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1. Предмет та завдання дизайну. Основні поняття та категорії. Термінологія дизайну.
«Людина, що створює виріб, значить набагато менше, ніж та користь, яку воно прин-сет. Головне, щоб воно було потрібно людям і вийшло доступним всім »,
«Завдання дизайнера в тому, щоб викликати зацікавленість, доставляти радість і розбурхувати почуття», - говорив майстер. «Предмети повинні покращувати наше життя, додавати їй більше тепла, більше кольору, більше відчуттів. Мені здається, чим більше цим наділений предмет, тим краще. На мій погляд, призначення дизайну в майбутньому - це саме покращувати психологічний стан людини, не тільки робити життя зручним, а й радісним ", - вважає Пеше. 
Дизайн – ЦЕ ЗАСІБ КОМУНІКАЦІЇ МІЖ ВИРОБНИКОМ ТА СПОЖИВАЧЕМ
-специфічний ряд проектної діяльності, що об'єднав художньо-предметну творчість і науково обґрунтовану інженерну практику в сфері індустріального виробництва.
Як засвідчує світовий досвід, дизайн це потужне джерело забезпечення якості товарів та послуг, ефективний засіб суттєвого підвищення конкурентоспроможності промислової продукції, всього середовища життєдіяльності. Його застосування, при відносно незначних фінансових вкладеннях, здатне спричинити вагомий позитивний ефект на економіку держави, на розвиток матеріальної культури суспільства.
У будь-якої діяльності завжди є об'єкт, на який вона спрямована, суб'єкт, здійснює цю діяльність, і предмет самої діяльності. під предметом діяльності мається на увазі особливий характер впливу її на об'єкт; власне, предмет майже збігається зі змістом діяльності, по крайней міру, спроба визначення і того, і іншого відповідає на питання: що ж цей суб'єкт робить з цим об'єктом?
Задачі дизайну. Основне завдання дизайну полягає в формуванні естетичної та комфортного середовища проживання людини за допомогою проектування продуктів споживання з використанням наукових методів і передових досягнень філософії, соціології, психології, культурології, та ін. Наук. 
Тому продукти проектування повинні відповідати наступним критеріям проектно - технічної і художньої конструювання: 
якість; 
побутова значимість для споживача; 
доступність; 
конкурентноспособность; 
функціональна доцільність; 
економічність і раціональність; 
варіабельність; 
мобільність і многоваріатівность форм; 
комфортність використання; 
максимальна ефективність при мінімальних затратах; 
ергономічність і естетичність; 
відповідність тенденціям моди.
Виділимо основні поняття в дизайні: 
  1. Практика і теорія дизайну 
  2. Предмет дизайну 
  3. Об'єкти дизайну 
  4. Основний метод дизайну 
  5. Основні категорії дизайну 
  Практика і теорія дизайну 
  Практика дизайну - художнє конструювання. Теорія дизайну - технічна естетика. 
  предмет дизайну 
  Предметом дизайнерської діяльності (тим, на що вона спрямована) є створення гармонійної, змістовної і виразної форми об'єкта, в якому відбиває цілісне значення його споживчої цінності. 
  об'єкти дизайну 
  Об'єктом дизайну може стати практично новий технічний промисловий виріб (комплект, ансамбль, комплекс, системи) в будь-якій сфері життєдіяльності людей, де культурно обумовлене людське спілкування. 
  Основний метод дизайну 
Воно базується на результатах аналізу утилітарних і естетичних запитів і переваг певних груп споживачів, з урахуванням ситуації і середовища використання і сприйняття об'єкта, а також аналізу функції об'єкту (як засоби наочного забезпечення відповідних потреб), конструкційних і оздоблювальних матеріалів і технології виготовлення виробів, обумовленої можливостями конкретного підприємства. 
  Основні категорії дизайну 
  Образ - ідеальне уявлення про об'єкт, художньо-образна модель, створена уявою дизайнера. 
  Функція - робота, що повинна виконувати виріб, а також значеннєво, знакова і ціннісна ролі речі. 
  Морфологія (структура) - будівля, структура форми виробу, організована відповідно до його функції, матеріалом і спосо-бом виготовлення, що втілюють задум дизайнера. 
  Технологічна форма - морфологія, втілена в способі промислового виробництва речі-об'єкту проектиро-вання дизайну в результаті художнього осмислення технології. 
  Естетична цінність - особливе значення об'єкту, що виявляється людиною в ситуації естетичного сприйняття, емоційного, чуттєвого переживання і оцінки ступеня відповідності об'єкту естетичному ідеалу суб'єкта.
Виходячи з цих складових, можна визначити основні поняття дизайну: 
Дизайн - творча діяльність людини, пов'язана з проектною розробкою промислових художньо - технічних виробів високого рівня споживчих та естетичних якостей, призначених для формування гармонійного середовища проживання людини. 
Дизайнер - людина, що займається художньо - технічною діяльністю в будь-якій  галузі дизайну. 
Проектна діяльність - це виконання роботи, спрямованої на створення нового продукту (вироби, пристрої тощо), включаючи розробку продукту, Комплекти документації, маркетингових досліджень поведінки і переваг споживача або конкурента, управління проектом, 
Художньо - технічна діяльність - це виконання роботи, спрямованої на технічне конструювання продукту, що включає його функціональні, структурні та естетичні якості, що дозволяють сприймати продукт як єдине ціле з точки зору проізволітеля і споживача одночасно. 
Технічна естетика - це художнє конструювання в ПРОМИСЛОВА і техніці, розробка способів вдосконалення виробничого середовища з метою створення комфортних умов праці. У Радянському Союзі використовувався термін «технічна естетика» замість терміна «дизайн». 
Утилітарність - властивість корисності продукту, спрямоване на його практичне застосування в побуті. 
Економічність - властивість продукту, що дозволяє йому забезпечити вигідність його виробництва для виробника і використання для споживача. 
Ергономічність - властивість продукти бути максимально пристосованим до фізіологічних і психічних особливостей людини, тобто зручним. 
Екологічність - властивість продукту бути максимально нешкідливим для людини, тобто використання в процесі виробництва екологічно чистих матеріалів. 
Конкурентоспроможність - властивості продукту, що вигідно відрізняють його від аналогічного продукту конкурентів за споживчими властивостями і ціною. 
Функціональність - властивість продукту відповідати своєму призначенню в процесі використання. 
Структурність - організація взаємного розташування елементів проектованого продукту, їх підпорядкованість відповідно з функціональним призначенням і задумом конструктора. 
Раціональність - властивість продукту відповідати показникам розумності його конструктивно - технічних і естетичних якостей. 
Доцільність - властивість продукту відповідати принципу практичної корисності або виправданості застосування. 
Мобільність - здатність до швидкої реорганізації процесу виконання завдань в різних сферах діяльності, рухливість, 
Варіабельність - властивість продукту мати можливість перекомпановки серійно випускаються елементів відповідно до конструкторським задумом. 
Варіативність - спосіб збільшення типів випускається шляхом перекомпановкі варіабельних елементів, колірних і фактурних рішень обробки. 
Формоутворення - конструювання форми проектованого продукту відповідно до його функціональних, структурних, технічних, ергономічних і естетичних критерій.
2. Мета та завдання дизайну. Методи та специфіка роботи дизайнера. Продукти творчості, їх споживчі якості. 
Традиційне твердження, що більш конкретизована мета дизайну - забезпечити «єдність користі і краси»,
Метою дизайну може виступати вирішення проблем проектування від найменшого елементу конструкції до глобальних великих і навіть утопічних ідей. У зв'язку із різким зростанням населення планети, ще однією метою дизайну стає соціальна привабливість. Тобто дизайн стає інструментом комунікації між людиною та об'єктом дизайну. Мета ж дизайну має значущість лише для дизайнерів як керівників проектування.
Таким чином, з мети дизайну можна зробити висновки щодо його завдання. Основним завданням дизайну є:
Ергономіка — легкість у використанні об'єкта дизайну
Інтерфейс користувача — психологічні особливості оператора, що працює з об'єктом дизайну
Останні тенденції — застосування нових технологій в дизайні для спрощення його інших завдань.
Тому продукти проектування повинні відповідати наступним критеріям проектно - технічної і художньої конструювання: 
якість; 
побутова значимість для споживача; 
доступність; 
конкурентноспособность; 
функціональна доцільність; 
економічність і раціональність; 
варіабельність; 
мобільність і многоваріатівность форм; 
комфортність використання; 
максимальна ефективність при мінімальних затратах; 
ергономічність і естетичність; 
відповідність тенденціям моди.
Методи (систематизована сукупність кроків, дій, які необхідно вжити, щоб вирішити певну задачу або досягти певної мети.): 
Безпосередньо залежать від того, в якій сфері і в якій компанії працює дизайнер, але можна виділити кілька основних: 
аналіз потреб клієнта; 
розробка ідеї та концепції; 
підготовка ескізів, макетів; 
- Художньо представити дизайнерське рішення у вигляді ескізу, малюнка, матеріальної моделі; 
- узгодження з клієнтом проміжних результатів роботи, при необхідності зміна концепції з урахуванням його побажань; 
Виконати практичну роботу по дизайну з використанням сучасних програмних засобів; 
- Спроектувати зразки промислової продукції; 
- Забезпечити високі ергономічні, естетичні та технічні параметри виробів за цими зразками; 
- Виробити і реалізувати єдиний стиль в оформленні промислової продукції, інтер'єру, одягу відповідно до місією компанії чи бажанням замовника.
втілення проекту в життя.
Образотворчі засоби дизайну є загальними для пластичних мистецтв: точка, лінія, фактура, текстура, колір, форма, обсяг, пропорція, маса і простір. Ці складові комбінуються на основі принципів композиції: симетрії, асиметрії, рівноваги, ритму, руху і т.д. У дизайні має широке застосування і такі засоби як пропорція золотого перерізу. Гармонія і контрастність як універсальні засоби мистецтва є системоутворюючими і в дизайні. Особливо важливо для художнього проектування враховувати залежність форми об'єкта від використовуваних матеріалів, конструкцій і технології виробництва.
Особливість дизайну полягає в тому, що кожна річ розглядається не тільки з точки зору користі і краси, але і з точки зору процесу функціонування, тобто з урахуванням того, як предмет буде транспортуватися, як упаковуватися, де і яке місце займатиме в квартирі, якого вимагати відходу, як включатися і т. д. Комплексний системний підхід до проектування кожного виробу - сенс дизайну. Так як дизайн має справу з предметами, що випускаються промисловістю масовими тиражами, то вони повинні задовольняти смакам багатьох людей.
дизайн - складна, копітка, буденна робота. У ній ніхто не застрахований від творчих криз, ідейного виснаження. Іноді доводиться робити роботу в авральному режимі. Потрібно також враховувати, що область дизайну досить суб'єктивна: те, що вважає за краще один, не обов'язково сподобається іншому. Тому критерії оцінки роботи сильно ускладнені.
Найчастіше творчий процес сильно обмежений - фінансовими, тимчасовими, ідейними рамками. Не завжди можна орієнтуватися на політ фантазії, найчастіше доводиться робити так, як вважає за потрібне клієнт або начальник.
Творчість - процес народження нового, об'єктивно здійснюється в природі або в людині; в природі - зародження, зростання, дозрівання; в людській роботі - створення нових думок, почуттів або образів, які стають безпосередніми регуляторами творчих ді.
Творчість - це: 
-діяльність, що породжує щось якісно нове, ніколи раніше не існувало; 
-створення чогось нового, цінного не тільки для даної людини, а й для інших; 
-процес створення суб'єктивних цінностей.
творчий процес має результатом продукт оригінальний, об'єкт єк-тивно цінний і самодостатній 
Продуктами творчості бувають; відкриття, винаходи, нові художні образи неабиякої сили, художні твори Суть у них одна Розрізняються вони лише засобами проникнення в природу
Споживчі властивості товару - сукупність властивостей, що задовольняють потреби або очікування індивідуальних потреб. Прикладом таких властивостей можуть служити харчова цінність продуктів харчування, естетичні властивості продуктових і непродуктових товарів. Споживчі властивості характерні для готової продукції і товарів, що реалізуються в роздрібній торгівлі.
-Функціональні властивості - це показники відповідності виробу виконанню основної функції або використанню його за призначенням. Функціональні властивості призначені задовольняти потреби людини (матеріальні, культурні та ін.). Номенклатура функціональних показників для різних товарів неоднакова і залежить від призначення товару. 
-Надійність виробів в споживанні - це здатність товарів виконувати задані функції втеченіе певного часу. Вироби повинні бути міцними та надійними в експлуатації. 
Надійність характеризується показниками безвідмовності, довговічності, ремонтопридатності (для приладів, апаратів), збережуваності (під впливом факторів зовнішнього середовища) при зберіганні і транспортуванні. 
-Ергономічні властивості - це показники зручності і комфорту в процесі експлуатації виробу, це відповідність вироби особливостям організму людини і забезпечення оптимальних умов користування ним. 
До ергономічним властивостям належать такі: гігієнічні, антропометричні, фізіологічні, психофізіологічні і психологічні. 
-Гігієнічні - вимоги до умов експлуатації (температура, вологість, гігроскопічність і т. Д.). 
-Антропометричні - відповідність конструкції вироби формі та масі тіла людини. 
-Фізіологічні та психофізіологічні - відповідність конструкції органам почуттів і м'язової енергії людини. 
-Психологічні - відповідність виробів сприйняттю, мисленню і пам'яті людини. 
-Естетичні властивості - це показники інформаційної виразності і гармонійності, раціональності форми, конструкції, зовнішнього оформлення, цілісності композиції, досконалості виконання. 
Найважливішим показником є ​​дизайн як самого товару, так і його упаковки. 
-Екологічні властивості - це показники, що характеризують захист навколишнього середовища від виділень шкідливих речовин при виробництві, транспортуванні, зберіганні та експлуатації виробу. 
-Властивість безпеки споживання характеризує забезпечення безпеки людини при користуванні виробом. 
В цілому комплекс споживчих властивостей характеризує якість товарів, т. Е. Здатність задовольняти певні потреби населення. 
Споживча цінність товару тим вище, чим більше він відповідає за своїми показниками якості вимогам, виявленим в результаті вивчення потреб покупців, і іншим характеристикам, визначальним попит. Споживчі властивості кожного товару, з яких складається його корисний ефект, описуються набором "жорстких" та "м'яких" споживчих параметрів. 
  Набір споживчих властивостей товару, що характеризують його корисний ефект 
«Жорсткі» параметри використовуються для оцінки найважливіших функцій товару і пов'язаних з ними основних характеристик, заданих конструктивними принципами виробу: 
- Технічні (класифікаційні, технічної ефективності, конструктивні); 
- Економічні (собівартість, ціна і т. П.); 
- Нормативні (відповідність стандартам, нормативам і т. П.). 
«М'які» параметри характеризують естетичні властивості товару (дизайн, колір, упаковка і т. П.). 
В даний час ринок заповнений різноманітними товарами, в т. Ч. Та такими, у яких «жорсткі» параметри в значній мірі схожі, тому різко зростає роль «м'яких» параметрів, що додають товарам своєрідність і привабливість. 
3. Дизайн та художня культура. Краса та художній образ. Зміст та форма в дизайні.
Дизайн- це комплекс проектної та художньої діяльності (спираючись на проектно- художні образи), по створенню матеріальних об'єктів і навколишнього середовища, які призначені максимально задовольняти потреби людини і при цьому враховувати соціо- культурні связки. 
Останнім часом спостерігається тенденція зникнення межі між мистецтвом і дизайном. Хтось купується на яскравий образ, не розуміючи, що дизайн це щось інше. 
Образ в дизайн не індентичний образу в мистецтві, хоча родові властивості художнього образу зберігаються. 
Образ - особливий феномен і продукт нашої психіки, миттєве осягнення явища через цілісне уявлення. Образ має емоційне забарвлення і є вираженням і результатом нашого ставлення до явища. Образ є те, що виникає у свідомості, але виникає з приводу чогось об'єктивно існуючого або того, що з'явиться. 
З перерахованих вище визначень можна зробити висновок, що образ народжується в результаті сприйняття людиною якого-небуть предмета і передачі цим предметом інформації (інформація може мати не тільки художній характер). 
Художній образ часто зустрічається людям в житті, він може знаходиться в живопису, театрі, мистецтві. Створення художнього образу - особливий для мистецтва спосіб осмислення дійсності. Він сприяє кращому за-поминанню і зберіганню в емоційної пам'яті будь-якої інформації. Завдяки цьому, коли людині потрібна якась інформація про об'єкт, вона виникає миттєво. Тому одним з властивостей художнього образу є одномоментність. Сюди ж можна віднести і емоційність, адже образ виникає в один момент, через емоції, яка була у свідомості людини або з'явилася. Отже, образ завжди емоційно забарвлений. 
Художній образ може існувати тільки в певному середовищі, культурі, що відповідає її умовам. Тобто художній образ глибоко закорінений в культурі, його народження і сприйняття можливі лише всередині певної естетичної системи. 
Якщо художній образ повинен бути емоційно забарвлений, миттєво відтворюється в сприймаючій свідомості, закорінений в культурі, то головним критерієм існування проектного образу є розуміння його споживачем і його готовність користуватися даним предметом, який створив певний образ (образ повинен бути орієнтований на споживача). В цьому випадку змінюється система цінностей: людина вже може отримувати не тільки духовне задоволення, але і естетичне і фізичне. 
Якщо художній образ, може містити в собі якусь недомовленість, загадку, оскільки його гідності визначаються лише талантом автора, то він повинен бути цілісний, осмислений, завершений, гармонійний. 
Образ в дизайні не повинен суперечити функціональності і створюватися на шкоду раціональної формі, щоб об'єкт дизайну не перетворювався в фон, рух образу. 
Образ в мистецтві не індентичний образу в дизайні, але вони мають спільні родові властивості. 
Художній образ в мистецтві представляє собою ілюзорну реальність, не збігається з матеріальним субстратом мистецтва, то образ в дизайні задає компоновку і структуру, «пронизує» об'єкт наскрізь, не допускаючи подібного роду «розбіжностей». Художній образ подвоює реальність, дизайн - продовжує і створює предмет-ну дійсність. Образ в мистецтві сприймається головним чином вищими почуттями, в дизайні - тілесно- почуттєвими.
Форма в дизайні - особлива організованість предмета, що виникає як результат діяльності дизайнера для досягнення єдності всіх його властивостей - конструкції, зовнішнього вигляду, кольору, фактури, технологічної доцільності і пр. Відповідає вимогам і умовам споживання, ефективного використання можливостей виробництва і естетичним вимогам.
Єдність форми і змісту є одним з найважливіших законів художньої творчості. Воно обумовлює органічну цілісність і естетичну цінність твору в будь-якому виді мистецтва. Задум твору, його зміст і форма обумовлені матеріалом даного виду мистецтва, специфікою його художньої мови. Необхідно підкреслити, що поняття єдності складається, по-перше, з відповідності форми і змісту у функціональному плані; по-друге, в експлуатаційному плані (т. е. мається на увазі вплив навколишнього середовища), і по-третє, відповідність форми і змісту в емоційному плані, т. е. створення певного емоційного настрою. І якщо два перших доданків є необхідними передумовами для створення образного рішення, то третє (т. Е. Виразність у сфері емоційного впливу) має безпосереднє відношення до образності.
Наскільки відомо, такі поняття як «зміст» і «форма», точніше їх єдність досить відносно. У процесі становлення речі відбувається «битва» між формою і змістом. Т.к. предмет починає розвиватися, і природно з'являється невідповідність форми і змісту. Форма є визначальним компонентом для дизайнерської речі, елементу. 
Але чи може вона існувати, маючи форму, але, не маючи зміст, сенсу ... «Зміст є те смислове загальне нематеріальне, що наявна в кожній створюваної людиною формі і грає в процесі сприйняття та користування нітрохи не меншу роль, ніж суто функціональні якості цієї форми ». 
Співвідношення форми та змісту може розглядатися з декількох сторін. Але в підсумку ці дві складові існують як одне ціле, що залежать один від одного, які змінюються залежно один від одного. Між формою та змістом не існує суворої грані, що як раз таки і об'єднує їх всупереч усьому ... 
Виникає питання чому ж відбувається бій між змістом і формою ... 
Відповідь, на мій погляд, очевидна. Проблема взаємозв'язку цих двох складових полягає в тому, що форма, наприклад, не може бути просто доповненням до змісту і навпаки, тому що іноді існують такі предмети, які несуть образний зміст, і без змісту даний предмет, навіть маючи форму, втрачає сенс. 
Таким чином, можна зробити висновок, що форма і зміст не можуть бути замінені один одним, не можуть існувати окремо, не можуть бути доповненням одного до іншого, а можуть з'являтися лише цілісним сприйняттям.
Форма більш стійка, ніж зміст, менш рухома і відстає від розвитку останнього, старіє, вступає з ним у протиріччя. В результаті стара форма змінюється нової і зміст отримує можливість для свого подальшого розвитку.
4. Стиль та стилістика. Стиль та мода. Пошук стильової виразності форми.
Слово стиль походить від латинського stylus, утвореного від грецького stylos - паличка, стерженек. Цим словом у давнину, а потім і в середні століття позначали загострений стрижень з кістки, металу або дерева, яким писали на воскових дощечках або на бересті.
Поняття «стиль», як відомо, є однією з провідних категорій естетики, мистецтвознавства, літературознавства, лінгвістики, культурології та ряду інших наук. Діапазон використання терміна «стиль» як у науковій, так і в літера-турне-книжкової та розмовної лексиці свідчить не тільки про широту застосування даного поняття, а й про його багатозначність і багатоаспектність.
Стиль в дизайні, безумовно, не можна розглядати ізольовано від стилеутворення в інших областях художній предметній творчості, в архітектонічних мистецтвах та просторових мистецтв 
Стиль в мистецтвах (зокрема - просторових) - це історично що формується і відносно стійка в певний період часу спільність образної системи, відмінних засобів і прийомів художньої вислови-ності творів мистецтв, обумовлена єдністю ідейно-смислового змісту і перейнята визначений-ним світовідчуттям. 
Стиль в дизайні (як однієї з форм художньої культури та виду архітектонічних мистецтв) - «закономірна єдність всіх елементів форми виробу (набору, комплексу, системи, ансамблю, середовища), утілювана в певній системі стійких характерних ознак, забезпечуваних спільністю композиційних прийомів, що формують художній образ творів дизайну ».
В стильовому характері промислового виробу, створюваного за проектом дизайнера відображаються і втілюються, з од-ної сторони, особливості його утилітарно-технічної сутності, а з іншого - соціально-культурної сутності. Перша характеризує внутрішні зв'язки елементів структури об'єкта дизайну, а друга - його зовнішні зв'язки з предметним світом матеріальної культури.
 «І чим ширше починає тлумачитися це поняття (« стиль одягу »,« стиль поведінки »,« стиль гри »,« стиль життя »,« стиль мислення »,« стиль керівництва »,« стиль роботи »), тим більше усилюється його культурологічний сенс. Стиль постає як якість певної культури, що відрізняє її від всякої іншої, як конструктивний принцип побудови культури. Знаходячи культурну значимість, предмет знаходить і стилістичну виразність - свідоцтво його приналежності до певної культури, до того чи іншого її соціально-історичного пласту. Стиль предмета це не просто його зовнішня форма, а в першу чергу характер його матеріального і духовного функціонування всередині даної культури, іншими словами, стиль виявляє функціональні особливості передмета або явища »[
стилістика - (лінгвістична, лінгвостилістика, загальна С.) - розділ мовознавства, що вивчає виражальні засоби і можливості мови і закономірності функціонування (використання) останнього в різних сферах суспільної діяльності та ситуаціях спілкування; предметом С. є стиль (див.) у всіх його значеннях. Однак завдання сучасної стилістики ширше, оскільки вона досліджує і питання формування стилів у зв'язку з історією літ. мови, і мова худож. літератури (зближуючись з поетикою), і проблеми організації тексту (зближуючись із лінгвістикою тексту), і різні жанри спілкування, виходячи з обліку структури мовного акту і його успішності, ефективності (зближуючись із прагматикою) (див. Взаимоотношение стилістики та суміжних дисциплін). Суттєвою прикметою С. є вивчення мови в динаміці - аспект функціонування мови (речеведческімі), оскільки стиль за природою своєю - явище функціональне і динамічне. Тому розвиток С. як науки пов'язано з поступовим формуванням і оформленням в мовознавстві комунікативно-функціональної парадигми лінгвістичної науки (см. Лінгвістика мови;
 Стиль у загальному розумінні — усталена форма художнього самовизначення епохи, регіону, нації, соціальної або творчої групи або окремої особистості. Поняття стилю є центральним в історії літератури та мистецтва, однак поширюється і на інші види людської діяльності, перетворюючись в одну з найважливіших категорій культури в цілому, у динамічно мінливу суму її конкретних історичних проявів. 
Якщо мода висловлює чуже світосприйняття, то стиль - це спосіб самовираження, особистий почерк, штрих
У стилю є свої негласні правила, маяки, орієнтири, які допомагають побачити внутрішнім і зовнішнім поглядом, чи є у вашому образі естетичне єдність, яка виражається в загальній ідеї і почерку: 
чи дотримані в образі пропорції 
поєднуються чи складові частини образу між собою 
відповідність наряду, зачіски, аксесуарів, макіяжу обстановці і часу 
чи дотримано почуття міри в образі 
стиль несе інформацію про людину - звіртеся зі своїм внутрішнім я: ви саме це хочете донести
 «Мода проходить, стиль залишається». (Коко Шанель)
Мо́да (фр. mode, від лат. modus — міра, образ, спосіб, правило, розпорядження) — нетривале панування певного смаку в певній сфері життя чи культури. На відміну від поняття стилю (стиль (від лат. stylus — паличка для письма) — сукупність характерних рис літератури або мистецтва тієї чи іншої епохи або науки), мода характеризує короткочасні й поверхневі зміни зовнішніх форм побутових предметів та мистецьких творів. У вужчому сенсі модою називають зміну форм і зразків одягу, що відбувається протягом порівняно коротких проміжків часу. 
