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АНОТАЦІЯ  

на випускну кваліфікаційну роботу для здобуття освітнього ступеня бакалавр 

 

Тема: Серія Fashion ілюстрацій до coffee table book. 

Випускна кваліфікаційна робота складається з вступу, трьох розділів, 

висновку до розділів, списку використаних джерел, додатків.  

У вступі обґрунтовано актуальність обраної теми, поставлена мета та 

завдання дослідження. У першому розділі «Coffee table book та Fashion 

ілюстрація в контексті графічного дизайну» представлені: поняття, цілі, роль 

інтер’єрної книги та ілюстрацій та їх складові у дизайні. Розглянуто 

історіографію, значення та роль ілюстрації в контексті графічного дизайну. 

Подана коротка характеристика та загальний огляд популярних сoffee table book, 

проведено аналіз та оцінка трендів. Проаналізовано ілюстрації відомих Fashion 

художників-ілюстраторів. У другому розділі «Розробка серії Fashion ілюстрацій 

до coffee table book» розглянуто етапи процесу створення серії ілюстрацій до 

інтер’єрної книги та представлено ескізи до етапів роботи. У третьому розділі 

«Технологічно-економічна частина» представлені можливі види друку та їх 

короткі характеристики, розглянуто питання формування витрат при створенні 

друкованої продукції. У висновку приведено основні висновки, отримані в 

результаті проведеної над проєктом роботи. Загальний обсяг роботи становить 

58 сторінок. 
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ANNOTATION 

to the final qualifying work required to attain a bachelor's degree 

 

Title: A series of Fashion illustrations for coffee table book. 

The final qualifying work consists of an introduction, three sections, a 

conclusion to the sections, a list of used sources, appendices. 

The introduction substantiates the relevance of the chosen topic, the purpose, 

and the objectives of the study. The first section "Coffee table book and Fashion 

illustration in the context of graphic design" presents concepts, goals, the role of 

interior books and illustrations, and their components in the design. The historiography, 

meaning, and role of illustration in the context of graphic design are considered. A brief 

description and overview of popular coffee table books are given, analysis and 

assessment of trends are performed. Illustrations of famous Fashion illustrators are 

analyzed. The second section "Development of a series of Fashion illustrations for a 

coffee table book" discusses the stages of the process of creating a series of illustrations 

for an interior book and presents sketches for the stages of work. The third section 

"Technological and economic part" presents the possible types of printing and their 

brief characteristics, the issue of cost formation in the creation of printed products. In 

conclusion, the main conclusions obtained as a result of work on the project. The total 

volume of the work is 58 pages. 
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ВСТУП 

 

Актуальність дипломної роботи. Кілька років тому здавалося, що 

фотографія назавжди витіснить ілюстрацію в дизайні. Фотографія має багато 

переваг, вона не потребує так багато ресурсів як ілюстрація, вона досконала, 

реалістична. Проте тенденції змінюються і циклічність знову повертає нас до 

витоків. Реклама перенасичена надреалістичними зображеннями і тепер шукає 

рятунок у незвичному, креативному, неповторному, якою за своєю суттю є 

ілюстрація. Зараз спостерігається новий виток розвитку ілюстрації, зокрема у 

Fashion індустрії. Модні видання все частіше звертаються до ілюстраторів та 

художників, журнали ризикують і подекуди навіть для обкладинок обирають 

креативні ілюстрації.  

Спостерігається швидке зростання і розширення модних освітніх послуг. 

На ринку все частіше виникають школи Fashion ілюстрації, курси, майстер-

класи, а це говорить нам про те, що в цій ніші є високий попит на художників-

ілюстраторів. Значить індустрія модної ілюстрації набирає оборотів та отримує 

друге дихання в сучасному цифровому світі. [21] 

Отже, сьогодні можна сказати, що ілюстрація заполонила досить багато 

сфер від рекламних банерів до візиток. Також цікавим сегментом є паперові 

видання, зокрема coffee table book, так звані інтер’єрні книги, які нещодавно ще 

вміщали фотозображення, а тепер все частіше наповнені ілюстраціями. На 

сьогодні це досить вдалий крок розміщувати інтер’єрні книги у різноманітних 

закладах і особливо цікавим та автентичним є авторська ілюстрація, що частіше 

розробляється на замовлення для приватних установ як ексклюзивне видання. 

Мета дипломної роботи. Метою дипломної роботи є розробити серію 

авторської Fashion ілюстрації для наповнення інтер’єрної книги на замовлення 

потенційного клієнта. Розкрити та висвітлити унікальність Fashion ілюстрації як 

елемент наповнення ексклюзивної coffee table book. 

Завдання дипломної роботи:  

- дослідити історіографію та значення coffee table book; 
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- дослідити історіографію та значення Fashion ілюстрації; 

- провести огляд та аналіз популярних coffee table book; 

- проаналізувати ілюстрації відомих Fashion художників; 

- розробити дизайн-концепцію проєкту; 

- оглянути та обґрунтувати види технік для розробки ілюстрації; 

- проаналізувати матеріал за даною темою та ознайомитися із вітчизняними 

та зарубіжними аналогами; 

- створити серію Fashion ілюстрації;  

- охарактеризувати види друку та матеріали; 

- подати економічні розрахунки. 

Концепція проєкту. За основу проєкту дипломної роботи було взято ідею 

створення серії Fashion ілюстрації для coffee table book, що доповнить образ 

будь-якого закладу, який працює в сегменті високої моди, зокрема студія 

відомого Fashion дизайнера, салон-бутік брендового одягу, ательє люкс класу. 

Це зробить його більш презентабельним, унікальним для сприйняття та 

привабливішим для потенційних клієнтів та працюючого персоналу. 

. 
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РОЗДІЛ 1. COFFEE TABLE BOOK ТА FASHION ІЛЮСТРАЦІЯ В 

КОНТЕКСТІ ГРАФІЧНОГО ДИЗАЙНУ 

 

1.1 Coffee table book: значення та історія  виникнення 

В україномовних контекстах ця назва зустрічається переважно 

англійською – coffee table book (букв, «книга для кавового столика») і позначає 

ілюстроване подарункове, зазвичай великоформатне видання в твердій 

обкладинці, що використовується, головним чином, як предмет інтер'єру, 

елемент дизайну, статусний атрибут або виставковий експонат. 

Інтер’єрні книги представлені найчастіше нехудожніми візуально 

орієнтованими виданнями: фотокниги, глянцеві журнали, каталоги модної 

продукції, фамільні альбоми (рис. 1.1, рис 1.2). Нерідко це видання формату 

кіпсек (англ. Keepsake = keep - містити + sake - річ) – розкішні, дорого оформлені, 

містять репродукції, гравюри високої поліграфічної якості. 

 

Рис 1.1. Столик для альбому в дамській вітальні. Модна картинка (1830) 
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Рис 1.2. «Кава чи чай?». Гравюра (XVIII ст.). Одна світська дама воліє 

чай, інша – каву. Їх сукні прикрашені листям чайного дерева і кавовими 

бобами. На столику – атрибути церемонії.  

 

Інтер'єрні книги розставляються в приміщенні таким чином, щоб 

привернути увагу відвідувачів, зайняти гостей, стати приводом для початку 

розмови з клієнтами, візитерами. Це спосіб обігравання простору, частина 

іміджу та інструмент комунікації. Але, незважаючи на синтез естетичності і 

функціональності, саме поняття «книга для кавового столика» іноді вживається 

з відтінком зневаги або іронії – як синонім «чтива» або «дрібнички». Причина 

зрозуміла: інтер'єрна книга орієнтована на поверхневе сприйняття і 

використовується для підтримки малозмістовного діалогу на загальні теми (small 

talk). Тут є ментальний конфлікт і приховане лукавство, як з неовінтажними 

книгами: застосування високих технологій та їх же ціннісна дискредитація. 

Розважати – будь ласка, але потім – зась під столик. 
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Можливі кілька стратегій обігравання інтер’єрної книги. Перша – вказівка 

на «нікчемність» предмета: - Ой, яка гарна книжка! Можна подивитися? - Ну що 

ви, суща дурниця! Напевно, хтось із гостей залишив ... 

Тут в інтер'єрній книзі втілена метафора хвастощів, завуальованої 

напускної недбалості. 

Друга стратегія – демонстрація «декоративності» предмета. При цьому 

можна взагалі нічого не говорити – просто розмістити книгу на видному місці. 

Дивіться, ось вона яка: велика, яскрава, дорога! Причому за бажанням в книгу 

для кавового столика можна перетворити що завгодно – від хірургічного атласу 

до нового роману Джоанн Роулінг. 

Третя стратегія – акцентування «статусності» предмета:  

- Хочу звернути вашу увагу на це прекрасне видання ексклюзивних 

фотоматеріалів з виставки культового художника N.  

- Ой, невже! Як вам тільки вдалося дістати цей поліграфічний шедевр? 

Термін «coffee table book» з'явився в «Журналі мистецтв» у 1961 р. та у 

назві книги «The Coffee Table Book of Astrology», опублікованій у 1962 р. 

 

Рис 1.3. Одна з перших інтер’єрних книг «The Coffee Table Book of Astrology» 
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Інтер'єрна книга також знайшла застосування в пропаганді, наприклад, 

книга про життя східнонімецького лідера Вальтера Ульбріхта та іншого 

проалбанського лідера Енвера Ходжу. 

Девіду Броуеру іноді приписують винахід сучасної coffee table book. 

Працюючи на посаді виконавчого директора клубу Сьєрра, у нього з’явилася ідея 

створити серію книг, що поєднували б фотографії природи та писання про 

природу, як він сказав, «розміри сторінок повинні бути достатньо великими, щоб 

нести динаміку даного зображення. Потрібно викликати переміщення в межах 

зображення, а не охоплювати все одним поглядом». Перша така книга "Це 

американська земля" із фотографіями Анселя Адамса та інших та текстом Ненсі 

Ньюхолл була опублікована в 1960 році; серія стала відомою як "Формат 

виставки", з часом було опубліковано 20 назв. [11] 

Класифікацію можна розгорнути і доповнити, але вже з наведених 

прикладів ясно: coffee table book не новий, а просто знову затребуваний формат. 

Такі книги згадувалися ще Мішелем Монтенем в есе «На деякі вірші Вергілія» 

(1580), Лоренсом Стерном в романі «Життя Трістрама Шенді, джентльмена» 

(1759). 

У 1950-х роках ця мода була реконструйована з подачі дизайнера Пітера 

Штайнера, десятиліттям пізніше – підхоплена виконавчим директором 

американської компанії «Сьєрра Клаб» Девідом Брауера. А вже з Європи і США, 

як зазвичай з великим запізненням, хвиля докотилася і до нас. 

Книжки про coffee table book представлені в декількох областях 

популярної культури. У 1980-х британський комедійний дует «Сміт і Джонс» 

випустив книгу «Smith and Jones Coffee Table Book» – її  обкладинка була 

розроблена так, ніби книга могла б подвоїтись. 

Інтер'єрна книга – це гра з простором, яке, на відміну від часу, не диктує 

свої закони, а радо приймає те, що в стані органічно його заповнити. Переживши 

десятки поколінь призначених для неї столиків, coffee table book спокійнісінько 

перекочувала з барокових покоїв на хайтеківські стелажі, не втративши при 

цьому ні вихідного сенсу, ні гордовитої гідності. 
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1.2 Огляд популярних coffee table book 

Інтер’єрні книги – це захоплюючі літературні витвори – частина об’єктної 

картини, частина фотографічної оди, книги – які дають розуміння інтересів 

власника. Хтось прикрашає свої квартири модними хронологіями, хтось обирає 

антології художників, а хтось не може залишатися осторонь вигадливо 

влаштованих англійських садів.  

