.1 Рафаель Санті «Венера і Психея», (Лувр, Париж, Франція)
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Рис.2. П'єр Бріар (1559 – 1609) «Портрет молодої жінки» (Лувр, Париж, Франція)
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Рис.3 П.П.Рубенс «Ізабелла Інфанта»
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Рис.4. Моріс Кантен де Латур. Мадам Фаварт
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Рис.5. Жан-Етьєн Ліотар. Прекрасна шоколадниця, 1745
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Рис.6. Жан-Етьєн Ліотар. Натюрморт з чайним сервізом, 1783
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Рис.7. Жан-Етьєн Ліотар. Натюрморт
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Рис.8. Жан-Етьєн Ліотар. Натюрморт, 1782
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Рис.9 Розальба Каррьєра. Автопортрет з портретом сестри, 1715
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Рис.10. Е.Дега. Блакитні танцівниці, 1897
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Рис. 11. І.Левітан «Бузок», 1893
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Рис.12. І.Левітан «Білий бузок»,1895
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Рис.13. Ф.Сантаманс «Ваза з квітами та апельсинами», 
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Рис.14. Ф.Сантаманс «Ваза з квітами», 
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Рис.15. Ф.Сантаманс «Натюрморт з чайним сервізом»,
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Рис.16. Ф.Сантаманс «Садові квіти в скляній вазі»,
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Рис.17. Д.Соліманпур «Натюрморт з жовтими квітами»

[image: image18.png]



Рис.18. Д.Соліманпур «Натюрморт з квітами в синій вазі»
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Рис.19. Д.Соліманпур «Натюрморт з квітами»
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Рис.20 І.Плаксіна «Натюрморт з квітами», масляна пастель.
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Рис.21. В.Кавура «Квіти»
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Рис.22. В.Могилевич «Соняшники»
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Рис.23. В.Могилевич «Гриби», 1983
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Рис.24. В.Могилевич «Часник», 1994
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Рис.25. В.Могилевич «Горбуша та цибулина», 1986
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Рис.26. Т.Яблонська «Дзвіночки», 2005
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Рис.27. Т.Яблонська «Білі дзвіночки», 2005
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Рис.28. Т.Яблонська «Світло і тінь», 2004
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Рис.29. Т.Яблонська «Паростки», 2004
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Рис.30. Грейс Палег. Натюрморт «Троянди з чайними чашками».
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Рис.31. Теплов В. Натюрморт «Білий чайник та гранат».
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