Мода - це зміна образів і форм, їх, нехай навіть тимчасове, але панування, в певний проміжок часу. 
Диктує моду в першу чергу саме настрій соціуму, його мрії, ідеали і бажання в конкретний період часу.Багато факторів диктують моду, наприклад, ідеали жіночого тіла і стандарти краси
Стайлінг як особливий тип формально-естетичної модернізації об'єкта розробки, що стосується виключно зовнішнього вигляду виробу, завжди орієнтований на моду.
Стилізація в дизайні (stylization) - 1) свідоме використання дизайнером ознак того чи іншого стилю при проектуванні виробив (часто застосовується в стайлінгу); 2) прямий перенос найбільш явних візуальних ознак культурного зразка на проектовану річ, найчастіше в області її декору (пластичного, кольорографічного, кольорофактурного, текстурного); 3) створення підкреслено декоративної форми об'єкта розробки шляхом наслідування зовнішніми ознаками форми природних або створених людиною об'єктів. Основна операція стилізації - це формалізація об'ємно-пластичних, колористичних, графічних мотивів, їх спрощення, узагальнення, організація в цілях досягнення бажаного смислового і декоративного враження, стильової виразності [22].
Тема стилю цікава тому, що важко визначити якісь мірки, межі його. Швидше ця межа визначається на підсвідомому рівні. Варто упустити одну деталь або навпаки додати і стиль вже втрачається як токовой. От-сюди треба дуже тонко відчувати межу і міру. Кажуть стиль «або дан від народження або його немає». Але з цим можна посперечатися, адже «стиль народжується в пошуку» (Т. Ю. Бистрова).
Засоби виразності в формоутворенні - прийоми, за допомогою яких об'єкт дизайну набуває естетичний, гармонійний вигляд, не втрачаючи в своїх функціональних якостях
Для досягнення естетичної виразності в дизайні мають значення такі способи формоутворення як тектоніка, пластика, декоративність. 
Принцип естетичного формоутворення в дизайні об'єднується в єдине ціле через композицію. Тільки абстрактні композиції є винятком, тут формоутворення розглядається окремо. Принцип естетичної виразності є вираження цілісності і гармонії. 
Тектоніка в естетичному сенсі - не тільки чуттєве вираження роботи і конструкцій, а й вираження через цю роботу дій і протидій більш загальних і навіть універсальних сил, Так наприклад, в тектоніці сучасного швидкісного літаки виражається не тільки робота конструкцій а й динамізм, який асоціюється з перемогою над тяжкістю, вільного польоту і звідси і взагалі зі свободою людини в навколишньому світі. 
Під пластикою здавна розумілося мистецтво ліплення, а під пластичністю - здатність матеріалу приймати і зберігати під впливом внутрішніх сил і зовнішніх сил (наприклад, тиску) певну форму. Під пластичністю в традиційній естетиці розумілося виліплені форми, для якої характерно перетікання об’ємів і ліній. У сучасній естетиці поняття пластики розширилося: під пластикою розуміють співвідношення площини і опуклості або заглиблення та опуклості, які можуть бути геометризированні, прямокутні, різко протистояти один одному, а не перетікати один в одного, мабуть, позначився індустріальний досвід виготовлення деталей будівель і машин. 
Декоративність - найдавніший спосіб досягнення естетичної виразності через додаткові прикраси. На відміну від тектоніки і пластики, які виростають на основі утилітарної (корисність, практичність) доцільності та надають характер естетичної доцільності, декоративність наділяє предмет додатковими засобами виразності. Однак у наш час в архітектурі і дизайні все частіше застосовується як засіб виділення предмета з оточення. 
5. Маркетинг та дизайн. Моніторинг споживчого ринку як важлива складова сучасного дизайну.
Дизайн промисловий, тобто сам товар, і дизайн як елемент бізнесу - речі різні, але дуже тісно взаємопов'язані. 
У цьому сенсі можна сказати, що дизайн - це абсолютно особливий інструмент маркетингу, або навіть над-інструмент, який можна застосувати на всіх етапах: створення товару, реклама, брендінг, мерчандайзинг, обслуговування клієнтів і навіть ціноутворення.
Комерційна сутність дизайну полягає в комплексі всіх його елементів і цілі максимально наблизитися до споживача і впливати на нього. Дизайн - це гармонія, співзвуччя всіх елементів. Він тісно переплітається зі стилем та іміджем, будучи дуже відповідальним інструментом в діалозі з цільовою аудиторією.
Маркетинг - це творча управлінська діяльність, тісно пов'язана з іншими видами діяльності фірми з випуску товарів та послуг і спрямована на задоволення потреб на основі постійного аналізу ринку з метою одержання максимального прибутку для підприємства.
Дизайн сьогодні виступає потужним стратегічним інструментом, що дозволяє диференціювати компанію від конкурентів за допомогою соціалізації бізнесу та інноваційної орієнтованої на людину продукції або послуг. 
Цілеспрямоване і системне використання дизайну приносить ряд комерційних переваг: 
 збільшення продажів; 
 стійка позиція фірми на ринку в порівнянні з конкурентами; 
 збільшення лояльності покупців; 
 автентичність бренду; 
 створення нової продукції та відкриття нових ринків; 
 зменшення часу і зусиль на маркетинг нової продукції і послуг; 
 відкритість ринків; 
 прийняття обгрунтованих рішень. 
За допомогою дизайну дозволяються складні управлінські завдання широкого спектра на мікро-і макро-рівнях. наприклад: 
 Розробка і виведення на ринок нової продукції 
 Вихід компанії на зарубіжний ринок 
 Комплексне просування бренду на міжнародний ринок
Забезпечення емоційного зв'язку бренду зі споживачами 
 Сталий розвиток бізнесу 
 Планування розвитку територій і міст 
 Розробка комплексних програм в будь-якій галузі промисловості 
 Підвищення екологічності міст 
 Соціалізація громадськості
Моніторинг ринку - це безперервний і методичний процес збору, аналізу та поширення інформації про зовнішнє ділове середовище. «Ділове середовище» треба розуміти в найширшому сенсі, включаючи всіх актуальних суб'єктів: споживачів, конкурентів, дистриб'юторів, постачальників, розробників і постачальників технологій, а також регулюючі органи і макроекономічну кон'юнктуру.
При випуску на ринок будь-якого нового продукту існує ризик
На сьогоднішній день дизайн-менеждер - єдина особа в організації, здатна виявляти тренди в розвитку промисловості на міжнародному ринку, надати імпульс розвитку гаснучому бізнесу і навіть вивести цілу промисловість на міжнародний ринок, дозволяти комплексні проблеми і розробляти універсальні рішення.
-Розробка ідеї (Шляхом моніторингу та інтеграції останніх споживчих та ринкових тенденцій ми виявляємо прогалини. Ми допомагаємо вам створити і розробити концепції, які йдуть в ногу з можливостями ринку, а також провести перевірку концепцій для визначення найбільш сприятливих варіантів.)
-Позиціонування та оптимізація товарів / послуг (Ми вивчаємо вашу концепцію товару, ціноутворення і упаковку на предмет оптимального потенціалу з точки зору як ринку, так і операційної діяльності. Крім цього, ми постійно відстежуємо активність споживачів в роздрібній торгівлі в певних групах галузей. Так ми можемо визначити, що зараз успішно продається, де і за якою ціною)
-План дій щодо інновацій (Ми заглядаємо в майбутнє для визначення найбільш сприятливого часу і місця для випуску ваших нових товарів. Таким чином ми оцінюємо готовність ринку і бренду і виділяємо оптимальні для вас сегменти споживачів. )
Завдяки нашому підходу ви отримаєте повну картину ринку, на який виходите, а також того, яке місце на ньому займе ваш товар. Це гарантує вам кращу інформацію для оптимізації дизайну вашого товару.
 6. Ергономіка та дизайн. Предмет, завдання, методи та засоби.
Ергономіка органічно пов'язана з художнім конструюванням (дизайном), метою якого є формування гармонійної предметної середовища, що відповідає матеріальним і духовним потребам людини.. Саме функціональний аспект дозволяє розглядати ергономіку як природничо-наукову основу дизайну. У практичному плані врахування людського фактора - невід'ємна частина процесу художнього конструювання. 
Головна мета дизайну - формуванню гармонійної предметної середовища для людини; одне із завдань - створення виробів, які знаходять збут та застосування в даний час.
Проектуючи середу, в якій людина живе, працює і відпочиває, не можна забувати про такі поняття як «ефективність», «зручність», «комфорт», «безпека», «задоволення» і пр., Т. Е. необхідно максимальне врахування людських чинників. Під людськими чинниками розуміється сукупність анатомічних, фізіологічних і психологічних особливостей людини, що впливають на ефективність його життєдіяльності в контакті з машинами і середовищем.
Ергономіка - наукова дисципліна, що комплексно вивчає людину (групу людей) у конкретних умовах його (їх) діяльності, пов'язаної з використанням машин (технічних засобів). Людина, машина (техніка) і середовище розглядаються в ергономіці як складне, функціонуюче ціле, в якому провідна роль належить людині. В завдання ергономіки входить розробка методів обліку людських чинників при модернізації діючої і створення нової техніки і технології, а також відповідних умов праці (діяльності).
До початку XXI століття були визначені три основні напрями всередині даної дисципліни: 
-Ергономіка, яка розглядає проблеми взаємин людини з фізичним середовищем. У цьому області вивчаються питання, що стосуються антропометріческіхі фізіологічних особливостей людини, які мають безпосереднє відношення до його повсякденного життя або фізичної праці. 
-Когнітивна ергономіка. Ця область пов'язана з психологією сприйняття, зокрема, як зорове або інше сприйняття впливає на прийняття рішень, відносини між людиною та іншими об'єктами навколишнього середовища. 
-Напрямок ергономіки, що вивчає взаємозв'язок людини, груп людей з технікою для забезпечення найкращих умов праці. Така організаційна ергономіка також розглядає питання забезпечення зв'язків між окремими людьми, їх спільної кооперації та управління.
Отже, ергономіка нині відіграє значиму роль в промисловому і предметному дизайні,. Це складна дисципліна, яка в тій чи іншій мірі впливає на всі питання, що стосуються галузі діяльності професійного дизайнера.
Поступово область застосування ергономіки перейшла з трудової діяльності в нашу звичайну повсякденне життя. Сьогодні ергономіка у тісному переплетенні з дизайном використовується в багатьох областях. Основним завданням цієї наукової дисципліни стала розробка підходящої форми предметів, які були б по-справжньому зручними і безпечними для людини в користуванні. Ергономіка покликана підвищити трудову ефективність людини шляхом поліпшення умов праці. Питання ергономіки також враховуються дизайнерами при проектуванні побутових предметів і при оформленні інтер'єрів.
Предметом ергономіки є трудова діяльність людини в процесі взаємодії з технічними системами і в умовах істотного впливу на нього факторів зовнішнього середовища.
основним об'єктом ергономіки є система «людина-техніка-середовище».
Основна мета підвищення ефективності та якості діяльності людини в системі «людина - машина -середовище проживання» при одночасному збереженні здоров’я людини і створення передумов для розвитку його особистості.
- Основною метою ергономіки є безпека праці.
- Другою метою ергономіки є підвищення ефективності СЛТС (система людина-техніка-середовище)
- Третя мета ергономіки полягає в забезпеченні умов для розвитку особистості трудящого в процесі праці.
Завданням ергономіки як сфери практичної діяльності є проектування і вдосконалення процесів (способів, алгоритмів, прийомів) виконання діяльності і способів спеціальної підготовки (навчання, тренування, адаптації) до неї, а також тих характеристик засобів і умов, які безпосередньо впливають на ефективність і якість діяльності та психофізіологічний стан людини.
В сукупності позначені цілі визначають сім теоретичних завдань ергономіки: 
1. Розробка теоретичних основ проектування діяльності людини-оператора з урахуванням особливостей технічних систем і середовища. 
2. Дослідження закономірностей взаємодії людини з технічними системами і навколишнім середовищем. 
3. Формулювання принципів створення СЧТС і алгоритмів діяльності людини. 
4. Висування і перевірка гіпотез про перспективи розвитку праці в СЧТС. 
5. Створення методів дослідження, проектування і експлуатації СЧТС. 
6. Розробка специфічних категорій ергономіки, що відображають особливості її предмета, змісту, методів. 
7. Пошук і опис фактів, що демонструють зв'язок якості праці людини з ергономічними параметрами технічних систем і зовнішнього середовища.
Щоб домогтися зазначеної мети, потрібно рішення досить різнопланових завдань ергономіки: 
1) Потрібно вивчати особливості взаємодії техніки і людини в конкретних умовах. 
2) Необхідно удосконалювати техніку і умови її функціонування під можливості людини. 
3) Слід спеціально готувати людей для роботи на машинах. Ці завдання дозволяє вирішити тільки міждисциплінарний характер ергономіки, який пояснимо через опис її зв'язків з іншими науками
Методи ергономічних досліджень. Методичною базою ергономіки служить системний підхід. На його основі в ергономічних дослідженнях використовуються методи різних наук і техніки, на стику яких виникають і вирішуються якісно нові проблеми вивчення системи «людина-машина (предмет) -середовище». При цьому відбувається певна трансформація використовуваних ме-тодов, яка веде до створення нових прийомів дослідження. 
Будь-яке ергономічне дослідження повинне починатися з аналізу діяльності людини і функціонування систе-ми «людина-машина (предмет)». 
Ергономічний аналіз не може грунтуватися тільки на здоровому глузді і інтуїції, а вимагає системи, яка поз-волит проектувальнику грамотно здійснювати такий аналіз. Особливе значення має ергономічний аналіз тру¬довой діяльності, в ході якого складається її харак¬терістіка - профессіограмма. Профессіограмма включає в себе ті вимоги, які пред'являє діяльність до технічних засобів і психофізіологічних властивостей людини. 
В науках про працю склалися два методи отримання початкової інформації, необхідної для складання профессіог-Рамі: описову та інструментальне Профессиография-вання. 
Соматографічні і експериментальні (макетні) методи вирішення ергономічних задач використовуються для ви-бору оптимальних співвідношень між пропорціями челове¬ческой фігури і формою, розмірами машини (предмета), її Елементів. 
Соматографія [від грец. soma (somatos) - тіло і ... гра-фія] - метод схематичного зображення людського тіла в технічній чи іншій документації у зв'язку з проблемами вибору співвідношень між пропорціями людської фігури, формою і розмірами робочого місця. В інженерній графіці використовуються всі норми і прийоми технічного креслення і нарисної геометрії. Велика трудо¬емкость утруднює ефективне використання класичної соматографіі. Менш трудомісткий і більш ефективний метод плоских манекенів (шаблонів-моделей), тіла з шарнірними зчленуваннями. 
Експериментальні (макетні) методи засновані на застосуванні макетування проектованого обладнання в різному масштабі і з різним ступенем деталізації. При цьому використовуються об'ємні антропоманекени; один з ві¬дов таких манекенів отримав назву «мультмени».
В ергономіці використовуються методи, що склалися в психології, фізіології, гігієни, анатомії, соціології.Завданням ергономіки є їх координація на основі системного підходу. Методи дослідження в ергономіці умовно можуть бути розділені на три групи: аналітичні (або описові), експериментальні та розрахункові. У більшості досліджень вони тісно переплетені між собою і застосовуються одночасно, доповнюючи і збагачуючи один одного. Серед психологічних методів розрізняють інженерно-психологічні, психофізіологічні і Персонологічні, математичні методи і методи моделювання. 
Інженерно-психологічні методи призначені для дослідження робочого процесу і роботи оператора, функціонування СЛТС, оцінки діяльності оператора, аналізу його помилок і факторів зовнішнього середовища, для проектування діяльності. 
Психофізіологічні та Персонологічні методи дозволяють досліджувати організацію психофізіологічних функцій організму людини-оператора в процесі діяльності, оцінювати і контролювати його функціональний стан, працездатність, надійність і ефективність діяльності, особливості проявів його особистості та індивідуальності. За допомогою цих методів дослідники намагаються зрозуміти, яким чином мозку вдається скоординувати всі найскладніші процеси, що лежать в основі керуючих дій оператора і необхідні для підтримки його життєдіяльності та розвитку особистості. 
Математичні методи застосовуються для формалізованого опису та побудови моделей діяльності оператора. Найбільш часто для побудови моделей застосовують такі теорії: інформації, масового обслуговування, автоматичного управління, автоматів, статистичних рішень. 
Методи моделювання включають предметне, предметно-математичне, знакове і математичне моделювання. Наприклад, предметне моделювання ведеться на моделі, що відтворює основні геометричні, фізичні, динамічні і функціональні характеристики «оригіналу». Розрізняють статичні і функціональні макети. Перші - це як правило, тривимірні, виконані в натуральну величину моделі обладнання та його окремих блоків, які піддають випробуванням: а) для вирішення задач організації робочого місця; б) для перевірки розміщення органів управління; в) для перевірки точності і швидкості зчитування показань приладів: г) для визначення доступності точок перевірки, випробувань, регулювання в процесі технічного обслуговування обладнання. Функціональний макет являє модель обладнання в натуральну величину, яка на відміну від статичного макета може відтворювати реальне функціонування апаратури в режимах ручного та автоматичного управління. Він може бути використаний для вивчення трудової діяльності оператора в імітованих умовах роботи з метою порівняння альтернативних варіантів конструкції.
7. Дизайнер, його завдання, навички та особливості професійної діяльності.
Дизайнер — це фахівець, що відповідає за функціональний і ес­тетичний рівень предметів та компонентів, створюючи певне сере­довище. Тобто, метою дизайнерської діяльності є естетична органі­зація предметного середовища.
Жорсткі закони конкурентної боротьби на ринку продукції ви­магають від художника-дизайнера враховувати вимоги споживачів до продукції, рівень розвитку нових технологій, особливості дизай­нерських традицій національних шкіл, народних майстрів.
Дизайнер - людина, що займається художньо - технічною діяльністю в будь-якій  галузі дизайну. Поняття «дизайн» можна застосувати до будь-якого виду людської діяльності. Саме тому дана професія існує в такому розмаїтті видів: дизайнер поліграфії (створення макетів, верстка), фітодизайнер (озеленення будинків та офісів, створення зимових садів), ландшафтний дизайнер (благоустрій територій), дизайнер інтер'єрів (благоустрій квартир і офісів, підвищення функціональності і якісного рівня інтер'єрів), веб-дизайнер (створення сайтів, банерів), дизайнер одягу (втілення актуальних тенденцій моди), фуд-дизайнер (створення гарних зображень страв для різних меню і кулінарних книг), медіа-дизайнер і т. д. 
Функціональність і раціональність - одна з основних позицій філософії дизайну - досягнення мак¬сімального еф-фекта при мінімальних затратах
Завдання та навички дизайнерів більш конкретно залежать від фірми на яку працюють дизайнери та від галузі в якій працює дизайнер, але є більш загальні критерії. 
Необхідні якості (навички): 
У руслі основних професійних знань дизайнер повинен навчитися: 
- Аналізу творів різних видів і жанрів мистецтва; 
- Методам організації творчого процесу; 
- Реалізації художнього задуму в практичній діяльності. 
Крім основних, дизайнеру знадобляться знання з самих різних областей і, перш за все, з області комп'ютерних технологій. Комп'ютерні технології дали дизайнерам невичерпне джерело інформації, будучи унікальним засобом для втілення своїх творчих задумів практично у всіх сферах дизайну. 
Крім того, творчість дизайнера невіддільне від суміжних областей реклами, PR, маркетингу та мерчандайзингу. Дизайнеру також необхідні: 
- Комунікативні навички для професійного спілкування як з замовниками, так і з виконавцями робіт; 
- Навички фінансового планування, складання кошторисів; 
- Навички психолога для здійснення переговорного процесу, розуміння внутрішніх спонукань замовників. 
ергономіка
Нарешті, дизайнеру не завадять правові знання в таких областях юриспруденції, як трудове право, інтелектуальна власність. Для ряду профілів напряму «Дизайн» необхідні знання технічного характеру і глибока інженерна підготовка.
оригінальний, нетрадиційний погляд на ситуації, предмети; 
наявність образного мислення; 
вміння бачити готовий продукт цілком; 
комунікабельність; 
вміння слухати і чути запит клієнта; 
креативність - вміння підходити до будь-якої завдання творчо, генерувати ідеї; 
посидючість - іноді доводиться по кілька разів переробляти одне і те ж; 
працьовитість - необхідна постійна практика, тільки так може відточувати майстерність; 
терпіння - навіть у разі невдачі не варто опускати руки, потрібно йти вперед, незважаючи ні на що, долаючи всі перешкоди на своєму шляху. 
Упевнені навички роботи з комп'ютерною графікою (Adobe Illustrator, Adobe Photoshop).
Обов'язки: 
Безпосередньо залежать від того, в якій сфері і в якій компанії працює дизайнер, але можна виділити кілька основних: 
аналіз потреб клієнта; 
розробка ідеї та концепції; 
підготовка ескізів, макетів; 
- Художньо представити дизайнерське рішення у вигляді ескізу, малюнка, матеріальної моделі; 
- узгодження з клієнтом проміжних результатів роботи, при необхідності зміна концепції з урахуванням його побажань; 
Виконати практичну роботу по дизайну з використанням сучасних програмних засобів; 
- Спроектувати зразки промислової продукції; 
- Забезпечити високі ергономічні, естетичні та технічні параметри виробів за цими зразками; 
- Виробити і реалізувати єдиний стиль в оформленні промислової продукції, інтер'єру, одягу відповідно до місією компанії чи бажанням замовника.
втілення проекту в життя.
Особливості:
дизайн - складна, копітка, буденна робота. У ній ніхто не застрахований від творчих криз, ідейного виснаження. Іноді доводиться робити роботу в авральному режимі. Потрібно також враховувати, що область дизайну досить суб'єктивна: те, що вважає за краще один, не обов'язково сподобається іншому. Тому критерії оцінки роботи сильно ускладнені.
Найчастіше творчий процес сильно обмежений - фінансовими, тимчасовими, ідейними рамками. Не завжди можна орієнтуватися на політ фантазії, найчастіше доводиться робити так, як вважає за потрібне клієнт або начальник.
Особливість дизайну полягає в тому, що кожна річ розглядається не тільки з точки зору користі і краси, але і з точки зору процесу функціонування, тобто з урахуванням того, як предмет буде транспортуватися, як упаковуватися, де і яке місце займатиме в квартирі, якого вимагати відходу, як включатися і т. д. Комплексний системний підхід до проектування кожного виробу - сенс дизайну. Так як дизайн має справу з предметами, що випускаються промисловістю масовими тиражами, то вони повинні задовольняти смакам багатьох людей.
8. Професійні і творчі організації дизайнерів в Україні та за кордоном.
1. Міжнародна рада товариств промислового дизайну (ICSID) АЙСІЕСАЙДІ The International Council of Societies of Industrial Design
 є некомерційною організацією, яка захищає і просуває інтереси професії промислового дизайну. 
Заснована в 1957 році, Icsid служить єдиної голосом більш ніж 50 країн, через які учасники можуть висловлювати свої думки і бути почутими на міжнародній платформі. З моменту свого створення, Icsid продовжує розвивати свою широкомасштабної мережі студентів і професіоналів, присвячених визнанню, успіху і зростанню промислового дизайну спільноти.
2. IIDA - міжнародна асоціація дизайнерів інтер'єру 
IIDA налічує близько 13 тисяч членів Асоціації, які прагнуть створити своєрідне співтовариство дизайнерів інтер'єру по всьому світу, розробляють певні стандарти якості роботи дизайнерів інтер'єрів, намагаються створити певну нішу для розвитку найбільш талановитих молодих дизайнерів і всілякими способами прагнуть підвищувати їх компетентність. Головна мета Міжнародною Асоціацією Дизайнерів Інтер'єру - це підняти професію дизайнера інтер'єру на новий якісний рівень і відкрити дорогу поколінню Next новаторів в дизайні інтер'єру, розвинути в новому поколінні дизайнерів відчуття балансу між пристрастю до дизайну і його функціональної складової. І заснований такий професіоналізм на фундаментальному підході до навчання молодих талантів та якісної оцінки придбаних ними знань і практичних навичок.
AIGA - професійна асоціація, яка є найстарішою і багато чисельнішою асоціацією для професіоналів галузі культури та проектування. Заснований як американський Інститут графічного мистецтва в 1914, маленький, закритий клуб, AIGA тепер представляє більш ніж 20 000 проектувальників сприяє розвитку і підтримці більш ніж 200 студентських груп. AIGA авторитетний в просуванні і зв'язку стандартів для етичної поведінки та професійної експертизи та в зборі та аналізі інформації про професію. AIGA підтримує інтереси професіоналів, педагогів і студентів, які найняті в процесі проектування. 
2. Всеукраїнська творча спiлка "СПIЛКА ДИЗАЙНЕРІВ УКРАЇНИ" (скорочена назва ВТС СДУ) є правонаступником Української республіканської організації Спiлки дизайнерів СРСР (заснована СД УССР 28 листопада 1987 р.) ЧУЄВ Сергій Іванович має 17 регіональних відділень по Україні і налічує понад 1300 членів - фахівців в промисловому, графічному дизайні, дизайні навколишнього середовища, дизайні одягу, веб-дизайні та інших напрямках.
має відділення в Києві, Харкові, Криму, Севастополі, Одесі, Миколаєві, Херсоні, Запоріжжі, Дніпропетровську, Донецьку, Львові, Івано-Франківську, Рівному, Хмельницькому, Сумах, Черкасах.
