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                              I.Предмет и цели на изследването:
     Целите на настоящото изследване са  следните:
1.Ще изследвам причините и условията, за появяването и развитието на  графичния дизайн в България от Освобождението до наши дни.

2.Ще проследя, как се е развивал графичният дизайн през годините и кои са причините за прогреса  и спадовете на това изкуство.
3.Ще анализирам най-изявените творци в областите : книгоиздаване, кино и телевизия, като направя анализ на реалното състояние на тези художествени категории в исторически аспект и в настоящия момент  у нас.

4.Ще направя обстоен анализ на начина, по който смятам че трябва да се изгражда съвременният графичен дизайнер. 

5.Ще изследвам евентуалните бъдещи насоки на развитие ,предпоставки и тенденции.
II.ВЪВЕДЕНИЕ
„Досадното на този свят е ,

 че идиотите са уверени в себе си,

 а умните са изпълнени със съмнения”

Бертран Ръсел

     Графичният дизайн е безкрайно поле. Поле на идеи, на креация, на сблъсък на стилове. Там всеки, кой по-можещ и кой по-знаещ се опитва да покаже на какво е способен – понякога  по-успешно, понякога по-неуспешно. Важното е да се върви напред. Макар, че посоката не е много ясна. Поне засега...

     Преди години графичният дизайн имаше друго име. Казваше се приложна графика. Името също не беше много сполучливо. Но във връзка с „обществената и партийна  повеля” , а именно „Науката близо до живота”, всичко в изкуството трябваше да е приложимо в живота.

     Приложната графика имаше раздели. Те бяха: плакат, дизайн на опаковки,промишлен дизайн, оформление на книгата и запазени марки (днес ги наричаме „лога”),като думата лого не отразява точно смисъла и внушението на запазения знак, защото той може и да не е дума, а да е символ.Разбира се тук става дума за термини употребявани по времето на социализма.
     Приложната графика като отделен раздел в изкуството се появява доста късно , някъде в средата на 60-те години на XX-ти век.Съвсем логично със навлизането на компютрите в практиката приложната графика изчезна като термин , за да се появи термина графичен дизайн.Условно преди появата на  графичния  дизайн като такъв, приложната графика се развива колебливо в сложните социални условия от средата на века и  до политическите промени през 90-те години на XX-ти век.

     Но исторически погледнато след масовото навлизане на компютрите във всички области ,имаме качествен скок в развитието и на приложната графика, която под тяхно влияние променя названието си и вече се нарича „Графичен дизайн”.
     По настоящем графичният дизайн се определя , като средство за комуникация,и по малко като категория в изкуството,той е по скоро културен феномен , който намира пластични решения и  внушава идеи.
     Какво е дизайн: от англ. design – проектиране, чертаене, измисляне, а също проект, план, рисунка. Термин, обозначаващ новия вид дейност по проектиране на предметния свят. Дизайнът възниква в началото на XX-ти век като реакция на стихийното формиране на визуалните и функционални свойства на предметната среда. Дизайнът изработва образци за нейното рационално  организиране, съответстващи на сложното функциониране на съвременното общество. Понякога под дизайн се разбира само една от неговите области – проектиране на естетическите свойства на промишлените изделия. 
     В речника на чуждите думи, думата „дизайн” се превежда като естетическото и ергономично комплексно проектиране и  реализиране на дадено изображение или изделие на приложното изкуство или промишлеността. Това определение не е много добро — къде например, в такава система се намира ландшафтния дизайн? Може би следната формулировка е по добра: 

Дизайнът е художествено проектиране на предмети и среда

     Но и това определение е неопределено. С какво тогава дизайнерът се различава от художника? Художникът, така или иначе, също конструира художествено. Тук е необходимо по някакъв начин да отделим художниците от дизайнерите. 

     Трябва първо да отговорим на въпроса  дали дизайнът е изкуство. 

     Ще се наложи да се обърнем към историята. Ако винаги е имало художници, то дизайна, като такъв съществува едва от столетие. Той се е появил при технологичното развитие на средствата за масово производство. Освен това, смело можем да кажем, че дизайнът без масовото производство (т.е. без тиражиране) е просто невъзможен. Характерна черта на дизайна винаги е била или ориентацията в резултат на следващо тиражиране ,или (в случая на ландшафтния дизайн и дизайна на интериора) в резултат на съчетаването на готови тиражирани компоненти. 
     Какво виждаме? Изкуството предполага преднамерено избягване на тиражирането (няма два музиканта, способни да изсвирят една и съща песен по един и същи начин), докато дизайнът зависи конкретно от тиража. Потребителят купува произведение на изкуството като уникален артефакт, докато дизайна се купува за съвсем конкретна практическа полза. За описване качествата на произведенията на изкуството са пригодни само два параметъра, а именно харесва ли се — не се ли харесва, харчи ли се — не се ли харчи. Качествата на произведенията на дизайна могат да бъдат оценени по значително повече параметри, например, рекламата може да продава, а може и да не продава. Реклама, която се харесва, но не продава, е по-лоша от реклама, която не се харесва, но продава. 

     По този начин е лесно да се убедим, че дизайнът не е изкуство. В действителност това е прекалено сурово заключение. Изхождайки от определението, че изкуството е процес, който не може да бъде алгоритмизиран, е логично да признаем, че процесът на създаването на дизайна също не може да бъде алгоритмизиран. Това значи, че дизайнът има много общо с  изкуството. По-рано такова изкуство са наричали комерсиално, сега — приложно. Понеже в определението думата “художествено” задължително ни насочва към изкуството, тази дума спокойно можем да я изключим. И така получаваме: 

Дизайнът е приложно изкуство за проектиране на предмети и среда

     Тази формулировка е вече по-добра, но също като предната е несъвършена — в нея няма нищо за целите на дизайна. А целите са важни в случая.

      Следователно: 

Дизайнът е приложно изкуство за проектиране на същностите, с цел показване на тези същности и подобряване на техните качества

     Но Какво е добър дизайн ?
     Полученото определение за дизайн позволява еднозначно да определим, какво е добър дизайн :

Резултат от добрия дизайн е добре изразената същност, която изпълнява по-добре своите функции, отколкото ги е изпълнявала преди дизайна.

     Много по-популярна в световен мащаб е тезата, че дизайнът е изкуство за оформяне без значение на какво, нито за какво. И тук ние достигаме до своеобразен етичен , (а също и маркетингов) проблем. Купувачът на дизайна иска практически подобрения. Дизайнерът се опитва вместо тези подобрения да му продаде резултата на своята собствена самореализация. Купувачът не иска тази самореализация, а в отговор на това дизайнерът му обяснява, че нищо не разбира от изкуство. Налице е явно противоречие. 

     В този случай се получава така , че такъв дизайнер изобщо не е дизайнер, а художник-неудачник, който не може да се издържа със своето основно занимание и работи като дизайнер.

     Какво е определението за графичен дизайн: 
     Това е процес, в който визуалната информация придобива форма и структура . Това често става чрез подредбата на типография и картини и приема всякакъв формат.Принципите на графичния дизайн , в класическата дизайн теория, се свеждат основно до функционализъм на формата.

     От друга страна, графичният дизайн е предназначен именно за да бъде всичко стилно, културно и   красиво. Проблемът е в това, че рядко се среща проект с графичен дизайн в чист вид — постоянно е необходимо едновременно да се решава задачата за комуникационния дизайн или за рекламния дизайн. А той се различава доста от графичния дизайн, понеже поначало е ориентиран към работа с идеи и смисъл, които по-добре се предават с думи. 
     Дизайнът се намира в особени отношения с всички традиционни видове проектиране, разрешавайки затруднения, които са свързани с внедряването им в живота на конкретни хора и обществото като цяло, на нови предметни организации, които създават неравновесна ситуация в предметния свят.

     Смятам, че няма област в живота, в която всъщност да няма присъствие на графичния дизайн. Като започнем от предметите около нас, облепени с етикети, вестниците, списанията, книгите, всички печатни материали, които получаваме в пощенските си кутии и стигнем до рекламите по улиците – билбордове, витрини, до ежеминутните рекламни атаки по телевизиите, всичко това е измислено, проектирано и подредено от графичен дизайнер. Въпреки това много малко хора си дават сметка за труда, който са положили проектантите. Най - печалното е това , че особено у нас всички разбират от графичен дизайн, така както всички разбират от футбол. Всеки може да си купи компютър и смята, че щом си го е купил, вече е готов проектант и всичко може сам да си прави.

     Графичният дизайнер е добър, когато стъпва на здрава основа. Той трябва да е много добре подготвен. Изисква се много висока обща култура, познаване на историята на изкуството, както и творчеството на известните български и чуждестранни художници, различните идеи, течения и тенденции в света на изкуството и най-вече в сферата на графичния дизайн. Изключително важно е познаването на цялостния процес на отпечатване, цветове, машини, технологии, видове печат, както и видовете хартии и картони и техните характеристики. Графичният дизайнер трябва да познава начините за изграждане на изложбени площи, да е технически грамотен и най-накрая да може да ползва професионално съответния софтуер. 
     Освен това от  графичният дизайнер се очаква да е генератор на идеи. Той трябва непрекъснато да измисля, да създава, да твори нови и нови проекти, а проклятието му е, че винаги работата му се оценява от някой друг, който няма представа за всички тези необходимости, изброени по-горе, като крайният резултат понякога е неясен. 