Є низка інтер’єрних книг, які можуть стати ідеальним подарунком для тих, 

хто хоче пожвавити свій простір та викликати інтелектуальну цікавість, 

особливо в період коли ми всі проводимо більше часу вдома. Візьмемо, до 

прикладу, першу опубліковану колекцію фотографій вуличного стилю Білла 

Каннінгема або оду Ташена Пітеру Бороду та його роботи на американському та 

африканському континентах. 

Якщо ви шукаєте щось з поп-культури, придивіться до «Мене звуть 

Принц» авторства Ренді Сент. Ніколаса – візуальна ода пізньої, великої кар’єри 

співака. Для шанувальників домашнього декору є ціла книга, присвячена 

будинку шпалер Zuber, і ще одна – про добре обладнані спальні. 

Фанати модного дизайну зійдуть з розуму від Лагерфельда «Шоу Шанель» 

або «Ральфа Лорена». 

Ніщо не виражає вишуканість так, як вигадлива інтер’єрна книга, вона 

додає довершений штрих у будь-яку вітальню. Залежно від того, яка її тематика, 

це може багато сказати про ваші інтереси, ваш стиль та загальний погляд на 

дизайн. Наприклад, якщо ви хочете вразити своїх гостей і продемонструвати свій 

добрий смак, відома coffee table book може дуже допомогти. Або, можливо, ви 

щойно купили новий журнальний столик і вам потрібно щось на нього 

поставити. Як би там не було, розглянемо кілька чудових прикладів, список 

найкращих coffee table book. Від такої класики, як «Американці» Роберта 

Франка, до чогось трохи менш конкретного, як National Geographic: 

«Фотографії». 

1. Життя: 70 років надзвичайної фотографії (рис. 1.4).  



12 
 

Ця колекція, 70-річна ретроспектива, представляє історію на фотографіях, 

висвітлюючи найвідоміші, зворушливі та найкрасивіші фотографії з журналу, 

включаючи класику: Альфреда Айзенштадта, Доротеї Ланге, Маргарет Бурк-

Уайт та Ірвінга Пенна. Книга поділена на розділи, що охоплюють президентство, 

Голлівуд, війну, науку та природу, культуру, спорт та розваги, цей том містить 

величезний асортимент тем та емоцій. 

Особливий інтерес викликає розділ «Фотоесеї», новаторська функція 

«Життя», яка зробила революцію в галузі фотожурналістики, фіксуючи історії 

через послідовність зображень та невеликі розмиті зображення; сюди входять 

провокаційні історії, такі як тяжке становище німецьких біженців у 1945 році, 

вживання героїну в 60-х роках та інтимний портрет війни у В'єтнамі. Роботи 

Ларрі Берроуза називають найбільшим, коли-небудь зробленим фотоесе. 

 

Рис 1.4. Обкладинка книги «Життя: 70 років надзвичайної фотографії» 

 

2. Ансель Адамс: 400 фотографій. 

Вперше представляє весь спектр робіт Адамса в одному томі, пропонуючи 

найбільшу доступну збірку з його легендарної фотокар’єри. Красиво 
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виготовлена та представлена у привабливій декоративній обробці, книги 

сподобається широкій аудиторії, а також легіонам прихильних шанувальників 

Адамса. Фотографії розміщені в хронологічному порядку на п’ять основних 

періодів – від перших фотографій, зроблених в Йосеміті та Високій Сьєррі в 1916 

році, до його робіт в національних парках в 1940-х роках, аж до останніх 

важливих фотографій 1960-х.  

Вступ та короткі нариси на вибрані образи надають інформацію про життя 

Адамса, документують еволюцію його техніки та передають голос його 

художнього бачення. Мало хто з художників будь-якої епохи може 

стверджувати, що створив чотириста образів тривкої краси та значущості. 

Свідченням бачення Адамса та його довгої напруженої праці є те, що можна 

скласти книгу такого масштабу.  

3. Норман Роквелл. 332 обкладинки журналів (рис.1.5). 

Хоча й Норман Роквелл технічно був академічним живописцем, він мав 

око фотографа, і, ставши зрілим художником, він використав це око, щоб 

подарувати нам картину Америки, яка була дійсно унікальною. Роквелл 

найкраще висловив це бачення Америки у своїх справедливо відомих 

ілюстраціях до обкладинки журналів, зокрема The Saturday Evening Post. 

 

Рис 1.5. «Норман Роквелл. 332 обкладинки журналів» 
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332 картини, від улюблених класичних творів, таких як «Чемпіон із 

мармуру», до менш відомих, але не менш цінних, таких як «Час годування», 

відтворені в приголомшливому колірному вирішенні у цьому великоформатному 

томі, який, безсумнівно, буде поціновуватися у любителів мистецтва скрізь. 

4. Анрі Картьє-Брессон: Сучасне століття. 

Анрі Картьє-Брессон (1908-2004) – одна з найвпливовіших і 

найулюбленіших постатей в історії фотографії. Його винахідницька робота на 

початку 1930-х допомогла визначити творчий потенціал сучасної фотографії. 

Після Другої світової війни він допоміг заснувати фотоагентство Magnum, яке 

дозволило фотожурналістам охопити широку аудиторію за допомогою журналів, 

таких як Life, зберігаючи при цьому контроль над їх роботою. Картьє-Брессон 

продовжував створювати основні об'єкти фоторепортажу, фіксуючи такі події, 

як Китай під час революції, Радянський Союз після смерті Сталіна, США в 

післявоєнному піднесенні та Європа, коли її старіші культури протистояли 

сучасним реаліям. 

Опубліковане у супроводі виставки в Музеї сучасного мистецтва, це перше 

велике видання, яке повністю використовує великі фонди Картьє-Брессон, 

включаючи тисячі копій та величезний ресурс документів, що стосуються життя 

та творчості фотографа. Книга описує кар’єру Картьє-Брессона через 300 

фотографій, розділених на 12 глав. Хоча багато його найвідоміших фотографій 

включені, велика кількість зображень буде незнайома навіть фахівцям. Широкий 

нарис Пітера Галассі, головного куратора фотографії в музеї, пропонує 

абсолютно нове розуміння надзвичайної кар’єри Картьє-Брессона та її 

перекриваючих контекстів журналістики та мистецтва. Широкий допоміжний 

матеріал – із детальною хронологією професійних подорожей фотографа та 

розповсюдженнями його фотографій, якими вони з’являлись у журналах – 

зробив революцію у вивченні творчості Картьє-Брессона. 

5. Vogue Living: Country, City, Coast (рис.1.6). 
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Приголомшлива колекція красивих будинків та садів, що з’явилися на 

сторінках Vogue за останнє десятиліття, з понад 400 повнокольоровими 

фотографіями. 

Щедро ілюстрований Vogue Living: Country, City, Coast – це новий погляд 

на деякі ефектні будинки та сади, власники яких походять зі світів моди, дизайну, 

мистецтва та суспільства, і це вперше видають книгою. 

Тут є стильний та неформальний маєток Торі Бурч у Саутгемптоні, 

гламурний дуплекс Лорен та Андреса Санто Домінго в Парижі, романтичний 

будинок та сад Дріса Ван Нотена в Бельгії, драматичний та барвистий будинок у 

Сан-Франциско Алекси та Тревора Трейни, канадська каюта на озері Сінді 

Кроуфорд та Ренде Гербер, взуттєвий маестро Бруно Фрізоні та сучасний 

будинок дизайнера Ерве Ван дер Стратена в самому центрі Танжеру, великий 

англійський заміський сад Стелли Маккартні, Бруклінський будинок Олі та 

Чарльза Томпсона, а також старовинний маєток Вілширу Гели Наш-Тейлор та 

Джона Дюрана та багато інших. 

 

Рис 1.6. Обкладинка «Vogue Living: Country, City, Coast» 
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Ці захоплюючі будинки та сади сфотографували такі відомі фотографи, як 

Франсуа Халард, Оберто Гілі, Маріо Тестіно та Брюс Вебер; такі письменники, 

як Хеміш Боулз, Джоан Джульєтта Бак, Сливова Сайкс, Джонатан Ван Метер та 

Хлоя Малле дають близьке уявлення про власників та їхнє життя. Ця книга являє 

собою огляд деяких найвідоміших у світі будинків та садів –це також джерела 

натхнення для дизайнерів, архітекторів та ландшафтників. 

6. Artists. Their Lives and Works (рис.1.7). 

Надзвичайна інтер’єрна книга, понад 80 відомих живописців, їх життя, їх 

кохання та їх знакові картини. 

Ця книга містить проникливі біографії художників, що супроводжуються 

чудовими репродукціями відомих творів мистецтва. Починаючи з раннього 

Відродження слідкуємо за мистецькими рухами протягом століть до деяких 

найвідоміших художників, що живуть сьогодні. 

Широкоформатна художня книга переповнена інформацією та 

зображеннями улюблених класичних творів. Поліграфічні відбитки є особливо 

вражаючими, що дозволяє отримати повний ефект від твору, який надихнув, 

визначив та уклав художні рухи. 

 

Рис. 1.7. Обкладинка книги «Artists. Their Lives and Works» 
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1.3. Fashion ілюстрація: історичний огляд 

Історія модної ілюстрації починається в шістнадцятому столітті, коли 

посилене дослідження та відкриття призвели до захоплення сукнею та 

костюмами народів світу.  У період з 1520 по 1610 рік було видано понад 200 

колекцій гравюр, офортів або гравюр на дереві, що містять пластини фігур, 

одягнених в одяг, притаманний їх національності та чину.  Одна з найвідоміших 

робіт – Чезаре Вечелліо «De gli habiti antichi et moderni di razno parti del mondo» 

(1590), що містить 420 гравюр на дереві із зображенням сукні з Європи, 

Туреччини та Сходу.  Друге видання, опубліковане в 1598 році, включало сукні 

з Африки та Азії.  Протягом століть художники, звичайно, зображали одяг, але 

ці ранні гравюри на дереві були першими присвяченими ілюстрації сукні і як такі 

стали прототипом модної ілюстрації, якою ми її знаємо сьогодні.   

Гравюри Вацлава Холлара (рис 1.8), англійської моди середини XVII 

століття, продовжували жанр, а з 1670-х почали виходити журнали – особливо у 

Франції, яка стала центром моди під керівництвом Людовика XIV. Поширення 

періодичних видань та журналів у другій половині вісімнадцятого століття стало 

відповіддю на дедалі більше інформовану, провінційну, а також міську жіночу 

аудиторію, яка прагне останніх новин моди. [28] 

 

Рис. 1.8. Вацлав Холлар, гравюра 1643 року 
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Промисловість у Франції досягла свого розквіту до другої половини 

століття з публікацією таких творінь, як «Galeries des modes» (1777), «Cabinet des 

modes» (1785). Коли  революція зупинила Францію на культурному рівні, 

Німеччина на деякий час стала центром видавничої справи, «Journal der Luxus 

und der Moden» (1786-1826) – найвідоміше модне видання.  В Англії це була 

ексклюзивна «Gallery of fashion» (1794). «La Belle Assemblée» (1806) та 

«Аккерманське сховище мистецтв, літератури, комерції, виробництва, моди та 

політики» (1809-1828) були помітними журналами початку XIX століття.  