«Спілка дизайнерів України» є дійсним членом Міжнародної асоціації «Союз Дизайнерів», та кандидатом від України на вступ до Всесвітньої організації дизайнерів ІКСІД.
1. Харківська організація Спілки дизайнерів України  (ХО СДУ) є однією з найстаріших і найбільш численних в країні. Вона створена 27 квітня  1987 року. З цього моменту і до квітня 2004 беззмінним керівником нашої організації був Олександр Бойчук. 
З року в рік організація розвивається і розширюється. До теперішнього часу ХО СДУ нараховує більш 
180 чоловік. . Протягом 20 років Х0 СДУ веде активну роботу з пропаганди дизайну як в Україні, так і за її межами. Майже щорічно в Харкові проходять дизайнерські акції, творчі конкурси, виставки
4. АСОЦІАЦІЯ дизайнерів-графіків «4-й БЛОК» Харків. Асоціація дизайнерів-графіків «4-й Блок» була створена у 2002 році з ініціативи заслуженого діяча мистецтв України Олега Векленко, як громадська організація, яка об'єднує українських дизайнерів-графіків, небайдужих до соціальних проблем в суспільстві, до стану довкілля та екології в нашій країні і зацікавлених у розвитку українського графічного дизайну. У 2004 році Асоціація «4-й Блок» за діяльність, пов'язану з організацією однойменної триєнале екологічної графіки та плакату була прийнята в члени ІКОГРАДА - міжнародної інституції, яка об'єднує національні асоціації дизайнерів-графіків усього світу, як єдиний представник від України. Асоціація дизайнерів-графіків «4-й Блок» має зареєстрований юридичний статус громадської організації, рахунок у банку та печатку.
Основними напрямками діяльності Асоціації «4-й Блок» є: 
>> Проведення Міжнародної триєнале плакату екологічного спрямування «4-й Блок» (триєнале проводиться з 1991 р один раз на три роки); 
>> Поповнення колекції сучасного екологічного плаката, графіки та дизайнерських проектів, пов'язаних з еколо-гією; 
>> Створення Арт-Дизайн-Центру для демонстрації і пропаганди екологічних ідей засобами графічного дизай-на і мистецтва
5. Міжнародна громадська асоціація "Союз дизайнерів" - професійна асоціація, що об'єднує дизайнерів, дизайнерські компанії, студії, проектні бюро, спеціалізовані навчальні заклади та дизайн-орієнтовані компанії різних напрямків діяльності. професійна дизайнерська організація в Росії і країнах СНД, заснована в 1987 році як Спілка дизайнерів СРСР.
7. Асоціація Модельєрів Росії (AMР) У 1996 році Валентиною Мельникової була створена асоціація "Фестивалі Асоціації російських модельєрів"
3. Молодіжне об'єднання Київської організації Спілки дизайнерів України "ВАРТО" - це КОМАНДА молодих дизайнерів 2010
4. Обласний осередок спілки дизайнерів України. Осередок створено в 2003 році та нараховує 15 чоловік. Голова: Крижанівський Віталій Миколайович - доцент кафедри дизайну Херсонського технічного університету.
9. Мета, завдання та принципи організації системи безперервної дизайн-освіти. Сучасний стан дизайн-освіти в Україні та дії щодо приєднання національної системи дизайн-освіти до Болонського процесу.
Безперервна освіта, на думку Р.Х. Дейва, - це процес особистісного, соціального і професійного розвитку індивідуума протягом його життя, здійснюваний з метою поліпшення якості життя як окремих людей, так і спільнот в цілому. Це всеосяжна і об'єднуюча ідея, яка включає формальне, внеформальная і неформальне навчання, здійснюване з метою набуття та удосконалення просвіти, а також досягнення всебічного розвитку різних сторін життя на різних її рівнях. Воно пов'язане як з розвитком особистості, так і з соціальним прогресом "[8, с. 34].
Безперервність дизайн-освіти забезпечує поетапність різних її рівнів і в той же час - багатовимірне просування особистості в освітньому просторі. Особливістю реалізації принципу безперервності освіти в процесі модернізації вітчизняної системи професійної підготовки є створення навчальних закладів різних рівнів акредитації, які складають організаційну базу багаторівневої підготовки фахівців.та впровадження дизайн-освіти в загальну.
Для педагогів уже стало традиційним поняття «освіта впродовж життя». Зрозуміло, що вчитель тільки тоді вчитель, коли він сам учень. Сучасна школа вимагає, щоб учитель був винахідником, дослідником, Новато-ром, творчою особистістю. 

В освітній ситуації сьогодні можна виділити три різноманітні тьюторські практики, кожна з яких пропонує власні основи для організацій помічників різноманітних освітніх пропозицій в індивідуальну освітню програму, і, відповідно, задає певний тип тьюторського супроводу (Тьютор в перекладі з англійської «tutor» означає «домашній учитель, репетитор, наставник, опікун»)
Розглянемо їх детальніше. 
1. тьюторські практика дистанційної освіти (інформаційний контекст) 
Згідно дистанційній освіті, головна мета відкритої освіти - вміти жити в інформаційному суспільстві і використовувати всі його можливості. 
Моделлю відкритої освіти, в даному випадку, є сама модель використання людиною інформаційних технологій, і саме під цю задачу працює Тьюторський супровід, допомагаючи підопічному вибудовувати навчання, використовуючи звички роботи в Інтернет-середовищі. 
2. тьюторські практика відкритої освіти (соціальний контекст) 
У соціальному контексті відкрита освіта розглядається в нерозривному зв'язку зі становленням відкритого суспільства. Головною метод відкритої освіти, в такому контексті, є вміння жити в світі, де існують різні куль-тури, присутні різні логіки і різні типи мислення. Основними якостями, при цьому, є толерантність, вміння слухати співрозмовника, розуміти іншу точку зору і будувати діалог, комунікабельність, вміння працювати в групі. 
3. тьюторські практика як супровід індивідуальної освітньої програми (антропологічний кон-текст) 
Відкрита освіта, в цьому контексті, виступає як простір різноманітних ресурсів для власного освітнього руху. 
Головна мета відкритої освіти в даному випадку - навчити людину максимально використовувати ресурси для поліпшення своєї освітньої програми. Саме особистість, а не хтось за неї, будучи замовником своєї освіти, проектує зміст своєї освіти і сама несе за це відповідальність, отримуючи, нарешті певний рівень освіченості. 
основне концептуальне положення дизайн-освіти – це реалізація програми "людина – проектування – середовище". Ця програма має охоплювати три основні сфери діяльності: формування свідомості; розвиток практичних навичок; ознайомлення з теорією дизайну і його сучасним станом.
Недоліками дизайн-освіти в Україні є:
− вивчення промислового дизайну, графіки, проектування інтер’єрів, ознайомлення з ремеслами, 
моделювання одягу та ін. здійснюється переважно в художніх школах або на університетських факультетах 
мистецтв. Відсутня поки що цілісна система української дизайн-освіти, а розвиток проектної культури – це 
завдання всієї освіти, а не тільки спеціальних вузів, які готують дизайнерів;
− дизайн є галуззю суспільної діяльності, а важливість його вивчення значною, оскільки наукові 
дослідження сприятимуть переосмисленню сучасних проблем дизайн-освіти і дозволять сформувати його нові 
теоретичні моделі, удосконалити практику;
− професійні дизайнери не залучають до своєї діяльності спеціалістів з галузі теоретичних наук;
− групи дизайнерів різного профілю мають деформовані уявлення про діяльність один одного.
Україна – держава з великими мистецькими традиціями, могутнім творчим потенціалом народу, який 
потрібно підтримувати та передавати наступним поколінням. Тільки висококваліфікований фахівець декоративно-прикладного мистецтва, дизайну здатний творчо підійти до використання мистецьких традицій, 
підняти їх на новий щабель. Тому включення дизайну до системи художньо-промислової освіти на різних її рівнях сприятиме узгодженню навчання, виховання з системою ціннісних орієнтацій та соціальних нормативів, формуванню системи підготовки фахівців у цій галузі. Багато науковців вказують на відсутність розуміння ролі цього виду діяльності в масовій свідомості та ігнорування дизайну, як ланки культурно-освітньої системи суспільства. Вирішення цієї проблеми вимагає розробки ефективної моделі художньо-проектної культури та прив’язаності дизайнерської освіти до практики, різних її напрямів та освітніх ланок. У цьому зв’язку виникає потреба у формулюванні сутності освітнього дизайну.
Положення, що склалося в Україні у сфері підготовки фахівців з дизайну, з урахуванням досвіду розвинених країн вимагає розробки та реалізації заходів з впровадження безперервної освіти дизайну, вимогам якого найбільше відповідає дворівнева освітня система підготовки фахівців з дизайну. 
Змістовна основа першого, загального, рівня оволодіння узагальненими знаннями щодо проблем мате-риальной та проектної культури, її естетичної складової. Цей рівень має інформаційно-пізнавальний ха-рактер і призначений підготувати населення до усвідомленого естетичному сприйняттю навколишнього світу, а також ролі, місця і можливостей в ньому сучасного дизайну. 
Важливим фактором реалізації ідеї загальної освіти дизайну є створення системи початкової (до-шкільної та шкільної) підготовки з основ прикладної творчості та дизайнерської діяльності. Створення великої кількості гімназій, ліцеїв, коледжів, комп'ютерних класів дає можливість більш вільно оперувати змістом навчальних програм і планів, виділяючи необхідний час і інструментарій для оволодіння основами дизайнерської творчості. 
Ефективність загального рівня освіти не може бути високою без введення спеціальних дисциплін з основ дизайну та ергономіки у ВНЗ. Спрямованість, зміст та обсяг навчальних програм повинні варіюватися з урахуванням профілю та спеціалізації навчання. Контроль і допомогу в розробці відповідних програм повинні бути покладені на Раду по дизайну при Кабінеті Міністрів України та учбово- методичну комісію з дизайну, створену при Міністерстві освіти і науки. 
Другий, професійний, рівень системи освіти дизайну передбачає цілеспрямовану підго-товку фахівців, які безпосередньо працюють в сферах дизайнерської практики, науки та освіти. Враховуючи перспективу економічного зростання виникає необхідність підготовки відповідної кількості спеці-алістов по дизайну різної спеціалізації. 
Існуюча практика відкриття нових спеціалізацій з дизайну носить в більшості випадків недостатньо системний характер. Це обумовлює необхідність розробки обгрунтованої системи спеціалізацій у цій сфері, формування стандартів з освітньо-кваліфікаційних характеристик і освітньо- професійних програм зі спеціальності "Дизайн". 
Зазначені заходи мають стати базою створення системи безперервної освіти дизайну, а саме: 
- Формування початкових уявлень про дизайн (в дитячих закладах, в молодших класах загальноосвітньої-них шкіл, в спеціальних студіях шкіл); 
- Оволодіння основами дизайну (у загальноосвітніх та художніх школах, в непрофільних середніх і в інших навчальних закладах); 
- Підготовка дизайнерів освітньо-кваліфікаційного рівня "молодший спеціаліст" (в середніх спеці-них навчальних закладах); 
- Підготовка дизайнерів освітньо-кваліфікаційних рівнів "бакалавр", "спеціаліст", "магістр" (в профільних вищих навчальних закладах, на факультетах, кафедрах); 
- Підготовка фахівців вищої кваліфікації (кандидатів і докторів наук в галузі дизайну та ергономіки); 
- Перекваліфікація і підвищення кваліфікації в галузі дизайну та ергономіки.
Проектну культуру необхідно впроваджувати у всі сфери освіти, оскільки це поняття охоплює взаємозв’язок 
усіх аспектів діяльності зі створення нового виробу – технічного, економічного, естетичного, ергономічного, 
екологічного, художнього тощо. При цьому великого значення набуває якість підготовки фахівців (вчителів, викладачів), які займаються проблемами проектування й виготовлення виробів різноманітного призначення,
впровадженням проектної діяльності, нової технології розвивального навчання – дизайн-освіти в систему освіти від початкової ланки до вузів. Саме формування "проектної культури" забезпечить якість підготовки 
педагогічних кадрів у галузі дизайн-освіти, сформує їх як "носіїв проектної культури".
Разом з цим, якщо в початкових класах учні займаються дизайном майже на "підсвідомому" рівні, то 
пізніше вони виконають завдання, творчі проекти з метою отримання певного результату, а в окремих учнів поступово розвинуться професійні навики майбутнього дизайнера. Тому в старших класах, професійно-
технічних училищах, вузах дизайн потрібно вивчати за інтересом, а не з обов’язку. На уроках, заняттях, лекціях повинні актуалізуватися не тільки логічне мислення, але й образне, яке невіддільне від загальної інформаційної культури особистості. Так через освітню сферу можна відшукати дизайнерів із природними здібностями дохудожньо-технічного мислення, з однаково добре розвиненим художньо-образним і логічно-понятійним сприйманням і відтворенням довкілля
Наприклад, питанням впровадження цього методу в практику українських шкіл займається В.П. Тименко, який називає художню працю якісно новим видом проектної діяльності, у якій поєднуються елементи технічної та художньої творчості, елементи трудового навчання та образотворчого мистецтва [6].
У художньому проектуванні вчений передбачає три взаємопов’язані структурні складові:
− формування творчого задуму в художній формі (мовленнєво-творчі дії: твори мініатюри, вірші, фрагменти казок та інсценізації тощо);
− графічне зображення проектного зразка (використання графічних і художніх засобів художньої 
виразності, для розробки проектних макетів, моделей, композицій, які б ілюстрували словесно-сформульовані творчі задуми);
− виготовлення пошукового макета з різних матеріалів (художньо-трудові дії: художнє конструювання з різних пластичних матеріалів, з метою предметного втілення графічних зображень у пошукових макетах моделях, композиціях).
Свого часу викладач Харківського художньо-промислового інституту В. Турчин звернув увагу на актуальність підготовки дітей, здатних вирішувати завдання художнього проектування, до дизайнерської діяльності, і позначив, що вирішення цієї проблеми пов'язане з питанням: з якого віку починати підготовку дизайнерів і архітекторів


10. Рух за оновлення мистецтва та ремесел у другій половині ХІХ століття та його вплив на формування дизайну. Вчення Д. Рьоскіна та У. Моріса
Більшість народу стало відчувати не прогрес, а погіршення умов буття. Панівним стилем в архітектурі дев'ятнадцятого століття стає еклектизм. На початку і середині XIX століття виникло усвідомлення того, що існують суперечності між працею і мистецтвом, тоді ж з'явився і ряд навчань про шляхи подолання цих протиріч. Дуже часто ці шляхи шукали в сфері соціальної та економічної.
Але хіба так вже й хороший стиль, який дозволяє поєднувати абсолютно не сумісні еклектичні речі, захаращувати інтер'єри позбавленими смаку тиражувати машинними предметами «розкоші»? На противагу цьому в художньому середовищі народилося прагнення повернення до ручного ремісничому виробництву унікальних і стильних речей, що втілювали у своїй творчості учасники «Руху мистецтв і ремесел». 
«Рух мистецтв і ремесел» (The Arts & Crafts Movement) - мистецька течія, учасники якого пропагували повернення до ремісничим народних витоків творчості, прагнули створювати естетично продуману середовище проживання для кожної людини. Ідейними натхненниками і теоретиками поновлення декоративних мистецтв в Англії були Джон Рескін (1819 - 1900) і його молодший сучасник і учень Вільям Морріс (1834 - 1896). На думку Морріса та Рескина, основна біда сучасного їм мистецтва була в його механічність, Фабрична, тоді як що може бути приємніше, ніж праця, робота, які дозволяють людині самореалізуватися і дарують насолоду творчості.
Стиль «Руху мистецтв і ремесел», як і його прямий спадкоємець - модерн, виявився мистецтвом для обраних, вишуканим стилем високого мистецтва. Але що може бути краще високохудожньої індивідуальності й неповторності!
слід зазначити, що Рух за оновлення мистецтв і ремесел охопило багато регіонів Європи, т.к. ідеї та цілі були усвідомленою необхідністю - в різних країнах розвивалися подібні процеси, породжені бунтарством проти рутини і вульгарності. 
Моррісовські суспільства ремісничого, ручного дизайну виникли в Англії, а потім, за її зразком, в деяких інших країнах - Бельгії, Франції, Німеччини, Австрії, Росії. 
Ці товариства цікаві тим, що в матеріальних результатах їх діяльності втілювалися важливі принципи ремісничого дизайну - висока якість, почуття матеріалу, поєднання краси і користі. Художня практика 
моррісовської майстерні і заснованого ним видавництва ілюстрованих книг (Кельмскоттская книгодрукованої) підготували в Англії мистецтво модерну. 
Але усвідомлення того, що машина теж може робити речі красиво і без помилкових, фалтшивих прикрас, що сама технологія виробництва диктує красу виробам, прийшло набагато пізніше.
Теоретичні погляди Рескина Видатний теоретик мистецтва дев'ятнадцятого століття Джон Рескін стверджував, що предметне оточення суспільства свідчить про його моральний стан. 
Критерій правдивості він висунув на одне з Перших місць при оцінці творів мистецтва. У 1853 р, опублікувавши книгу "Камені Венеції", в розділі, присвяченому розбіжностям між ремеслом і мистецтвом, Рескін першим виступив проти промислового поділу праці і "деградації робочого верстатника в машину ".
Рескін висунув три правила, достатні, на його думку, для відродження благородного мистецтва речі. 
1 «Ніколи не заохочуйте виробництво якого б то не було безумовно необхідного предмета, в якому не бере участі особиста винахідливість. 
2.Ніколи не вимагайте ретельної обробки заради її самої, а тільки заради якої-небудь практичної чи високої мети. 
3.Ніколи не заохочуйте наслідування або якого б то не було копіювання, хіба тільки з 
метою зберегти спогад про великий витвір 
Громадській бездіяльності можна допомогти тільки одним шляхом, шляхом загального освіти, спрямованого до розвитку мислення, милосердя і справедливості ». 
Таким чином, промисловий дизайн з перших своїх кроків був змушений поставити питання про необхідність соціальних змін, про невідповідність соціальних умов задачам виробництва.
Темою Морріса стала критика технізованого середовища, яка мала у нього соціальний відтінок. він ставив задачу пробудження інтересу до творчої праці серед найширших верств населення, розвивав вроджену потребу людини проявляти свій інстинкт красивого і свою художню уяву.
Морріс був засновником "Руху мистецтв і ремесел ", яке оформилося як художній стиль в 2-ій половині 19 століття. 
По суті Морріс, був одним з найперших теоретиків майбутнього дизайну, зачатки ідей якого вже як би носилися в повітрі. Багато з висунутих Моррисом ідей дали плідні результати. Такою була його ідея про необмежене проникненні естетичного в усі галузі виробництва предметів. Потім він звернув увагу на зв'язок матеріалу і виробленої з нього речі. Нарешті, він вказав на важливий принцип відповідності форми, прикраси та оздоблення виробу його суті, його призначенням. Ці вірні і прогресивні елементи його теорії отримали в подальшому визнання і розвиток.
11. Перша всесвітня промислова виставка (м. Лондон, 1851 рік) як важливий етап у розвитку дизайну. Промислові виставки у Росії.
Виключно важливою подією стала Перша Всесвітня промислова виставка 1851 в Лондоні, що отримала назву «великою». 
Велика виставка промислових робіт усіх народів (англ. The Great Exhibition of the Works of Industry of All Nations) — виставка, що проходила у лондонському Гайд-парку з 1 травня до 15 жовтня 1851 року. Вона досить швидко була прозвана всесвітньою через участь великої кількості країн світу і стала віхою в історії промислової революції. На першій в історії світовій виставці були представлені промислові товари та різні ремісничі вироби, машини, виробничі методи, а також корисні копалини і роботи образотворчого мистецтва.
Проведення першої всесвітньої промислової виставки вплинуло і на вдосконалення народної освіти в Англії. Підсумки виставки змусили британський уряд проявити турботу про поширення серед населення технічних знань і навичок, а також знань в області художньо-промислового освіти
Виставка дала імпульс справі підготовки фахівців в галузі прикладного мистецтва. З ініціативи англійських художників, архітекторів, що уособлювали рух мистецтв і ремесел, і співпрацював з ними під час Виставки 1851 німецького зодчого Г. Земпера була створена система навчання майстрів дизайну та архітекторів на базі спеціальних художніх музеїв. Одним з досягнень цього руху стало створення такого музею в 1857 р в Південному Кенсінгтоні (Лондон) і пов'язаної з ним школи проектування (дизайну). Згодом вона стала головним центром формування молодих дизайнерів в країні. На основі Южнокенсінгтонского музею і школи при ньому пізніше виникли Музей Вікторії і Альберта (так іменується з 1899 р) і Королівський коледж мистецтва, успішно що продовжив підготовку кадрів прикладного мистецтва на більш високому рівні.
Всесвітні промислові виставки зіграли значну роль у становленні та розвитку дизайну. На цих виставках технічні вироби, подібно творам мистецтва, вперше були представлені на загальний огляд як експонати. Тут же було виявлено основні недоліки форм перших промислових виробів, які імітували старі форми ручної роботи з рясними прикрасами і декором. Проте зібрані на виставці разом в такій великій кількості ці вироби демонстрували безнадійно поганий смак.
Всі ці науково-технічні винаходи згодом розширили діапазон виразних засобів реклами. Рекламного, торгового плаката в кінці XIX століття ще не було, а необхідність рекламної кампанії була очевидна. Ми давно звикли до безкоштовної роздачі на виставках всяких рекламних дрібниць, а адже цьому рекламному трюку теж вже більше ста років. Роздавали віяла з відомостями про фірму, всякі забавні картонні коробочки, «вертушки», в Парижі жінкам безкоштовно роздавали квіти (конвалії і фіалки) і все це під гуркіт оркестрів, феєрверків і на тлі карнавалів квітів, ходів ряджених і циркачів.
Всеросійські виставки - одне з найцікавіших явищ XIX в. Виставки мали дуже велике значення для російської промисловості. торгівлі та культури, так як на них представлялися зразки промислового виробництва з усієї Росії (а на виставці 1896 - і предмети мистецтва); виставки служили місцем зустрічей для фабрикантів і купців, на них були присутні представники вітчизняної науки і культури, та й взагалі відомі люди. В дореформений час таких виставок було проведено 12 (1829, 1831, 1833, 1835, 1839, 1843. 1845, 1849. 1853, 1857, 1861). 
З 1848 року уряд розпорядилося проводити виставки регулярно через чегире року на п'ятий - у Санкт-Петербурзі, Москві та Варшаві. З відміни кріпосного права, в умовах швидкого розвитку капіталізму Всеросійські виставки організуються хоч і рідше, але з великим розмахом (1865, 1870, 1882, 1896). Таким чином, до 1917 р в Росії був накопичений унікальний досвід пристрої такого роду виставок. Дане питання має дуже велике значення в сучасних умовах, коли проведення таких виставок, як Давоський робить величезний вплив на сучасний промисловий, культурний і фінансовий світ. 
Організація всеросійських виставок в Росії була одним із способів забезпечення зростання вітчизняної промисловості і торгівлі. На підставі правил про ці виставках, що увійшли до статуту промисловості, на них приймалися вироби всіх видів, виробленого фабрикантами і ремісниками. а на виставці у Варшаві допускалися і предмети землеробського труда.Не приймалися предмети наук і мистецтв, а також зображення, що мають чисто теоретичне значення; неудобопріменімие до промисловості предмети ручного виробництва, як-то: сукні, кухонні і косметичні вироби, предмети, які представляли небезпеку самозаймання, і громіздкі. Всі представлені експонати могли бути куплені, але тільки після закінчення виставки. 
Нижній Новгород був четвертим в Росії містом (після Санкт-Петербурга, Москви і Варшави), якому випала честь представляти всеросійські виставки. Важливою відмінністю виставки в Нижньому Новгороді було те що вперше на неї були допущені предмети мистецтва, що займали часом цілі павільйони .Це робило виставку не просто місцем показу досягнень російської промисловості, як це передбачалося, а демонструвало достижени культури Росії кінця ХIХ в. Таким чином, виставка 1896 в Нижньому Новгороді була одним з найважливіших подій культурного життя Росії кінця ХIХ в.
Проте в роботі виставки були свої негативні сторони. 
Деякі вбачали в цьому напівусвідомлених бойкот урядового починання, що змусив населення Росії озиратися на досягнення минулих років, тоді як суспільство жадало оновлення. 
Фабрично-заводська, художньо-промислова та сільськогосподарська всеросійська виставка в Одесі - всеросійська (за участю закордонних експонентів) торгово-промислова виставка, організована Одеським відділенням Імператорського Російського технічного товариства і Імператорським Товариством сільського господарства Південної Росії, проведена в місті Одесі влітку 1910 року.
Було випущено кілька наборів поштових листівок, з зображенням виставкових будівель (листівки були випущені одеськими видавництвами, Світовим Поштовим Союзом Росії, акціонерним товариством Гранберг у Стокгольмі, варшавським видавництвом Граф. Зав. Б. Вержбіцій і К ° - всього було випущено більше сотні листівок [22 ]) [4]. Художник В. Дунаєвський випустив альбом шаржів. Одеський гравер Л. Пахман випустив кілька серій пам'ятних жетонів (зі срібла і різних сплавів) [3]. Перед відкриттям виставки були надруковані рекламні плакати [23]
12. Стиль «Модерн» в дизайні і архітектурі кінця ХІХ – початку ХХ століття.
У Бельгії й Франції — «ар-нуво» (фр. L'Art Nouveau), у Німеччині — «югендштиль» (нім. Jugendstil), в Італії — стиль ліберті, в Великобританії — modern style, у США — стиль Тифера, в Україні — «сецесія».