     Графичният дизайнер също така, е призван да се бори за естетичност навсякъде , в бита, в ежедневието, в живота. Той трябва да е носител на красота и всячески да я проповядва, защото сме заобиколени от толкова много посредственост и лош вкус  във всички сфери на живота. Творецът е длъжен да се бори за красотата, естетиката и добрия вкус, каквото и да му струва това. 
Налагането на добрия вкус е борба, която е безкрайна
     Би трябвало всички, които се занимават с графичен дизайн да се почувстват мисионери, изпълнявайки дълга си към обществото, колкото и недоизградено да е то в момента. Разбира се тази тенденция в България  не може да се наложи веднага. Това е дълъг процес, преминал през няколко поколения и развиващ се и сега.

     Всички етапи на развитие, настоящето и бъдещето на графичния дизайн в България , ще разгледамe в следващите страници.

III.графичният дизайн – краят на 19 , началото на 20 век 

 и до 09.09.1944г., или илюзиите на една епоха

„Този 20-ти век има една характеристика ,

 която е уникална в историята на изкуството изобщо,

 а именно -  да се подчинява на две успоредни истории”

Пиер Рестани , художествен критик

В края на 19-ти и началото на 20-ти век имаме по-скоро художествено оформление на определени предмети и издания, свързани с актуалните архитектурни, а по-късно и модни тенденции. Това оформление се влияе от стиловете и тенденциите и е огледало на съвремието си. 

В Европа и Америка в края на 19-ти век, точно когато творците във визуалните изкуства започват да експериментират с идеите за колажа и абстракцията , а композиторите изпробват необичайни тонални системи и атоналност в музиката, няколко писатели опитват нещо подобно в прозата и поезията: поток на съзнанието, ритмичен език, фрагментация на формата и радикални експерименти с граматическите структури.Много от тях открито се интересуват от връзките между художествените форми.Отношението между звук и цвят например , запленява поета Шарл Бодлер, а по късно и художника Василий Кандински.Артур Рембо шокира Франция през 1873г. с публикуването на поемата „Един сезон в ада”, през 1896г. абсурдната пиеса на Алфред Жари „Крал Юбю” причинява размирици в един парижки театър.В Англия през 80-те години на 19-ти век Джералд Хопкинс въвежда новия ритъм в поезията.През 1908г. американката Гертруд Стайн, също в Париж, написва „Три живота”,през 1909г. Езра Паунд, в Лондон, публикува поемите “Personae”.А радикализмът от времето преди Първата световна война на такива творци като художниците Кандински, Пикасо и Малевич и на архитекта Франк Лойд Райт може да бъде разглеждан в по-широкия контекст и на други революционни и утопични идеи.

Едва в началото на 20 век така наречените “графични изкуства” се използват, за да се разработи изчерпателно и цялостно корпоративната идентичност. През 1907 г. Питър Беренс (1868-1940) е назначен за артистичен консултант към добре известния немски завод AEG и впоследствие става първия дизайнер, въвел тази дейност. 
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Дизайнерите обаче все още творят във всички направления на дизайна. Един ден те проектират мебели, следващия ден - текстил, поради което на графичния дизайн се е гледало точно като на друга област, в която художници или архитекти - дизайнери могат да пробват таланта си. Добре известното лого на Карлсбергската бира например е проектиранo през 1904г. от датския дизайнер на мебели Торвалд Биндесбол (1846-1908). 
Появата на този нов вид креативност довежда до основаването на “American Institute of Graphic Arts “ (AIGA) в Ню Йорк през 1914 г. - първата организация, специално предназначена за създаването на това, което се нарича “графични изкуства”. 
Новата професия графичен дизайн, е тясно свързвана и с “артистичното” (art) печатно производство на “British Arts & Crafts Movement”. Новата професия се е ограничава  главно със създаването на плакати и книги. Макар и печатни, последните често изглеждали все още като рисувани на ръка.

Най-характерен за този период е  стилът „АР НУВО”.

Течението се появява в края на 19 век и е актуално между 1894 – 1914 година. То е най-добре представено в Европа и Съединените щати. Обособява се като авангардно движение, противодействащо на историческите и академичните правила. Появява се веднага след появата на импресионизма и преди появата на експресионизма.То е преди всичко декоративен  стил , вдъхновен от формите на рококо и базиран на извити линии, които често напомнят органични форми.Любимият му мотив е линията като връв на камшик ( мотивът на т.н. „удар с камшик” ) а типичната му форма- лилията.Влияние оказват и стиловете на Гоген,Мунк и Климт,както и символизмът.Съществува и строго геометрична страна,която се оказва дори по-важна в дългосрочен план.Целта на Ар нуво е да издигне занаятите до нивото на изящните изкуства , за да елиминира различията между тях.В тази връзка, то възнамерява да бъде „популярно” изкуство , достъпно за всеки.Въпреки това понякога става толкова екстравагантно , че единствено богатите могат да си го позволят.Ар нуво оказва огромно въздействие върху обществения вкус.Широкото му влияние върху приложните изкуства може да се види в произведения от ковано желязо,мебели, бижута, стъкло, в книгопечатането и дори в дамската мода.В исторически аспект Ар нуво може да се разглежда като прелюдия към модернизма, но неговата превзетост е може би най-очевидния симптом на тревогата, която измъчва западния свят в края на 19-ти век.Художниците от Ар Нуво са се стремяли да неутрализират различията между известни и безизвестни творци, да обединят всички изкуства и да свържат изкуството и ежедневния човешки живот по същество. Изкуството от периода „Ар Нуво” се свързва и  с големите рекламни плакати на АнриТулуз Лотрек и  Алфонс Муха.           [image: image3.png]
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     В България неговото влияние е силно сред младите художници, особено в живописта. Най интересни са изявите на художниците  Иван Милев и Николай Райнов.
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     Влиянието  на Ар нуво е осезаемо голямо в началото на 20-ти век, при  оформлението на книги и техните корици. 

     Тук трябва да отбележа, че между списанията и книгите, издавани по онова време, почти няма разлика. Списанията по същество са сборници и приличат на останалите издания. Те не се различават от книгите по своето външно оформление. Течението Ар Нуво намира своето продължение в Ар Деко, стил навлязъл през 20-те години и имал силно влияние до края на 30-те години, обхващайки периода на 20-те години и Великата депресия. 

     Този стил е декоративен, елегантен и с още по-изящна изтънченост. Засяга архитектурата, модата, бижутерията, вътрешния дизайн. Намира своето влияние и в живота на съвременниците си, на техния интериор, мебели, дрехи и ако щете начин на живот. Винаги свързвам този стил с романа „Великият Гетсби” на Скот Фицджералд, за живота на богатите, за техните капризи, дълги красиви коли и жени, пушещи цигари с цигаре. А музикалният фон е Чарлстон, идващ от грамофон с фуния. 
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      Този начин на живот, разбира се, доста по-семпъл и по-беден го има и в България, но с известна нотка на провинциализъм. У нас нещата винаги опират до липсата на пари и всичко се реализира в доста по-скромни граници. Под влияние на тези стилове имаме графични решения по скоро в шрифтовете, които се използват за надписи на витрини , магазини и табели.
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Влиянието на световните тенденции върху  изкуството в България

     В края на 19-ти и началото на 20-ти век ,страната бавно и мъчително се оттърсва от провинциализма и патриархално-битово селското си съществуване. Крачейки по пътя на едно ново социално развитие, тя е поставена пред изпитанията на една новосъздадена държава , да осигури условия за образуване на класи и междукласови отношения.Този процес е бавен и свързан с първично натрупване на маса от капитали и имущество.Затова и културните процеси в България текат със значително закъснение, те по скоро са огледални реплики на културните явления, които еволюитивно протичат в останалия свят.Цялостното историческо развитие на България след освобождението от турско робство по принцип е скокообразно и конвулсивно в стремежа си, да се настигнат другите страни и да се превъзмогне вечното ни изоставане по политически и географски причини.След Освобождението, поради огромната времева пропаст, резултат от петвековното робство, нямяме реална предпоставка за плавна еволюция в интелектуалното и културното ни развитие, а сме принудени да повтаряме и копираме вече утвърдени образци.Ако погледнем назад, ще видим усилията на изобразителното изкуство в следосвобожденска България да навакса пропустнатия вековен период от пластични завоевания в Западна Европа и останалия свят.Но благодарение на вродения стремеж към знания и копнеж по новото, успяваме да заличим големите културни загуби.