Починаючи з середини століття, Франція знову була визнана центром 

модного світу і встановила стандарт модної ілюстрації, зокрема в роботі 

талановитої родини Колін у таких публікаціях, як «Le Follet» (1829), «Le Journal 

des demoiselles» (1833) та «La Mode illustrée» (1860) (рис.1.9). Протягом історії 

багато художників виявляли захоплення сукнями: Дюрер, Гольбейн, Ватто та 

Енгр виконували вишукані малюнки моди свого часу.   

 

Рис. 1.9. Обкладинка «La Mode illustrée», 1909 
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Фотографія, одне з найбільших винаходів XIX століття, несла 

відповідальність за загибель ілюстрацій часів Другої світової війни, проте на неї 

також вплинула модна ілюстрація. Навіть авангардний фотограф, такий як 

Едвард Штайхен, не зміг надати такого впливу, як інноваційні ілюстратори Ірібе 

та Лепапе.  До 1950-х модні редактори вкладали більшу частину свого бюджету 

на редакційні розвороти у фотографії. Подальше підвищення модного фотографа 

до статусу знаменитості означало, що ілюстратори повинні були задовольнятися 

роботою над статтями для нижньої білизни або аксесуарів або в рекламних 

кампаніях, таких як Рене Груау для парфумів Christian Dior.  [26] 

Шістдесяті і сімдесяті роки були невдалими для ілюстраторів, але у 

вісімдесятих роках почався ренесанс, який триває і сьогодні. Ренесанс, який 

доповнювався доступністю комп'ютерних технологій. Модна ілюстрація та 

модна фотографія – це дві різні дисципліни. Хоча модні фотографи постійно 

розсувають межі творчості та можливостей, вони можуть робити не більше, ніж 

фіксувати те, що є. Ілюстратори, навпаки, мають силу вибирати або 

підкреслювати певну особливість;  надати пріоритет фігурі над одягом або одягу 

над фігурою.  

Незважаючи на свою невід'ємну частину у розповсюдженні моди, визнаної 

ще з часів Бодлера, модну ілюстрацію часто сприймали як щось тривіальне.  

Потрапляючи між образотворчим та комерційним мистецтвом, вона лише 

нещодавно була оцінена як важливий жанр сама по собі, який мав досягти нових 

вершин вишуканості та естетичної краси у ХХ столітті.    

У 1900 році, коли світало нове століття, як модна ілюстрація, так і сам 

дизайн одягу дивилися назад до стилів минулого і не бачили майбутнє.  Одяг, що 

виражав розкіш епохи, яку носила модна аристократична і багата еліта Європи 

та Північної Америки, був більше звивистою естетикою стилю модерн, 

задуманою у 1890-х роках, без будь-якого натяку на сучасність. Жінок обвивали 

мереживом, оборками та воланами, прикрашали пір'яними горличками та 

капелюхами, прикрашеними райськими квітами, і підкріпленими складними 

шарами нижньої білизни, включаючи корсети.  Чоловіки все ще дотримувались 
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суворих норм одягу, що регулювались за професією, званням, соціальною роллю 

та добою. Як завжди у вищому суспільстві, одяг означав статус.  

Заможні жінки протегували великим кутюр'є Парижа, таким як Калло Сур, 

Дусе, Паквін та Уорт. У Лондоні вони протегували Люсіль та купували їхні сукні 

у давно відомих фірм, таких як Редферн та Крід. Менш забезпечені виграли від 

величезних успіхів, досягнутих у попередньому столітті текстильною та 

швейною промисловістю. Готовий одяг був широко доступний в універмагах, які 

з’явились у всіх великих містах з останньої чверті XIX століття.  Багато жінок 

наймали кравчиню або виготовляли власний одяг: чіткі та детальні модні 

ілюстрації того часу дозволяли вітчизняним та професійним кравчиням 

копіювати новітні дизайни. Безкоштовні зразки були включені в журнали, 

спрямовані на середній ринок, такі як «Weldon's Ladies 'Journal» (1879), а 

«Butterick» з філіями в Лондоні, Парижі та Нью-Йорку публікував схеми 

замовлення поштою з 1866 р. Поширення модних стилів через численні журнали 

та газети, орієнтовані на споживачів, дало кожному можливість взяти участь у 

пошуку моди.   

Мода на початку ХХ століття була естетично мертвою. Ілюстратори, що 

працювали в журналах високої моди, таких як «American Vogue» (1892), 

«Harper's Bazar» (1867) та, у Великобританії, «The Queen» (1861) дотримувались 

усталеної традиції зображувати сукні педантично, детально, хоча  роботи 

Адольфа Сандоса та Чарльза Дрівона представляють помітні винятки. У 

Сполучених Штатах ілюстрації Чарльза Дани Гібсона створили його «Дівчину 

Гібсон» як ікону моди для сучасних молодих жінок. 

Гравіровані пластини з ручним кольором замінилися в кінці ХІХ століття 

повнокольоровим друком, а з початку ХХ століття фотографія почала з'являтися 

в журналах. Саме Пол Пуаре, інноваційний модельєр довоєнних років, підняв і 

моду, і її представництво до статусу мистецтва, й додав їм динамізму, що зробило 

їх новими і важливими силами у ХХ столітті.  Пуаре створив власний будинок 

моди в 1903 році, і його кар'єра у передвоєнні роки збіглася з новими 

радикальними напрямами в мистецтві по всій Європі та за її межами.   
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У 1905 році Ле Фов виставлявся у Паризькому салоні «Автоном»;  у 1907 

році епохальна картина Пікассо «Les Demoiselles d'Avignon» сповіщала про 

появу кубізму; а німецькі експресіоністи, італійські футуристи та російські 

конструктивісти досліджували нові концепції та ідеології через мистецтво.  Мода 

не могла не реагувати на ці нові потужні імпульси, і протягом перших років ХХ 

століття взаємозв’язок між модою, мистецтвом та дизайном дедалі посилювався.   

 

Рис. 1.10. Леон Бакст, дизайн костюмів для Шерезаде 

 

Пуаре був майстром-продавцем, але, мабуть, найбільшим його даром був 

імпресаріо, який пов’язував світи моди та мистецтва, залучаючи таланти 

молодих художників до свого підприємства. Наприклад, Рауль Дюфі розробив 

набивний текстиль для ательє Пуаре. Визнавши, що його радикальні задуми 

потребують нової форми представлення, в 1908 році Пуаре доручив Полу Ірібе 

проілюструвати рекламну публікацію «Les Robes de Paul Poiret» (рис 1.11). Ірібе 

відкрив нові позиції, представивши малюнки на схематичних монохромних 

фонах.  У 1911 році Пуаре доручив Жоржу Лепапе проілюструвати свою другу 

брошуру «Les Choses de Paul Poiret».  Обидва ці альбоми, надруковані на 
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високоякісному папері обмеженими тиражами, використовували почоарний 

метод друку на пластинах. Цей процес, заснований на японських техніках, 

вдосконалених Жаном Сауде, передбачав створення трафарету для кожного 

шару кольору, який потім наносився вручну;  іноді для досягнення свіжості 

оригінальної ілюстрації потрібно було тридцять етапів.   

Журнал Gazette du bon ton (1912) представляв унікальну співпрацю між 

художниками, кутюр'є та видавцями. Її заснував у Парижі Люсьєн Фогель, 

художній керівник, редактор та видавець, який, як і Пуаре, володів хистом 

набирати талант. Він працевлаштував групу молодих художників і дав їм 

безпрецедентну свободу в інтерпретації моди.  Один із найвпливовіших журналів 

моди, що коли-небудь випускався, «Gazette» мав 69 номерів, з 1912 по 1914 і з 

1920 по 1925. Спеціальне видання було опубліковане у Франції та США в 1915, 

у співпраці з Конде Настом, видавцем Vogue, котрий у 1921 році придбав 

контрольний пакет акцій Gazette.  

 

Рис. 1.11. Пол Ірібе Les Robes de Paul Poiret, 1908 
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Війна, напрочуд, мало вплинула на прогрес моди, хоча економічна нестача, 

вимоги до оснащення армій та обмеження експорту неминуче спричинили зрив 

у її виробництві та розповсюдженні. Для багатьох війна принесла нові свободи в 

одязі.  Більш практичні стилі стали необхідністю, і для жінок, які безпосередньо 

беруть участь у військових діях у боєприпасах, водінні або на землі – штани та 

бриджі вперше стали прийнятними. До 1918 року багато старих соціальних 

ієрархій зазнали краху, і мода почала дедалі демократизуватися.   

Сучасну жінку уособлювала французький дизайнер Габріель Шанель, яка, 

створивши бутики в Довілі та Біарріці, запустила свою першу колекцію кутюр в 

1916 році, ставши найвпливовішим дизайнером двадцятих і тридцятих років.  

Шанель представила практичні фасони та прості тканини з трикотажу та твіду.  

Вона також вперше внесла в модний жіночий гардероб одяг, адаптований з 

чоловічого фасону, включаючи штани й спортивний одяг із фірмовими в'язаними 

кардиганами. В 1921 році вона випустила свій знаменитий парфум, Chanel № 5.  

Для жінок двадцяті роки характеризувались простотою. Трубчасті вечірні 

сукні з низькою талією прикрашалися нанесенням поверхневого декорування – 

вишивка бісером, що відображала вплив єгипетського оздоблення та наївних 

мотивів народного мистецтва, а бахрома посилювала рух популярних танців.   

 

Рис. 1.12. Бредлі Уокер Томлін, обкладинка Vogue, 1923 
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1.4. Огляд відомих Fashion художників-ілюстраторів 

Ще буквально 10-15 років тому, коли фотографи в компанії супер-моделей 

здавалося вже назавжди витіснили ілюстраторів з Fashion індустрії, і ця професія 

ось-ось мала б вимерти. Однак, те що ми бачимо зараз – це справжнє 

«відродження». 

Fashion ілюстратори сьогодні стають популярнішими все з кожним днем. 

Колаборації з будинками мод, співпраця з провідними світовими дизайнерами, 

ілюстрації на замовлення, ведення блогів в соціальних мережах і це далеко не все 

чим сьогодні займаються Fashion ілюстратори. [22] 

Розглянемо декілька прикладів успішних ілюстраторів. 

 

Рис. 1.13. Ілюстрації Меган Хесс 

 

Меган Хесс – одна  з найбільш затребуваних художників у світі високої 

моди. Вона справжніх приклад як треба займатися улюбленою справою і 

вкладати в це всю душу. Адже тільки так можна домогтися успіху і визнання. 

Зараз ілюстрації Хесс прикрашають обкладинки книг і глянцевих 

журналів, використовуються в рекламних кампаніях відомих брендів. Меган вже 

встигла попрацювати з такими модними будинками, як Chanel, Dior, Tiffany&Co. 

і Yves Saint Laurent, Prada та ін (рис. 1.13). 

Вона створює інший, особливий світ, в якому довгоногі красуні у вбраннях 

від кутюр подорожують світом, ходять на шопінг в розкішні бутіки, вечеряють в 

розкішних ресторанах, снідають в Парижі, веселяться в Нью-Йорку, літають на 
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повітряній кулі, ганяють на мотоциклах, але головне – завжди залишаються 

витонченими і неймовірно гламурними. 

 

Рис. 1.14. Ілюстрації Келлі Сміт 

 

Келлі – модний ілюстратор з Австралії, спеціалізується на портретах та 

ілюстраціях в сфері моди (рис. 1.14). Унікальний стиль Келлі помітно 

виділяється серед інших, її почерк завжди можна впізнати тільки-но глянувши 

на ілюстрацію. Серед відомих клієнтів австралійського фешн-ілюстратора 

Vogue, InStyle, ELLE Girl, Valentino, Armani, Jenny Packham, H&M, Diana Ferrari, 

Net-A-Porter, Maybelline NYC. 