. Модерн в архітектурі – це архітектурний стиль, що одержав поширення в Європі в 1890-і - 1910-і роки в рамках мистецького спрямування модерн. Архітектуру модерну відрізняє відмова від прямих ліній і кутів на користь більш природних ліній та використання нових технологій та матеріалів (метал, скло)
Характерні риси стилю модерн в архітектурі є: плавність, пластичність, декоративність. Основними його елементами є використання синусоїдальних ліній, стилізованих квітів, язиків полум'я, хвилястих ліній, запозичених в природи. прагнення архітекторів і художників створити єдиний синтетичний стиль, в якому всі елементи архітектурного об'ек¬та, оздоблення його інтер'єрів були б пов'язані в єдине художнє ціле.
Прагнучи створити новий стиль, представники модерну відмовлялися від історичних запозичень стилю еклектики, використовували умисно примхливі, мінливі форми, вигадливі лінії, принципи асиметрії і вільного планування, нові технічні та конструктивні засоби для створення незвичайних, підкреслено індивідуалізованих будівель, де всі рішення підпорядковані єдиному образно-символічному задумі й орнаментальному ритмові.
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Архітектура в стилі модерн (ар нуво)[ред. • ред. код]
Виникнення та розповсюдження стилю модерн (сецесія) збіглося з широким використанням призабутих будівельних технологій та відновленням ремесел, широким використанням промислових технологій в будівництві суспільно значущих об'єктів (виставкові комплекси, вокзали, буржуазні театри тощо). Важливу роль в популяризації та розповсюдженні стилю сецесії зіграли саме міжнародні виставки та будівництво виставкових павільйонів в нових формах. Масова забудова деяких вулиць чи районів створила нове архітектурне середовище в історичних містах, серед яких: Париж, Мілан, Барселона, Манаус, Відень, Петербург, Берлін, Москва, Львів, Рига, Київ, Прага, Харків, Вінниця, Чернігів тощо.
На противагу еклектизму з його інтересом до достовірності відтворення окремих деталей історичних та національних стилів «М.» хотів відродити дух стильової єдності художніх організмів, властивий середньовічному або народному мистецтву, спільність і взаємовплив всіх видів мистецтва. Це зумовило появу нового типу художника - універсала, який з'єднав в одній особі архітектора, графіка, живописця, проектувальника побутових речей і часто теоретика. Ідея синтетичного, цілісного твору мистецтва (Gesamtkunstwerk) найяскравіше втілена в архітектурі інтер'єрів, кращі зразки яких відрізняються ритмічною узгодженістю ліній і тонів, єдністю деталей декору і обстановки (шпалери, меблі, ліпнина, панелі, арматура світильників), цілісністю однорідного перетікаючого простору, ускладненого і розширеного дзеркалами, численними дверними та віконними прорізами, мальовничими панно.
Архітектура «М.» була першим кроком в архітектурному розвитку 20 в. Вона шукала єдності конструктивного та художнього начал, вводила вільну, функціонально обгрунтовану планування, застосовувала каркасні конструкції, різноманітні, в тому числі нові, будівельні та оздоблювальні матеріали (залізобетон, скло, кований метал, необроблений камінь, кахлі, фанера, полотно). Вільно розміщуючи в просторі будівлі з різна оформленими фасадами, архітектори «М.» повставали проти симетрії та регулярних норм містобудування. Багатющі можливості формоутворення, надані новою технікою, вони використовували для створення підкреслено індивідуалізованого образного ладу; будівлю і його конструктивні елементи отримували декоративне і символічно-образне осмислення.
Основним засобом вираження в стилі «М.» є орнамент, який не тільки прикрашає твір, але і формує його композиційну структуру.
13. Становлення дизайну в Росії та Україні. Виробниче мистецтво, конструктивізм, ВХУТЕМАС-ВХУТЕІН.
Архітектурно-художня творчість в Радянській Росії. Вітер змін в Росії, принесений Жовтневою революцією (1917), торкнувся і мистецтва. Заперечення канонів минулого вимагало активних пошуків нових адекватних замін, що відповідають новим революційним ідеалам. Пошуки та експерименти в мистецтві привели до розвитку авангардних течій. 
Hа першому етапі розвитку (1917-1922) дизайн формувався на стику виробництва та агітаційно-масового мистецтва. Основним об'єктом стало художнє оформлення нових форм громадської активності мас: політичних ходів і вуличних свят. Оригінальна конфігурація і пристрій трибун, агітаційних та театральних установок, кіосків довели обгрунтованість перенесення акцентів з розробки нових стилістичних прийомів на художньо-конструкторські проблеми. Найбільш інтенсивно розвивається графічний дизайн, що проявляється в принципово новому підході до створення плаката, реклами, книжкової продукції.Переважання в соціальному замовленні на дизайн елементів агітаційно-масового мистецтва зумовило активну участь в русі «від зображення до конструкції» перш за все художників та їх професійних організацій. 
Конструктивізм переріс виробниче мистецтво, затвердивши власну естетику і самостійні цілі. Основним «противником», полеміка з яким не слабшала, залишається супрематизм, засновником та ідейним натхненником якого був Казимир Малевич. 
У першому десятилітті XX століття світовий мальовничий авангард неухильно рухався в сторону безпредметності. В 1910-1914 рр. в російській мистецтві виникає кілька напрямків безпредметного творчості. Першим представником його був Кандинський, абстрактні роботи якого з'явилися в 1910 році. У 1914 році свої варіанти безпредметності створили В. Татлін і К. Малевич. Художники-авангардисти розглядали безпредметність як логічне продовження форм колишнього мистецтва, щабель в сходах, по якій рухається світове мистецтво. 
Супрематизм Казимира Малевича. Одним з перших російських авангардних течій в мистецтві XX століття став супрематизм. Термін був створений Казимиром Малевичем для визначення абстрактних композицій. Термін "супрематизм" походить від латинського кореня "suprem", утворивши в рідній мові художника, польською, слово "supremacja", що в перекладі означало "перевагу", "домінування". Рух супрематизм повністю ігнорувало реальність зображуваного об'єкта, що було вираженням протесту проти натуралізму в мистецтві. Прихильники Малевича зводили живопис до кількох формальних фігур, що мали символічний зміст. Регулярні геометричні фігури, написані чистими локальними кольорами, занурювалися в якесь трансцедентне простір, "білу безодню", де панували закони динаміки і статики. 
Конструктивізм Татліна. Родоначальником конструктивізму вважається Володимир Татлін з його всесвітньо відомим проектом 400-метрового пам'ятника III Інтернаціоналу. Башта Татліна стала одним із символів нового мистецтва, своєрідною візитною карткою конструктивізму, одним з найзнаменитіших архітектурних проектів XX століття. На думку фахівців, вплив цього проекту на сучасну архітектуру більш значно, ніж вплив Ей-фелевой башти на архітектуру XIX століття. Татлін допоміг багатьом архітекторам подолати певний психологічний бар'єр при оцінці ролі нових конструкцій у створенні архітектурного образу сучасних споруд. Брати Весніни, М.Я. Гінзбург в Росії твердо вважали, що конструктивізм веде до створення демократичних відносин в суспільстві і націлений на боротьбу з буржуа.Конструктиві́зм (від лат. constructio — побудова) — авангардистський метод (стиль, напрямок) в образотворчому мистецтві, архітектурі, художньому конструюванні, літературі (див. Конструктивізм у літературі), фотографії, оформлювальні на декоративно-прикладному мистецтві, що отримав розвиток в 1920 — початку 1930 років. Характеризується суворістю, геометризмом, лаконічністю форм і монолітністю зовнішнього вигляду.
В архітектурі конструктивізм обстоює раціональну доцільність, економність, лаконізм у засобах вираження. Прагнучи поєднати мистецьку творчість з виробництвом, Конструктиві́зм відкидає практично не вмотивовану декоративність, схематизує мову мистецтва. В образотворчому мистецтві та літературі прихильники конструктивізму надавали великого значення техніцизму, штучним конструктивним формам, абстракціям тощо. Брати Весніни, В. Татлін, Михайло Гінзбург, К. Мельников, І. Леонідов, Л. Лісіцкій- стали основоположниками даного мистецтва.
Найбільший вплив на становлення конструктивізму зробило «виробниче мистецтво», що закликало «свідомо творити корисні речі» і культивувати образ нової гармонійної людини, що користується зручними речами і живе в облаштованому місті. «Виробниче мистецтво» не стало більше ніж концепцією, однак, термін конструктивізм було виголошено саме теоретиками цього напряму (у їхніх виступах та брошурах постійно зустрічалися також слова «конструкція», «конструктивний», «конструювання простору»).
Виробниче мистецтво. Поряд з різними авангардними художніми течіями в післяреволюційної Росії народжується рух "Виробниче мистецтво", що сягає корінням в футуризм початку XX в., Що виявляється в інтеграції мистецтва і техніки. Його прихильники заперечили старе станкове мистецтво, проголошуючи нове мистецтво, як "нову форму практичної діяльності". Програма виробничого мистецтва закликала художника до роботи в промисловості і активної участі в будівництві нового життя. Група теоретиків виробничого мистецтва (Н. М. Тарабукін, О. М. Брик, Б. І. Арватов і ін.) Висловлювали свої ідеї на сторінках журналу «ЛЕФ». Спочатку рух знаходило підтримку у керівництва країни, з ним пов'язували сподівання на відновлення промисловості. Ідеї виробничого мистецтва знайшли своє втілення в роботах великих сучасних художників, основоположників радянського дизайну (Л. С. Попова, В. Ф. Степанова, А. М. Родченко і ін.).
Виробники (художники і теоретики) ніби від імені та за дорученням нового суспільства формулювали соціальне замовлення промисловості. Один з теоретиків Виробничого мистецтва Б. Арватов називав мистецтво «вищої кваліфікацією майстерності». Соціально-технічна (універсальна) доцільність - єдиний закон і єдиний критерій художньої діяльності. Останню він зазвичай ототожнював з формотворною діяльністю. Звідси - чим кваліфікованішими, тобто чим краще в сенсі формоутворення, зроблена річ, тим вона художесніша. Інший теоретик виробничого мистецтва Б.Кушнер, аналізуючи інженерну діяльність, приходить до висновку, що художник повинен увійти у виробництво, замінивши в ньому інженера, ставши «художниками-інженерами». Фактично це стало першим теоретичним обгрунтуванням зародження, принципово нової проектної культури, в якій «мистецтво злито з інженерією в новому невідомому синтезі, побудованому на базі новітніх досягнень науки і техніки, що володіє до того ж величезним художнім, соціально-виховним потенціалом, що робить це нове явище могутнім засобом побудови більш високою інтегральною культури », що отримала пізніше назву« дизайн ». З Виробничим мистецтвом пов'язані такі імена художників-авангардистів, як А. Родченко, Ель-Лисицького, Татліна.
Другий етап розвітку дизайну в России (1923-1932) можна вважаті годиною становлення его професійної МОДЕЛІ. Росія становится одним з найважлівішіх центрів Формування дизайну. Відбувається становлення школи професійної підготовкі діпломованіх дізайнерів - виробничих факультетів ВХУТЕМАСу. ВХУТЕМАС-ВХУТЕІН Після 1917 була здійснена також реорганізація всієї системи художньої освіти в країні. У багатьох містах були створені навчальні заклади нового типу - Вільні державні художні майстерні (СГХМ). Основною ідеєю їх створення був відхід від академічних методів навчання, введення нової системи організації індивідуальних майстерень. Кожному студенту надавалося право вчитися в майстерні обраного ним керівника. 
У Москві на основі Строганівського художньо-промислового училища і училища живопису скульптури та архітектури були створені відповідно перше і друге СГХМ, які потім в 1920 році були злиті у ВХУТЕМАС - Вищі художньо-технічні майстерні. У 1927 році вони були реорганізовані в Вищий художньо-технічний інститут (ВХУТЕІН). У 1930 році на його основі створені Вищий архітектурно-будівельний інститут (ВАСИ, нині МАРХИ), Московський поліграфічний інститут, Художній факультет Московського текстильного інституту. 
Метою ВХУТЕМАСа була «підготовка художників - майстрів вищої кваліфікації для промисловості, а також інструкторів та керівників для професійно-технічної освіти». 
ВХУТЕМАС складався з восьми спеціалізованих факультетів: архітектурного, деревообделочного, металообробного, поліграфічного, текстильного і керамічного, а також чисто художніх факультетів - живописного, скульптурного.
Тут в ході підготовки першого вітчизняного загону дипломованих дизайнерів ("інженерів-художників") йшов складний процес пошуку і уточнення сфери дизайну і профілю діяльності дизайнера, з'ясування ролі дизайнера у формуванні цієї сфери творчості, методу дизайн-проектування. 
Основним художнім матеріалом архітектури вважалося простір. Піонери радянського дизайну в своїх пошуках засобів художньої виразності обраща-лись насамперед до конструкції. 
Дисципліни: «Графіка», «Колір», «Обсяг» та «Простір» викладалися студентам усіх спеціалізацій. Тим самим закладався як би єдиний фундамент художніх засобів формоутворення для «інженерів-художників» всіх галузей промисловості.
в ВХУТЕМАСе був введений макетний метод проектування. Його автор Н. Ладовський вважав, що майбутній архітектор повинен вчитися мислити об'ємно-просторової композицією, ескізіровать не на папері, а в обсязі, і лише потім переносити відпрацьовану в обсязі композицію на папір. Такий метод допомагав розкувати фантазію на етапі вироблення нових прийомів засобів виразності.
На факультеті з обробки дерева і металу викладали А. Родченко, Ель Лисицький, В.Татлін та інші представники Виробничого мистецтва. Ведучими принципами їх роботи були: економічність матеріалів і конструкцій, раціональність використання простору, багатофункціональність і мобільність виробів. Категорично відкидалося всяке поверхневе прикрашення. Велика увага зверталася на гігієнічність речей. Багато з їхніх принципів стали згодом канонічними для дизайну.
На металообробному факультеті протягом 10 років професійної підготовкою керував А. Родченко. Розроблену ним концепцію проектування можна розглядати як одну з ранніх систем дизайн-освіти.
Серед завдань, які А. Родченко давав своїм учням, були наступні: спростити існуючу річ, тобто зняти з неї прикраси, виявити конструкцію, прибрати непрацюючі частини і т.д. Поліпшити існуючу річ - зробити її зручнішою, може бути, функціональної, по-новому вирішити колір і матеріал. Розробити нові форми речей, виходячи з найбільш промислових, масових способів виготовлення, використання масових матеріалів і т.д. Запропонувати нову річ або комплекс речей з новими соціальними функціями - наприклад, обладнання хати-читальні, радянського кооперативу, гуртожитки радгоспу і т.д.
Художня сторона творчості проявилася, передусім, як винахідницька діяльність, спрямована на пошуки оригінальної, функціонально і технічно виправданою конструкції.
Починаючи з 1920 року, раціоналізм як творче протягом в Росії розвивався в тісному органічному взаємозв'язку з ВХУТЕМАС, який став центром формотворчих процесів. Саме тут в процесі спілкування лідерів раціоналізму зі студентами стали крісталізоваться елементи розгорнутої творчої концепції раціоналізму. 
Специфіка становлення дизайну в Україні обумовлена декількома факторами. Перш за все, історичними. Розробка вугілля і руди в сукупності з залученням приватних капіталів з сусідніх регіонів Російської імперії, Західної Європи та Північної Америки в східні регіони України наприкінці ХIX-го століття сприяли бурхливому зростанню промисловості. Цілком очевидно, що виникла потреба у фахівцях для багатьох галузей виробництва, в тому числі художників-проектувальників, висловлюючись сучасною мовою - дизайнерів. Саме Харків, з великим індустріальним потенціалом, який має глибокі традиції розвитку та організації промислового виробництва, воістину став центром промислового дизайну, першої дизайнерської школою Україна. 
Так, на кінець ХІХ-го століття в Харкові діяло понад 200 фабрик і заводів, дві художньо-промислові школи, в наслідку що отримали широку популярність, єдиний у своєму роді художньо- промисловий музей. Становлення системи мистецьких навчальних закладів відбувалося під впливом як української художньої культури (регіональні традиції), так і принципів навчання в Російській Академії художеств.
Розвиток художньо-промислового освіти в Харкові Наприкінці XIX-го - початку ХХ-го століть пов'язано, головним чином, з діяльністю двох навчальних закладів - школи малювання М. Д. Раєвської-Іванової і Харківського технологічного інституту.
До кінця ХІХ-го - першої половини ХХ-го століть сформувалися основи вітчизняної системи дизайн-освіти. На 20-і роки припадає перший етап формування дизайну (виробничого мистецтва) в Радянської Росії. В цей час створюється перша в країні "дизайнерська школа "- Вищі державні художньо-технічні майстерні (ВХУТЕМАС)
Творчі концепції саме цієї школи зробили великий вплив на розвиток дизайн-освіти в Україні. Одним з його фундатором став відомий представник українського авангарду 20-х - 30-х років Василь Єрмілов. В 20-ті роки найбільш яскраво розкрився його універсальний талант, спрямований, в першу чергу, на «конструювання» довкілля. Основний принцип творчості В. Єрмілова - створення принципово нової функціонально обгрунтованою форми, а не її просте прикрашення. В 1921 році в Харкові створюється вища художня школа - Художній технікум, подібний ВХУТЕМАСу.
14. Тенденції та напрямки розвитку сучасного дизайну.
Сьогодні взагалі важко собі уявити будь-яку сферу людської діяльності, в якій не трудився б дизайнер. Виникнувши в професійному середовищі архітекторів і художників, дизайн в процесі розвитку не лише перетворився в самостійний вид проектно-художньої діяльності, але і сам став активно впливати на художнє та архітектурне формоутворення, все більш і більш розширюючи свої професійні сфери. Для нас сьогодні вже стали звичними не так давно з'явилися поняття, як дизайн одягу та зачіски, графічний та ландшафтний дизайн, фото-і фітодизайн. Число дизайнерських напрямів і спеціалізацій продовжує рости. 
Спочатку класифікаційним ознакою, за яким проводилося розподіл дизайнерської діяльності, були матеріали, з якими працював дизайнер. Кожен з цих матеріалів мав свою специфіку, вимагав особливих знань в області конструювання і технології виробництва. У перших школах дизайну 20-х рр. - Баухаузе, ВХУТЕМАСе поділ студентів велося за такими напрямами: столярна справа, гончарне ремесло, металообробка, ткацтво, графіка (поліграфія). Пізніше цей перелік спеціалізацій був розширений: з'явилися «Емалі», «Дизайн одягу», «Інтер'єри», і зовсім недавно - «Дизайн архітектурного середовища». Ці спеціалізації складають основні напрямки діяльності сучасного дизайнера. За цими напрямками створюються творчі та професійні спілки дизайнерів і визначають номінації виставок і конкурсів дизайнерів. Крім індустріального дизайну, це дизайн архітектурного середовища, дизайн одягу та аксесуари, текстиль, графічний дизайн, арт-дизайн. Як окрема номінація розглядається дизайн-теорія і дизай-освіту. У короткому курсі Томаса Хауффе «Дизайн» популярного німецького видавництва «Дюмонт» перераховується близько 30 видів дизайнерської діяльності, включаючи автомобільний, комп'ютерний, предметний, іміджевий, дизайн комунікацій, апаратури, продуктів харчування, фільму, дизайн звуку, альтернативний і навіть антидизайн.
Основні тенденції розвитку промислового дизайну можна зробити висновки про те, що сучасний дизайн придбав такі риси: 
- Масовість; 
- Загальнодоступність; 
- Прагнення до індивідуальності. 
дизайну останнім часом «стало занадто багато». це призвело до зниження цінності дизайну. У сучасному суспільстві багато людей, що володіють елементарним почуттям смаку, прагнуть віднести себе до дизайнерів. По-новому розставлені меблі або зміну будь-яких несуттєвих деталей вироби - це ще не дизайн, а в якійсь мірі стайлінг. Загальнодоступність і масовість промислового дизайну привели до того, що речі стають «безликими» і «усередненими.
Дизайн одягу та аксесуари Все більший розвиток отримує дизайн одягу. Ще недавно, в 60-70-і роки мода поділялась на унікальні роботи художника-модельєра, виконані індивідуально, часто на замовлення; роботи модельєра-дизайнера - серійно випускається продукція швейної індустрії. Сьогодні і унікальні «від кутюр» (haute couture), і серійно випускається продукція «пред-а-порте» (pret-a-porter) відносять до дизайну одягу. Почасти це і данина моді на дизайн, але багато в чому це пояснюється і тим, що індустрія моди базується на найсучасніших технологіях, матеріалах, стає все більш демократичною і орієнтується на широкі верстви населення, стежачи за смаками своєї публіки і випереджаючи їх. 
графічний дизайн Однією з найстаріших і найбільш поширених на сьогоднішній день областей дизайнерської діяльності є графічний дизайн. До нього належать і оформлення книги, рекламно-інформаційного проспекту, буклета, плаката, промислова графіка і упаковка, етикетки і торгові марки, фірмові знаки і шрифтові гарнітури, етикетки і інші елементи єдиного візуального стилю фірми, рекламна продукція на щитах і фасадах в місті, заставки та рекламні ролики на телебаченні і багато іншого. 
Сьогодні комп'ютер міцно увійшов в роботу дизайнера, став його незамінним супутником і помічником в роботі, що полегшує рутинну працю графічного оформлення, який звільняє його час для творчого пошуку художньої ідеї. Сучасні комп'ютерні програми не тільки скорочують час роботи над проектом, а й значно розширюють палітру графічних і технічних засобів дизайнера. 
Комп'ютерний дизайн стрімко розвивається з прикладного, обслуговуючого і перетворюється в самостійний вид дизайнерської діяльності. Однією з форм його прояву став комп'ютерний телевізійний дизайн з різними заставками передач, рекламними роликами та музичними відеокліпами. Іншим, що набирає силу напрямом у комп'ютерному дизайні, стали так звані Web-site в інтернеті, де вся система інформації, графічні зображення будуються за своїми, строго визначеним правилам. 
Дизайн-технології майбутнього. нанотехнологія
Арт-дизайн Дизайн в процесі свого розвитку не тільки перетворився на самостійну проектно-художню культуру, а й сам став впливати на формоутворення в архітектурі, скульптурі, декоративно прикладному мистецтві. На стику цих видів проектно-художньої діяльності з'явилися авангардні течії. Їх результати в рівній мірі можна віднести як до авангардних форм декоративно-прикладного мистецтва, так і до дизайну. У дизайні, таким чином, з'явився цілий ряд творчих течій, спрямованих на синтез з художнім і архітектурним формоутворенням, під загальною назвою «арт-дизайн». Твори тут, як і в мистецтві найчастіше носять одиничний характер, при цьому саме формоутворення в основі своїй базується на філософії дизайну: ергономічність вироби, орієнтація на сучасні матеріали і технології, віяння моди та ін.
Сьогодні велика увага дизайнери приділяють виробництву меблів та обладнання для інвалідів, літніх людей та людей з порушеним опорно-руховим апаратом. В арсеналі дизайну накопичено чимало ідей і винаходів, які покликані полегшити життя таким людям, повернути їх в процес нормальної життєдіяльності. Це спеціальні меблі та обладнання для інтер'єрів житлових і лікувальних приміщень, автомобілі, коляски та інші засоби пересування та багато іншого. У цьому виявляється один з постулатів дизайну, як діяльності, пов'язаної з турботою про людину, створенням речей та організації предметного середовища для людини.
Еко дизайн Недовговічність багатьох об'єктів дизайнерської діяльності, поява в побуті сучасного споживача предметів одноразового користування, призвело до виникнення проблеми утилізації відслужили свій термін елементів предметного середовища. Проблема загострилася в останні роки у зв'язку з використанням у виробництві нових штучних матеріалів, в першу чергу - полімерів та інших продуктів органічної хімії, які важко піддаються переробці: практично не горять, не розкладаються. 
Однією з поширених останнім часом форм утилізації є вторинне використання предметів, як правило упаковки, одягу. Яскравий приклад - сучасні вуличні контейнери для сміття, в яких, роздільно збираються відходи з паперу та картону, скла (роздільно безбарвного і кольорового), пластмас, бляшані упаковки (фотокассети, банки з-під напоїв). Зібрані таким чином відходи переробляються і знову пускаються у виробництво. Тому перед дизайнером сьогодні ставиться завдання не тільки створення предметів, але і їх подальшої утилізації та вторинного використання.
Сьогодні все більше уваги звертається на два основних фактори сучасного світового процесу, здатних по-впливати на розвиток культури. З одного боку, це бурхливий розвиток науково-технічного прогресу, з іншого - викликані ним соціальні та екологічні проблеми. Технічний світ стає все більш автономним, нові засоби виробництва і проектування, що з'явилися в вік комп'ютерних технологій, а також нові матеріали створюють умови для самоорганізованого технічного світу. «Друга природа» загрожує виявитися єдиною, про що реально свідчить наростаючий процес фізичного витіснення природної природи. Експансія нових технологій в самих різних галузях культури та побуту, нові тенденції в сфері споживання і способу життя створюють передумови для корінних соціально-культурних змін. 
Сформований в 1970-х рр. екологічний підхід в дизайні з'явився реакцією на стихію науково-технічної революції. Розглянутий з цієї точки зору екологічний дизайн - один з напрямків всесвітнього екологічного руху, в завдання якого входить охорона і відновлення навколишнього середовища. Серед основних принципів екологічного дизайну насамперед варто назвати максимальну економію природних ресурсів та матеріалів, використання енергетичних ресурсів відновлюючого типу, досягнення довговічності виробу, тобто оптимального співвідношення витрат матеріалів і тривалості життя вироби.
Таким чином, завдання дизайну якісно змінюються: їх бачать не стільки в удосконаленні форми і функції, скільки в скороченні надлишкової кількості продуктів, у перегляді матеріалів і технологій з точки зору екології, а також у зміні споживчих вимог. У функції дизайну включається і формування нової структури потреб, оскільки ядро екологічної проблематики становлять ціннісні уявлення суспільства.