Не мога да не спомена още няколко течения в изкуството, които имат пряко отношение към художествения живот в България, поради факта, че голяма част от българските творци учат в чужбина, предимно в Австрия и Германия. Те съвсем естествено попадат под влиянието на известни художници и художествени течения , с които се запознават или имат контакт. 

      Смятам, че експресионизма е един от стиловете, изиграл важна роля за тяхното оформяне като творци. 

     Това е течение в европейското изкуство, което намира израз главно в изобразителното изкуство и литературата в началото на 20 век. При него формите се създават от субективни реакции спрямо наблюдаваната реалност, при което формата и цветът са деформирани, а реализмът е условен. Основни елементи тук са динамиката, цветовете и чувствата. Експресионизмът всъщност като явление е вид протест срещу съществуващия тогава обществен ред. Неговата поява трябва да се разглежда в тясна връзка с желанието за промяна на начина на живот и  големите социални влечения на обществото. Мисля, че в голяма степен от експресионизма са повлияни големите наши художници и илюстратори  Илия Бешков, Борис Ангелушев и Александър Поплилов.
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     Влияние оказват също така и други модни течения като Футуризъм, Баухауз, Дадаизъм, Кубизъм и Сюреализъм.

     Интересното е, че особено кубизмът (с представители Жорж Брак и Пабло Пикасо) оказва сравнително късно влияние върху нашите художници и по-точно в периода на Комунистическия режим, и то към неговия край. Сюреализмът също има доста силно влияние особено сред графиците и плакатистите. По начало в България влиянието на различните стилове в изкуството навлиза доста по-късно от останалите части на Европа, поради причини от политически и икономически характер.

     В периода след освобождението и между двете световни войни, се наблюдава увеличение на броя на грамотните хора в България.Градската култура също бележи ръст. Появяват се нови социални общности, (учители , лекари , адвокати , чиновници , търговци), за които да са информирани е важно условие за обществения им живот.Има нужда от информация от всякакво естество,което обуславя и бурното развитие на периодичния печат и книгоиздаването.

      Това означава, че нараства и нуждата от увеличаване обема на книгопечатането.Появяват се издания като „Мисъл”,”Българска сбирка”, ”Художник”.Издават се и специализирани издания,като „Български ловец”,”Български колоездач”,”Български турист”,”Български търговски вестник”,”Женски свят”,”Мода и домакинство”, ”Смях и сълзи”, ”Пчела”, ”Градинар”, ”Пожарно дело”, ”Електричество” и други, като броят им с годините расте и тематичната им пъстрота се увеличава.Излизат също и партийни вестници като „Работнически вестник”, ”Земеделско знаме”, ”Пряпорец” и информационни всекидневници като „Вечерна поща”, ”Дневник”, „Утро”, ”Заря” и др. В този период имаме развитие на модернизационните трансформации в българското общество във всички посоки – културни,стопански, образователни,демографски. Един поглед назад показва усилията на изобразителното изкуство от следосвобожденска България да навакса пластичните завоевания на Западна Европа. 
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     Въпреки някои очевидни елементи на диктатура и силови методи на управление,особено през пероидите 1923-1925г. и 1934-1935г.,въпреки липсата на многопартиен живот и политически плурализъм, през втората половина на 30-те години, сред българската интелигенция се откроява силна вълна на културен подем.Имаме няколко десетилетия на ускорено развитие във всички обществени сфери.Това развитие обаче е белязано от противопоставяне на различни идеологии - от крайно леви, до либерални и  тоталитарни десни. В журналистиката този процес е отразен с появата на голям поток от легални и полулегални леви издания, както и профашистки и с авторитарни тежнения издания на официозната преса.Характерни издания за този перод са „Златорог”, ”Хиперион”, ”Везни”, ”Пламък”, ”Българска  мисъл”, ”Р.Л.Ф.”, ”Литературен глас”, които съчетават модернистични или традиционалистки естетически възгледи с леви или десни политически увлечения.Имаме даже така нареченото „американизиране” на пресата чрез едроплощни снимки и реклами, големи заглавия,и кратки жанрови форми. През първата половина на 30-те години България е домакин на престижни научни форуми,българската култура и изкуство се популяризират в чужбина чрез представяне в международни изложения , уреждане на международни и етнографски изложби.Организират се международни конгреси по изкуство,инициират се обществени дебати.
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В изобразителното изкуство се оформят две основни тенденции

      Първата е школата „Родно изкуство”(1919г.),чиито представители посвещават своето творчество на българските традиции,чрез средствата на модерното изкуство. Сред тях са големите художници Владимир Димитров-Майстора, Сирак Скитник, Цанко Лавренов, Златю Бояджиев.

     Втората школа се формира около Дружеството на новите художници(1931г.),които са привърженици на новия художествен реализъм.Експерментирайки с изразните средства те засягат главно социалната тематика.Това са художниците Александър Жендов, Стоян Венев, Васил Бараков,скулпторите Иван Фунев, Николай Шмиргела, Васка Емануилова,графиците Борис Ангелушев и Илия Бешков.Следване на европейските постижения се наблюдава и в другите сфери на изкуството като театъра, където Ст.Л.Костов пише своите комедии, а през 1933г. Васил Гендов създава първия български звуков филм „Бунтът на робите”.

     Да говорим за графичен дизайн в този период е доста относително. Имаме по-скоро копиране на европейски образци и реплики на оформяне на корици на книги и списания. В този период е по-важно съдържанието, отколкото опаковката. Но имаме факти, които говорят за това, че българското общество се модернизира под влиянието на бързите обществени процеси на Запад.Вместо плакати , така както ги разбираме днес , имаме по скоро афиши - шрифтово изписани със съответните големини на буквите.
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      В периода между двете световни войни у нас се създават много нови издателства, естествено предимно частни. Поради пазарните принципи на книгоиздаването, разбира се, се издава само това, което носи печалба и има възвръщаемост на инвестициите. Ето защо се стига до извода, че за да се развива  едно издателство добре, то трябва да издава наред с литературата за възрастни, също така и детска литература.

      Тази стратегия  е в основата на просперитета на издателство „Хемус”. И според икономически изследвания през периода 1918 – 1943г. печалбата прогресивно нараства. Увеличаването на издаваната литература се отразява положително и на количеството проекти и илюстрации на кориците. През този период творят художници като Георги Атанасов, Вадим Лазаркевич, Александър Божинов и др. Правят се предимно оформления  на корици и илюстрации за детски книжки. Техниките са графични и изпълнени в черно-бяло., но имаме и много добри цветни илюстрации.
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     Имаме разбира се и върхови постижения, като международната награда „Шумейкър” на втората международна изложба на книгата в Брюксел за книгата „Неродена мома” с приказки от Ран Босилек и илюстрации от Георги Атанасов.

     Най-добрите художници илюстратори работят за списание „Детска радост” и за много от книгите на издателство „Хемус”. Това са Илия Бешков, Георги Атанасов, Александър Божинов, Стоян Венев, Никола Кожухаров, Вадим Лазаркевич, Андрей Николов. Българската художествена илюстрация прави своите първи стъпки и търси национален облик.
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     Издателската политика се води не само от политически принуди, а и от желанието да се получи ефект върху различни сфери на социалния и духовния живот на читателите. Имаме гъвкавост на издателската политика като се пускат, както скъпи и  луксозни, така и продаваеми книги на ниски цени. Разбира се не може да става и дума за сравнение между двата типа книги – едната е луксозна скъпа вещ, а другата – малка по обем и формат, на нискокачествена хартия, с лоша или липсваща илюстрация.

     Луксозно оформени са  книгите на Ран Босилек „Неродена мома”, „Незнаен юнак”, „Жива вода” – илюстрирани от Георги Атанасов.
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     Същевременно  на пазара излизат книги от „Евтина библиотека”, в която книгите са с черно-бели илюстрации. На корицата има картинки, които трудно могат да бъдат наречени илюстрации, тъй като нямат нищо общо с текста. Това са произволно избрани изображения, решени в два – три цвята. Шрифтът е дребен, печатен с липсващи украсни елементи. В някои от книгите могат да бъдат открити винетки, които доближават изкуството на книгата по-скоро до 19 век. Появява се поредицата „Библиотека за малките”, която съдържа не много скъпи, но добре оформени книги.
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     Спирам се по подробно на книгоиздаването, защото това е основната област, в която българските художници – оформители работят. Останалите области на приложната графика, която по-късно прераства в графичен дизайн, са много слабо застъпени. След 1920 г., когато филморазпространението нараства, започва и по-масово рисуване на филмови плакати, както и рекламни пана към съответните филмови салони.Филмовите плакати са прерисувани реплики на оригиналните американски или германски такива с текстове на български. Присъствието на пано със сцени от филма и заглавието на фасадата на съответния киносалон се оформя като традиция, която продължава до събитията през 1989 година и рухването на комунизма. Паната се прерисуваха от снимки от филма и се уголемяваха до съответните размери. Някои изглеждаха майсторски, но имаше и върховни недоразумения, граничещи с кича.
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     В периода между двете войни също се правят опити и за плакати от друг тип. Разбира се технически нещата стоят на добро за времето си  ниво, въпреки не  много качественото изпълнение.Голямо влияние има американският начин на правене на плакати - с рисувани портрети на главните герои в повечето случаи цветни.
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     В навечерието на Втората световна война в културно отношение българският народ вече се е отърсил от ориенталските си комплекси и участва равностойно в европейските културни процеси.Българската култура макар и трудно, се конкурира с развитите европейски държави и върви по същия път, като  доказва своята принадлежност към Европа.