Келлі також відома в соціальних мережах як блог в Instagram, де викладає 

свої останні роботи і розповідає про новинки зі світу моди. 

 

Рис. 1.15. Ілюстрації Хайден Вільямс 
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Сьогодні молодий Лондонський дизайнер-ілюстратор Хайден Вільямс 

справжня зірка в світі моди: він підкорює серця знаменитостей своїми роботами. 

Його роботи виставляють на свої сторінки Бейонсе, Ріанна, Кім Кардашьян та 

багато інших (рис 1.15). 

Справжня слава до нього прийшла в Instagram, де у нього більше 1 

мільйона фоловерів. Сам Хайден говорить: «У мене немає портфоліо, у мене є 

акаунт в інстаграм», а початківцям дизайнерам і художникам радить віддаватися 

роботі на повну і активно виставляти свої роботи в соціальних мережах. 

 

Рис. 1.16. Ілюстрації Лаури Лейн 

 

Ілюстратор Лаури Лейн велику увагу приділяє в першу чергу роботі 

олівцем, опрацюванню фактури і формі волосся. Кожна ілюстрація за рахунок 

цього виглядає більш заповненою та оригінальною по композиції. Пластика 

тканин і текстура одягу також опрацьовані автором в повній мірі, проте тут, як 

раз таки, виявляється діджитал технологія. По-перше – це принти і мереживо. 

Тобто те, що зобразити вручну в дрібному форматі і достовірно вкрай 

проблематично. Однак це не виглядає якимось чужорідним фрагментом в 

ілюстрації за рахунок поверхневої обробки пензлем з текстурою олівця (рис. 

1.16). Це органічно вписує навіть найскладніші мотиви в простір ручного 

штрихування. Інший варіант діджитал середовища, що зустрічається у Лаури – 

це фотографія предмета. Її казкові персонажі яскраві й самодостатні. Ручки і 

ніжки персонажа дуже малі і в протиставлення до них ілюстратор використовує 

великий розмір реальних об'єктів. При цьому персонаж завжди взаємодіє з 
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об'єктом. Таке гротескне використання розмірів і вставка принтів може бути 

взята на озброєння послідовниками творчості Лаури. 

             

Рис. 1.17. Ілюстрації Поліни Правдікової 

 

Поліна Правдікова – ще один ілюстратор, що починає свої роботи на папері 

олівцем і завершує їх в діджитал-просторі. Однак, на відміну від Лаури, у Поліни 

робота з кольором і накладення різних об'єктів з інших малюнків проявляється 

набагато яскравіше і сюрреалістично (рис. 1.17). Якщо звернути увагу на колірну 

гамму ілюстратора, можна відразу сказати, що вона не боїться кольору, але він 

присутній частіше як фонова заливка. Крім яскравих кольорів в діджитал-простір 

цікаво вписується здвоєний, і навіть строєний, колір контуру. Це досягається за 

рахунок зсуву контуру вправо і вліво від оригіналу на зовсім крихітний 

проміжок. Контур справа і зліва фарбується в два різних яскравих кольори. 

Якщо асоціювати такий ефект з 3D-графікою, то підходить використання 

червоного і синього кольору. Це доповнює ілюстрації вібрацією кольору і 

обсягом. Здається, що ілюстрація трохи не в фокусі. Але від цього вона не стає 

гіршою, скоріше навпаки, набуває авторський почерк. 

 

Рис. 1.18. Ілюстрації Фіві Спірідонос 
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Як і попередні ілюстратори, Фіві використовує олівець і папір як якийсь 

кістяк для подальшої роботи, але якщо Поліна в більшій мірі використовує 

діджитал, то Фіві відсотків на 30 від всієї роботи. Техніка її олівцевого 

розтушовування вже самодостатня і яскрава. Ймовірно, що досягається такий 

контраст не в один присід а поступово, з олівцями підвищеної м'якості (від В до 

8В) – вони дають велику графітову поверхню, яку легко розтушувати. Цікаво, що 

для розтушовування автор використовує не спеціальний олівець з паперу, а грубу 

кисть з щетини з коротким ворсом (рис. 1.18).  

Кольори, які з'являються у ілюстратора вже в діджитал насичені, щільні, 

не схожі на акварель, як у Поліни і доповнені своїми світлотінями. Цікаво 

виглядають її роботи, в яких присутність кольору в самій фігурі і одязі 

мінімальна, але фон залитий єдиною яскравою плямою. Роботи ілюстратора в 

цілому характеризуються контрастом, не тільки графіка/діджитал, але і 

колір/монохром, хоча в межах однієї ілюстрації колір можна перерахувати по 

пальцях. Це дозволяє глядачеві зосередитися на сюжеті і не прогледіти тонку 

техніку олівця. 

 

Рис. 1.19. Ілюстрації Катаріни Кюль 

 

Роботи Катаріни можна зустріти в книзі "The Illustrator. 100 best from 

around the world" від видавництва Taschen. Створюється враження, що колір в її 

роботах проглядається через тонкий серпанок сірого олівця, але навіть якщо так, 

то колір у автора дуже соковитий (рис. 1.19) Це створює відчуття чітких площин, 

якщо дивитися на ілюстрації здалеку. Поблизу ж ми побачимо тонке 
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опрацювання олівцем, при цьому олівець не виглядає таким суворим і зализаним, 

як у Фіві, а виникає острівцями і трохи мне форму. Це не шкодить ні одягу, ні 

людині. Анатомія нікуди не йде, але малюнок виглядає більш текстурованим і 

злегка асиметричним, живим. Адже в кінцевому рахунку, всі люди злегка 

асиметричні. Чи не з першого разу можна виявити, що колір не акварельний, так 

тонко розташовані градієнти і світло. Збиває з пантелику також часто 

використовувана ілюстратором текстура акварельного паперу на тлі. 

В цілому, легкі ламані форми і казкові сюжети яскраво висловлюють стиль 

автора серед інших олівцевих ілюстраторів. [30] 

 

Рис. 1.20. Ілюстрації Олена Казначеєвої 

 

Олена Казначеєва останній ілюстратор в добірці спеціально узятий як 

зворотний варіант змішаної техніки. І якщо заздалегідь не знати, що саме так 

зроблено робота, по фото ніколи й не здогадатися (рис. 1.20). 

У чому ж особливість цілої серії великих робіт Олени? Вона починає їх в 

діджитал-просторі і допрацьовує вручну акрилом. Її ілюстрації є фото на полотні 

великого розміру, виконані кистями в програмі Procreate, що нагадують масло 

або акрил. Здається, що частина зображення випадково змазалась або щось десь 

не закінчено, але в дійсності це продуманий сюжет, а текстура полотна 

допомагає при роздруківці красиво вписати матеріал. Акрил невибагливий, 

довговічний, швидко сохне і головне, не пахне. Такі роботи запросто можуть 

стати прикрасою інтер'єру чи галереї мистецтв. 
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Висновки до першого розділу 

 

Отже, в цьому розділі було розібрано сутність та значення coffee table book, 

так званої інтер’єрної книги, яка може виступати елітним виданням розробленим 

на замовлення. Тематика такої книги – це переважно нехудожня література та 

зображення (фотокнига). Сторінки складаються в основному з фотографій та 

ілюстрацій, супроводжуваних титрами та невеликими блоками тексту, на відміну 

від довгої прози. Здебільшого такі книги містять фотографічну продукцію, але 

дедалі частіше стають популярними ілюстровані coffee table book. 

Модна ілюстрація робить те, чого фотографія ніколи не може зробити: 

вона забезпечує прямий зв'язок з дизайнером та втілює енергію та стиль одягу в 

реальність. Робота ілюстратора полягає в тому, щоб знайти баланс між 

малюнком у цілому та деталями в ньому, що оживляє одяг. 

Ілюстрація моди надає рідкісну можливість смакувати якусь мить в історії, 

довгий час після актуальності самого одягу. Модна ілюстрація існує вже майже 

500 років. З тих пір, як існує одяг, і виникає потреба перетворити ідею чи образ 

на модну ілюстрацію. Fashion ілюстрації не тільки демонструють зображення або 

дизайн одягу, але й служать видом мистецтва. 

В кінці 1930-х років спостерігався занепад Fashion ілюстрацій, коли Vogue 

почав замінювати свої знамениті ілюстровані обкладинки фотографічними 

зображеннями. Це стало головним поворотним моментом у індустрії моди. Але 

в наші часи ми спостерігаємо період відродження ілюстрацій у моді.  

Деякі сучасні ілюстратори покладаються на традиційні техніки, такі як 

ручка та папір, щоб реалізувати свої образи, інші воліють використовувати 

цифрові опції. Деякі люблять насичені кольори, а інші бажають створювати 

чорно-білі зображення. Але спільний досвід серед усіх художників полягає в 

тому, що ілюстрація – це кар’єра, де за працьовитість і наполегливість платять, і 

та, в якій художники ніколи не повинні недооцінювати свою здатність малювати. 
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Зараз складно знайти художника, який так чи інакше не взаємодіє з 

діджитал середовищем. Починаючи від корекції своєї роботи по фото, 

закінчуючи повноцінною роботою в діджитал-програмах. 

Найчастіше традиційні техніки обробляються в Adobe Photoshop після 

сканування, адже сканер часто з'їдає величезну кількість нюансів як акварелі, так 

і маркерів. 

У цьому розділі було розказано про тих, хто цілеспрямовано допрацьовує 

свою роботу в іншому середовищі. 

Також важливо згадати, що всі автори, розглянуті в роботі поєднують різні 

матеріали у своїх техніках дуже органічно та професійно. 

Ілюстратори, які увійшли до збірки тільки вершина айсберга в змішаній 

техніці. Якщо глибше розбирати роботи інших ілюстраторів, можна виявити, що 

в сучасному світі 99% творчих робіт проходять через діджитал. Цього не треба 

соромитися, приховувати, навпаки – це поле для експериментів і пошуків 

авторської техніки. Один з представлених авторів може стати джерелом 

натхненням, головне не обмежувати свою фантазію. 
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РОЗДІЛ 2. РОЗРОБКА СЕРІЇ FASHION ІЛЮСТРАЦІЙ ДО COFFEE 

TABLE BOOK  

 

2.1. Види технік для розробки ілюстрації 

Як і в інших видах мистецтва, здається, що в образотворчому мистецтві, і, 

зокрема, в ілюстрації неможливо показати нічого нового, але буквально кожен 

місяць в інтернеті можна виявити свіжі роботи ілюстратора, який ставить з ніг 

на голову звичні закони жанру. 

По суті, суспільство подолало той бар'єр в мистецтві, який ґрунтується на 

реалізмі і академічних знаннях, ми маємо можливість переробляти досвід будь-

якого напрямку в живописі. 

Якщо розглядати сучасну стилістику ілюстрацій, можна виявити, що немає 

таких матеріалів, якими би зараз не оперували ілюстратори. І від цього 

спостерігати за розвитком ілюстрації ще цікавіше. 

Отже, нижче зроблено невеликий екскурс в техніки і матеріали Fashion 

ілюстратора сучасності, розглянуті характерні риси, плюси і мінуси. 

 

Рис. 2.21. Приклад діджитал ілюстрації 
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Програми, в яких можна малювати діджитал – ілюстрацію: Procreate, 

Photoshop, Illustrator, Corel Draw (рис. 2.21). 