В 20-е гг. XX століть в архітектурі і дизайні сформувалося напрямок, що отримало назву «інтернаціональ-ний стиль», або, як його ще називають, «сучасний рух». Він спирався на принципи радикального функціоналізма і завоював визнання у всьому світі. В останні роки в концептуальних і практичних розробках дизайну все більше говорять про кризу «інтернаціонального стилю», про те, що гасло цього руху - «форма слідує функції», тривалий час виступав основним критерієм так званого «справжнього дизайну», фактично більше не існує. Більш того, теоретики сучасного дизайну вважають, що реалізація цього гасла в умовах високорозвиненого промислового виробництва з неминучістю призводить до створення одноманітного, стандартного, знеособленого життєвого середовища. В ряду різних негативних наслідків цього реальну загрозу становить знецінення та фактичне знищення національної своєрідності, або етнокультурної ідентичності предметного світу, навколишнього сучасної людини.
Таким чином, наступ техносвіту на природні та культурні цінності, криза «інтернаціонального стилю» зумовили зрослий інтерес до матеріального світу як відображенню культурних традицій, його етнокультурного своє-образів. Фахівці бачать в цьому один з можливих шляхів гуманізації сучасної предметно-просторового середовища, додання їй культурного і духовного осмисленості. В даний час проблеми культурної ідентичності зайня-ли одне з провідних місць у сфері практичного та теоретичного розвитку проектної культури. Особливу увагу приділяється питанню, так чи інакше пов'язаним з проблемами національної своєрідності, з традиціями національної культури. 
Для дизайну тенденція орієнтації на вирішення екологічних проблем проектної культури глибоко органічна за цінностями та цілями. Однак сучасний дизайн навряд чи готовий з повною компетентністю і ответствен¬ностью до ви-нання ролі замовника на нові, екологічні технології. Потрібна продумана широка програма його комплексного розвитку в усіх напрямках: освіта, економіка, організація, управління, державна політика. В плані вироблення нової методології проек¬тірованія дуже важливо вже зараз організовувати і всіляко заохочувати науково-дослідницьку діяльність по створенню образів середовища майбутнього, спрямовану на постановку і рішення проблем стійкого еко¬номіческого і соціально-культурного розвитку суспільства.. 
Очевидно, що екологію не можна обмежувати тільки завданнями збереження біологічного середовища. Культурне середовище не менш важлива, вона необ¬хідна для духовного, морального життя, для його самодисцип¬ліни та соціальної само-ідентифікації. Як видно, обидва підходи до сучасних проблемам дизайну - проблеми культурної ідентичності та еко-логічної - глибоко взаємопов'язані і можуть бути зараховані до сфери екології культури.
15. Сучасний стан розвитку дизайну в Україні. Проблеми національного та глобалізаційного чинників проектування.
Проблема ефективного використання дизайну та ергономіки почала вирішуватися в Україні лише в останні роки. 
ряд постанов Кабінету Міністрів України з питань ергономіки та дизайну і розроблений на їх виконання Національним НДІ(науково-дослідний інститут) дизайну спільно з Союзом дизайнерів України, Всеукраїнської ергономічної асоціацією створено комплекс заходів з розвитку національного дизайну на період 1996-2002 рр. До підсумків цих заходів відносяться:
- Створення Ради з дизайну при Кабінеті Міністрів України; 
- Розробка методології та методичної бази формування системи національного дизайну (зокрема на галузевому та регіональному рівнях); 
- Створення технічного комітету з стандартизації "Дизайн і ергономіка". 
- Розробка і реалізація "Програми комплексної стандартизації в галузі дизайну та ергономіки", ство-ня нормативної бази дизайнерської діяльності; 
- Розвиток окремих видів (графічний дизайн, дизайн інтер'єрів, меблів, одягу) та організаційних форм (студії дизайну, малі підприємства) дизайну в умовах становлення ринкової економіки в Україні; 
- Початок функціонування національної системи дизайн-ергономічності забезпечення господарського ком-плексу України. 
Система дизайну та ергономіки, що сформована і діє на цей час, складається з: 
- Професійних структур, які включають Рада по дизайну при КМУ(кабінет міністрів України) (координуючий орган), головна організація з дизайну і ергономіки (робочий орган Ради), Технічному комітеті по стандартизації "Дизайн та ергономіка" (ТК 121), регіональні та галузеві центри дизайну, дизайн -ергономічні підрозділи на підприємствах і в організаціях, спеціальні навчальні заклади, Спілка дизайнерів України, Всеукраїнська ергономічна асоціація; 
Ми вже сімнадцятий рік тупцюємо на місці. Це відбувається з- за відсутності ясної кінцевої мети і розумних шляхів її досягнення. наш зовнішньополітичний курс нестабільний і непередбачуваний, від чого страждає основа життєдіяльності суспільства - економіка. відсутність належного інвестиційного рівня, спад промислового виробництва, втрата ринків збуту, газові війни, світова криза, ... - все це безпосередньо впливає і на стан дизайну в Україні. 
На жаль, в нашій країні Професія дизайнера ще не зайняла належного місця у культурному та соціальному житті нації. Окремі дизайнери успішно працюють в процесі промислового виробництва в нашій країні, а також для деяких західних компаній, але до повсюдного застосування дизайнерських досягнень ще дуже далеко.
Аналіз сучасної дизайнерської практики в Україні дає підстави констатувати про недостатнє використання українськими дизайнерами народного творчого досвіду, традицій вітчизняного декоративно-ужиткового мистецтва. 
Український дизайн не має свого виразного стилю, і від цього страждає насамперед економіка країни.Важливим напрямом розвитку українського дизайну на найближчий період стане створення національно орієнтованого дизайну і, зокрема, пошуки графічних елементів візуальної ідентифікації країни, які могли б гідно представляти імідж держави на міжнародній арені.
Національні мотиви як засіб візуальної ідентифікації. Зазначено, що національні мотиви, крім декоративних характеристик, несуть семантичне навантаження, – тому в дизайні вони використовувалися як ідентифікуючий елемент, що втілював поняття етносу, нації, держави.
На сьогодні сфера діяльності дизайнера включає: технічну естетику, теорію та історію дизайну, дизайн-менеджмент, дизайн середовища, дизайн ландшафту, дизайн промислового обладнання і транспортних засобів, дизайн біжутерії та прикрас, ергономічний дизайн, візаж-дизайн, дизайн аудіовізуальних систем та ін. 
Складність і масштабність завдань і проблем, з якими зустрічаються дизайнери в практичній діяльності в сучасних економічних умовах розвитку економіки, вимагає нових підходів до дизайн-діяльності та дизайн-освіти. Широке використання здобутків соціальних, економічних, ергономічних, екологічних, біонічних, мистецтвознавчих та інших наук дозволяє по-новому підійти до природи дизайнерської творчості та організації професійної освіти. [1, c. 98]
Нині в Україні важливого значення набуває розробка концепції підготовки дизайнерів, в основі якої закладено ідею сталого розвитку, що забезпечує задоволення потреб людського суспільства за умов збереження здатності економіки країни до самовідновлення. Розвитку шкіл сприятиме розширення підготовки фахівців нової формації, а також підвищення загального рівня професійних вимог.
Для того, щоб повернути „знанням мудрість”, необхідні суттєві зміни у сфері науки про дизайн, а точніше, - мистецтво дизайну. Потреба у цілісному знанні, у розумінні того, що кожний предмет і явище сприймаються диференційовано, залежно від зміни місця і часу, нині стає особливо відчутною.
Реорганізація системи освіти в Україні, коли навчальним закладам надано право відкривати ті чи інші спеціальності, призвела до того, що тільки за останні п'ять років утворено понад 30 дизайнерських факультетів та відділень як в державних, так і недержавних навчальних закладах 1-4 рівнів акредитації. Значна кількість таких підрозділів не має належного досвіду, кваліфікованого викладацького складу, ні методичного забезпечення. Навіть у навчальних закладах, які накопичили значний досвід у підготовці дизайнерів, сьогодні існують проблеми, які потребують наукового рішенні. Аналіз ситуації, що склалася в дизайн- освіті, виявляє групу факторів щодо актуальності проблематики.
Сьогодні все більше уваги звертається на два основних фактори сучасного світового процесу, здатних по-впливати на розвиток культури. З одного боку, це бурхливий розвиток науково-технічного прогресу, з іншого - викликані ним соціальні та екологічні проблеми. Технічний світ стає все більш автономним, нові засоби виробництва і проектування, що з'явилися в вік комп'ютерних технологій, а також нові матеріали створюють умови для самоорганізованого технічного світу. «Друга природа» загрожує виявитися єдиною, про що реально свідчить наростаючий процес фізичного витіснення природної природи. Експансія нових технологій в самих різних галузях культури та побуту, нові тенденції в сфері споживання і способу життя створюють передумови для корінних соціально-культурних змін. 
Сформований в 1970-х рр. екологічний підхід в дизайні з'явився реакцією на стихію науково-технічної революції. Розглянутий з цієї точки зору екологічний дизайн - один з напрямків всесвітнього екологічного руху, в завдання якого входить охорона і відновлення навколишнього середовища. Серед основних принципів екологічного дизайну насамперед варто назвати максимальну економію природних ресурсів та матеріалів, використання енергетичних ресурсів відновлюючого типу, досягнення довговічності виробу, тобто оптимального співвідношення витрат матеріалів і тривалості життя вироби.
Таким чином, завдання дизайну якісно змінюються: їх бачать не стільки в удосконаленні форми і функції, скільки в скороченні надлишкової кількості продуктів, у перегляді матеріалів і технологій з точки зору екології, а також у зміні споживчих вимог. У функції дизайну включається і формування нової структури потреб, оскільки ядро екологічної проблематики становлять ціннісні уявлення суспільства.
В 20-е гг. XX століть в архітектурі і дизайні сформувалося напрямок, що отримало назву «інтернаціональ-ний стиль», або, як його ще називають, «сучасний рух». Він спирався на принципи радикального функціоналізма і завоював визнання у всьому світі. В останні роки в концептуальних і практичних розробках дизайну все більше говорять про кризу «інтернаціонального стилю», про те, що гасло цього руху - «форма слідує функції», тривалий час виступав основним критерієм так званого «справжнього дизайну», фактично більше не існує. Більш того, теоретики сучасного дизайну вважають, що реалізація цього гасла в умовах високорозвиненого промислового виробництва з неминучістю призводить до створення одноманітного, стандартного, знеособленого життєвого середовища. В ряду різних негативних наслідків цього реальну загрозу становить знецінення та фактичне знищення національної своєрідності, або етнокультурної ідентичності предметного світу, навколишнього сучасної людини.
Таким чином, наступ техносвіту на природні та культурні цінності, криза «інтернаціонального стилю» зумовили зрослий інтерес до матеріального світу як відображенню культурних традицій, його етнокультурного своє-образів. Фахівці бачать в цьому один з можливих шляхів гуманізації сучасної предметно-просторового середовища, додання їй культурного і духовного осмисленості. В даний час проблеми культурної ідентичності зайня-ли одне з провідних місць у сфері практичного та теоретичного розвитку проектної культури. Особливу увагу приділяється питанню, так чи інакше пов'язаним з проблемами національної своєрідності, з традиціями національної культури. 
Для дизайну тенденція орієнтації на вирішення екологічних проблем проектної культури глибоко органічна за цінностями та цілями. Однак сучасний дизайн навряд чи готовий з повною компетентністю і ответствен¬ностью до ви-нання ролі замовника на нові, екологічні технології. Потрібна продумана широка програма його комплексного розвитку в усіх напрямках: освіта, економіка, організація, управління, державна політика. В плані вироблення нової методології проек¬тірованія дуже важливо вже зараз організовувати і всіляко заохочувати науково-дослідницьку діяльність по створенню образів середовища майбутнього, спрямовану на постановку і рішення проблем стійкого еко¬номіческого і соціально-культурного розвитку суспільства.. 
Очевидно, що екологію не можна обмежувати тільки завданнями збереження біологічного середовища. Культурне середовище не менш важлива, вона необ¬хідна для духовного, морального життя, для його самодисцип¬ліни та соціальної само-ідентифікації. Як видно, обидва підходи до сучасних проблемам дизайну - проблеми культурної ідентичності та еко-логічної - глибоко взаємопов'язані і можуть бути зараховані до сфери екології культури.
16. Школа Раєвської-Іванової в Харкові. Творчі та педагогічні концепції В. Єрмілова. Основні принципи та особливості підготовки фахівців-дизайнерів в Україні.
Розвиток художньо-промислового освіти в Харкові в Наприкінці XIX-го - початку ХХ-го століть пов'язано, головним чином, з діяльністю двох навчальних закладів - школи малювання М. Д. Раєвської-Іванової і Харківського технологічного інституту. У 1869 році з ініціативи М. Д. Раєвської-Іванової (1840-1912) була створена третя в Росії (після училища технічного малювання Строганова в Москві і Центрального училища технічного малювання барона Штігліца в Петербурзі), приватна школа малювання. В першу чергу, школа Раєвської-Іванової давала основи творчої кваліфікації і дозволяла оволодіти учням в досконало тим чи іншим ремеслом. Навчальний процес був організований таким чином, що на базі художньої академічної підготовки (живопис, скульптура, композиція, анатомія) навчали принципам проектної діяльності (створення театральних декорацій, креслення частин машин і механізмів, архітектурне креслення). 
Розпочатий період підйому промисловості суттєво впливав і на процес навчання. завдання, передбачені в навчальній програмі, орієнтувалися на виконання реальних замовлень для промисловості: розробка меблів, залізних і чавунних решіток, ліхтарних стовпів, консолей для світильників та іншого.
Наприкінці ХІХ-го століття зріс інтерес до національної самоідентифікації в творах художньої промисловості, що було характерно для всіх європейських культур. У зв'язку з цим дуже велика увага приділялася освоєння національних мотивів, зокрема орнаменту, в процесі навчання і їх подальшій переробці. Школа не обмежувалася тільки проведенням навчального процесу, її педагоги та кращі учні виконували реальні замовлення по створенню промислових зразків, підготувавши з часом грунт для поступового перетворення харківської школи в провідну вищу школу дизайну України.
У 1896 році відбулася передача школи у відання міських властей, що призвело до втрати художньо-промислової спрямованості школи та її поступового перепрофілюванню на підготовку художників станкового мистецтва.
Статут школи Іванової-Раєвської (основана1868 р)
9. Класи загально-малювальні складаються з: 
I- го класу. Рисовка карандашем з оригіналів плоских орнаментів. 
II-го класу. Рисовка карандашем геометричних тіл з натури. 
III-го класу. Рисовка карандашем і тушшю ваз і орнаментів з гіпсу. 
IV-го класу. Рисовка карандашем гіпсових бюстів і голови з натури. 
V-го класу. Рисовка карандашем з гіпсу цілих фігур, живопис олійними фарбами з живої натури. 
Примітка: 
Проходження загально-малювальних класів в їх послідовному порядку обов'язково в усіх учнів і учениць школи.
Творчі концепції ВХУТЕМАСу зробили великий вплив на розвиток дизайн-освіти в Україні. Одним з його фундаторів став відомий представник українського авангарду 20-х - 30-х років Василь Єрмілов. В 20-ті роки найбільш яскраво розкрився його універсальний талант, спрямований, в першу чергу, на «конструювання» довкілля. Основний принцип творчості В. Єрмілова - створення принципово нової функціонально обгрунтованою форми, а не її просте прикрашення. В 1921 році в Харкові створюється вища художня школа - Художній технікум, подібний ВХУТЕМАСу. З 1922 року Єрмілов веде майстерню графіки (із 1925 —разом із Падалкою). Однак художні амбіції Єрмілова виходять далеко за межі графічної сфери, адже він затребуваний як художник широкого діапазону, що сприяє високій самооцінці. Позитивний настрій, навіть трохи хвацький, домінує в його фотопортретах даного періоду.
- Пора мистецтву організовано влитися в життя; 
- Геть мистецтво, як яскраві латки на бездарної життя людини 
імущого; 
- Геть мистецтво, як дорогоцінний камінь серед брудної темної 
життя бідняка; 
- Геть мистецтво, як засіб піти від життя, в якій не варто 
жити; 
- Людина, що організувала своє життя, роботу і самого себе, є 
сучасний художник; 
- Життя, свідома й організована, вміє бачити і 
конструювати, є сучасне мистецтво; 
- Працювати для життя, а не для палаців, храмів і музеїв.
17. Діяльність піонерів російського дизайну О. Родченко, В. Татліна, Є. Лисицького та інших по створенню ВХУТЕМАСа-ВХУТЕІНа.
Метою ВХУТЕМАСа була "підготовка художників-майстрів вищої кваліфікації для промисловості, а також інструкторів та керівників для професійно-технічної освіти". 
Структура ВХУТЕМАС була унікальною. Він складався з восьми спеціалізованих факультетів: архітектурного, деревообделочного, металообробного, полігра-фического, текстильного і керамічного, а також чисто художніх факультетів - живописного, скульптурного.
. Піонери радянського дизайну в своїх пошуках засобів художньої виразності звертались насамперед до конструкції. В матеріалі пропедевтичних вправ вони бачили не тільки певну фізичну субстанцію - глину, гіпс, масло, гуаш, акварель і т. Д., Але й елементи побудови форми - обсяги, площини, лінії, які ставали засобом побудови конструкції. І вже через конструкцію виражалася художня ідея дизайнерського проекту.
Художники-виробничники, що викладали у ВХУТЕМАСе, ставили перед собою завдання безпосередньо готувати фахівців нового профілю, покликаних перетворювати предметно-просторове середовище.
Перші два роки навчання, коли студенти отримували общехудожественного освіту, були названі Основним відділенням. У процесі формування цього відділення було зроблено чимало цінних методичних знахідок. Цей курс, поряд з вступним курсом «Баухауза», по суті передбачив всі аналогічні курси сучасних дизайнерських шкіл. Так, пропедевтическую дисципліну «Простір» вів архітектор Н. Ладовський. До 1920 р в московській архітектурній школі навчання студентів починалося з освоєння класики, студіювання ордерів. Ладовский запропонував іншу методику початкового навчання студентів, замінивши вивчення класики освоєнням основних «елементів архітектури»: форми, маси, ритму, простору і ін. На відміну від традиційної методики вивчення класичних ордерів це був метод від абстрактного до конкретного. Ладовський вважав, що на перших порах не треба перевантажувати учнів відомостями, фактами та архітектурними деталями. Він розвивав у студентів механізми мислення та уяви, змушував їх оволодівати логічними і образними моделями. Такий метод розвитку творчого мислення давав свої результати - в учнів Ладовского швидко розвивалося образно-просторову уяву. Ще багато чого не знаючи, вони проте створювали оригінальні проекти.
Дисципліну Об'єм розробляли три скульптора - Б. Корольов, А.Ломінскій і А. Бабічев. Новий метод преподава-ня використовував досягнення кубізму. Студентам пропонувалося вирішувати абстрактні завдання на об'ємну композицію із заданими властивостями (наприклад, висловити динаміку, показати взаємопроникнення тіл і т. Д.), Використовуючи визначений-ний набір предметів (куля, куб, циліндр, конус і ін.). Давалися й такі завдання: створити абстрактну композицію з набору різних елементів (наприклад, площину, циліндр, трос, дріт), використовуючи, зокрема, і співвідношення різних матеріалів. Поступово дисципліна «Обсяг» звільнилася від впливу кубізму і стала фактично якоїсь абстрактній підготовкою до міжфакультетську викладанню скульптури. Ставилося завдання розвинути у студента пласти-тичне почуття. Головну задачу бачили в тому, щоб навчити мислити 8 обсязі всіх студентів незалежно від того, на який факультет ° ні орієнтувалися.

З 1923 р на Основному відділенні ВХУТЕМАСа пропедевтична діс¬ціпліна «Колір» вивчалася як допоміжна по відношенню до загальних художнім дисциплінам. У ній теоретично і практично вивчалися природа кольору і закони поєднання кольорів на основі оптики. Студенти вивчали різницю між змішуванням фарб і квітів, вчилися знаходити взаимодополнительностью колір до даної шкалою, отримували знання про яскравості, насиченості, тоні, тяжкості кольору, про взаємовідносини між кольором і площиною. Вивчалося і взаємодія квітів в просторі. Значний вклад у розробку курсу «Колір» внесли А. Веснін, Л. Попова, Г. Клуцис.
А. Родченко вів дисципліну «Графіка», основу якої становив курс графічної конструкції на площині. Тут Родченко розробляв нове уявлення про лінію як про елемент, що дозволяє «конструіро¬вать і творити». Багато уваги він також приділяв фактурі. У процесі виконання завдань студенти освоювали прийоми використання і возмож¬ності пульверизатора, трафарету, преса, валика.
На факультеті з обробки дерева і металу викладали А. Родченко, Ель Лисицький (Лазарь Маркович), В.Татлін та інші представники Виробничого мистецтва. Ведучими принципами їх роботи були: економічність матеріалів і конструкцій, раціональність використання простору, багатофункціональність і мобільність виробів. Категорично відкидалося всяке поверхневе прикрашення. Велика увага зверталася на гігієнічність речей. Багато з їхніх принципів стали згодом канонічними для дизайну.
Який очолював металлофакуль-тет А. Родченко писав: «Поставив перед собою завдання випустити конструктора для нашої промисловості по художньо-технічної обробки металу, аж до внутрішнього обладнання автомобіля і аероплана: конструктора-художника з творчою ініціативою і технічно подго¬товленного». Це, по суті, вже була програма підготовки перших радянських дизайнерів.
Першими навчальними завданнями з конструювання були проектування найпростіших повсякденних речей: ложка, дверна ручка, каструля, праска, ножиці, підкова. На думку А. Родченко, потрібно навчитися в найпростішої повсякденну річ проявити творчий підхід, знайти оригінальне і разом з тим раціональне рішення конструкції та форми з тим, щоб потім це рішення можна було багаторазово відтворити в промислово-сті.
На металообробному факультеті протягом 10 років професійної підготовкою керував А. Родченко. Розроблену ним концепцію проектування можна розглядати як одну з ранніх систем дизайн-освіти.
Серед завдань, які А. Родченко давав своїм учням, були наступні: спростити існуючу річ, тобто зняти з неї прикраси, виявити конструкцію, прибрати непрацюючі частини і т.д. Поліпшити існуючу річ - зробити її зручнішою, може бути, функціональної, по-новому вирішити колір і матеріал. Розробити нові форми речей, виходячи з найбільш промислових, масових способів виготовлення, використання масових матеріалів і т.д. Запропонувати нову річ або комплекс речей з новими соціальними функціями - наприклад, обладнання хати-читальні, радянського кооперативу, гуртожитки радгоспу і т.д.
Художня сторона творчості проявилася, передусім, як винахідницька діяльність, спрямована на пошуки оригінальної, функціонально і технічно виправданою конструкції.
Найбільш яскраво проявили себе в графічному дизайні того періоду А. Родченко і Л. Лисицький. Їх шрифтові композиції, колажі, фотомонтаж і плакатна графіка є важливою частиною спадщини світового дизайну. Художники створювали і інші проекти, роблячи відкриття в різних суміжних областях діяльності: нові принципи організації виставкових стендів, архітектурних ансамблів і хмарочосів, типовий меблів та ін. Були реалізовані пізніше. 
У 1925 р на деревообробному факультеті почав викладати який повернувся з Берліна Ель Лисицький. Тісно пов'язаний з архітекторами, він брав участь в розробці зразкових проектів будинків-комун. Студенти під його керівництвом виконували проекти вбудованих меблів. Унікальними стають його нереалізовані проекти в сфері архітектури та теорії містобудування. Особливу цінність ці проекти представляють сьогодні, коли запорукою успішного розвитку міста є урбанізація і правильно розроблена міська політика.
Комплексний підхід до створення об'єкта був головним у мистецькій програмі В. Татліна, що викладав культуру матеріалу. Він вчив студентів враховувати і функціональний, і органічний чинники.
Татлін вважав, що саме художник, що прийшов в техніку - завдяки особливостям своєї професії, здатності до синтезу, новизні своєї «точки зору» на явища техніки, - здатний «влити нове життя в усталені методи техніки» і дати рішення, недоступні порізно ні інженеру, ні «чистому» художнику.
18. Баугауз – школа нового типу. Основні етапи розвитку Баухауза (Веймар-Десау-Берлін).
Баухауз - найбільше явище у світовій художній культурі, широко відома архітектурно-художня школа, одна з основоположників сучасного формоутворення в дизайні, пропагувала простоту і раціональність форм, краса і художня виразність яких повинна витікати з їх практичної корисності.
Баухауз - найбільше явище у світовій художній культурі, широко відома архітектурно- художня школа, одна з основоположників сучасного формоутворення в дизайні, пропагувала красу і раціональність форм, художня виразність яких повинна витікати з їх практичної корисності. [2] 
Основні риси Баухауза, які виділяє теоретик дизайну Лакшмі Бхаскаран: 
- Відмова від орнаментальності на користь функціональності; 
- Переважання асиметрії; 
- Підпорядкування форми функції. [3]
У 1919 році, в рік заснування Баугауза, повоєнна Німеччина відчула серйозну економічну кризу. Прагнення країни, що відстала від багатьох інших, з виходом на арену боротьби за ринки, спонукало всерйоз звернутися до проблеми якості та конкурентоспроможності промислової продукції. Рівень їх був такий низький, що уряд Великобританії в цілях обмеження міжнародної торгівлі зажадало обов'язкового проставлення на німецьких товарах знака "Зроблено в Німеччині", впевнене, що тим самим відверне англійського покупця. Все це створювало об'єктивні умови пошуку нових принципів формоутворення промислових товарів, здатних вплинути на зміни цієї ситуації. 