     Някъде , малко преди Втората световна война, може да се каже , че сме се изравнили като интелектуален потенциал с останалите страни във всички сфери на културния живот.

     Така се характеризира развитието на графичния дизайн в България от началото на века и между двете световни войни. 

IV.Графичният дизайн между 09.09.1944 г. – 10.11.1989 г. или визуализацията на  ФАЛШИВИТЕ митологии 
До 9 Септември 1944 г., тази паметна дата,

 българският народ се намираше
на ръба на една бездънна пропаст! 
След девети той направи съдбоносната крачка напред!
ТОДОР ЖИВКОВ
      С датата  9.9.1944г. настъпва тотална смяна на обществения и политически строй в страната. Под натиска на външни сили България е откъсната от Европа и принудена да се присъедини към Съветския блок за период от 45 години. 

     От края на 1947г. бруталната намеса на държавата в духовния живот на нацията, довежда до администриране и декретиране на културната дейност , централизация на духовната култура, стесняване дейността на творческите съюзи и откъсване на българската култура от общите процеси в развитието на световната култура с цел налагане  на академизирания сталински стил на социалистическия режим. Периода се характеризира с плътна информационна завеса и отричаща като „упадъчен формализъм” всички пластични постижения в Западна Европа и света.Класово партийният подход е господстващ като художествен канон и налага пропагандирането на този сталински стил на поведение, изразяващ се с тотален контрол и власт върху културата и изкуството.

     Смяната на икономическия модел води до големи сътресения в сферите на книгоиздаването и рекламата. Настъпва период на тоталната деградация на обществото, на върха, на което изплуват хора без всякаква култура, знания и морални ценности. Започва едно раболепно имитиране и буквално пренасяне и налагане на културни образци от Съветския съюз, нямащи нищо общо с културните традиции на България и българската интелигенция.  Толерира се простащината и ограничеността във всички аспекти на културния и духовен живот. Поради тоталното навлизане на ”съветския фактор” в управлението на страната, на преден план излизат чужди за нацията и културата художествени ценности. Руските традиции се налагат изцяло в българското общество. Започват да се танцуват казачоци, децата носят рубашки в училище и пишат с лилаво мастило, както в Съветския съюз.
       След 1948 г. в просветната система са извършени преобразования по съветски модел. Премахнати са приемните изпити в гимназиите, задължително изучаване на вероучение, въведено е задължително изучаване н аруски език в прогимназиите и гимназиите. Открити са нови училища, но са закрити чуждите – американски, френски, италияански и австрийски. 
С цел да се ликвидира неграмотността се създават вечерни училища. Започва се „професионализиране” на образованието, после общото и професионално обучение се сливат и накрая се възлага да формират „многостранна развита личност”. Резултатът е ликвидирането на създадените традиции в българската просветна система.
Във висшето образование също се правят промени. Въведено е задължително изучаване на руски език и на т. нар. идеологически дисциплини. – основи на марксизма и ленинизма, заменена по-късно с история на КПССС, политикономия, диалектически исторически материализъм, а също и история на БКП. Организирано е задочно обучение и са открити рабфагове (работнически факултети), в които заслужили партийци получават висше образование при по-леки условия. При кандидатстването за висше образование е въведен класово-партиен подход. Целта е в университетите да не се допускат младежи и девойки с „фашистки” и „кулашки” произход. Всеки кандидат трябва да има документ от местната отечественофронтовска организация. След Унгарската революция от 1956 г. се взимат още по- драстични мерки. Много студенти с буржоазен произход са изключени от висши учебни заведения, а при кандидатстване се изисква решение от районните комитети на БКП. В същото време за т. нар. „активни борци против фашизма и капитализма” и техните деца (а после и внуци) има запазени места и те се приемат с по- нисък бал.
      Налага се параноичен стил на управление, граничещ с крайно вманиачаване и върховен  духовен нихилизъм. Не се признава нищо друго за добро, ако не е съветско. Всичко останало е от „врага” в лицето на световния капитализъм и милитаризъм. В цялата тази атмосфера на маниакалност, стигаща до бутафорен идиотизъм, процъфтява култът към личността на „Вожда” – партийният лидер.Натрапва се с раболепно усърдие неговият деспотично- феодален образ на полу-божество от , което зависи всичко.
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     Той е „Вожд”, „Учител”, „Водач на народа”. Имаме заместване на духовните ценности на народа с кретенски и просташки по своята същност, недоразвити и недоразбрани идеологии, неподплатени с теория, а базиращи се на терор и страх сред населението.

     В цялата тази атмосфера на азиатски комунизъм, да правиш нещо смислено и дизайнерско изглежда просто нелепо. По-добре е да рисуваш портрети на вождовете, да правиш стенвестници и  атиттабла, да пишеш безкрайни и фрапиращи със своята наивност и простотия лозунги.
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     Според мен, в един период около 20 години в България нищо съществено не се прави, освен да се проектират шизофренични украси за поредния партиен конгрес или конференция, или да се изработват инфантилни проекти за поредните манифестации за 1-ви май, 9-ти септември или 7-ми ноември, да се рисуват до безкрай портретите на партийните ръководители, или да се копират съветски плакати с Ленин и Сталин.  До началото на 60-те години е почти невъзможно да се говори за смислен графичен дизайн, така както го разбираме сега. Това разбира се, не може да не се отрази в последствие на общото художествено развитие в България, което видимо и безвъзвратно изостава с около 40 години от общото световно  културно развитие. 

     Всичко е подчинено на догматичната идеология, контролирана от вездесъщите псевдо-компетентни ръководители, за които най-голямата гордост е че са от село и сами изтъкват с апломб, че са прости.
Идеологизацията не подминава и отделните жанрове на художествената култура. В литературата и изкуството е наложен като художествен метод т. нар. социалистически реализъм. Основните теми за пресъздаване на „антифашистката борба”, социалистическото строителство и животът на кооперираните земеделци. Не трябва да се пропускат и БКП и нейните водачи. Всяко отклонение от начертаната от БКП линия се посреща негативно. Така романът на Димитър Димов „Тютюн” е остро критикуван от ревностните привърженици на т.нар. „социалистически реализъм”. Художникът Александър Жендов е обвинен в пристрастие към упадъчната школа „изкуство заради самото изкуство” и репресиран. Но има и такива, които не се подчиняват на партийните директиви. Затова през 60 – те години са спирани представления, забранявани са филми и книги.През 1968 г. Радой Ралин издава книга с епиграми „Люти чушки”, илюстрирана от Борис Димовски. Книгата е заклеймена като „класически пасквил”, направен е опит да бъде унищожена, а авторите са наказани. През 1969 г. постановката на пиесата на Недялко Йорданов „Ние сме на 25” става повод за разправа с известни драматурзи като Йордан Радичков,Георги Марков и др

      Резултатът е художествено обедняване на литературата. Въпреки това са постигнати и успехи – в поезията и в прозата на историческа тематика. Някои творци като Георги Марков, Юлия Кръстева, Любомир Далчев и др. търсят свободна изява в чужбина. Появяват се и филми, посветени на проблемите на младото поколение и личните човешки съдби. Пример е филмът на Христо Христов „Една жина на 33”. Създават се още кинопрегледи, научнопопулярни и анимационни филми.
       Печатът, радиото и телевизията са поставени в услуга на пропагандната дейност на партията държава. През целия период на тоталитарното управление те вярно служат на комунистическата идеология. БТА спуска цензурирани бюлетини с новини главно от социалистическия лагер. Затова всички вестници имат еднакво съдържание и преиначават информацията за събитията в Западния свят. Програмите на радиото също са контролирани и направлявани от ЦК на БКП. Така че те не дават цялостна информация на българските граждани. За патриотичното възпитание на младежта се подготвят много исторически предавания. Но в повечето от тях неизменно присъстват партизанското движение и героичното минало на партията. Българската телевизия е създадена на 26 декември 1959 г. През следващите десетилетия тя търпи развитие – обогатяв се програмната схема, снимат се добри документални филми на историческа тематика, но стриктно се следва генералната линия на БКП.

     Разбира се книгоиздаването не е спряло , но издателствата са национализирани, като са принудени да  издават предимно съветски автори, като само някои от тях се илюстрират от наши художници, а в повечето случаи, се препечатват илюстрации от съветски издания.