Перші дві програми растрові, в Procreate можна працювати на ipad, в 

Photoshop на ПК або ноутбуці за допомогою планшета (з мишкою це досить 

проблематично). Ці дві програми багато в чому схожі, але якщо в Photoshop 

можна редагувати фото, то Procreate пропонує більшою мірою саме малювання. 

Останні дві програми векторні, вони підійдуть для певних цілей, таких як 

створення технічних ескізів одягу або зображень і патернів, які в наслідку будуть 

надруковані методом шовкографії. 

Для порівняння варто виділити плюси та мінуси діджитал техніки. 

Негативні моменти: немає ефекту легкості і фатальності, як в реальній акварелі, 

немає тактильного відчуття від матеріалів. І звісно, робота залежить від зарядки 

пристрою і стилуса. 

Переваги діджитал технології: можна завантажувати набори пензлів, що 

імітують натуральні матеріали. Зручна робота по шарам і можливість оперативно 

трансформувати об'єкти і скасовувати дії. Можна працювати над ілюстраціями в 

будь-якому зручному місці, найкраще підходить для подальшого використання 

в якості друкованої продукції. [3] 

 

Рис. 2.22. Приклад акварельної ілюстрації 



34 
 

Зараз акварель та туш стоять на одному щаблі популярності з діджитал 

ілюстрацією і, напевно, не втратять свої позиції, так як мають багато 

шанувальників. При цьому, на відміну від діджитал, ілюстрація аквареллю 

складніша – немає можливості малювати як по обвідному малюнку і не завжди 

зрозуміло, яким буде результат і як будуть взаємодіяти пігменти. Однак, цей 

матеріал має свої техніки – по-мокрому, лессировка, комбінування, в зв'язку з 

чим акварель вже котрий вік не втрачає свою актуальність і багатогранність (рис. 

2.22). 

Для порівняння – мінуси: на початковому етапі складно подружити фарбу 

з водою, необхідно час, щоб зрозуміти скільки води повинно бути на пензлі, щоб 

отримати той чи інший ефект. Акварель вимагає якісного паперу. Не варто 

вірити тим, хто стверджує, що для акварелі згодиться будь-який папір.  

Плюси: роботи виглядають повітряними, не перевантаженими (додаток 3). 

Фарби добре взаємодіють з лайнерами, олівцями і пастеллю. Акварель більш 

доступна за ціною, ніж діджитал програми.  

 

Рис. 2.23. Приклад ілюстрації намальованої гуашшю 

 

Гуаш, темпера, олія, акрил – щільні фарби, без додаткових коментарів 

автора, в інтернеті навряд чи розгледимо, що саме використовує ілюстратор (рис. 
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2.23). Вибираючи щільні фарби треба розуміти, що принцип роботи буде зовсім 

інший в порівнянні з аквареллю. Ілюстратори, що використовують ці матеріали 

візуально підвищують рівень своєї роботи до розряду живопису, що, в свою 

чергу, може стати перепусткою для експозиції в художній галереї. 

Серед мінусів таких матеріалів можна виділити: всі ці фарби вимагають 

акуратної роботи, так як вивести пляму шансів вкрай мало. Якщо говорити про 

олію, вона має специфічний різкий запах укупі з розчинником, який обов'язковий 

в роботі. До того ж, олія вкрай довго сохне. [31] 

Акрил в цьому сенсі більш зручний, можна підібрати велику кількість 

кольорів, в тому числі флуоресцентних або металіків, але його швидке висихання 

становить погану службу для пензлів – вони швидко псуються. 

Темпера і гуаш легко розводяться водою, не пахнуть і можуть бути 

замішані один з одним, але варто врахувати, що гуаш дає більш світлий відтінок 

при висиханні. 

До плюсів віднесемо: зручність змішувати фарби. Можна виправити свої 

помилки наступним шаром після висихання першого. Підходить тим, хто любить 

щільну текстуру фарби і щільні мазки. Робота автоматично виглядає більш 

вагомо і презентабельно. Має більше шансів на покупку, так як полотно зручно 

вписати в інтер'єр. 

 

Рис. 2.24. Приклад ілюстрації виконаної кольоровими олівцями 
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Роботи кольоровими олівцями заслуговують на окрему увагу, так як 

техніка кольорового олівця вимагає від ілюстратора базових знань про 

штрихування та змішування кольорів (рис. 2.24). Ілюстрації кольоровими 

олівцями виглядають дуже самобутньо і це є великим бонусом для освоєння 

матеріалу – техніка не найпопулярніша і конкуренція мінімальна.  

Переваги: зручність в роботі, малі витрати на матеріали, економність 

використання при хорошій підстругачці. Мобільність матеріалу – базовий набір 

на 24 або 36 кольорів можна взяти в будь-яку подорож. Матеріал не примхливий 

до паперу. Техніка не тривіальна. [25] 

Недоліки: складність роботи, необхідна посидючість. Обмеження за 

колірною гамою, потрібна постійна заточка. 

 

Рис. 2.25. Приклад чорно-білої ілюстрації 

 

Ця техніка не найпопулярніша саме в Fashion ілюстрації, вона швидше 

характерна для книжкової та журнальної ілюстрації. З одного боку, у авторів, які 

працюють в чорно-білій гамі є сенс зосередитися на структурах і чітких плямах 

кольору (рис. 2.25). 

З іншого боку, не кожен здатний відмовитися від всіх кольорів веселки, це 

буває проблематичним для деяких темпераментів, але спробувати все ж варто, 
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хоча б в рамках марафону Inktober, який проходить віртуально в соцмережах 

кожного жовтня і присвячений він саме чорно-білій графіці. 

Відсутність кольору – це напевно головний і єдиний мінус. А щодо плюсів: 

мінімальні витрати на матеріал і мобільність матеріалу. Розвиток сприйняття 

композиції і форми, скрупульозна робота з текстурами. Добре підходить для 

готичного стилю робіт. [29] 

 

Рис. 2.26. Приклад ілюстрації виконаної пастеллю  

 

Пастель сама по собі матеріал вкрай непрактичний і незвичний для 

«дорослого користувача». У дитинстві пастеллю пробували малювати більшість 

дітей і для деяких цей матеріал так і залишився дитячим (рис. 2.26). 

Але, в даному випадку, як і з кольоровими олівцями, техніка не настільки 

популярна і можна сміливо зайняти своє місце в цій ніші. 

Хоча доведеться зустрітися з такими мінусами: суха пастель дуже легко 

брудниться і бруднить все навколо, в зв'язку з чим виникають проблеми зі 

зберіганням. Найкраще купити лак-закріплювач і прокладати свої роботи 

листами кальки. Варто також змиритися з тим, що якщо пастель не у вигляді 

олівця, то й не отримаєте чітких тонких лінії. Техніка навряд чи підійде людям, 
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які звикли до точності і мініатюри. Незважаючи на те, що матеріал мобільний, 

він може ламатися в русі і втрачати чистоту кольору. 

Головна перевага олійної пастелі – це яскраві, соковиті кольори, які можна 

покласти один на одного. Суха пастель добре піддається розтушовуванню й 

ефектно виглядає на кольоровому папері. Досить компактний матеріал, 

невибагливий до паперу. 

 

Рис. 2.27. Приклад техніки колажу 

 

Техніка колажу зовсім молода, існує трохи більше століття як самостійний 

жанр, але має під собою великі коріння – перші колажі успішно створювали Анрі 

Матісс, Пабло Пікассо, Макс Ернст. 

Суть техніки в поєднанні непоєднуваного, в гротеску і навмисної 

недбалості. Крім Матісса, всі художники-колажисти, фотографи, 

використовували для колажів вже готові зображення й елементи (рис. 2.27). У 

хід йшли обгортки, газети, тканина, об'ємні об'єкти (наприклад, деревина й скло). 
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У сучасній ілюстрації колаж щільно зайняв своє місце в ряду комерційно 

успішних зразків мистецтва. 

Навмисне антизіставлення розмірів і їх абсурдна сполучуваність добре 

зчитуються глядачем, так як колаж передбачає фото-фрагменти. Плюс до цього, 

наш мозок дратується на якісь незвичайні зв'язки між об'єктами і ця помилка 

щільно затримується в нашій голові. 

Колаж несе більший підтекст, ніж просто гарний малюнок, важливо лише 

вибрати сюжет. 

Головний мінус – велика роль фотографії, майже немає малюнку. Серед 

плюсів: можливість працювати як в діджитал просторі, так і в офлайн, маючи 

тільки ножиці, журнали і клей. Можна додавати мальовані частини і коригувати 

композицію, поки не приклеїли об'єкти. Можна не мати хороших навичок 

малюнка, але володіти композицією і художнім смаком. Це розвиває фантазію. 

Кожен має право вибрати за темпераментом та текстурою відповідний для 

себе матеріал, але як їм розпорядиться вирішуєте тільки автор.  

Не має сенсу обмежувати себе в одній техніці на все життя, варто 

відкривати для себе новий світ, змішуючи два матеріали, додаючи діджитал 

простір. Саме в таких неординарних пошуках можна знайти свою, самобутню 

техніку і манеру виконання ілюстрації, яка буде потрапляти в саме серце. 

 

2.2. Створення ескізів та кольорове завершення ілюстрацій 

Робота над створенням ілюстрацій це тривалий процес, оскільки він 

проходить у багато етапів, в ході котрих опрацьовуються різні аспекти процесу. 

Починається робота над створенням ілюстрацій для coffee table book із вивчення 

запитів клієнта, з урахуванням усій його приміток та побажань. Проводиться 

дослідження переваг, визначення основної цільової аудиторії, аналіз інтер’єрних 

книг інших представників тієї ж сфери діяльності. Тільки після цього, на основі 

опрацьованого матеріалу починається практична частина роботи, а саме – 

розробка ескізів та пошукових начерків. Визначається значення і місце кожного 

з елементів ілюстрації відповідно до сформульованої ідеї, що втілена на 
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начерках, закріплюючи тим самим ідеї як один із можливих варіантів для 

опрацювання. 

Fashion ілюстрації створювалися для салону-бутику преміум класу. 

Необхідно було врахувати стилістику приміщення, фірмовий стиль, наявні 

товари, образ, який би передавала coffee table book (додаток 4).  

Практичний процес почався з формування так званого мудборду, або 

дошки настрою. Це такий тип візуальної презентації або колажу, що складається 

із зображень, тексту та зразків об’єктів у композиції. Він може базуватися на 

заданій темі або може бути будь-яким матеріалом, вибраним навмання. Дошка 

настрою може бути використана для передачі загальної ідеї чи почуття щодо 

певної теми (рис. 2.28).  

 

Рис. 2.28. Мудборд для серії Fashion ілюстрацій 

 

Отже, ключовими темами ілюстрацій стали: мода, елітарність, рослинні 

мотиви. Згідно з цим розроблювалися ескізи, які згодом пройшли серію доробок, 

уточнень та змін (додаток 10).  

Важливим етапом при розробці ілюстрацій є вибір матеріалів, які є 

невід’ємною частиною робочого процесу. Усі ілюстрації здійснювалися на 

акварельному папері. Колір акварельного паперу варіюється в залежності від 
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виробника і навіть між різними типами паперу того ж бренду. Колір може 

варіюватися від теплого, насиченого, кремового до холодного, блакитно-білого. 

Описові назви для кольорів акварельного паперу включають традиційні, екстра-

білий, яскраво-білий і абсолютний білий. В певних випадках різницю можна 

легко побачити, але інколи вона може бути незначною, неочевидною навіть тоді, 

коли тримати поруч два різновиди паперу. 