З іншого боку, Жовтнева революція в Росії, а за нею листопадова революція 1918 року в Німеччині викликали активізацію творчої діяльності, спрямованої на пошук нових революційних ідей, активізацію політичної діяльності, в якій брали активну участь художники, представники інтелігенції. Незважаючи на те, що в питаннях мистецтва і світогляду піонери руху «Баухауз» і не дотримувалися єдиних думок, все ж вони своїми соціально певними цілями чинили сильний вплив на духовні суперечки в галузі мистецтва того часу. Неминуче це вело до зіткнень з формувались реакційними силами реставрації Німеччини. З перших днів свого існування Баухауз змушений був відбиватися від нападок консервативного міщанства, шовіністів і недобитків скинутої монархії. Після шести років перебування у Веймарі Баугауз змушений був в 1925 році евакуюватися в більш дружній Дессау. Але й тут через сім років захопивші міську владу нацисти витісняють його. У 1932 році Баухауз змушений перебратися до Берліна, де він після перемоги фашизму в 1933 році назавжди припиняє своє існування.
Баухауз у Веймарі (1919-1925 рр). в результаті злиття та реорганізації існуючих тут Школи вишуканих мистецтв та Академії прикладних мистецтв як державний навчальний заклад нового типу.
Засновником і першим директором Баухауза був берлінський архітектор Вальтер Гропіус (1883-1969). 12 квітня 1919 пропозиція Гропіуса отримала схвалення тимчасового уряду ваймарского республіки і знову утворена школа, яка отримала статус "Державний Баухауз у Веймарі". У програмі Баухауза Вальтером Гропіусом була поставлена мета створити справжнє співдружність учителів та учнів, зібрати воєдино всі види художньої творчості за подобою середньовічних спільнот будівництва храмів - майстрів, підмайстрів і учнів: архітекторів і каменярів, скульпторів і живописців, різьбярів по каменю і дереву, теслярів і столярів, майстрів вітража. Їх згуртовувала спільна праця зведення та прикраси собору, яка відбувалась деколи десятиліттями і більше, праця над об'єктом, специфічними властивостями якого були духовний сенс і цілісність. Вони накладали особливий відбиток на весь побут і систему відносин усередині цих співтовариств, які в Німеччині називалися "Баухютте" ("хижа будівництва", звідси і назва "Баухауз").
пафос першої програми Баухауза, в якій, зокрема, говорилося: «Кінцева мета будь-якої художньої діяльності - будівля! Прикраса його було колись найважливішим завданням образотворчих мистецтв, і вони були невід'ємною частиною архітектури. Сьогодні вони перебувають в замкнутій відособленості, з якої можуть вийти завдяки лише спільної і взаємопроникають діяльності всіх творчих працівників. Архітектори, скульптори і живописці повинні заново визнати і навчитися розуміти розчленовану форму споруди в єдності всіх його частин; тільки тоді вони наповнять свої твори тим архітектонічним духом, який був загублений ними в салонному мистецтві. 
Архітектори, скульптори і живописці, ми знову повинні повернутися до ремесла! Немає більше «мистецтва як професії». Не існує принципової різниці між художниками і ремісниками. Художник лише як вища ступінь ремісника. Милістю Божою в рідкісні хвилини просвітління або під натиском волі може розцвітати небачене мистецтво, але закони майстерності обов'язкові для кожного художника. Тут джерело істинного формотворчества. 
Отже, ми утворюємо нову гільдію ремісників без класових відмінностей, які спорудили б непереборну стіну між ремісниками і художниками! 
Ми хочемо разом придумувати і створювати нову будівлю майбутнього, де все зіллється в єдиному образі: архітектура, скульптура, живопис, будівля, яка, подібно храмам, возноситься в небо руками ремісників, стане кришталевим символом нової, прийдешньої віри ».
За цією програмою при всіх труднощах повоєнних років було розпочато створення школи нового типу. Були запрошені відповідні педагогічні кадри, почали створюватися майстерні і отримали розвиток навчальні програми. Перші роки були роками педагогічних і художніх пошуків та експериментів.
Навчання в Баухауз починалося з вступного курсу, на якому учню потрібно було отримати ряд навичок, які давали йому можливість навчитися поводженню з матеріалами, формою, кольором. Цей вступний курс був обов'язковий для всіх, і лише той, хто закінчував його з успіхом починав вивчення спеціальних предметів в майстернях меблів, кераміки, металу, текстилю, настінного живопису, сценічних декорацій, графічного і фотографічного мистецтва. 
Вступний курс Вальтер Гропіус доручив вести молодому художнику Іоганесу Іттен. Під час педагогічної діяльності в Відні Іттен розробив абсолютно новий метод в області сприйняття кольору, простору та композиції. Цей незвичайний метод обурював обивателів протягом усього часу існування Баухауза. І. Іттен виклав у своїх знаменитих книгах про колір і форму, виданих на багатьох мовах. Його система покликана не пригнічувати особистість, а допомагати художнику вибрати свій шлях, не втрачаючи впевненості у своїх силах. Як і в російському ВХУТЕМАСе, І. Іттен, разом з іншими творцями Баухауза, прагнув подолати старий Вузькокорпоративний підхід в навчанні художників, розвинути у них майстерність вільного володіння формою і кольором як основними, універсальними інструментами образотворчоготворчості [1]. 
Виходячи з того, що Баухауз був, перш за все, навчальним закладом, дослідник його історії так характеризує роль І. Іттена: «У період початкового існування Баухауза найбільш значною особистістю був художник і викладач мистецтва Йоганн Іттен. Так в самому короткому вигляді можна характеризувати світогляд цього художника і педагога. В останніх словах частини свого курсу, присвяченій вивченню мистецтва кольору, він критично постулює один з основних принципів концепції, більшою мірою звертаючись до глядача, ніж до художнику: «Для тих, хто в картинах П'єро делла Франчески, Рембрандта, Брейгеля, Сезанна і багатьох інших майстрів бачить лише їх матеріальну предметність і їх символічний зміст, назавжди будуть закриті двері в світ художньої сили і краси ».
У мальовничому творі виразні властивості кольору і форми мають узгоджене вплив. Трьом основним, первинним кольорам: червоному, жовтому і синьому, в межі відповідають три основних, первинних форми: квадрат, трикутник і коло.
Разом з Іттеном в Баухаузе з самого початку працювали німецький скульптор Герхард Маркс і Лайонел Файнінгер. У 1921 р до цієї групи приєднався художник Пауль Клее. Після цього все більше і більше людей приходило з абстракціоністських угруповань: спочатку - Оскар Шлеммер в 1921 р, потім у 1922р. - Василь Кандинський, а в 1923 г. - Моголі-Надь. Співпраця цих художників відзначено більш сильною тенденцією до абстрактного мистецтва і відображає стадії розвитку, через які пройшов Баухауз. Робота в майстернях велася під керівництвом майстра (педагоги відмовилися від академічних звань професорів) і була тісно пов'язана з її специфікою, вона включала: 
- Органічне формоутворення, що випливає з ремісничого майстерності; 
- Підготовку до здачі іспитів на звання підмайстра і майстри (останній - тільки для найбільш видатних учнів) за цеховим зразком, які приймаються Радою майстрів школи або спеціально запрошеними цеховими майстрами 
- Участь учнів в особистих роботах майстрів-викладачів; 
- Виконання учнями самостійних договірних замовлень.
Баухауз в Дессау 1925-1932 рр. Переїзд зі славного своїми культурними традиціями Ваймара в місто молоде авіаційної та хімічної промисловості Дессау відбувся навесні 1925 року.В Дессау, як пізніше зазначав сам Гропіус, зміцнилися ваймарского плани розвитку Баухауза і прояснилася їх соціальна значимість. Вони знайшли в чому своє завершення. Сталося подальше становлення педагогічної системи і розвиток формоутворення. Ясніше виразилося в навчальних курсах звернення до індустріального виробництва. Оформився новий освітній профіль - індустріальне формоутворення. Цей період характеризується також більш близьким контактом з промисловістю. Ділові зв'язки з промисловістю виражалися в тому, що нова школа давала промисловості зразки для виробництва: освітлювальну арматуру, килими, тканини і знамениту меблів зі сталевих труб.
Баухауз в Берліні 1932-1933 рр. Людвіг Міс ван дер Рое робить спробу врятувати школу в формі приватного інституту. Баухауз переселився в Берлін і влаштувався в порожній будівлі колишньої ^ телефонної фабрики. Майже весь викладацький пер¬сонал та студенти при-були в Берлін. З зміною місця з'явилися нові надії: можливостей у великому столичном місті було набагато більше, ніж в «глухий ду¬хоте маленького міста». Однак, після приходу фаші¬стской диктатури, доля Баухауз була вирішена наперед. 11 квітня 1933 поліція зробила обшук в будівлі школи під приводом, що тут знаходиться комуністична література. Присутні педагоги і студен¬ти, які не змогли пред'явити свої документи, були забрані в поліцію. Будівля була опечатано. 20 липня 1933 Рада освітян вирішив - як і колись у Ваймарі - Баухауз ліквідувати. 
19. Дизайн Італії. Своєрідність художньо-пластичної мови.
Схильність італійської художньої культури до авангардних форма, що реалізувалася в русі футуристів, отримала новий розквіт після другої світової війни. Економіка Італії переживає бурхливий розвиток і вона висувається в галузі дизайну на перший план, стаючи дизайн-нацією. 
Після другої світової війни в Європі на перший план в галузі дизайну висувається Італія, економіка якої переживає бурхливий розвиток. Італія, нічим особливим в області дизайну до війни не виділялася, а стала, дизайн-нацією.
В післявоєнний час Італія однією з перших усвідомила необхідність забезпечити споживача естетичними та комфортними необхідними для життя предметами. Всі сили були зосереджені на розвиток промисловості країни. На хвилі післявоєнного відновлення Італії і зародився бренд - «італійський дизайн». І вже в середині 50-х Європа і Америка носили італійські костюми, їздили на італійських моторолерах «Веспа» і «Ламбретта», пили каву з італійських кавоварок, спроектованих Джованні Понті. 
Помітно ставало взаємодія в меблевій промисловості художньої креативності та традицій невеликих гнучких сімейних підприємств, що призвело в результаті до динамічних і індивідуальних форм, які стали зразками дизайну крісел і столів. 
Спеціального дизайн-освіти в довоєнній і післявоєнній Італії не було, більшість італійських дизайнерів з освіти були архітекторами.
У шістдесяті роки італійське економічне диво досягло свого апогею. Після відновлення економіки стрімкий розвиток отримала техніка. Число електричних приладів, телевізорів, стереоаппаратуру і т.д. постійно зростала. Все більше сімей набувало автомобіль. Збільшилася тенденція придбання власного будинку. 
Розвиток техніки і зростання добробуту населення надавали в свою чергу вплив і на дизайн. На відміну від п'ятдесятих, італійський дизайн через десятиліття інтенсивного економічного розвитку країни був вже не стільки спрямований на мистецтво, скільки на науку, техніку і сучасні методи виробництва.
В Італії виникла концепція «Bel Design», яка приймалася впливовими виробниками, була раціональна і предметно орієнтована. Однак італійський дизайн все ж мав дещо інші ціннісні орієнтири. Якщо назви моделей німецького «Брауна» несли, перш за все, певні технічні поняття, (як тюнер «TS-45»), то портативна друкарська машинка, Етторе Соттсасса для італійської фірми «Оліветті» (1969 р), називалася жіночим ім'ям «Валентина », а відомий складаний стілець Жанкарло Піретті -« Плія ». Предмети розумілися як індивідуальні особистості і могли символізувати певний статус. Предмети стали об'єктами дизайну. Таке розуміння дизайну було особливо важливим для орієнтованої на експорт італійської економіки. 
Другим важливим аспектом було розуміння дизайну як галузі культури. Такі великі підприємства, як «Оліветті» або «Фіат», співпрацювали з відомими дизайнерами. В Італії виникла професія дизайнера-консультанта, які активно і незалежно діяли в якості радників та консультантів у різних фірмах. Ідея фірмового стилю (Corporate Identity) отримала в Італії широкий культурний розмах.
Крім того, дизайн в Італії був не тільки спеціальністю інженерів, але і рівною мірою архітекторів, філософів, письменників.
Третя особливість італійського дизайну - «радість експерименту» -, пов'язана з пластмасами, що з'явилися з середини 60-х рр. і пропонувати нові, майже безмежні можливості формоутворення. Італія стала лідером нових починань в дизайні. 
 Намагаючись пояснити успіх італійського дизайну, журналісти називали різні причини. Головним, безумовно, було те, що виробники зробили ставку на дизайнерів і дали їм повну свободу. На такі небачені форми, незвичайні матеріали і технології не насмілювалися фабрики інших країн. 
З цього часу Італія стала Меккою європейського дизайну. Тепер саме італійські дизайнери і марки почали задавати тон у світовому дизайні. Торжество цього нового явища було закріплено в 1972 році, коли в Музеї сучасних-ного мистецтва в Нью-Йорку пройшла виставка «Італія: Новий внутрішній пейзаж», що виявила лідируюче становище італійського дизайну в світі. На виставці можна було побачити «майнстрімдізайн» і «антидизайн», елегантність і експеримент, класику і провокацію. Виставка показала такі якості італійського дизайну як відкритість і доступність, які його характеризують досі.
Група "Мемфіс" була заснована в Мілані в 1981 році Етторе Соттсассом (Ettore Sottsass), Андреа Бранци (Andrea Branzi) і Мікеле де Лукки (Michele De Lucchi). Спочатку група існувала як відділення студії "Алхімія" - галереї експериментальних робіт, не призначених для промислового виробництва
Італійський дизайн продовжує рухатися по новаторському шляху, не боячись експериментів і провокацій. В порівнянні, з традиційністю і послідовністю, що притаманні, наприклад, скандинавському стилю, історії іта-льянского дизайну характерна постійна зміна стилів і напрямків. 
Але є головні особливості, властиві італійському дизайну, в не залежності від часу і панівного стилю, серед них - яскравість ідей, відкритість до досліджень і експериментів, сміливість у використанні нових матеріалів. В італійському дизайні вкрай високий емоційний аспект, об'єкти, створені італійськими майстрами надзвичайно «людяні», їм властива іронія, чуттєвість, провокація, часто вони несуть якийсь підтекст, закладену дизайнером думку. 
Проектуючи оригінальні, часом, гострі і радикальні речі, італійські дизайнери ніколи не забувають про їх функціональності і комфорті. «Людина, що створює виріб, значить набагато менше, ніж та користь, яку воно прин-сет. Головне, щоб воно було потрібно людям і вийшло доступним всім », - вважав Акілле Кастильони, один з вели-чайших дизайнерів Італії. Такі традиційні цінності, як зручність, комфорт, практичність поєднуються в итальян-ському дизайні з бажанням і навіть потребою дивувати і радувати. «Завдання дизайнера в тому, щоб викликати зацікавленість, доставляти радість і розбурхувати почуття», - говорив майстер. «Предмети повинні покращувати наше життя, додавати їй більше тепла, більше кольору, більше відчуттів. Мені здається, чим більше цим наділений предмет, тим краще. На мій погляд, призначення дизайну в майбутньому - це саме покращувати психологічний стан людини, не тільки робити життя зручним, а й радісним ", - вважає Пеше. 
20. Становлення організаційних форм дизайн-діяльності в США. Комерційний дизайн. Стайлінг.
Дизайн в Америці виник пізніше, ніж у Європі, але саме там він отримав найбільш широке поширення, міцно вкоренився в економіці та промисловості. Сам термін «індустріальний дизайн» був запропонований в Сполучених Штатах Америки Джозефом Сінеллом в 1919 р, коли професія дизайнера в цій країні ще не з'явилася і коли Америка була ще дизайнерської провінцією. 
Час, коли Америка «привезла» дизайн з Європи, може бути вказаний досить точно. Це 1925, знаменита Міжнародна виставка сучасного декоративного і промислового мистецтва в Парижі, яка підвела перші підсумки розвитку естетики функціоналізму в післявоєнній Європі. На паризькій виставці можна було побачити спеці-ний павільйон Ле Корбюзьє з функціональної меблями, виконаної ним спільно з Шарлоттою Перріан, проекти автомобілів, па-Вільоне Баухауза, що містить роботи Гропиуса і його учнів. На виставці також знаходився павільйон Радянського Союзу, споруджений за проектом архітектора Костянтина Мельникова, в якому були представлені інтер'єри, меблі, а також інші роботи Родченко. Американці не брали участі в цій виставці. Міністр торгівлі Герберт Гувер після консультації з промисловцями повідомив, що Америка не може представити «зразки сучасного та оригінального дизайну», як того вимагали умови оргкомітету виставки. Бізнесмени ж прислали своїх представників з чітким завданням: перейняти в Європі все що можна для удосконалення американського комерційного мистецтва. 
Ні Ле Корбюзьє, ні Гропіус, ні Мельников, ні Родченко, займаючись дизайном, не думали про торгівлю. Але саме про неї помишляли на паризькій виставці 1925 американці, серед яких був і Норман Белл Геддес, який став піонером американського дизайну. 
Норман Белл Геддес став проектувати речі, не розраховуючи на їх втілення в промисловості. Може бути, по-цьому він і зумів, вдох¬новленний прикладом європейців, вирішити одну з найскладніших проблем, а саме проблему есте-тичного освоєння нових індустріальних форм. До нього, але на іншому технічному матеріалі цю задачу вже вирішували європейські та російські архітектори і художники. Геддес естетично освоїв обтічні форми, ті самі, під знаком яких декількома роками пізніше і народився дизайн. Саме Геддес проектував обтічні кораблі, літаки ще до того, як вони були освоєні промисловістю. 
Передумови виникнення американського дизайну: Швидкий технічний прогрес, розвиток масового виробництва + відсутність глибоких національних культурних традицій. Один з двигунів американського дизайну - реклама, рекламний плакат. Розвиток американського дизайну пов'язано насамперед з бажанням продати товар (стайлінг - чисто зовнішнє облагороджування предмета). 
з наближенням кризи 30-х рр. виробники стикалися зі зростаючими труднощами при продажу своїх товарів. Саме криза показала, що стабільність економіки визначається споживанням не тільки ексклюзивних дорогих виробів, а й збутом масової продукції, що прибуток забезпечується не тільки високими цінами, але і оборотом капіталу за рахунок продажу наймасовішого середньому споживачу. Але цей ринок був уже насичений продукцією і, щоб утримати рівень споживання, потрібно було якось забезпечувати зміну цієї продукції, і чим частіше, тим краще. Бізнесмени стали наймати художників, графіків і навіть театральних декораторів для додання своїм товарам зовнішнього вигляду, який привертав би покупців. У період кризи виробники стали все більше уваги приділяти дизайну продукції: спочатку як засобу боротьби зі своїми прямими конкурентами, а пізніше - як способу відновлення здорової економіки в країні.
Дизайн США вивезений з Європи (Паризька виставка, 1925 г.) - стиль Ар Деко.
Характерні риси стилю ар деко: 
-створення ілюзії благополуччя; 
-використання цінних і дорогих матеріалів (слонова кістка, перламутр, бронза, екзотична деревина); 
-орієнтація на декоративність, монументальність; 
-інтерес до екзотики; 
-в пізньому ар деко - використання прийомів формоутворення Баухауза в чисто декоративних цілях;
 -контрастние колірні поєднання, енергійний, сухуватий, різкий жіночий образ у графіку. 
В американському варіанті ар-деко вилився в наступні стилі: 
Обтічний стиль (streamlined) -пізній відгалуження ар деко. Для нього характерне захоплення прогресом і високими швидкостями, використання обтічних каплеподібних форм, які прийшли з авіації, при проектуванні предметного середовища. 
Хмарочосний стиль - використання елементів композиції хмарочоса - нового американського символу, таких як прагнуть вгору ступінчасті композиції, в дизайні предметного середовища та рекламі. 
Норман Белл Геддес, Уолтер Дорвін Тіг, Раймонд Лоуі та Генрі Дрейфус, піонери цієї професії, забезпечили собі успіх завдяки своїм незаурядним практичним даруванням. Поєднавши в собі такі якості, як терплячість вченого і уява художника, кожен з них проробляв незліченні досліди, долаючи технологічні труднощі і замінюючи потворність красою і доцільністю. 
[image: http://pics.livejournal.com/lord_k/pic/001pckex][image: http://www.membrana.ru/storage/img/7/7bx.jpg]Вислів архітектора Луїса Салливена «форма слідує за функцією», що стало гаслом функціоналізму, на практиці довело свою справедлівость. Виставка «Мистецтво в дії», влаштована в 1934 р в Музеї сучасного мистецтва в Нью-Йорку, наочно показала, наскільки глибоко промисловий дизайн проник в усі галузі американського виробництва. 
Піонери американського дизайну: 
[image: http://pics.livejournal.com/lord_k/pic/001p785d]- Норман Бел Геддес - театральний художник, шанувальник обтічних, аеродинамічних форм, що відображають прогрес з його високими швидкостями. Проектував транспортні засоби та побутову техніку. Відома робота - сервіз для коктейлю  "Хмарочос". 
[image: http://unipack.ru/user_files/file0237.JPG]- Уолтер Тіг - художник-графік, журнальний ілюстратор. Також послідовник обтічного стилю. Співпрацював з фірмою Кодак, спроектував фотоапарати з пластмаси. 
- Раймонд Лоуі. Отримав літературне та інженерну освіту, починав як ілюстратор в журналах мод. Проектував побутову техніку, локомотиви, автомобілі, фірмові стилі (Лакі Страйк, Кока-Кола, розробка інтер'єру для американської орбітальної станції «Скайлеб».). Бував в Росії, брав участь у створенні дизайну автомобіля Москвич, фотоапарата Зеніт. Заснував власну ДИЗАЙН-БЮРО В 1930 РОЦІ, а з 1944 року компанія стала нази  ватися Raymond and Loewy Associates. До 1950 року вона стала одним з найбільших дизайн-бюро в Америці
[image: http://mebelnavoi.com/uploads/posts/2012-12/1354383289_genri-dreyfuss-henry-dreyfuss-1904-1972.jpg][image: http://www.dailyicon.net/magazine/wp-content/uploads/2008/09/iron01dailyicon.jpg]- Генрі Дрейфус починав як театральний художник. Для його проектів характерні стійка, декілька статична композиція і виразність фактури самого матеріалу, його забарвлення. Приділяв велику увагу ергономіці. Його найбільшими роботами 30-х років стали, холодильник статичних прямокутних форм з дверцятами на накладних петлях у верхній частині лицьової панелі ("Дженерал електрик", 1938), арифмометр (1933), проекти форм шин і колісних спиць (1937) і ін. Телефонний апарат для фірми "Белл" ("Моде  ль 500", 1937). 
Європейські дослідники, розкриваючи специфіку дизайну США, підкреслюють насамперед його комерційний харак-тер, основною лінією американського дизайну вважають прагматизм. На думку А. Хальден, «в 30-ті роки нові ідеї та но-вая етика дизайну прибутку в США з емігрантами з Європи," хороший дизайн "став концепцією». І дійсно, аме-ріканци, сприйнятливі до нових ідей, запозичили багато досягнення своїх колег. Тим більше що у них не було потужної теоретичної бази, подібної Баухаузу в Німеччині і виробничому мистецтву в Радянській Росії; вони були роз'єднані, працюючи в незалежних дизайнерських бюро. Але пильніше вивчення історії становлення і розвитку дизайну США дозволяє виявити особливий внесок американців в проектну культуру дизайну, в систему цінно-стей професії. 
У 1944 р в Нью-Йорку Г. Дрейфус, У. Д. Тіг і Р. Лоуи організували Товариство промислових дизайнерів. Мета його формулювалася як «збереження на високому рівні етичних норм професії, що розвивається та заохочення навчання дизайнерів». Строгий етичний кодекс багато в чому сприяв утвердженню авторитету професії. Нових членів приймали залежно від рівня кваліфікації. Саме принципи професійної етики виступили в США основою об'єднання фахівців нової професії
В США, які першими відчули кризу перевиробництва в кінці 20-х рр., Дизайн почав розвиватися як комерційна служба. 
Комерційний дизайн - це перш за все створення споживчої цінності товару. Дизайнери вміють робити це завдяки смаку, знанню ринку, утворенню і, не в останню чергу, рекламі. Кращим прикладом тут є діяльність Раймонда Лоуї, який ніби символізує собою весь цей напрям, будучи одним з найвідоміших дизайнерів світу і піонером комерційного дизайну. 


21. Втілення національної своєрідності у дизайні Фінляндії.
[bookmark: _GoBack]Розвиток дизайну почалося в Фінляндії вже наприкінці ХIХ століття і протягом цього часу почала складатися своя скандинавська філософія дизайну, яка і привела до сучасного фінського дизайну, конкурентному і займаючому одне з провідних місць серед країн, що лідирують в цьому напрямку. Розвиток дизайну завжди пов'язане з розвитком економіки, і без державної підтримки дизайн не здатний зайняти того місця, яке він займає сього-дня. 
Стратегія сучасної Фінляндії - вивести фінський дизайн у світові лідери і, відповідно, бути конкурентоспроможними на ринках світу з продажу своїх товарів і послуг. 
По-перше, йде успішний розвиток освіти в галузі дизайну, який є частиною бізнес-освіти, 
по-друге, йде просування дизайну в середній і малий бізнес шляхом створення нових центрів для спільної роботи по взаємодії нових технологій та дизайну з урахуванням світових напрямків, 
по-третє, включення дизайну в стратегію свого бізнесу, тим самим, забезпечуючи ще кращу якість своїх послуг і товарів. 
Фіни люблять свої речі, які відповідають їх північному смаку, менталітету і поняттю стильного і досконалого, але і в інших країнах теж люблять фінську продукцію і хочуть скористатися фінськими послугами, значить, вони відповідають загальному стандарту красивого і якісного. 