      За графичен дизайн в рекламата е трудно да се говори, защото рекламата почти не съществува. За нея изобщо няма място, тя е буржоазен атрибут и не е необходима на социалистическото общество. Дори със специална заповед на „вожда и учителя на българския народ” Вълко Червенков рекламата е забранена.  Какво да се рекламира като има една партия, един вожд, един вид сирене, един вид хляб.

     По отношение на плаката и афиша нещата не стоят по-добре. Използва се остаряла техника, останала от 30-те години. С нея се набират предимно афиши с информационна цел за предстоящи събития. Плакатът като отделна художествена форма почти не съществува, освен във вариант на  агитационни материали и с пропагандна цел, насочени против враговете на „Новия” обществен строй. А той, този строй, не може да съществува без врагове.Врагът е навсякъде и дебне. 
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     Съществува „Институт по промишлена  естетика”, в който се прави дизайн на промишлени изделия (телевизори, осветителни тела, т.н.) и се изработват национални стандарти (стандарт за цветовете и т.н.). Всичко е държавно и е убита всякаква  творческа инициатива. Запазени марки се правят само за държавните предприятия – индустриални и търговски. 
     Доста голям разцвет в този период има карикатурата. Чрез нея повечето художници преживяват криво-ляво, публикувайки в повечето случаи политически карикатури във вестниците и списанията с анти-капиталистическа и анти-буржазна насоченост: рисуват  се американски войници, които залитат пияни с бутилки кока-кола в ръка, или гротескни образи на самозабравили се дребни партийни и стопански велможи, както и битови карикатури осмиващи буржоазно-капиталистичекото влияние на Запада.Изключително много се набляга на борбата за мир - твърде актуална в този период на студената война.
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Поемане на въздух преди окончателното потапяне
     Може да се каже, че чак някъде след 1956г., след така наречения  „Априлски пленум” настъпва известно изпускане на парата, т.е. имаме може би леко разхлабване на политическата примка, в резултат на което естествено се появяват творци и творби, които носят духа на нещо по-различно и по-близко до световните културни образци.Желязната хватка на грубото държавно администриране бива заменена с по-либерална , като се възприема позицията на обществено-държавното начало.
      Докато в периода до 1970г. всяко отклонение от каноните на сталинския социализъм е анатемосвано като „формализъм”, то от 1970г. изобразителното изкуство в България започва да набляга на „традиции” и „вечни ценности”. Държавата мимикрира оттегляне на заден план, като се дава възможност на творческите структури, фиктивно сами да организират творческият си живот с поредици от изложби осъществени от уж независимия Съюз на българските художници. Имаме и една относително  по голяма пропускливост,контролирана и дирижирана колкото трябва, в информационната завеса.Държавата е мецанат, патрониращ художествената естетическа норма. 
      След 1970г. българското изобразително изкуство се заиграва с „пластичните форми” и „формообразуване”. Настъпва и едно по голямо диференциране на отделните видове изкуства.Но самоограничението в художествения живот продължава на базата на оскъдната информираност.Информация могат да ползват само определени и селекционирани членове на съюза  и творци близки до висшите партийни кръгове или свързани по някакъв начин с държавна сигурност.Липсата на европейски тенденции, липсата на адекватна интеграция със световните пластични течения ,водят до една затвореност на системата, която се компенсира с вътрешен количествен взрив, изразяващ се с едно пренасищане с множествени „Общи художествени изложби”, национални и регионално-окръжни, както и с едно мегаломанско струпване на материал в илюзорно-величествени паметници.Бихме могли да кажем . че в този период ,въпреки всички твърдения за известно „размразяване” в резултат на „априлската линия” не може да се открие нещо кой знае колко забележително, що се отнася до иновативния принос на творците, защото под предлога за „вечните стойности” и „традиции” всъщност имаме модели на изкуство, с отдавна изтекъл срок на съществуване, правейки паралел между това изкуство и изкуството от останалия свят.
     Например в книгите на художествения критик  Димитър Аврамов четем следното: 
             „И тук , както в поезията, живописецът би трябвало да види силата си именно в изобразителната, пластичната природа на своето изкуство, а не в безмислена конкуренция с нещо, за което той не разполага с необходимите средства”.

     В този период, дали спонтанно или умишлено, се проявява склонност към модернистични изобразителни похвати, които за съжаление са  от края на 19-ти и началото на 20-ти век, защото въпреки това културните идеолози не допускат да се излиза извън традиционната схема на пластични решения.Така цели поколения художници са превърнати в доброволни членове на един пъстър артистичен сбор от модерни, но послушни и материално зависими от откупки и поръчки, артисти.През 70-те години се заиграва с формата и това е дрехата, която социалистическата държава нахлузва на художниците, без дори те самите да съзнават това. Използвайки вътрешните настроения и импулсивност, както и ниската информираност на творците, което е закон при тоталитарните режими , изкуството в България зацикля за период от 30 години, като се тръби, че се справя с „пластични проблеми” и твори в собствена „самобитност”,а всъщност се затваря във вакуума на поредната си изолираност.
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      Бих искал да цитирам нашия изследовател на тоталитарното изкуство Чавдар Попов, който казва:
      ”Когато човек чете за художествените събития в Париж през 19-ти в. и особено борбите около регламентирането на Салоните и журирането на творбите , както и оттеглянето на държавата в полза на художниците , не може да не си спомни някои страници от организирания художествен живот у нас през 60-те и 70-те години на 20-ти век.В някои моменти аналогиите са твърде преки – например преодоляването на „грубото държавно администриране” през 50-те години и възприемането на т.нар.”обществено – държавно начало” през следващия период, когато делата по организирането на общите художествени изложби бяха предоставени на ръководството на „независимия” СБХ. Можем да допуснем , че поради неизживени докрай етапи на модернизацията  и пропуснати фази от буржоазното ни развитие, България през периода на социализма, поема някои функции на държавно мецанатство и сякаш компенсира онова , което се е случило в по-развитите страни през класическия буржоазен 19-ти век.”
Как се прави изкуство в клетка, или светулки в мрака
     Не може да се отрече обаче голямото присъствие на такива творци-художници като Илия Бешков, Борис Ангелушев, Александър Поплилов,Любен Зидаров и др. Те работят предимно в областта на оформлението и илюстрацията , като имат съществен принос за доброто ниво на произведенията, въпреки тоталитарните условия. Естествено художествено-литературната  платформа е базирана на абсолютния реализъм, стигаща до натуралистични крайности. За сметка на това в илюстрацията, оформлението на книгата и плаката нещата са доста по-изчистени и поднесени с вкус и финес. 

     Бих искал да се спра на някои имена, които имат базово значение за развитието на графичния дизайн в България в този период и които допринасят за утвърждаване на едно ниво на графичната  култура на поколения художници, в последствие изградили новия графичен дизайн.

      Смятам, че това са няколко художника, успели да надмогнат културните ограничения на епохата и да развият художественото мислене, така че то да бъде относително адекватно на световните тенденции, погледнато в общия исторически контекст на развитието на изкуствата.

     На първо място това е Илия Бешков -1901-1958г.

Известен художник (живописец, график, карикатурист и илюстратор), писател и педагог – един от най-забележителните български творци на  20 век.

Роден на 24 юли 1901 г. в с. Долни Дъбник, Плевенско.

1918 – 1920 г. – следва в Юридическия факултет на Софийския университет.

1920 – 1921 г. – учителства в Долни Дъбник.

1921 – 1926 г. завършва Националната художествена академия, специалност „Живопис” при проф. Никола Маринов.

В периода 1918 – 1920 г. Бешков следва в Юридическия факултет на Софийския университет. Завръща се за кратко в родния Долни Дъбник като учител. През 1921 г. започва да учи живопис в Художествената академия в класа на проф. Никола Маринов и завършва през 1926 г.

     Още като студент печата карикатури в сп. „Маскарад”, „Див дядо”, „Българан”, „Стършел”, „Вик”. Илюстрира изданията на издателствата „Т. Ф. Чипев” и „Хемус”. От 1925 г. сътрудничи на в. „Пладне” и редица други издания. На два пъти в този период е арестуван: през 1923 г. за участие в юнското въстание и след априлските събития през 1925 г.

     От 1930 г. е член на дружеството „Родно изкуство”. От 1945 г. преподава в Академията рисуване, илюстрация и оформление на книга, редовен професор там става през 1953 г., завежда катедра „Графика” до края на живота си през 1958 г.

     Цяло поколение графици и илюстратори са повлияни от страстното преподаване на професора по  илюстрация и композиция в Националната художествена академия. Бешков е оставил  и публицистични образци, които са трудно достижими дори за изявени и доказани творци на словото. Неговите лекции са се помнили, някои са били записвани, а част от тях излязоха в отделни сборници – „Словото на Бешков”, 1966 г., и допълнително издание от 1974 г.

      Характерно за творчеството на Бешков е изключителната графичност на неговите творби. Изчистена линия, която абсолютно точно и реалистично намира типажа и подчертава неговите особености. Но най-ценното според мен е неговата спотаена ирония, както към типажите си, така и към самия себе си. Тази ирония струи от работите му и предизвиква усмивка, като същевременно подчертава и голямото рисуваческо майсторство на твореца Бешков. Заставайки с работите си пред нас, следващите поколения, ние не може да не отчетем нивото на професионализъм и високата му естетическа култура в поднасянето на художествените произведения, както илюстрации, така и карикатури.