Важливо знати, що колір акварельного паперу може відрізняється і тим 

самим мати вплив картину. Акварельний папір з кремовим кольором може 

зробити кольори матовими. Акварельний папір з ухилом в блакитний може 

надати жовтої зеленуватості. Я використовувала папір холодного кремового 

відтінку.  

 

Рис. 2.29. Ескізи ілюстрацій  

 

Також я використовувала пензлі з волосинками колонка, такий тип пензлів 

служить значно довше, ніж з волосинок білки. Це волосся не таке м'яке, але має 

кращу пружністю, що дозволяє краще координувати свої рухи, точніше 

малювати. При роботі пензлем з волосків білки потрібен більший досвід, тому 

початківцям художникам прийнято рекомендувати колонкові пензлі. 

Колонковим пензлем легше порушити нижній шар фарби, але це обертається 

перевагою, коли потрібно зробити «відмивання», або зняти зайву фарбу, або 

внести новий колір.  
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І найважливіше, звісно, це фарби. Були обрані акварель серії «Белые ночи». 

Вони виготовляються з тонкотертих пігментів і сполучного з натурального 

гуміарабіка, визнаного найкращим рослинним клеєм для приготування художніх 

водяних фарб. Вони швидко змішуються, не вимагають попереднього 

розмочування. 

Кольори дуже яскраві, миттєво розводяться водою, плавно рухаються на 

папері при використанні мокрої техніки малювання. Жовта охра (Yellow Ochre) 

виглядає слабенько, в декількох оглядах траплялася інформація, що в цій палітрі 

слабкі тони землі. На виконаних мною ілюстраціях вони виглядають більш 

прозорими, ніж деякі інші кольори. У наборі є природна і палена Сієна (Raw 

Sienna, Burnt Sienna), умбра (Umber) і палена умбра (Burnt Umber), і ще безліч 

тонів землі. В цілому набір досить непоганий. Багато пігментів більш насичені, 

ніж в акварельних наборах інших брендів , наприклад, фарби фірми Holbein. 

 

Рис. 2.30. Процес створення ілюстрації 

 

Коли усі десять ілюстрацій були готові, настав час для кольорового 

вирішення. Загальний принцип – яскраві, насичені відтінки, різнобарвність, 

компліментарність кольорів в межах однієї ілюстрації, контрастність (додаток 5). 

Так як на розворотах книги буде по дві ілюстрації, важливо, щоб вони 

підходили одна одній по стилістиці, кольоровій палітрі та, можливо, подекуди 
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тематиці (додаток 11). У більшості розроблених мною ілюстрацій присутній 

контраст за тоном. [4] 

Застосування контрасту за тоном дає змогу досягти відчуття яскравості, 

впевненості та сили (додаток 1). Цей контраст здатний передавати відчуття 

яскравості життя. Через це часто цей контраст використовується у народному 

мистецтві: у строкатих вишивках, костюмах, кераміці. 

Контрасти за кольором не обов’язково передають відчуття радості, адже 

різні кольори самі собою мають власний емоційний контекст. Відтак і їх 

комбінація дає можливість передавати різні емоції: радість, смуток, велич чи 

приниження. 

Колір втрачає власну яскравість як тільки він висвітлюється або 

затемнюється. Більш холодний та стриманий характер зазвичай мають світлі 

відтінки чистих кольорів. Сприйняття кольору може змінюватися при зміні 

відтінків, від яких вони є похідними. Це, наприклад, добре помітно у світлих 

відтінках жовтого. Емоційно такі кольори сприймаються як отруйні, трохи 

хворобливі, на відміну від чистого жовтого кольору. [13] 

Зазвичай суттєво відмінний емоційний вплив мають темні та світлі 

відтінки одного й того самого кольору. Наприклад, темно-фіолетові відтінки 

характеризуються як такі, в яких відчувається певна загроза. І, навпаки, 

відмічаємо приємне та спокійно-веселе враження від світлих відтінків 

фіолетового (додаток 7). 

Сильне відчуття статичної взаємодії, надають ілюстраціям додаткові 

кольори, за умови їх пропорційного використання. Ця взаємодія тим сильніша, 

чим сильніша насиченість цих кольорів. 

Але на додачу до цього, деякі додаткові кольори мають і інші характерні 

особливості. Так, одночасно має контраст додаткових кольорів і контраст 

світлого та темного пара додаткових кольорів жовтого та фіолетового. Так само 

червоно-помаранчевий та синьо-зелений колір містять у собі контраст холодного 

і теплого (додаток 9). 
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Цікавим в роботі також є вирішення контрасту кольорового поширення. 

Оскільки основні кольори мали різний рівень світлової насиченості (власне, 

яскравості), за умови їх рівномірного використання, яскравіший колір буде 

переважати менш яскравий колір у сприйнятті споглядача. Тож для гармонізації 

(тобто, досягнення оптичної рівноваги) підбираємо площу, пропорційно 

яскравості кольорів. [27] 

Простіше кажучи, якщо жовтий втричі яскравіший за фіолетовий, то для 

гармонійного сприйняття композиції, йому має бути надано втричі менше місця. 

Подібним чином можна поєднати гармонійно всі основні кольори в одній 

композиції за умови, що їх площі будуть пропорційні яскравості (додаток 6). 

Звісно, творам мистецтва та дизайн-продуктам не завжди потрібна подібна 

збалансованість. Іноді мета автора протилежна — передати напруження емоцій, 

яскраві відчуття. І відтак, він цілком може порушувати гармонійну пропорцію 

кольорів на користь того, щоб створити новий зміст.  [14] 

Так, наприклад, чисті червоний та зелений кольори за замовчуванням 

мають однакову яскравість і тому гармонійно сприймаються тоді, коли займають 

однакову площу (рис. 2.31).  

Але якщо пропорцію змінити, то й характер кольорів проявиться інакше. 

 

Рис. 2.31. Кольорове вирішення ілюстрацій 
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2.3 Переведення в електронну версію (комп’ютерна розробка) ілюстрацій 

Коли серія ілюстрацій готова, її потрібно оцифрувати, тобто перевести в 

електронну версію. Зазвичай це робиться в декілька етапів: 

1. Налаштування сканування. 

Думаю, не варто використовувати будь-які параметри регулювання на 

сканері, так як не завжди можеш бути впевненим, як це змінить якість 

зображення. Але, якщо це працює, і подобається результат, це не проблема для 

ілюстрацій. 

Це може виглядати як великий об’єм роботи, але краще зробити ці зміни 

кольору і контрасту в Photoshop безпосередньо; можна використовувати дії для 

цього, щоб переконатися, що всі зображення відкалібровані однаково. 

Варто використовувати рівні і криві. Дуже легко змусити будь-який блідо-

сірий колір зникнути і отримати білий колір чисто білим. І, як уже згадувалося, 

не варто робити щось з сірим, якщо він не надто впливає на кольори; якщо 

видалити його повністю, можна також видалити приємні деталі, і малюнок може 

виглядати більш «цифровим». 

2. Режим кольору.  

Потрібно буде конвертувати зображення в режим CMYK, а потім можна 

налаштувати колір і зображення. Варто бути дуже обережними при виконанні 

маніпуляцій із зображенням і не використовувати пензлі з повною твердістю і 

непрозорістю. 

Можна використовувати пензлі й білий, щоб видалити небажаний колір в 

розділових каналах. Є й інші інструменти, які можна використовувати, щоб 

змінити це, такі як Рівні, Заміна Кольору, Регулювання вибіркового кольору, 

Насиченість, Вібрація і т. д. 

3. Розширення. 

Тут багато залежить від розміру оригінального малюнку. Але варто 

спробувати сканувати з роздільною здатністю не менше 300 ppi / dpi; якщо 

сканування дозволяє, краще перейти на 600. Немає необхідності збільшувати 

сканування до 1200, навіть якщо ця опція доступна; це додасть підроблені 
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додаткові пікселі, щоб збільшити розширення, але якість не покращиться. 

Можна провести кілька тестів з однією ілюстрацією; потім відкрити в Photoshop 

і подивитися, наскільки чітким буде результат. Якщо будуть розмиті краї, це 

означає, що розширення занадто велике. 

4. Чорний контур. 

Це ще одна вагома причина, чому використання принтера для сканування 

дуже корисно. Якщо в зображенні використовується чорний колір, він може бути 

видимим і не дуже вдалим. Деякі чорні контури можуть здаватися більш сірими, 

інші коричневими... Якщо змінити їх самостійно, необхідно переконатися, що 

результати перевірені на каналах, і використовувати ту ж техніку для всіх ваших 

відсканованих ілюстрацій! Деякі ілюстратори перемальовували їх вручну, але 

тоді може втратитися цей красивий ефект ескізу. 

 

Рис. 2.32. Редагування режиму кольорових параметрів 

 

Перед тим, як обробляти фотографії в Photoshop, я спочатку працюю з 

кадрами в RAW-конвертері. Саме там я проводжу основну корекцію і первинну 

обробку ілюстрацій. По суті, я створюю «скелет» обробки, а в Photoshop працюю 

вже з деталями ілюстрації (рис. 2.32).  

Отже, попрацювавши з фотографією в RAW-конвертері, відкриваємо її в 

Photoshop. Фотошоп зустрічає нас величезною кількістю інструментів для 

обробки. Основні з них: 

 Dodge Tool/Burn Tool – освітлення/затемнення окремих ділянок 

зображення. По суті, можна «малювати» затемнення або навпаки – освітлювати 
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знімок. Можна використовувати цей інструмент на темні (Shadows), світлі 

(Highlights) або нейтральні (Midtones) області ілюстрації. Наприклад, мені 

потрібно було освітлити темні ділянки підборіддя (при обробці портрета в 

ілюстрації), а світлі залишити незачепленими. В такому випадку ставимо режим 

Shadows в Dodge Tool, і вона буде освітлювати тільки темні ділянки місць, на які 

її застосуємо.  

Дуже важливо правильно виставити силу впливу. Багато людей, 

експериментуючи з фотошопом, виставляють Dodge / Burn на 100%. І, 

затемнюючи зображення, одержують чорні «діри», а висвітлюючи – суцільні 

переосвітлення. Але Dodge/Burn – це тонкий інструмент. Якщо працюємо з 

тінню або світлом – варто застосовувати силу впливу на 7-10 %, якщо з 

нейтральними ділянками – 10-20 %.  

 Shadow/Highlights. Цей інструмент створений, щоб затемнювати 

пересвітлення області та витягати світло з тіні. Крім найочевиднішого 

застосування – S/H відмінно працює також і для створення відчуття більшої 

глибини картинки. Можна в світлій області додати темних півтонів, а в темній – 

світлих. Тим самим, картинка стане більш об'ємною і глибокою (рис.2.33). 

          

Рис. 2.33. Корекція ілюстрації за допомогою інструментів Photoshop 
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 Clone Stamp. У фотошопі існує кілька інструментів для ретуші 

зображень, і кожен з них по своєму хороший. Але «Штамп» – 

найуніверсальніший в застосуванні інструмент. Його функція – брати певну 

ділянку зображення і копіювати її. Тим самим ми можемо, наприклад, 

заретушувати мазки пензлів – просто «замінивши» їх ділянками гладкої 

поверхні.  

Після редагування ілюстрацій, їх варто оформити у привабливій формі 

для замовника, для цього існують так звані мокапи (рис. 2.34). Це зображення, 

які використовують, щоб показати замовнику дизайн фірмового стилю на 

об'єктах реального світу. Зазвичай це готові файли в форматі psd з шарами, що 

дозволяють дизайнеру накласти елементи дизайну на фотографію предмета. 