Фінська естетика дизайну народилася не на порожньому місці: фінське північне житло і його оздоблення вже відповідало тим лініям, кольором, формою, матеріалу ..., які і поклали основу тієї сучасної естетики дизайнерської майстерності. Саме звідти прийшли і сьогоднішні фінські меблі, які так полюбилися світу, зі знанням структури дерева і благородства його як матеріалу. І такі відомі фіни, як Альвар Аалто, художник-дизайнер, став класиком в області дизайну по дереву. Не менш талановитий і Ееро сарина, створивши свої дерев'яні художні моделі, зокрема, стілець-тюльпан. 
Дизайн має глибоке коріння в культурі Фінляндії. Фінський дизайн став популярний в 1950-х, коли нові методи масового виробництва і недорогі матеріали дали поштовх розвитку нордичного дизайну, концепція якого полягає у створенні гарних і одночасно функціональних предметів ужитку, доступних всім. Сьогодні дизайн в Гельсінкі проявляє себе всюди: від міської архітектури, зовнішнього вигляду і способу життя столичних мешканців до стилю, в якому фінські компанії заявляють про себе на весь світ. 
[image: http://files7.adme.ru/files/news/part_69/690005/5605355-R3L8T8D-650-354.png]Сучасні дизайнери Фінляндії 
[image: http://www.puredesign.fi/assets/New/VesmanenPureDesignMilano2013BUREAU2.jpg]Вірпі Вессанен-Лаукканен створює майже казкові твори, а саме, сукні. І робить вона це з строкатих обгорток з під цукерок. Робота може тривати роками. Також Вірпі кол  екціонує ляльок, займається фотографією. Також дизайнер веде викладацьку діяльність: знайомить дітей і дорослих з мистецтвом в школах і вищих навчальних закладах. З 1983 року Вірпі приймає участь у виставках як в Фінляндії, так і за кордоном. Пише статті про художнє виховання. Фінка Вірпі Вессанен-Лауканен вирішила зробити повсякденні поїздки людей яскравими і радісними. Для цього вона прикрасила сидіння автобуса мереживами, матеріал для яких вона знайшла на барахолках.
Еса Весманен - молодий дизайнер інтер'єру. Еса Весманен спеціалізувався на вивченні історії кухонних примі-щень та їх створенні. 
[image: http://www.bigactive.com/classes/img/largeimg.php?f=/items/illustration/klaushaapanaemi/generalportfolio/printgivy.jpg]Клаус Хаапаніемі - графічний дизайнер року 2008 на думку Асоціації дизайнерів Ornamo і Grafia за інновацію, художню цінність. Дизайнер живе і творить в Лондоні. Займається тим, що малює комікси, ілюструє книги і шановні журнали. Також ство  рює принти для провідних представників світу моди. Серед них Cacharel, Diesel, TopShop, Levi's. Клаус Хаапаніемі активно бере участь у виставках в Гельсінкі, Сеулі, Осло, Лондоні. На стиль дизайнера вплинули такі явища культури, як фінські національні традиції, Калевала, слов'янська і японська культури. 
архітектура 	
Процес усвідомлення національної самостійності, торкнувшись всі області фінської культури, став основою для фор-мування національної художньої школи 19 в. В архітектурі та живопису відроджувалися традиції народного ремесла, дерев'яного різьблення, середньовічної монументального живопису і зодчества, характерним стало звернення до тем національної історії та фольклору. На початку 20 в. у фінській архітектурі яскраво проявився національний романтизм, що зміцнив зв'язок між будівлею і його природним оточенням. Самі будівлі відрізнялися живописно-декоративним трактуванням архітектурних форм, що воскрешає образи фінського фольклору; в будівництві широко використовувалися місцевий природний камінь. Найбільш відомі твори - будівлі Національного музею Фінляндії, Національного театру, Скандинавського банку і залізничного вокзалу в Гельсінкі. Ведучими фігурами цього руху були Елієль Сааринен, Ларс Сонк, Армас Ліндгрен і Герман Гезелліус. Національний романтизм міцно увійшов в історію світової архітектури. 
22. Зв’язки форми з функцією, конструкцією, матеріалом, технологією.
Форма в дизайні - особлива організованість предмета, що виникає як результат діяльності дизайнера для досягнення єдності всіх його властивостей - конструкції, зовнішнього вигляду, кольору, фактури, технологічної доцільності і пр. Відповідає вимогам і умовам споживання, ефективного використання можливостей виробництва і естетичним вимогам.
Еволюція форм відбувається під впливом двох груп факторів: виробничих (розвиток техніки, технології, поява нових матеріалів і т.д.), що впливають на зміст і структуру виробів, обумовлюють їх конструкцію; та стилю й моди. Вплив тих або інших факторів взаємопов’язаний. Історія знає чимало прикладів, коли зі зміною стилю змінювалася технологія чи залучалися нові матеріали. 
Форми, за якими закріплені стійкі культурні смисли, стають канонічними і живуть в архітектурі тисячоліттями.
Форма є активним компонентом об'єкта, об'єднаним з вмістом не тільки прямим, а й зворотним зв'язком і здатним впливати на зміст. Форма включає в себе дві органічно взаємопов'язані сторони: внутрішню - структуру і зовнішню - її доступну для огляду пластичну оболонку. Форма більш стійка, ніж зміст, менш рухома і відстає від розвитку останнього, старіє, вступає з ним у протиріччя. В результаті стара форма змінюється нової і зміст отримує можливість для свого подальшого розвитку.
Зв'язок з функцією 
Функція - робота, яку повинен виконувати виріб, а також смислова, знакова і ціннісна ролі речі. Форма виробу в максимально повинна відповідати його призначенню, сприяти виконанню заданих функцій і бути зручною в експлуатації. Між формою і функцією існує і зворотний зв'язок. Функція визначає форму, а й форма, в свою чергу, впливає на функцію, організує її. Функціонально і конструктивно виправдана форма забезпечує, по-перше, використання предметів з максимальною зручністю, полегшує догляд за ними, підвищує продуктивність і умови праці (різні побутові машини і прилади); по-друге, покращує гігієнічні властивості (одяг, взуття, меблі та інші предмети домашнього вжитку) і, нарешті, підвищує споживчий попит на них, допомагає визначити їх економічну доцільність.
Зв'язок з конструкцією
конструкція - це матеріальна структура, що несе певну конкретну функцію. 
Інший чинник, що визначає форму виробів, - конструкція, під якою розуміють взаємне розташування окремих частин та елементів, способи їх з'єднання та взаємодії. Від конструкції залежить функціональність виробів. Конструкція виробів в значній мірі диктує їх форму. Форма організовує конструкцію, сприяє її вдосконаленню, робить її зручною в експлуатації, тому форма і конструкція повинні бути органічно пов'язані.
Зв'язок з матеріалом
Форма - є реалізація ідеї в матеріалі. Ідея диктує вибір матеріалу і бажаний візуальний вигляд речі (предмета, архітектури тощо. Д.). «Матерія - це те, з чого складається дана річ. А форма - це вид, який набуває дана матерія. Матерія без форми - аморфне істота. Форма ж надає речі обриси і кордони, позначає зовнішні прояви і місце серед інших речей. Від неї залежить одиничність тієї чи іншої речі, її приналежність до групи речей, типів, класів. Форма диктує характер речі, її індивідуальність щодо інших речей, наділяє якістю і змістом. »
Згідно філософії Платона, форма, будучи активним початком, надає безформному матеріалу не тільки вид і сенс, а й красу. Форма допомагає художнику і дизайнеру проявити основні якості та характеристики матеріалу.
Форма враховує і проявляє властивості матеріалу. Матеріал відповідає при цьому не тільки формі як такої, але ідеї, задумом творця. Матеріал допомагає зрозуміти внутрішню форму при її сприйнятті. Матеріал дає нам перше враження про форму зовнішню. Будь то порцелянова ваза, або ваза зі скла, це вже дві різні форми, наповнені різним змістом різним «змістом»
Матеріал впливає на форму предмету не безпосередньо, а через конструкцію. В елементарних конструкціях матеріал безпосередньо впливає на форму виробу. 
Матеріал має величезну кількість властивостей, кожне з яких несе в собі певну інформацію. Блиск, матовість, прозорість-напівпрозорість, груба - м'яка фактура. Матеріал може бути теплим або холодним, притягувати до себе погляд або відштовхувати. Все це необхідно враховувати, реалізуючи ідею в матеріалі.
Поверхня кожного предмета відрізняється своїми якостями, вона може бути шорсткою або гладкою, полірованої або рельєфною. Матеріал, з якого зроблений предмет, може викликати досить відчутні емоції. Також на властивості матеріалу впливає технологія виготовлення.
Зв'язок з технологією
Технологія - сукупність знань про методи здійснення виробничих процесів. Сукупність і послідовність методів, способів виготовлення, видобутку, обробки або переробки й інших процесів, робіт і операцій, що змінюють стан сировини, матеріалів і напівфабрикатів, виробу та ін. у процесі виробництва продуктів з заданими показниками якості.
Технологія - власне технологічні процеси одержання, обробки й переробки, складання або будівництва, опис цих процесів.
Краса форми багато в чому обумовлена технологією виготовлення виробу. Сувора простота, лаконічність і виразність форми, що випливають з функціонального призначення речі, залежать від способу її отримання, числа технологічних переходів, рівня механізації і автоматизації процесів виробництва. Спосіб виробництва безпосередньо впливає на форму. Наприклад, вироби з пластмас, отримані пресуванням, мають більш жорстку форму, ніж видувні. Поверхня останніх більш гладка, дзеркальна, на них немає слідів рознімних форм і більш плавно окреслений силует.
23. Естетична виразність форми. Засоби досягнення та критерії оцінки.
Форма в дизайні - особлива організованість предмета, що виникає як результат діяльності дизайнера для досягнення єдності всіх його властивостей - конструкції, зовнішнього вигляду, кольору, фактури, технологічної доцільності і пр. Відповідає вимогам і умовам споживання, ефективного використання можливостей виробництва і естетичним вимогам.
Дизайнери завжди мають справу з формою, яка повинна бути єдиною, цілісною і виразною, що означає не «роздвоєність» змісту і форми, а складність, різнобічність змісту, переплетення структури (внутрішньої форми), об'єкта або комплексу і його вигляду (умовно - зовнішньої форми). 
Естетична виразність - одне з істотних якостей естетичного. Існують навіть переконання, що естетичне - це спосіб вираження. Без перебільшення можна сказати, що немає естетичного без виразності. Але не будь-яка виразність є естетичною.
Естетична виразність - своєрідний прояв закону єдності і боротьби протилежностей. Вона виступає як акцентування єдності, взаємоузгодження різноспрямованих діючих сил: наростання якої-небудь якості і його убування, ритмічною впорядкованості і відступу від неї, симетрії і асиметрії, площини і глибини, вертикалі і горизонталі, колірних контрастів, поєднання важкого і легкого, холодного і теплого відтінків кольору ... Це повне життя і боротьби руху і перехрещення збуджує суперечливі емоції, асоціативність мислення, зіставлення думок і образів, приводить їх до гармонійного об'єднання. (Асоціативність - можливість з'єднання, встановлення зв'язків між різними психічними явищами.) Таким чином, виразність предмета викликає у нас поліфонізм вражень, допомагає подолати шаблонність мислення, стереотипність повсякденних значень предмета. Форма предмета виступає тут як вираження його сутності і, в той же час, як об'єкт - носій емоційного ставлення людини до предмета, його життєвого особистісного сенсу.
Вона виступає і як умисний відступ від загальноприйнятих норм, зразків, скоєне на їх фоні. Так в архітектурі деконструктивізму навмисно створюється враження нестійкості, втрати рівноваги в зовнішності будівлі, застосовується асиметрія, але вони виконують роль естетичної виразності тільки тому що наше око «виправляє помилки» архітектора, сприймає вигляд будинку на тлі існуючої будівлі на тлі існуючого в психіці зразка симетрії, рівноваги, стійкості. Те ж саме відбувається і при сприйнятті творів дизайну, виконаних в манері деконструктивізму. Наприклад, коли споживач розглядає авнгардісткій диван, який представляє собою по виду півдивана, він сприймає його на тлі зразка цілого дивана і напевно усміхається: ось мовляв, дають хлопці ... Але авангадісту це і треба.
Для досягнення естетичної виразності в дизайні мають значення такі способи формоутворення як тектоніка, пластика, декоративність. 
Принцип естетичного формоутворення в дизайні об'єднується в єдине ціле через композицію. Тільки абстрактні композиції є винятком, тут формоутворення розглядається окремо. Принцип естетичної виразності є вираження цілісності і гармонії. 
Тектоніка в естетичному сенсі - не тільки чуттєве вираження роботи і конструкцій, а й вираження через цю роботу дій і протидій більш загальних і навіть універсальних сил, Так наприклад, в тектоніці сучасного швидкісного літаки виражається не тільки робота конструкцій а й динамізм, який асоціюється з перемогою над тяжкістю, вільного польоту і звідси і взагалі зі свободою людини в навколишньому світі. 
Під пластикою здавна розумілося мистецтво ліплення, а під пластичністю - здатність матеріалу приймати і зберігати під впливом внутрішніх сил і зовнішніх сил (наприклад, тиску) певну форму. Під пластичністю в традиційній естетиці розумілося виліплені форми, для якої характерно перетікання об’ємів і ліній. У сучасній естетиці поняття пластики розширилося: під пластикою розуміють співвідношення площини і опуклості або заглиблення та опуклості, які можуть бути геометризированні, прямокутні, різко протистояти один одному, а не перетікати один в одного, мабуть, позначився індустріальний досвід виготовлення деталей будівель і машин. 
Декоративність - найдавніший спосіб досягнення естетичної виразності через додаткові прикраси. На відміну від тектоніки і пластики, які виростають на основі утилітарної (корисність, практичність) доцільності та надають характер естетичної доцільності, декоративність наділяє предмет додатковими засобами виразності. Однак у наш час в архітектурі і дизайні все частіше застосовується як засіб виділення предмета з оточення. 
Залишається додати, що естетична діяльність об'єднує діяльність з необхідності з вільною діяльністю, створює продукти, що задовольняють як потреби простої природної необхідності, так і піднесені людські потреби. У ній натхнення, інтуїція, творче самовираження органічно зливаються з раціоналізмом і самообмеженням.
24. Композиція в дизайні. Види композиції. Досягнення єдності – основний закон композиції.
Композиція (твір, складання, розташування - лат.) - Об'єднання окремих елементів твору в єдине художнє ціле, в якому в конкретній зорової формі найбільш яскраво розкривається зміст. 
"Існує нескінченне число потенційно задовільних комбінацій. Але жодна з них не є єдино правильною естетично. Хоча деякі можуть здатися краще інших." (В. Папанек) 
Композиція не повинна грати самостійної ролі. Подібно до того, як мова має значення передавача думки, композиція служить лише засобом для вираження авторської думки.
Мета композиції в дизайні - утилітарно виправдана форма виробу, що має функціональну, конструктивну і естетичну цінність.
Розрізняють три основних види композиції: фронтальну, об'ємну і глибинно-просторову. Такий поділ певною мірою умовно, так як на практиці ми маємо справу з поєднанням різних видів композиції. 
Характерною ознакою фронтальної композиції є розподіл в одній площині елементів форми в двох напрямах по відношенню до глядача: вертикальному і горизонтальному
Об'ємна композиція являє собою форму, що має відносно замкнуту поверхню і сприймається з усіх сторін. Виразність і ясність сприйняття об'ємних композицій залежать від взаємозв'язку і розташування їх елементів, виду утворюючої форму поверхні, від точки спостереження. Виразність об'ємної форми залежить також від висоти горизонту. В процесі сприйняття об'ємної форми при низькому горизонті виникає враження її монументальності. З наближенням глядача до предмету збільшується перспективне скорочення його граней. Прикладом можуть служити верстати, машини, побутові прилади тощо. П. Об'ємна композиція завжди взаємодіє з навколишнім середовищем. Середа може збільшувати або зменшувати виразність однієї і тієї ж композиції.
Глибинно-просторова композиція складається з матеріальних елементів, об'ємів, поверхонь і простору, а також інтервалів між ними. Відчуття глубинності посилюється, коли в композицію включаються елементи, розчленування простору на ряд послідовних планів. Глибинно-просторова композиція використовується, наприклад, в рішенні вулиць, площ, мікрорайонів тощо. П.
Для визначення різних видів композиційного ладу і різних залежностей користуються такими категоріями, знайомими зі спостереження за явищами природи, як ритм, рівновагу, симетрія, асиметрія, динаміка, статика, масштаб і масштабність, пропорція, контраст, нюанс і ін. 
Три головних формальних ознаки композиції: 
- Цілісність; 
- Підпорядкованість другорядного головному, тобто наявність домінанти; 
- Врівноваженість. 
Цілісність пов'язана з іншим засобом композиції - співпідпорядкованістю і досягається при дотриманні закономірностей підпорядкованості елементів, а без цієї умови вона відсутня. 
Цілісність форми відображає багато властивостей композиції і носить як би загальний характер. Організація форми тим складніше, чим складніше форма окремих елементів і зв'язки між ними. 
Цілісність - внутрішня єдність композиції. Якщо зображення або предмет цілком охоплюються поглядом як єдине ціле, явно не розпадається на окремі самостійні частини, то в наявності цілісність як перша ознака ком-позиції. 
Головний елемент композиції зазвичай відразу кидається в очі, саме йому, головному, служать всі інші, вторинні, елементи, виділяючи або направляючи погляд при розгляданні твору. Це смисловий центр компози-ції. 
Врівноваженість - основа гармонії у творі.
25. Об’ємно-просторова структура, тектоніка, поняття пластики форми, засоби розмірності.
Об'ємно-просторові структури розглядаються як системи матеріальних форм, що володіють цілісністю і художньою виразністю. Елементами об'ємно-просторових структур є простір, обсяг, поверхню і т.д., а їх композиція визначає загальні закономірності побудови форми.
Форма будь-якого виробу так чи інакше взаємодіє з простором, тож стосовно будь-якої форми можна говорити про два компонентах структури – об’єм  і просторі.
Об'ємно-просторова структура виявляє взаємодію всіх елементів форми між собою і з простором. Форма взаємопов'язана з простором, причому структура її характеризується двома складовими - об'ємом і простором. Об'ємно-просторова структура відображає розподіл матеріалу в обсязі і його зв'язки із зовнішнім простором. 
За ознакою об'ємно-просторової будови промислових виробів можна умовно поділити на три великі групи: 
- Відносно просто організовані моноблочні структури з прихованим механізмом, розміщеним в корпусі; 
- Відкриті технічні структури діючих механізмів або несучих конструкцій; 
- Об'ємно-просторові структури, що поєднують в собі елементи першої і другої груп. 
(Від найтонших, ажурних конструкцій до гранично щільних, немов «збитих» форм - таке розмаїття відносин об’єму і простору як в природі, так і в техніці)
Для створення естетично повноцінного вироби необхідно враховувати характер взаємодії простору з об'ємом, так як дизайнер організує в форму не тільки матеріал, але і простір, який входить з ним в контакт. Форма виробу повинна бути не випадковим поєднанням об'ємів, а розвиватися за певними закономірностями. Чим складніше виріб, тим більше значення для досягнення гармонії набуває послідовний розвиток принципу, який покладено в основу його будови. 
Для того щоб об'ємно-просторова структура виробу була організована добре, зв'язки між її елементами повинні бути органічними. 
Тектоніка. Тектоніка - це зриме відображення у формі роботи конструкції і матеріалу.
Ознакою повноцінної композиції служить тектонічна ясність, інформація про те, як працює конструкція, як розподіляються зусилля, що взагалі ховається за зовнішньою оболонкою. 
Саме в тектоніці виражається зв'язок форми і змісту вироби. Взаємозв’язок  конструкції і форми, виражена в конкретному матеріалі, - це найбільш істотна якість, що зумовлює композицію всякого виробу. 
Об'ємно-просторова структура і тектоніка пов'язані між собою. Порушення тектоніки, помилкове відображення ро-боти конструкції веде до руйнування органічності зовнішніх зв'язків. Також і порушення об'ємно-просторової структури порушує тектоніку. У тому і іншому випадку виріб виявляється далекою від досконалості. 
Пластика. Поняття пластика може ставитися як до форми і частин композиції, так і до композиції в цілому. Поняття пластика (від лат. Plastica- ліплення) в композиції виражає узгодженість, гнучкість, плавність, зв'язаність переходів від однієї частини до іншої. Коли говорять про пластичності композиції, мають на увазі виразність підпорядкованість, співмірність різних елементів композиції і цілого, їх взаємодія в композиційній єдності. 
а під пластичністю - здатність матеріалу приймати і зберігати під впливом внутрішніх сил і зовнішніх сил (наприклад, тиску) певну форму. Під пластичністю в традиційній естетиці розумілося виліплені форми, для якої характерно перетікання об’ємів і ліній. У сучасній естетиці поняття пластики розширилося: під пластикою розуміють співвідношення площини і опуклості або заглиблення та опуклості, які можуть бути геометризированні, прямокутні, різко протистояти один одному, а не перетікати один в одного, мабуть, позначився індустріальний досвід виготовлення деталей будівель і машин. 
Розмірність форм частин композиції має перебувати в такому співвідношенні, яке створює правильний масштаб для зорового сприйняття кожної з них. Основу розмірності, або масштабності, становлять усталені уявлення про нормальні розміри і маси тих чи інших предметів та їхніх частин. Як і гармонійність, розмірність форм — важлива умова композиційної цілісності.
Пропорції та пропорційність. Пропорція означає розмірність, визначення співвідношення окремих частин, предметів і явищ між собою. Правильне встановлення пропозицій у своєму єдинстві становить пропорційно-гармонійний устрій.
   Існують різні види пропорційності.
   Для утворення звичайної математичної пропорційності необхідно 4 вхідних у рівність члени:
   а : в = с : d
   Геометрична пропорційність складається із 3 членів
   а : в = в : с
   Золоте січення - ділення цілого на дві частини пропорційно, коли менша частина цілого так відноситься до більшого, як більша частина до цілого і навпаки – ціла так відноситься до більшої частини, як більше до меншої тобто
   а : в = в : (а + в)
   Це рівняння утворюється при поєднанні всього двох величин, причому відношення між ними завжди постійне: більший відрізок становить – 0,618 , менший – 0,382.
Масштаб і масштабність. Масштаб - відношення лінійних розмірів предмета до його натуральних (1:2; 2:1; 1:1)Масштабність - композиційний засіб, який виражає співрозмірність або відносну відповідність, яка сприймає людину, різних форм архітектурного витвору до розмірів людини.
Контраст і нюанс. Контраст – різко виражені відмінності між однорідними якостями.
   Нюанс – незначні, слабо виражені відмінності, ледь помітний перехід.
   Контрастні співвідношення людина помічає відразу і залежно від того, як використано контраст у композиції, він викликає відповідно реакцію сприйняття.
26. Комбінаторне формоутворення.
Формоутворення - вирішальна стадія дизайнерської творчості; в його процесі закріплюються як функціональні характеристики об'єкта проектування, так і його образне рішення. 
Комбінаторні методи в проектуванні одягу вперше застосували в 1920-х рр. радянські конструктивісти А. Родченко, Л. Попова, В.Степанова. Освоївши системний структурний аналіз, а також займаючись «формальними експериментами» в області безпредметною (абстрактної) живопису, конструктивісти використовували ці методи і при розробці зразків одягу. При проектуванні виробничого одягу вони застосовували програмовані методи формоутворення декількох рівнів: комбінування стандартних елементів з набору найпростіших геометричних форм (конструктивистские тканини); комбінування різних видів декору на основі базової форми; трансформацію одягу в процесі експлуатації; комбінування стандартних готових об'єктів. Згодом програмовані методи формоутворення стали не тільки провідними методами при проектуванні промислових колекцій, а й лягли в основу графічних комп'ютерних програм. 
Одним з перспективних методів формоутворення є комбінаторика. Комбінаторика - це прийоми нахожд-ня різних сполук (комбінацій), поєднань, розміщень з даних елементів в певному порядку. Комбінаторні (варіантни) методи формоутворення застосовуються для виявлення найбільшого розмаїття поєднань обмеженої кількості елементів. Складна цілісна форма, яка відповідає безлічі вимог - функціональність, конструктивність, естетичність та ін., Ускладнює створення розвинених комбінаторних систем «в чистому вигляді». При проектуванні ідея комбінаторики виступає лише як стимул - за основу формоутворення беруться ті елементи форми, з яких можна створити комбінаторну систему (геометричні, конструктивні, колірні і ін.). Важливою обставиною для управління комбінаторним процесом є той факт, що в комбінаториці завжди присутні два начала: постійне і змінне. Постійним початком комбінаторики служать ідея, концепція чи схема, напрявляюча комбінаторний пошук. 
При пошуку комбінаторного елементу повинні вирішуватися такі основні завдання: неповторність різноманітних композиційних прийомів, декоративна та естетична цінність. Декоративний комбінаторний елемент повинен вписатися в будь-яку структуру, бути складовою частиною композиції. Пошук декоративного комбінаторного елемента на основі геометричних фігур з прямолінійними контурами є найбільш продуктивним. У природі зустрічаються найрізноманітніші геометричні форми. Дуже часто природа уніфікує геометричні конструкції - пелюстки квітів, листя дерев, насіння злаків, луска риб, панцири тварин. Декоративний комбінаторний елемент на основі природного аналога з криволінійними контурами має менші формотворчі здібності. Формотворчі здібності елементів залежать від їх структурного типу (геометричних параметрів), від ступеня регулярності його будови та рівня власної симетрії. Найменші вони у кола або криволінійного контуру, великі у квадрата, правильного трикутника або прямокутного контура. 