     Смятам, че след Втората световна война Илия Бешков е първото стъпало в скалата на художествената еволюция на творците в областта на професионалния графичен дизайн в България, без което е немислимо по-нататъшното натрупване на опит за следващите поколения.
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     Следващото голямо име  е  Борис Ангелушев- 1902-1966г. 

     Роден на 25 октомври 1902 г. в Пловдив. Печели конкурс по история на изкуството и заминава за Германия, където от 1922 г. до 1928 г. следва „Приложна графика” при професорите Ф. Шпигел и Х. Майг. В периода 1926г. – 1933г. е един от най-активните художници антифашисти, който под псевдонима Бруно Фук, сътрудничи на немския прогресивен печат. Илюстрира „Арбайте Илюстрирте Цайтунг”, излизащо в огромен тираж и на няколко езика. Създава множество сатирични рисунки и карикатури, изобличаващи хитлеризма. След принудителното напускане на Германия през 1933г., продължава да сътрудничи на немски антифашистки издания, излизащи в Швейцария и Чехия. От 1935 г. е член на Дружеството на новите художници (по-късно Съюз на българските художници). 

     Работи активно в областта на оформлението на книгата и илюстрацията („Тихият Дон”, М. Шолохов 1937г. – 1939г.; „Моторни песни”, Н. Вапцаров 1940г.) и множество други, предимно като сътрудник на издателство „Хемус”. Творчеството му поставя начало на нов стил и възглед при оформлението на книгата. Създава внушителна серия от политически и сатирични рисунки, множество карикатури в сътрудничеството на левия и впоследствие, официален печат, както и самостоятелни цикли от рисунки, посветени на Отечествената война и бригадирското движение. Същевременно работи и в областта на живописта и е автор на популярните и до днес „Аспаруховата конница минава Дунава” (1937 – 39г.) и „Обесването на Васил Левски” (1942г.).

     Борис Ангелушев има особено големи заслуги за създаването на жанра на политическия плакат. Отдава се  и на своята  голяма страст – изкуството на книгата, илюстрация, оформление, шрифт („Септември” на Г. Милев,„Снаха” на Г. Караславов, „Приказки” на Андерсен, „Чичо Томовата колиба” на Х. Б. Стоу, „Бай Ганьо” на А. Константинов,  „Немили-недраги” на Ив. Вазов и много други). Автор е на редица нови шрифтове и утвърждава концепцията за цялостното въздействие на илюстрации, оформление и шрифт.

     В чест на Борис Ангелушев и като признание за неговия принос в изкуството на книгата, Съюзът на българските художници учредява през 1968 г. награда за високи постижения в тази област, носеща неговото име.

     Творчеството на Борис Ангелушев се характеризира с експресивността на графичната линия, и силното присъствие на ярки образи, останали в нашето съзнание, като еталон за възприятие.

     Незабравим остава образът на Бай Ганьо от илюстрациите на Ангелушев, създаден, за да обобщи един от най-потресаващите български литературни герои, който за съжаление е актуално съществуващ и днес. Язвителен и направо унищожителен е хуморът на Ангелушев по отношение на собствения му графичен герой. Но той изразява и личното отношение на автора към подобен тип хора от народа. Този род двусмисленост е характерен в  творбите на много художници от този период заради условията, в които са поставени - условия на невъзможност да изказват открито мнението си и необходимоста да твориш, въпреки скудоумието и тъпотията на ръководители от всякакъв вид.
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     Не по-малко интересни са неговите постижения в областта на шрифта. По принцип до появата на художници като Борис Ангелушев, Александър Поплилов и Васил Йончев, за култура при използването на шрифтовете в България е трудно да се говори. Още повече за развитието на характерните кирилски шрифтове, спазващи спецификата на българската азбука, техният принос е изключителен.

     Борис Ангелушев създава редица авторски шрифтове, притежаващи изключителен финес и артистичност. Шрифтове, които обогатяват визуално внушенията на текста и допринасят за естетиката на печатния продукт. Тези шрифтове са уникални и заради това, че и Ангелушев, и художниците след него в този период, съставят така наречените шрифтови таблици, като конструират шрифта ръчно, с изчертаване и рисуване с туш, перо и четка. Това е сизифов труд ,в името на една естетичност и култура на графичния продукт, каквито дотогава почти липсват. Може само да се съжалява, че повечето от тези шрифтови гарнитури вече почти не се използват. Мисля, че някои от тях дори липсват и не са дигитализирани, т. е. не са пригодени за работа с компютър, а от това губят само настоящите графични дизайнери.

      Ще отворя една  скоба, за да кажа, че работата с кирилските шрифтове изисква доста дълбоко познаване на материята за произхода , развитието и внушението, което излъчва съответният кирилски шрифт, и за да работи съвременният български графичен дизайнер със даден кирилски шрифт е необходимо да е получил съответното количество знания за шрифта изобщо. 

     Що се отнася до изследването, развитието и  генезиса на кирилските шрифтове, то безспорно най-голямото име с неоценим принос за общото състояние на българския графичен дизайн е това на 

     Васил Йончев - 1916 – 1985г.
     Смятам, че по-голям капацитет по отношение на изграждането и произхода на кирилските шрифтове в България в периода от края на втората световна война до първите години на 21 век – няма.

Роден на 22 ноември 1916 в Арбанаси,Велико Търново. 

1935 – 1940 – студент по живопис в Художествената академия при проф. Борис Митов. 

1944 -1945 – учител по рисуване, Пловдив.

1944 – член на СБХ.

1945 – художник в „Народно кооперативно издателство”

1954 – 1955 – художник на списание „Наша родина”

1955 – 1966 – художник на издателство „Народна култура”

1962 – 1966 – преподавател по шрифт в Национална художествена академия, София.

1966 – 1971 – доцент в катедра „Оформление на книгата и шрифт”, Национална художествена академия, София.

1983 – доктор на изкуствознанието, професор.

     Илюстратор и оформител на книги. Теоретически трудове за изкуството на шрифта и книгата: 1965г. – „Шрифтът през вековете”. 1977г. – „Книгата през вековете”. 1982г. – „Древен и съвременен български шрифт”.  1997г. – „Азбуката от Плиска, Кирилицата и Глаголицата” 

     Награди: 1959г. – сребърен медал от Международната изложба на изкуството на книгата (IBA)  - Лайпциг. 1966г. – специална награда от конкурса „Най-добра българска книга” за „Шрифтът през вековете”. 1968г. – международна награда „Гутенберг”  на кмета на град  Лайпциг от Международната изложба на изкуството на книгата (IBA). 1970г. – сребърен медал от Международната изложба  на книгата, Москва. 1971г. – златен медал от Международната изложба на изкуството на книгата (IBA)  - Лайпциг за „Шрифтът през вековете”. 1977г. – златен медал от Международната изложба на изкуството на книгата (IBA)  - Лайпциг за „Книгата през вековете”, специална награда за най-добра книга от Националния конкурс за дизайн и полиграфическа изработка. 1978г. – специална награда за критика и изкуствознание на СБХ за „Книгата през вековете”.  1982г. – златен медал от Международната изложба на изкуството на книгата (IBA)  - Лайпциг за „Древен и съвременен български шрифт”, специална награда на СБХ за високи постижения в илюстрацията и оформлението. 1983 – специална награда на СБХ за високи постижения в изкуството на българската книга и илюстрацията.

     Поколения художници-плакатисти и графични дизайнери са се учили и продължават да се учат от неговите книги, които са с изключителен принос за развитието на общата визуална култура и традиции  на съвременния български графичен дизайн.