 

Рис. 2.34. Приклад мокапу для coffee table book 

 

Мокап – це деталізоване зображення реального предмета. Не потрібно 

плутати його зі скетчем – начерком дизайну на папері або в електронному 

вигляді, що не має на увазі опрацювання деталей. Або з макетом для друку – 

зверстаного зображення з лініями згину, друкарськими знаками і 

відрегульованим під тип паперу фарбами. 
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До речі, мокап корисний і самому дизайнеру. Він допоможе на будь-

якому етапі роботи зрозуміти, як творчі ідеї будуть реалізовані на реальних 

предметах. Але основне його призначення – демонстрація проекту клієнтові. 

Іноді важливо продемонструвати дизайн на носіях з точним дотриманням 

усіх пропорцій. Для цього можна самостійно зробити мокап для замовника, 

взявши за основу фотографії його упаковок, сувенірів або уніформи. Але це 

трудомістка робота: доведеться за допомогою інструментів Photoshop створити 

перспективу, вручну додати тіні, півтіні, освітлення і відблиски. 

Якщо проект недорогий, а точність презентації не критична, для 

демонстрації дизайну намагаються підібрати готові мокапи (рис. 2.35). 

     

Рис. 2.35. Приклад оформлення моїх ілюстрацій для демонстрації замовнику 

 

Загалом переведення ілюстрацій в комп’ютерну версію це трудомісткий 

процес. Окрім налаштувань кольору, яскравості, світла, тіні, важливо також 

допрацювати ілюстрацію інструментами згладжування, перекрити відблиски, 

мазки, недопрацювання. Також необхідно підібрати мокапи для привабливої 

демонстрації замовнику. 
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Висновки до другого розділу 

Отже, для створення ілюстрації існує багато технік. Найпоширенішими з 

них є акварель, гуаш та кольорові олівці. Ілюстрування не має чітких обмежень, 

кожен художник обирає будь-яку техніку для виконання роботи. Сьогодні в 

ілюструванні також широко застосовують комп'ютерну графіку. 

Важливий не спосіб виконання ілюстрації, а те, яким чином техніка 

поєднується з задумом і доносить бажаний зміст і настрій. Це означає, що при 

виборі матеріалу в першу чергу варто орієнтуватися на зручність, практичність і 

задоволення від процесу. 

У цифрову епоху, всі матеріальні малюнки повинні перетерпіти зміни в 

Фотошопі після фото або сканера. Графічні редактори дають можливість 

виправити помилки, додати колір або деталі. Багато хто бачить сенс відразу 

створювати цифрові зображення, без матеріальної частини. Незалежно від 

пристрою введення (графічний планшет, Apple Pencil, звичайна мишка), робота 

на комп'ютері – це віртуальний відгук, необмежені шари, можливість 

нескінченного редагування і версій. Відсутність ваги і товщини в цифрових 

роботах вимагають специфічного сприйняття простору. 

В серії з десяти Fashion ілюстрацій я використала акварельну техніку. 

Підібравши кольорове вирішення, опираючись на фірмовий стиль замовника, 

вимоги та побажання клієнта, власний смак та відчуття кольорового балансу.  

Після цього була проведена робота з переведення ілюстрацій в цифровий 

варіант: сканування та редагування за допомогою графічних інструментів та 

представлення готових зображень.  
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РОЗДІЛ 3. ТЕХНОЛОГІЧНО-ЕКОНОМІЧНА ЧАСТИНА 

 

3.1. Види друку та матеріали 

Доступно багато різних типів та методів друку, і вони продовжують 

розвиватися. Кожен тип підходить для різних потреб, це означає, що 

підприємства можуть вибрати техніку друку, яка найкраще висвітлює їх 

продукцію чи послугу.  

Найдавніша відома техніка друку відома як ксилографія і передбачає 

вирізання зображення на дерев'яній поверхні. 

Відтоді друк значно розвинувся – замість ручного різьблення по дереву 

можна вибрати широкий спектр технологічно вдосконалених методів. Ось сім 

найбільш відомих і часто використовуваних типів: 

 Офсетна літографія 

 Флексографія 

 Цифровий друк 

 Широкоформатний друк 

 Трафаретний друк 

 3D-друк 

Офсетна літографія часто використовується для носіїв з грубою 

поверхнею, наприклад дерево, полотно та тканина. 

Універсальний метод, тому його також можна використовувати для книг, 

паперу, канцелярських товарів тощо. 

Також відомий як офсетний друк або літографія, офсетна літографія є дуже 

популярним методом масового друку. Він передбачає друкарські форми, як 

правило, виготовлені з алюмінію, на кожному з яких зображено вміст, який 

потрібно надрукувати. 

Потім ці пластини переносяться (зміщуються) на ролики або гумові ковдри 

перед тим, як потрапляти на носій для друку. Носій для друку не контактує з 

металевими пластинами, що продовжує життя пластин. Окрім цього, гнучкий 
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матеріал роликів або гумових ковдр означає, що офсетна літографія може 

використовуватися на будь-яких носіях з шорсткими поверхнями. 

Офсетна літографія чудово підходить для отримання стабільно якісних 

зображень і може бути використана для друку невеликих або великих обсягів. Це 

також універсальний вибір, оскільки він може друкувати на будь-якій рівній 

поверхні, незалежно від того, гладкий він, як папір, або шорсткий, як полотно. 

Флексографія часто використовується для упаковки та етикетки, будь-що 

з безперервними візерунками, наприклад шпалери та подарункова упаковка. 

Флексографічний друк – це сучасна версія високого друку і зазвичай 

використовується для друку на нерівних поверхнях. Цей стиль друку 

використовує швидкосохлі напіврідкі фарби і може бути використаний для 

великих обсягів робіт. 

Використовуються гнучкі фотополімерні друкарські форми, обмотані 

навколо обертових циліндрів на веб-пресі. Ці чорнильні пластини мають трохи 

підняте зображення вмісту на них і обертаються з високою швидкістю для 

передачі зображення на носій для друку. [7] 

Флексографія є популярним вибором завдяки високій швидкості 

пресування, придатності для тривалих навантажень та можливості друку на 

величезному спектрі носіїв, включаючи пластик, целофан та металеву плівку. 

Цифровий друк часто використовується для плакатів та вивісок. 

Цифровий друк – це сучасний метод, який охоплює безліч різних технік, 

включаючи струменевий друк та лазер. Під час цифрового друку зображення 

надсилаються безпосередньо на принтер за допомогою цифрових файлів, таких 

як PDF-файли. Це позбавляє від потреби друкарської форми, яка 

використовується в інших видах друку, таких як літографія, і може заощадити 

час і гроші. 

Широкоформатний друк часто використовується для великих вивісок, 

наприклад білбордів, плакатів, вінілових банерів, шпалер, ламінування. 

Як випливає з назви, широкоформатний друк існує для отримання 

максимальної ширини рулону друку. Ідеально підходить для традиційних 
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рекламних засобів та підприємств, які прагнуть зробити величезний вплив на 

своїх клієнтів, цей спосіб друку дає набагато більшу площу для роботи, на 

відміну від інших методів, таких як цифровий друк. 

Замість друку на окремих аркушах широкоформатний друк використовує 

рулони відбитків, які подаються поступово для отримання одного великого 

аркуша. 

Для великих друкованих засобів масової інформації, таких як рекламні 

щити, банери та фрески, найкращим варіантом є широкоформатний друк. 

Більшість підприємств вибирають широкоформатні носії для виготовлення 

плоских предметів, які можна повісити на стіну. 

Трафаретний друк часто використовується для друк логотипів та графіки 

на одязі. 

Трафаретний друк – це техніка друку, при якій для перенесення 

зображення на інший матеріал використовується тонкий матеріал або сітка. 

Сітка розтягнута, тому вона створює екран і на нього натискають чорнило, щоб 

успішно надрукувати зображення. Трафаретний друк, який широко 

використовується для друку графіки на одязі та інших шматках тканини, також 

може використовуватися для паперу та металу. 

Для трафаретного друку потрібно багато налаштувань, тому його 

найкраще використовувати для друку багаторазових елементів. Це не дуже 

рентабельно для замовлень невеликої кількості.  

3D-друк часто використовується для: просування та маркетинг засобів, 

новинок, відображення елементів, іграшкових статуеток 

З 1980-х років 3D-друк дозволив друкувати тривимірні об'єкти, що може 

стати чудовим способом впливу на аудиторію. Бажані об'єкти різної форми та 

розміру створюються з використанням даних цифрових моделей із 3D-моделей 

або електронних джерел, таких як файл адитивного виробництва (AMF). Потім 

суміші адитивних сполук зливаються між собою для отримання цього 

тривимірного об'єкта. 
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Тривимірні принтери продовжують вдосконалюватися. Сьогодні можна 

надрукувати навіть предмети з рухомими частинами інтер’єру. Після того, як 

деталі були опрацьовані на комп'ютерній програмі, такій як CAD, мініатюрні 

шари друкуються один на одному за допомогою спеціальної пластичної 

речовини. [25] 

Отже, було здійснено аналіз різноманітних видів друку, застосованих 

матеріалів та їх технологій. Для кожного виду продукції характерне 

використання певного друку.  

Відповідно для серії ілюстрацій, яка буде надрукована на одному виді 

носію, а саме це буде coffee table book, вирішено застосовувати офсетний вид 

друку. Він має найвищу якість відтворення оригіналу. В порівнянні з усіма 

іншими видами друку офсетний відрізняється надзвичайною якістю та 

яскравістю. При друкуванні можуть бути використані не лише основні кольори 

(CMYK), але й додаткова палітра (pantone), а також лакування. Друк буде 

наноситися на глянцевий папір. 

 

3.2. Орієнтовна вартість проєкту 

Ціни та ціноутворення є ключовими елементами всієї економіки. Ціна — 

це складна економічна категорія. В ній переплетені та сконцентровані основні 

проблеми розвитку економіки та суспільства в цілому. Це відноситься і до 

виробництва та реалізації товарів, формуванню їх вартості. Ціна обумовлює всі 

товарно-грошові відносини.  

Ціноутворення — це процес формування цін на товари та послуги. В ході 

ціноутворення доводиться брати до уваги велику кількість факторів: 

враховувати задачі виробництва та маркетингових досліджень, фінансові 

результати, дії конкурентів, психологію споживачів, діюче законодавство. 

Процес ціноутворення має чітко регламентувати етапи збору та підготовки 

інформації, прийняття остаточного рішення визначення ціни. 
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Таким чином ринок реклами спонукає графічних дизайнерів, незалежно від 

рівня посади бути ознайомленим з особливостями маркетингу, економіки, 

психології, юриспруденції, у процесах виробництва.  

Дизайнер має розбиратись у видах друку, матеріалах, знати послідовність 

та етапи виробничого процесу, підготовки матеріалів до друку та 

безпосереднього друку у друкарні. Адже це все пов’язане з виготовленням, 

ціною матеріалів та макетів, розроблених дизайнером, і відповідно подальшим 

ціноутворенням продукту, товару, послуги, ідентифікацією яких дизайнер і 

займається. [23] 

Для цього я провела приблизні розрахунки бюджету (враховуючи тільки 

роботу ілюстратора та кошти на матеріали), який потрібно було б витратити для 

створення серії ілюстрацій для coffee table book. 

Формування бюджету я розділила на дві складові:  

1. кошти, які потрібно заплатити на розробку та втілення ідеї 

ілюстрацій, підготовку матеріалів до друку, — тобто кошти, які потрібно 

витратити замовнику на послуги дизайнера; 

2. кошти, які потрібно заплатити безпосередньо друкарні. 