формальна комбінаторика - всілякі операції по зміні морфологічних якостей об'єкта (форми, конфігурації, розмірів, розташування частин і т.д.). До числа таких операцій відносяться: 
перестановки (розміщення) частин або елементів цілого; 
освіта поєднань елементів і їх якостей; 
зміна кількості елементів, що утворюють ціле; 
зміна елементної бази (об'ємних і геометричних деталей); 
зміна матеріалу, фактури і кольору. 
Формалізація комбінаторних операцій надає універсальний характер процедурам гармонізації пропорцій з допомогою підбору відповідних співвідношень і розмірів. 
До основних прийомів комбінаторного формоутворення відносяться: комбінування елементів на площині при створенні рапортний композицій; з'єднання типізованих стандартних елементів (модулів) в єдиній цілісній об’ємно-просторовій формі; комбінування деталей, пропорційних членувань усередині форми. Головна специфіка комбінаторного формоутворення полягає в тому, що це просторова комбінаторика, яка підпорядковується геометричним законам, спирається на теорію симетрії і комбінаторну симетрію. Прикладом прикладного комбінаторного формоутворення в поліграфії, колористичним прототипом якого в образотворчому мистецтві був пуанталізм, може бути застосування принципу растра, що дозволяє на основі різних комбінацій точок обмеженого різновиду і певної (квадратної) сітчастої матриці отримувати тональні зображення. 
Комбінаторні пошуки застосовуються при створенні складної об'ємно-просторової форми, площинний форми і для створення фактури. 
27. Форми використання комп’ютерних технологій в дизайні та інших напрямках проектно-творчої діяльності.
Комп'ютерні технології проникають у всі сфери людської діяльності: в науку, виробництво, освіта, побут - і можна говорити про настання нової, комп'ютерної ери. "В даний час володіння навичками роботи з ЕОМ(електронно обчислювальна машина) розглядається як друга грамота". Але комп'ютеризація освіти - це не тільки забезпечення комп'ютерної грамотності або вивчення одного-двох мов програмування та основ інформатики. Це, в першу чергу, засіб для збільшення продуктивності праці викладачів та учнів, спосіб підвищення ефективності та інтенсифікації навчання і самонавчання. Таким чином, комп'ютерні технології можна трактувати у вузькому і широкому значенні слова. Перше означає застосування комп'ютера як засобу навчання, друге - багатоцільове використання комп'ютера в навчальному процесі. 
Метою їх застосування є посилення інтелектуальних можливостей людини в новому інформаційному суспільстві, до якого йде цивілізація, а також інтенсифікація та підвищення якості навчання на всіх щаблях системи освіти. 
Комп'ютерні технології давно і міцно влаштувалися в нашому житті. всі більша кількість людей використовують різноманітні комп'ютерні програми, важко уявити собі сферу, де комп'ютери не використовувалися б. одним з найбільш помітних і затребуваних напрямів комп'ютерних технологій є комп'ютерна графіка, яка завоювала в останні роки безліч різних областей, таких як кінематографія, реклама, архітектура і дизайн. Сьогодні величезна кількість вищих і середніх навчальних закладів, а також різних освітніх центрів пропонують навчання різним програмам векторної, растрової, тривимірної графіки, комп'ютерного креслення. 
 Значний сегмент ринку комп'ютерної графіки сьогодні займає так звана інтер'єрна та архітектурна візуалізація. Зараз досить складно зустріти будівельну фірму, архітектурну або дизайнерську компанію не що використовує можливості комп'ютерних технологій6 . Можливість побачити майбутній будинок або квартиру у всіх деталях ще до початку будівництва надається замовнику повсюдно. Фотореалістічна візуалізація фактично стала стандартом галузі.
Творчість, підтримана новітніми методами комп'ютерного проектування, може полегшити і значно активізувати творчий пошук. вільне володіння комп'ютерними технологіями дозволить уяві дизайнера активно генерувати нові ідеї, а також моделювати складні процеси і ситуації використовуючи весь різноманітний арсенал засобів мультимедіа. Так, наприклад, що став надзвичайно популярним в останні роки світловий дизайн, можливо, достовірно зобразити тільки з використанням програм тривимірного комп'ютерного моделювання. при цьому дизайнер залишається суверенною творчою особистістю, що використовує комп'ютер Як інструмент, що допомагає синтезувати цікаві художні рішення.
На стадії презентації та доопрацювання результатів роботи дизайнера властивості мультимедіа допомагають розробнику оперативно зв'язуватися із замовником. такий підхід дозволяє залучати замовника безпосередньо до процесу проектування, вносити зміни в проект в його присутності, домагаючись більшої відповідності обраної ідеї,що посилює комерційну привабливість проекту. 
Таким чином, мультимедіа грають в сучасному дизайні троїсту роль: об'єкта, засоби та середовища проектірованія7 
На підготовчій стадії комп'ютерні технології дають можливість звернення до електронних версій періодичних видань з усього світу, збору аналогів і референсів для вироблення актуального концептуального рішення, професійного спілкування між дизайнерами на форумах різних веб-ресурсів. швидке рішення виникаючих при проектуванні проблем за допомогою форумів сьогодні є невід'ємною частиною повсякденної роботи дизайнера. Складова мультимедіа - мережа Інтернет, за допомогою якого можливі перераховані вище дії, є незамінним джерелом інформації, невід'ємним корисним ресурсом, допомогу якого у професійній діяльності складно переоценіть3 
. 28. Методи моделювання, ескізування в професійній діяльності дизайнерів.
Дизайн як самостійна проектно-художня культура, має свою професійну мову - систему наукових принципів і проектних методів, забезпечує весь творчий процес створення дизайнерського твору, починаючи від ескізної подачі початкового задуму окремого об'єкта і кінчаючи робочими кресленнями і діючими моделями. 
Центральне місце серед професійних засобів дизайнера по праву займає графічне зображення. Воно допомагає формувати, розвивати і виражати проектний задум, забезпечує перехід від мислення створеного образу до роботи з його предметно-знаковим втіленням. За допомогою графічного зображення дизайнер моделює компоновку деталей проектованого предмета, його форму, конструктивну схему, оптимальні технологічні та ергономічні параметри. 
Пошуковий малюнок та начерк(ескіз). Як архітектор чи художник, дизайнер у своїй діяльності також використовує такі традиційні проектно-графічні засоби, як малюнок або начерк (ескіз) для фіксації на папері, картоні або кальці першої початковій ідеї майбутнього дизайнерського твору, пошуку і відбору оптимального варіанту, відточування в численних ескізах його вузлів і деталей. 
Для начерку(ескізу), який виконується за короткий проміжок часу, характерні певна умовність і лаконічність зображення: швидко малюються тільки основні елементи, що розкривають основний задум автора без проробки деталей. 
За первісною ідеєю, вираженою в графічному начерку, починається тривалий пошук форми майбутнього вироби. Його основним інструментом є пошуковий малюнок, за допомогою якого дизайнер як би спілкується сам з собою. Малюючи, він багаторазово перевіряє вибір того чи іншого дизайнерського рішення, художню композицію, функціональну компоновку і архітектоніку форми, відточує стилістику її окремих деталей. 
Пошуковий малюнок - зображення проектованого об'єкта, його деталей і окремих вузлів, монохромне з залученням мінімуму образотворчих засобів. Як правило, такий малюнок носить лінійно-конструктивний характер з зображенням невидимих елементів. Використовується жорстка графіка - малюнок пером, олівцем, фломастером. Цінність його полягає у тому, що він дозволяє швидко фіксувати ідеї які виникають в ході проектного аналізу, служить засобом проектного пошуку. 
Введення в процес графічного пошуку зображення людини дозволяє антропометрично обґрунтувати проектований виріб. Так, наприклад, визначаються оптимальні параметри внутрішніх просторів помешкань, кабін транспорту, форм меблів і ін. 
З художньої точки зору пошуковий малюнок, як правило носить незавершений характер і призначений для службового користування, внутрішньо цехового спілкування. 
Водночас попередні ескізи, начерки архітектора, художника або скульптора не тільки представляють собою робочий матеріал, а й часто мають самостійну художню цінність і можуть демонструватися у вигляді окремо закінченого художнього твору. 
Для наочної демонстрації своїх ідей дизайнери в пошуковому малюнку часто використовують графічні прийоми типу "знятий дах" (якщо мова йде про інтерьере), "відкрита структура" або "підірваний вид", (якщо об'єктом дизайнерського проектування є елемент предметного середовища - наприклад, побутовий прилад) і т.д. 
Для дослідження зв'язку проектованого об'єкта з предметним середовищем і людиною складається ряд взаємопов’язаних графічних зображень - "відеострічка". 
комп'ютерне моделювання. Останнім часом в дизайнерському проектуванні набула поширення комп'ютерна графіка, що дає можливість моделювати об'єкт з найдрібнішими подробицями, робити за короткий термін велику кількість варіантів. 
Крім того, сучасна тривимірна комп'ютерна графіка дозволяє моделювати сприйняття об'єкта в русі, створюючи мультфільм або відеофільм, максимально наближаючи його до сприйняття людини в дійсності і зводячи помилки проектувальника до мінімуму. Комп'ютерна графіка дає можливість подивитися на об'єкт в самому незвичному ракурсі, заглянути в самі "недоступні" місця, в одну мить розчленувати об'єкт на складові і зібрати його, виділити головні вузли і елементи, виграшно продемонструвати особливості та переваги проектованого об'єкта, будучи ідеальним засобом реклами та навчання. 
На стадії презентації та доопрацювання результатів роботи дизайнера властивості мультимедіа допомагають розробнику оперативно зв'язуватися із замовником. такий підхід дозволяє залучати замовника безпосередньо до процесу проектування, вносити зміни в проект в його присутності, домагаючись більшої відповідності обраної ідеї,що посилює комерційну привабливість проекту. 
Крім того, багато сучасних виробничих технологій вже орієнтовані на комп'ютерне проектування, складаючи з ним часто нерозривне ціле. 
Особливо це спостерігається в сучасній поліграфії і рекламному бізнесі, коли створене дизайнером зображення на екрані комп'ютера в лічені хвилини перетворюється на тираж багатобарвних листівок, брошури або плаката. 
В індустріальному дизайні найскладніший і трудомісткий процес з виготовлення пресформ передається комп’ютерам, які це роблять за допомогою лазерного ножа надзвичайно швидко і точно по малюнку дизайнера. 
графічні ескізи. Графічний ескіз являє собою наступну стадію роботи над об'єктом проектування, узальнюючу в одному або декількох графічних образах весь процес творчого пошуку. Ескіз виконується, як правило, поліхромним, має закінчений вигляд і служить одним із засобів внутрішньоцехового спілкування дизайнера з колегами і з замовником. 
Ескізи обговорюються на художніх радах, узгоджуються із замовниками та виробниками майбутнього виробу, демонструються на виставках, конкурсах, нарадах. Тому вони виконуються з особливою ретельністю, з максимально фотографічною точністю, наближаючи зображення до реального виду майбутнього вироби. Тут використовуються перспективні і аксонометричні поліхромні зображення з передачею всіх особливостей форми і матеріалу, з якого виріб буде виготовлятися. Графічні матеріали для виконання ескізу: відмивання акварель, гуаш, темпера, нітрофарби, використовується техніка аерографа, а також комп'ютерна графіка. Така графіка з обов’язковим опрацюванням форми і деталей в кольорі і "матеріалі" отримала назву "демонстраційна". При цьому об'єктом експозиції тут є не сама графіка, а предмет, який за допомогою цієї графіки зображується. 
Проектна стадія, результатом якої є такий детальний ескіз, називається "ескізний проект". На ній за звичай проектна робота дизайнера і закінчується. 
об'ємні макети .Не менш поширений метод роботи над створенням об'єкта дизайну - макетування. Макет - об'ємне зображення - дає уявлення про просторову структуру, розміри і пропорції об'єкта. З його допомогою дизайнер може вирішувати широкий спектр завдань - від виявлення оптимальних варіантів композиції і компоновки до дослідження спеціальних аспектів (ергономічні, характеристики міцності та ін.) 
В процесі проектування макет може виконувати різні функції: пошукову (робочий макет), презентаційну (демонстраційний макет), хоча ділення це вельми умовно. 
Матеріали пошукових макетів - пластилін, папір, гіпс, картон,тканина що дозволяють швидко, без особливих часових затрат фіксувати ідею. Для демонстраційних макетів і моделей використовують також дерево, метал, пластмаси. 
На відміну від пошукових, демонстраційні макети покликані давати не тільки повне уявлення про зовнішній вигляді виробу і його основних властивостях, включаючи об'ємно-просторову структуру, але і наочно представляти особливості функціонування вироби, з якими в першу чергу стикається споживач.
Технічні креслення. Технічними кресленнями завершується проектна робота дизайнерів і конструкторів. Вони необхідні для внутрішньоцехового спілкування - визначення специфіки елементів, трудовитрат на виготовлення виробу. За технічними кресленнями виконуються досвідчені екземпляри, а також запускається продукція в серію.
29. Дизайнерський аналіз (аналіз вихідної ситуації, побудова об’єкту проектування), синтез, оцінка – основні процедури дизайну.
Си́нтез — процес з'єднання або об'єднання раніше розрізнених речей або понять в ціле або набір. Термін походить від грец. σύνθεση — поєднання, приміщення разом (σύν — з, разом і θεση — стан, місце). Синтез є способом зібрати ціле з функціональних частин як антипод аналізу — способу розібрати ціле на функціональні частини. Можливий синтез рішень.
Аналіз через синтез - основний нерв процесу мислення ... об'єкт в процесі мислення включається у все нові зв'язки і в силу цього виступає в усе нових якостях, які фіксуються в нових поняттях; з об'єкта, таким чином, як би виявляється все новий зміст: він ніби повертається щоразу іншою своєю стороною. в ньому виявляються все нові властивості ". 
У проектуванні дизайнер виконує ці розумові операції. Він 
-аналізує умови задачі на основі обраної ним творчої установки,
- аналізує первісну пробну ідею, що призводить до розкладання спільної мети на спектр ієрархічно взаємопов'язаних підцілей.
- аналізує загальний задум дизайнерського об'єкта і отримує при цьому уявлення про можливі шляхи його розгортання в проектній моделі, 
-аналізує проміжні результати проектування для виявлення їх відповідності всім заданим обмеженням завдання. 
Дизайнер використовує різні абстрактні уявлення: композиційні схеми, апріорні принципи просторової побудови, які при подальшому опрацюванні теми наповнюються конкретним змістом і перетворюються на органічні частини проектного об’єкта. 
дизайнер здійснює синтез. Він об’єднує різні аспекти задачі в зальному задумі, синтезує різноманітні прийоми і методи проектування у своїй роботі. Він об’єднує багато підсистем в цілісному дизайнерському виробі. Ці найбільш загальні ланки розумового процесу знаходяться в діалектичній єдності, супроводжують один одного і взаємодіють на всіх стадіях проектування від задуму до розробки проектної моделі. При цьому співвідношення аналітичних і синтетичних процедур на різних стадіях різна. Зміст проектної діяльності може розкритися в тріаді: аналіз - синтез - оцінка. Стадії розчленовування завдання на частини або декомпозиція. З’єднання частин по-новому, вивчення результату повторюються багаторазово відповідно до етапів розробки моделі. Кожен цикл відрізняється від попереднього більшою деталізацією і меншою узагальненістю. Початковий аналіз дозволяє розкрити головний зміст майбутнього об'єкта, виробити уявлення про мету проектування, виділити з умов завдання "жорсткі" обмеження (вимоги, які слід задовольнити в першу чергу) і виявити необхідні функціональні зв’язки. Цей аналіз розкриває склад і структуру процесу, який повинен бути організований в об'єкті. На підставі результатів аналізу та концептуальної схеми об'єкта виробляється синтез виявлених компонентів і виробляється ідея, органічно з’єднує їх в єдине ціле - просторову структуру, взаємопов'язану з навколишнім середовищем. Синтез розкриває те спільне, що пов'язує компоненти системи. Подальша діяльність полягає в залученні загальних і приватних критеріїв: технологічних, містобудівних. технічних. економічних - для оцінки відповідності пропонованої структури найважливішим з них. Оцінки. отримані в результаті порівняння варіантів. дають можливість судити про відносну ефективність рішення і намітити подальші кроки ».
Оцінка відіграє роль "фільтра". який відсіює неприпустимі рішення або погані варіанти. Синтез дозволяє виявити можливі області рішення, подолати розкриті аналізом суперечності, конкретизувати взаємозв'язки в структурне ціле. Пошук невідомого у творчому процесі ескізування має спрямований характер. Кожен новий ескіз, узагальнено виражаючий результати попередньої аналітико-синтетичної діяльності, є в той же час відправною точкою для подальшого ходу думки, спрямованої на перетворення форми, об’ємно - просторової композиції, конструктивної основи об’єкта за законами необхідності, доцільності та художньої виразності. Продуктивним є "розумове програвання" процесів життя об’єкта на проектній моделі, яка розглядається при цьому як функціональний організм. Застосовуючи аналіз, синтез і оцінку у творчій роботі, дизайнер тренує свій розум. розвиває інтуїцію, здобуває здатність критичного судження. Залучаються одночасно і у взаємодії один з одним міркування від часткового до загального (індукція) і від загального до часткового (дедукція). Пошук концептуальної схеми об’єкта та образної її інтерпретації складається з циклів. що повторюються до тих пір. поки не знайдеться одне домінуюче рішення. Застосуванням аналізу і синтезу, індукції і дедукції в процесі побудови моделі об’єкта  досягаються функціональна ясність, структурність і композиційна цілісність. 
Метод Xудожнього конструювання Складається з художньо-конструкторського аналізу (досліджень вихідної ситуації і побудова об'єкту проектування, функціонально-ергономічного і конструктивно-технологічного аналізу, композиційного аналізу) і художньо-конструкторського синтезу, у процесі якого ведеться функціонально-ергономічний пошук, робота над композицією вироби.
30. Проблема форми в дизайні. Виявлення факторів та тенденцій формоутворення – одне із завдань перед проектних досліджень.
Форма в дизайні - особлива організованість предмета, що виникає як результат діяльності дизайнера для досягнення єдності всіх його властивостей - конструкції, зовнішнього вигляду, кольору, фактури, технологічної доцільності і пр. Відповідає вимогам і умовам споживання, ефективного використання можливостей виробництва і естетичним вимогам.
Як вже було сказано вище, форма задає образ, сенс речі. Без форми річ існувати не буде, форма- причина існування речі. 
Тільки коли сама «форма» утворює єдине цілісне з декількох елементів і частин, тільки тоді й утворюється те, що в нашому розумінні вважається «річчю». А яку ж роль форма має в формуванні інтер'єру і в загально у сфері дизайну? Існує думка, що «наявність форми призводить до того, що річ виявляється відносно стійка у своєму індивідуальному бутті. Форма задає і систему стійких зовнішніх зв'язків предмета ». (5) 
У дизайні форма займає визначально важливе місце. Форма задає образ, єдність. Створюючи інтер'єр, важливо об'єднувати дві або більше форми, враховуючи, щоб у кожній з них була присутня певна особливість. Тільки маючи певну форму, річ, зможе існувати в дизайні, як цілісність, єдність ... «Наявність форми призводить до того, що річ виявляється відносно стійка у своєму індивідуальному бутті. Форма задає систему стійких зовнішніх зв'язків предмета. Якщо ці дві вимоги дотримані, то формою може вважатися не тільки одинична річ, але і синтетичне єдність кількох речей-ансамбль, інтер'єр, колекція. »(6)
Етапом роботи дизайнера над проектованим виробом після технічного завдання на проектування є перед проектні дослідження. Мета цього етапу - збір усіх необхідних для проектування матеріалів. 
Починається робота з вивчення технічного завдання на проектування, в якому дається інформація про призначення та принциповий устрій проектованого об'єкта, про висунуті конструктивні, технологічні і ергономічні вимоги, особливості та можливості виробничої бази необхідних зв'язків з предметним оточенням. 
На стадії перед проектних досліджень дизайнер проводить фото фіксацію і замальовки, необхідні обміри результат-ної ситуації або прототипу, хронометраж операцій користувача, будує спеціальні соматографічні схеми, про-водить опитування споживачів і багато іншого. Крім того, ведеться патентний пошук, робота з архівами, бібліотеками та інформаційними центрами з вивчення аналогів і ознайомленню з передовим вітчизняним і зарубіжним досвідом у цій галузі. 
Фор-ескіз і дизайн-концепція В процесі передпроектних досліджень вже з'являються перші образи, невиразні обриси форми майбутнього виробу. Однак ці перші ідеї - композиційні, конструктивні, функціонально-компонувальні, художньо-стилістичні - починають матеріалізуватися лише в процесі ескізування - графічного вираження задуму в ескізі, в робочому макеті. 
Для складних і особливо відповідальних об'єктів вводяться додаткові стадії - фор-проект або дизайн-концепція. Перший передбачає багатоваріантний графічний і пластичний пошук основної ідеї проектованого об'єкта, що проводиться найчастіше на конкурсній основі між окремими групами дизайнерів. 
Своєрідна "мозкова атака". В результаті фор-ескізу відбирається варіант (або варіанти) для подальшої проробки по окремим аспектам: конструктивно-технологічним, ергономічним, художньо-стілістичним, функ-нальним. Найчастіше стадію фор-ескізу використовують для отримання матеріалу, на основі якого потім складають детальне технічне завдання на ескізний проект. 
У відмінності від фор-ескізу, де для вираження ідеї дизайнером використовується головним чином арсенал традіціонних графічних і пластичних засобів, дизайн-концепція носить більш абстрагований характер. В її завдання входить розробка обгрунтованих принципів формоутворення проектованого об'єкта, як правило, на науковій основі. Тому, що подаються на стадії дизайн-концепції матеріали поряд з традиційними образотворчими формами містять різні схеми, графіки, логічні моделі і т.п. матеріали. І в роботі над дизайн-концепцією працює, як правило, колектив фахівців з різних областей суміжних знань. Концепція стає теоретичною базою для наступних проектних пошуків і виконується для особливо складних і відповідальних об'єктів, що не мають аналогів. 
Проблеми формоутворення завжди були в числі лідируючих художніх та проектних проблем в дизайні. Особливо вони стали актуальні в кінці XX століття, у зв'язку з появою нових форм організації життя суспільства, становлени-ем нових ідеалів суспільного і художньої свідомості. Це викликало необхідність у розробці нового розумі-ня, нових підходів до процесу формоутворення в дизайні, що відображає цілісне уявлення сучасного рівня розвитку візуальної культури, особливостей образної інтеграції науково-технічних і соціокультурних фак-торів / 
Формотворчі імпульси в дизайн приходять з декількох сфер: 
із соціально-функціональної сфери (тип суспільства, споживчі групи, призначення речі, питання престижності або, навпаки, демократичності: форма речі визначається рівнем розвитку соціуму, його смаками, звичками і т.д. ); 
з художньої культури та мистецтва (мистецтво постачає дизайн формально-композиційними системами, являє дизайну технології моделювання, засоби та прийоми образної художньої виразності.);
 з науково-технічної сфери (технологія, матеріали, концепції природознавства і техніки, які іноді стають темою експериментальних художніх робіт). 
Говорячи про мистецтво як фактор формоутворення, традиційно писали про композиції, засобах і прийомах виразності, творчих експериментах. Авангард розглядався як лабораторія дизайну. Разом з тим, взаємозв'язку в культурі і техніці виявилися набагато складніше, тому що складових формоутворення значно більше. В даний час - час «мультимедійне» -велику роль відіграє інформація, творчість і сприйняття як цілісний акт. Тим самим, для дослідження проблеми виявилося необхідним розширити поле дослідження, залучити більш загальні і фундаментальні концептуальні підходи, такі як: психологія зорового сприйняття, си-нергетіческій підхід, еволюційна епістемологія, розуміння холізму як цілісності теорії процесу формоутворення. 
З вищевикладеного випливає, що дослідження мистецтва як формотворного фактора в дизайні в даний вре-мя вельми актуально, у зв'язку з чим основною проблемою є розробка наукових основ для створення бази теорії формоутворення в дизайні. Ця теорія повинна включати в себе систему ідей, що спирається на сучасне наукове знання, що дає цілісне уявлення про закономірності зміни форм, істотних зв'язках стилів у мистецтві, етапів розвитку дизайну, підтверджених законами природи і проектної практикою як критеріями істинності. Вона дає уявлення про шляхи розвитку форм середовища проживання, роботи і вдосконалення людини. 
Будь-яка програма проектування є необхідною, але недостатньою умовою. Дизайнер повинен завжди і в усьому бути художником, повинен не підмінювати творчу інтуїцію математично строгим аналізом, а в кордонах воз-мужнього поєднувати те й інше. Аналіз- сильний засіб, але тільки в тому випадку, коли він є органічною частиною творчого процесу, в основі якого лежить широта наукового та естетичного кругозору і сміливість. 
Дизайн невідривно пов'язаний з проблематикою боротьби зі штампом мислення, реально існуючим перешкодою в конструюванні, як і у всякому творчому процесі. Штамп змушує конструктора слідувати усталеним схе-ме, не дозволяє поставити під сумнів саму потребу в якоїсь речі, «природність», «незамінність» при-звичним конструктивного рішення. Нам є у кого вчитися сміливості, парадоксальності конструктивного мислення, ми повинні критично ставитися до робіт майстрів першої чверті століття і ще більш критично до їх висловлювань, але ставитися критично - означає вивчати, а не ігнорувати (останнє занадто дорого доводиться оплачувати згодом). 
Дизайн як творчий процес завжди буде спиратися на інтуїцію і сміливість задуму, але інтуїція і сміливість повинні базуватися на глибоких і універсальних знаннях, відповідних сучасному етапу соціального, техні-чного та культурного розвитку.
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