    Няма друг български художник, който толкова страстно и прецизно да е бил радетел за истинския характер на българското кирилско писмо. Знам от личен опит, благодарение на честите си срещи с професор Йончев, колко много допринесе  той за чистотата на изразните средства, с които да се изграждат и използват истински български шрифтове, претендиращи за първоначалност и единственост.
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     Професор Йончев, в продължение на повече от 20 години работи по въпроса за произхода на глаголическата и кирилската азбука.Чрез проучване на буквените форми от всички запазени до днес епиграфски паметници от Първата българска държава и достигналите до нас глаголически ръкописи и подреждането им по сходство, т.е. чрез проследяване на историческия развой на основните конструкции и конструктивните промени на буквите, проф. Йончев достига до фигурата -  модул, представляваща „графичен символ на планетата Земя”. Според него фигурата - модул е в основата на всички букви от глаголицата, както и на т.нар. „руни” или „неизвестни знаци” от прабългарските надписи от Преслав, Плиска, Мадара и др. които се подчиняват на същата фигура – модул, като спазват същия принцип на изграждане, с тази разлика, че „руните” са сричкова азбука.Според проф. Йончев - Константин – Кирил Философ е откривател на тази фигура-модул, в която съумява да съчетае теологичното и научното начало. 
     Смятам, че неговата книга „Азбуката от Плиска, Кирилицата и Глаголицата” представлява  може би най-фундаменталния труд, правен някога в България, с който съвсем обективно се доказват произходът и корените на българската кирилска азбука, появата на която е равна, в цивилизационно отношение, с появата на християнската религия изобщо.Факт, който продължава да се цитира под сурдинка, заради страха и раболепието пред някои кръгове на изток и тяхната експанзионистична и глобално-колониална политика, както и заради пристрастията  на голяма част от петата им колона в България.Имаме едно премълчаване на това откритие като  факт, в името на световната политика и псевдо разбирателството с олигархичната държава.
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     Въпреки всички тези субективни причини, делото на професор Васил  Йончев остава като ярък пример за отдаденост към изкуството и стремеж към съвършенство .Мисля че думите на проф. Йончев – „Графичната форма на буквите е специфична форма на изкуството!” – с които се характеризира цялостното му творчество и борбата му за високи критерии в графичното изграждане на елементите на шрифта , се явяват като основа, постамент, за  положителното развитие на следващите поколения художници и графични дизайнери.

     За развитието на общата художествена култура и в частност на приложната графика, преминала в последствие към термина графичен дизайн, в периода до 10 ноември 1989 година, съществен принос има  

     Александър Поплилов - 1916 – 2001г.
     Роден на 12 май 1916 в град Кула.
     През 1940 завършва Националната художествена академия, специалност „Декоративно изкуство” при професор Дечко Узунов. Член на Съюза на българските художници от 1941 г.

     От 1952 г. е преподавател в НХА – доцент, професор и ректор в периода 1962 – 1966 г. Създател на няколко генерации български плакатисти и художници.

     Работи в областта на живописта, акварела, рисунката, плаката, илюстрацията, приложната и изящна графика, карикатурата, оформлението на книгата, шрифта и други жанрове и форми на графичния дизайн. 

     Александър Поплилов е оформил и илюстрирал повече от 1000 книги. Автор на стотици проекти за пощенски марки. Уреждал е изложбени палати на България в различни световни изложения. Работи активно в областта на илюстрацията и оформлението на детска книга.

     Негови произведения са представяни на всички значими национални и общи художествени изложби и конкурси, както и в редица международни изложения и представителни изложби на българското изкуство по света (Москва, Загреб, Милано, Измир, Прага, Стокхолм, Мюнхен и др.)
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     Професор Поплилов е преподавателят и създателят на поколения графични дизайнери и плакатисти, които работят и днес, благодарение на неговата изисканост към графичния израз, към чистата и лаконична линия, чрез която да се поднесе максималното внушение на основната идея. Между другото тази взискателност и прецизност са характерни за цялото следвоенно поколение (което им прави чест), като те успяха да вдигнат общото културно и художествено ниво на работещите в областта на графичния дизайн и да създадат след себе си брилянтни артисти – плакатисти и графични дизайнери, въпреки всички трудности от идеологическо и икономическо естество.

     По същество тези художници са мисионери, изпълняващи мисията си на изграждане на новите творци, които в последствие не останаха изненадани от промените и не понесоха тежкия културен шок в началото на 90-те години, тогава, когато изведнъж всички прегради се сринаха, паднаха всички табута и всички можеха да правят каквото си искат и както си искат. Това тотално освобождаване на духа намери много български графични дизайнери по-подготвени от поколенията  преди и след  тях. 

     Може би това пълно освобождаване е нож с две остриета, защото творецът сега е поставен пред нови изпитания, нямащи нищо общо с нравствените и идейните проблеми по време на комунизма в България.
     Тези проблеми, от части се решаваха с много висок критерии по отношение на  художествения проект и изискваха супер - професионализъм в изграждането на формата и елементите на графичния дизайн. 

     Такъв майстор и супер професионалист е може би най-фундаменталния творец на запазения знак в България 

     Стефан Кънчев -1915 -2001 г.

     Роден на 6 август 1915г. в Калофер в семейството на зографа Кирил Кънчев. 

     Завършва немска филология, а през 1945г. и Националната художествена  академия, специалност „Живопис” при проф. Дечко Узунов. Член на СБХ от 1945 година.

     Изключителен майстор, работещ във всички жанрове на графичния дизайн, неговото име присъства в най-авторитетните световни издания и изложения за запазени марки и знаци. 

1966г. – първа световна изложба на запазената марка, Ню Йорк 

1970г. – най-широко представения автор в албума на най-добрите  запазени марки в света.

      Стефан Кънчев е не само автор на знака на БНТ, но и основоположник на телевизионната графика у нас. 

     Огромен е приносът му и в областта на шрифта и филателната графика.

     Неговите произведения са акцент в първата специализирана национална изложба на запазената марка (1971г.), както и във всички общи художествени изложби на приложната графика в периода 1978г. – 1996.г, в редица международни изложения и в представителни изложби на българската приложна графика по света (САЩ, Варшава, Берлин, Будапеща, Москва).

     Самостоятелни изложби: 1985г., 1995.г – СБХ, София – голяма ретроспективна изложба, експонирана на 3 етажа - 1995г. – народна библиотека „Св. Св. Кирил и Методий, 2005 – галерия „Академия”- НХА.

    „ Простотата е винаги модерна”. Това е своеобразното мото на художника, който по изумителен начин успява да синтезира само в един знак идеята на един проект. Най-интересен е пътят, по който Кънчев го прави, особено в днешното високотехнологично време, когато компютърът подчинява целия творчески процес. Днес компютърът рядко съхранява творческите етапи в разработката на един продукт - пътят от зараждането на идеята до финалния вариант. 
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     Няма запазена марка или лого (както е прието да се казва сега) излезли изпод ръцете на Стефан Кънчев, които да не се отличават със своята изключителна графичност и артистичност. Няма друг такъв творец в България, който толкова задълбочено да разработва запазената марка, достигайки абсолютно световно ниво. Всички негови запазени марки са образци за този жанр и най-важното – те са неостаряващи със своето актуално звучене и днес. Хубаво е, че много от известните лога на Кънчев са устояли на вирусите на времето и продължават да съществуват - "Петрол", БНТ, СБХ...A някои са изчезнали заедно с епохата, която ги е родила... 
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     Стефан Кънчев също така е ненадминат майстор при проектирането и реализацията на пощенските марки в България , като с оригиналните си решения, допринася за издигането на филателната ни графика на много високо художествено ниво.
     Стефан Кънчев разработва една особена орнаментална стилистика, която отличава неговите проекти и им придава специфично българско звучене, излизайки от херметизма на обществото, в което твори и извисявайки го до висините на световното изкуство.

     Съвременните графични дизайнери могат да се учат от Стефан Кънчев на висока естетичност, динамика и силно графично внушение на запазените му марки.

     Безспорно за развитието на графичния дизайн в България съществен принос има и един от най-талантливите български илюстратори 

Иван Кьосев - 1933г. – 1994г.

Роден на 5 февруари 1933г. в Бургас. 

1957г. - Завършва Държавната художествена академия при проф. Илия Бешков, специалност "Илюстрация".

1965г. - Международна изложба на изкуството на книгата - Лайпциг

1968г. - Първа национална изложба на илюстрацията - София

Международна изложба-панаир на книгата - Болоня, Италия

1969г. - Международна изложба на изкуството на книгата - Москва, 

1962г. - Награда на конкурса за най-хубави книги - за илюстрациите към "Школска стряха" от Александър Муратов и към "Мечтата на Динко" от Иван Василев

1964г. - Втора награда на конкурса за най-хубави книги - за илюстрациите към "Приказки" от Братя Грим, и към "Един янки в двора на крал Артур" от Марк Твен

1965г. - Златен медал от Международната изложба на изкуството на книгата - Лайпциг - за цялостно оформление на "Майка Кураж" от Б. Брехт

1967г. - Награда за високи достижения в изкуството на българската книга за "Зюбюк" и "Оскар Уайлд"

1969г. - За "Жерминал" от Емил Зола

- Специалната награда "Борис Ангелушев" за изключителни постижения в изкуството на книгата и илюстрациите

     Внушително количество негови реализации в областта на илюстрацията, графичния дизайн на книгата и библиотечните оформления, в най-различни жанрове (класика, детска литература, поезия, публицистика, мемоари стека и т. н.) са ненадминати по своето професионално майсторство, тематичен обхват, графична изобретателност, оригиналност, ерудиция, неповторим изследователски подход, способност за художествено превъплъщение и илюстраторска рефлексия.