Прорахування роботи дизайнера. Можна було піти двома шляхами при 

замовленні ілюстрацій для coffee table book: замовити розробку у студії дизайну, 

де над проектом працювали б і арт-директор, і дизайнер, і ілюстратор, або ж 

замовити роботи у одного ілюстратора, який працює, наприклад на фрілансі. 

Безумовно дешевшими були б послуги одного ілюстратора. 

На роботу в цілому я витратила приблизно 200 робочих годин, це 25 

робочих днів. За цей час було розроблено серію з десяти ілюстрацій. Якщо 

оцінювати роботу ілюстратора-початківця, який щойно закінчив університет, за 

один робочий день його заробітна плата повинна бути в середньому 600 гривень, 

таким чином: 25*600 = 15 000. Таким чином на роботу ілюстратора замовнику 

потрібно було б виділити 15 000 гривень з бюджету. 

Прорахування друкованих матеріалів. Витрати будуть різнитися залежно 

від якості використовуваного паперу, кількості фарб, палітурки та будь-якої 
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ручної роботи, наприклад, перекидання на фронтисписах або укладання стрічок. 

У великому видавництві високоякісних книг, coffee table book коштувала б 

близько 150 – 200 гривень за примірник. Розуміючи, що інтер’єрна книга це 

ексклюзивне видання і воно не потребує великого тиражування. Потенційний 

замовник мав би придбати не більше 50-100 примірників, які б використовував 

безпосередньо в інтер’єрі закладу, як подарунковий носій для поціновувачів та 

постійних клієнтів. Отже, якщо замовник отримує 50 примірників книги, то 

витрати на друк становлять приблизно 10 000 грн.  

Провівши розрахунки з врахуванням витрат на матеріали і друк, 

собівартість даної coffee table book складатиме для замовника 25 000 грн. В 

залежності від виду друку та кількості замовленої продукції є ймовірність того, 

що сума може бути значно вищою. Для друку варто обрати якісні матеріали, що 

буде демонструвати престижність компанії та сприятиме більшій прихильності 

нових клієнтів. А це в свою чергу, дає гарну можливість виділитись серед 

конкурентів, які не приділяють належної уваги своєму статусу на ринку. 

 

Висновки до третього розділу 

Економічні розрахунки собівартості та поширення друкованої продукції є 

важливим кроком при плануванні проєктів, вони мають включати в себе не 

тільки витрати на розробку, матеріали, друк та реалізацію роздрукованої 

продукції, а й зарплату для виконавців, організаційні витрати. Розрахунки, що 

стосуються безпосередньо процесу друку та їх економічності зазвичай мають 

враховуватися дизайнером ще на стадії макету або пошукових ескізів згідно 

вимог до проекту, його тиражування та цілі. 

В технологічно-економічній частині розробки ілюстрацій було детально 

розглянуто матеріали та види друку й розраховано орієнтовну вартість дизайн 

проєкту. Було охарактеризовано такі види друку, як офсетний, цифровий,  

трафаретний, широкоформатний, флексографічний та 3D. Відповідно було 

підібрано вид друку. Зробивши розрахунки друку та матеріалів на проєкт було 

виявлено, що в цілому його можна вважати економічно доцільним. 



57 
 

ВИСНОВКИ 

 

Основним завданням дипломної роботи було створення серії Fashion 

ілюстрацій для наповнення інтер’єрної книги на замовлення потенційного 

клієнта. Розкрити та висвітлити унікальність Fashion ілюстрації як елементу 

наповнення для ексклюзивної coffee table book. 

У роботі були розкриті теоретичні питання — поняття coffee table book та 

ілюстрації, їх значення та історія виникнення, огляд популярних coffee table 

book, основні відомості про визначні постаті у Fashion ілюстрації, розгляд та 

аналіз їх стильових особливостей. А також були втілені практичні задуми — 

розробка серії Fashion ілюстрацій.  

У першому розділі було розібрано сутність та значення coffee table book, 

так званої інтер’єрної книги, яка може виступати елітним виданням розробленим 

на замовлення. Було здійснено огляд популярних coffee table book, їх аналіз та 

оцінка. Також розібрано сутність та історію модної ілюстрації. Розглянуто 

роботи та стилістику певних визначних Fashion ілюстраторів. Ілюстрація моди 

надає рідкісну можливість смакувати якусь мить в історії, довгий час після 

актуальності самого одягу. Модна ілюстрація існує вже майже 500 років. З тих 

пір, як існує одяг, і виникає потреба перетворити ідею чи образ на модну 

ілюстрацію. Fashion ілюстрації не тільки демонструють зображення або дизайн 

одягу, але й служать видом мистецтва. 

У другому розділі проведена робота над розробкою серії ілюстрацій; 

зібрано інформацію про види та техніки. Розглянуто сучасну стилістику 

ілюстрацій. Зроблено екскурс в матеріали, що використовуються при створенні 

ілюстрацій, їх плюси та мінуси. Найпоширенішими на сьогодні є діджитал 

технології, акварель, гуаш, акрил, кольорові олівці. Навіть при первинній 

обробці традиційними матеріалами, ілюстратори завершують свої роботи в 

графічних редакторах для корекції зображення. Набуває поширення повністю 

цифрова робота без застосування зовнішніх матеріалів, тут навички рисунку від 
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руки відходять на другий план і стає важливим стильове вирішення, знання 

можливостей та технологій графічних редакторів.  

Враховуючи, що успішний проект — це насамперед єдність формального 

та концептуального вирішення поставленої перед дизайнером задачі, була 

проведена ґрунтовна робота над розробкою ідеї ілюстрацій. 

При створення ілюстрації важливо розробити концепцію, план, втілити 

задуми в ескізи. Чудовим інструментом на цьому етапі є розробка мудборду, він 

допоможе поєднати усі ідеї, та надасть цілісну картинку майбутньому проєкту. 

При створенні власних ілюстрацій, я опиралася на фірмовий стиль та побажання 

замовника. Кольорове вирішення зроблене за допомогою акварелі та маркерів.  

В роботі були сформульовані принципи використання ілюстрацій, їх 

використання в coffee table book; виконана робота над вибором сюжетів, 

основної та додаткової кольорової гами та ін. Крім цього були спроектовані носії 

презентації ілюстрацій для потенційного замовника.  

У третьому розділі я представила свої економічні розрахунки та розглянула 

технологічну частину. Було визначено особливості формування собівартості та 

фінальної вартості друкованої продукції, розглянуто можливі дефекти друку, 

визначено типи друку та різні його технології. Завершена робота повністю 

відповідає поставленій меті та цілям даного дипломного проєкту. 

 

 

 

 

 

. 

 

 

 

 

 



59 
 

СПИСОК ВИКОРИСТАНИХ ДЖЕРЕЛ 

 

1. Бразелл Д., Девіс Д.  Як стати успішним ілюстратором: посібник. Київ : 

ArtHuss, 2019. 208 ст. 

2. Бразелл Д., Девіс Д.  Як зрозуміти ілюстрацію: посібник. Київ : ArtHuss, 2019. 

208 ст. 

3. Геллер С., Кваст С. Графічні стилі: від вікторіанців до хіпстерів: посібник. 

Київ : ArtHuss, 2019. 288 ст. 

4. Гилл М. Гармония цвета. Естественные цвета. М.: АСТ: Астрель, 2006. 144 ст. 

5. Глазычев В.Л. О дизайне: учебн. пособие / В.Л. Глазычев. - М.: Искусство, 

1970. – 113 ст. 

6. Голыбин Д. И. Рисунок в дизайне моды, Арт-Родник, 2012. – 411 ст. 

7. Дурняк Б. В., Батюк А. Є. Розробка і дизайн рекламних видань. Львів: 

Українська академія друкарства, 2006. 315 с. 

8. Емброуз Г., Оно-Біллсон Н. Основи. Графічний дизайн 01: Підхід і мова: 

посібник. Київ : ArtHuss, 2019. 192 ст. 

9. Емброуз Г., Оно-Біллсон Н. Основи. Графічний дизайн 02: Дизайнерське 

дослідження: посібник. Київ : ArtHuss, 2019. 192 ст. 

10. Емброуз Г., Оно-Біллсон Н. Основи. Графічний дизайн 03: Генерування 

ідей: посібник. Київ : ArtHuss, 2019. 192 ст. 

11. Зелин Ш. Мода. Век модельеров, Konemann 1999. – 110 ст. 

12. Иттен И. Искусство формы: учебн. пособие / Иттен Иоханнес. - М.: Д. 

Аронов, 2001. – 100 с. 

13. Иттен И. Искусство цвета : учебн. пособие / Иоханнес Иттен. - М.: Изд.Д. 

Аронов, 2001. - 95 с. 

14. Конран Т. Про колір: посібник. Київ : КоЛибри, 2019. 224 ст. 

15. Королькова А. Живая типографика. М.: IndexMarket, 2007. – 224 с. 

16. Лаптон Е., Коул Філліпс Д. Основи. Графічний дизайн 04: Нові основи: 

посібник. Київ : ArtHuss, 2019. 262 ст. 



60 
 

17. Луптон Е. Графический дизайн от идеи до воплощения. / пер. с англ. СПб.: 

Питер, 2013. – 184 с. 

18. Минервин Г.Б., Шимко В.Т., Ефимов А.В. и др. Дизайн. 

Иллюстрированный словарь-справочник. М.: Архитектура-С, 2004. – 288 с. 

19. Мус Р., Эррера О. Управление проектом в сфере графического дизайна. М.: 

Альпина Паблишер, 2013. – 220 с. 

20. Папанек В.Д. Дизайн для реального мира: учебн. пособие / В.Д. Папанек. - 

С.: Спб, 2010. – 416 с. 

21. Пронин С.Е. Рекламная иллюстрация: креативное восприятие: учебн. 

пособие / С.Е. Пронин. - М.: Бератор-Пресс, 2002. – 320 с. 

22. Тєтхем К., Симен Д. Дизайн в моде. Моделирование одежды. Рипол 

Классик, 2003. – 215 ст.  

23. Ульяновский А. Мифодизайн: коммерческие и социальные 

мифы/А.Ульяновский.– СПб.: Питер, 2005. – 544 с 

24. Феличи Д. Типографика: шрифт, верстка, дизайн. 2-е издание. СПБ.: БХВ-

Петербург, 2014. – 496 с 

25. Фернандес А., Рисунок для модельеров, Арт-Родник, 2007 – 280 ст. 

26. Фогг М. История моды. 100 платьев, изменивших мир, Азбука-Аттикус, 

2014. – 260 ст. 

27.  Халлер К. Маленька книга кольору: посібник. Київ : Азбука, КоЛибри, 

2019 – 272 ст. 

28. Cally Blackman 100 years of fashion illustration by Laurence King Publishers 

Lid, 2006. – 386 ст. 

29. Drudi E. Figure drawing for fashion illustration, The pepin press, Amsterdam 

2001. – 201 cт.  

30. Somer Flaherty Tejwani The art of fashion illustration by Rockport Publishers, 

2015. – 147 ст.  

31. Watanabe Naoki Contemporary Fashion Illustration Techniques, Rockport 

Publisher, 2009. – 111 ст.  

 



61 
 

ДОДАТКИ 

 

 

Додаток 1 



62 
 

 

Додаток 2 



63 
 

 

Додаток 3 



64 
 

 

Додаток 4 



65 
 

 

Додаток 5 



66 
 

 

Додаток 6 



67 
 

 

Додаток 7 



68 
 

 

Додаток 8 



69 
 

 

Додаток 9 

 



70 
 

 

Додаток 10 



71 
 

 

 

Додаток 11 