     Няколко думи за финия и изящен стил на илюстрациите на проф.Иван Кьосев. Обладани от духа на гравюрите на Дюрер и рисунките на Холбайн и Брьогел, неговите илюстрации освен с  артистичния си маниер , виртуозно владеене на формата и блестяща композиция, показват и доказват тезата, че за да правиш илюстрация трябва да познаваш из основи литературното произведение, което илюстрираш, да си вникнал дълбоко във философията на литературата и да я разбираш, за да можеш да дадеш своя интерпретация на произведението и да покажеш своя собствен поглед, своя графичен стил. Това между другото е една от най-трудните задачи за графичните дизайнери, да се справят и преодолеят инерцията на интернет – информацията и да съумеят да изградят собствен стил и визия при изграждане на продуктите , били те корици на книги или илюстрации.
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               Когато става дума за илюстрация и илюстратори, не може да не споменем и  големите имена на Румен Скорчев, Петър Чуклев и Любен Диманов.Това са творци , които издигнаха графиката и илюстрацията на много високо европейско и световно ниво.Блестящи рисувачи ,с изтънчена чувствителност и изключителна самобитност тези художници се нареждат начело на плеядата от таланти , които се появяват в средата на 20-ти век в България.

     Ще започнем с  академик  Румен Скорчев. 

     Акад. Румен Скорчев отдавна е признат и утвърден художник, както в рамките на българската култура, така и в широк международен контекст. Автор с ярко присъствие в художествения живот през последните четири десетилетия, той и до днес продължаваактивно да изследва в творбите си духовните проекции на човешкото битие, провокиран от техните безкрайни измерения.

     Румен Скорчев е роден през 1932 г. в гр. Търговище. През 1958 г. постъпва в Художествената академия, специалност "Илюстрация" и завършва с отличие през 1964г. Веднага след това е приет за сътрудник в едно от най-престижните издателства -

"Народна култура", където впоследствие успява да осъществи множество свои проекти

за оформление на книги. Активно сътрудничи като художник-илюстратор и на други издателства- "Народна младеж:", "Български писател", "Български художник","Народна просвета".

     През 1973 г. специализира в областта на дълбокопечтната гравюра в Париж. През 1977 г. спечелва конкурс за доцент (а през 1984 г. и за професор) в Художествената академия и ръководи ателие в специалността "Илюстрация и оформление на книгата".

В ролята си на преподавател той успява да създаде забележима в българския художествен живот школа от млади автори, силно повлияни от високия му професионализъм - както на концептуално, така и на технологично равнище.

     Приносите на акад. Румен Скорчев в областта на изобразителното изкуство са безспорни и отдавна признати, при това, не само в България. Освен с илюстрация и оформление на книги (над 180 на брой реализирани издания), той се изявява предимно в областта на графиката. В периода на 70-те и 80-те год. на миналия век в българската графика бяха осъществени редица промени - в тематична и в стилово-  пластична насока: избор на метафорично-асоциативен подход, на модерна, по-абстрактна пластическа форма, некопираща буквално натурата и т.н. В това отношение

Румен Скорчев се очерта като един от вадещите новатори.

     Творбите му, с оригинални смислови и композиционни решения и безупречно техническо изпълнение, го правят известен и в чужбина - той получава множество лични покани за участия в изложби: през 1974 г. от холандския галерист Хенри де Брей,

който го включва в новооснованата група „ Petite Confrontation Europeenne", от Музея в Дордрехт (Холандия) - 1984 г., от Националната библиотека в Париж (1985), от Санкт Петербург (1987) за честване на юбилейните тържества за А.С. Пушкин; от Ню Делхи (Индия) - 1980 и др. Той е високо ценен от световно известни творци, с които поддържа професионални и приятелски контакти -Светослав Рьорих, Проф. Валтер Кошацки, директор на най-голямата в света музейна сбирка за графики и рисунки "Албертина" във Виена, с Акира Куросаки, с Еузебио Семпре, Хосе Кабалиеро, с издателя и дизайнера Луиджи Бергадано, с Генералния секретар на Европейското биенале на графиката Милос Лукес, с мецената Петер Лудвиги др.

      От 1964 г. Румен Скорчев участва в Националните и Общите художествени изложби в България, а от 1969 г. - в международните биеналета, триеналета и в световните изложения на графиката, рисунката и илюстрацията на книгата. Има и множество самостоятелни изложби в страната и в чужбина (около 25) - Италия, Швейцария,  Австрия, Франция, Холандия, Норвегия, Германия, Словакия, Индия, Австралия, Замбия

и др.
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     Ето какво казва Румен Скорчев за изкуството на днешния ден:

     „Не бива в експозициите на Венецианското биенале например да се влиза като в зала с картини на Ботичели, Рембранд, Леонардо... Онова е друг тип изкуство.

     ХХ век започва с разрухата на формите и "виновник" за това е Пикасо.
     А подстрекателството идва от Сезан.

     Нужен е друг ключ, друг подход, за да се отключат врати към нови пространства  - смята той. - Не може да се гледа един Малевич например като живопис. Това е философия , поднесена изобразително. Всичко, което днес у нас някои епигони правят - празни чаши, бутилки, счупени керамични парченца и пр.  са глупости.  Защото думата изкуство съдържа изкусност."
           Друг голям наш голям  съвременник-творец  е Петър Чуклев
     Проф. Петър Чуклев е график и илюстратор. Роден е в София през 1936 г. През 1960 г. завършва НХА, специалност „графика” в класа на проф. Евтим Томов.
     Специализира илюстрация при проф. Веселин Стайков от 1960 – 1963 г. През 1964 г. става преподавател в НХА, а от 1990 г. е професор по графика в НХА.

 

     Проф. Петър Чуклев твори в областта на рисунката, кавалетната графика, екслибриса и илюстрацията. Автор е на илюстрации към  „Какъв ще стана” на Никола Фурнаджиев (1966 г.), Приказки на Вилхелм Хауф (1966 г.), „Тримата шишковци” на Юрий Олеша (1967 г.), „Знам и мога” на Елин Пелин (1973 г.), „Хобит: Билбо Бегинс или Дотам и обратно” на Дж. Толкин (1975 г.), „Алиса в страната на чудесата” на Луис Карол (1989 г.), „Приказки” на Шарл Перо (1990 г.) и много други.

 

     Проф. Чуклев е участвал в много Общи художествени изложби, Общи художествени изложби на илюстрацията, национални изложби (София, Велико Търново, Бургас, Разград, Калофер), изложби в чужбина (Германия, САЩ, Словения, Франция) и биеналета на графиката в Краков, Лиеж, Осло, Сау Паулу.

 

     Носител е на множество награди, сред които Награда на СБХ за графика (1979 г.), Награда на СБХ за рисунка (1980г.), Специална награда за цялостен принос в областта на книжната графика на Първото международно биенале за екслибрис в България (2003 г.) и др. 

 

     Творби на проф. Петър Чуклев се съхраняват в НХГ, СГХГ, Видинската градска галерия и частни колекции. 
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  Артист с тънка, деликатна и чувствителна душевност, с огромни възможности на график, със странно и неповторимо въображение.Автор с изтънчено пластично чувство,  Петър Чуклев изгражда композициите си с изящност на метафорите и внушенията , благодарение на сложен графичен стил, вибриращ с елементите си и затворен в сложната вселена на вечните истини.
     Едва ли можем да спестим суперлативи за един от най – блестящите графици и илюстратори в края на 20-ти век -  Любен Диманов

     Любен Диманов е роден на 19 април 1933г. в Кнежа. През 1959 г. завършва специалност декоративно-монументално изкуство в Националната художествена академия в класа на проф. Георги Богданов. Негови състуденти са художници като Светлин Русев, Йоан Левиев, Димитър Киров, Георги Божилов-Слона. Твори в областта на живописта и стенно-монументалните изкуства, но скоро след дипломирането си се ориентира към графиката (вкл. офорт, литография и монотипия), илюстрацията и рисунката. Смятан е за модернист и за едно от емблематичните имена на българската графика през 1960-те и 1970-те години. 
     Още от 1961 г. участва в общи художествени изложби и изложби в чужбина: Младежкото биенале в Париж през 1961, 1963, 1965 г., както и графичните биеналета в Будапеща, Краков, Лондон, Любляна, Москва, Рим, Сан Паоло, Флоренция. Първата си самостоятелна изложба прави в София през 1972 г., последвана от изложби в Стокхолм, Париж, Дюселдорф, Цюрих, Лион, Осло, Люксенбург, Копенхаген, Виена и други.

     През 1974–1975 г. Диманов заминава за Лондон, във връзка с илюстрираните от него „Сонети“ на Уилям Шекспир. Установява контакти и с парижката галерия „Рьогард“. Получава покана за работа и от 1976 г. живее в Париж, но редовно се връща в България.

     Диманов илюстрира и оформя множество книги, за които казва, че са му отворили „пътя към Запада“. Сред тях са: Аполинер - Алкохоли“ , Данте Алигиери -„Божествена комедия“ (1979), Марк Аврелий -„Мисли за самия мен“,Овидий - „Метаморфози“, Селма Лагерльоф -„Сага за Йоста Берлинг“,Стефан Маларме -„Митология“,Уилям Шекспир — „Сонети“,Шарл Бодлер — „Цветя на злото“,
Носител е на множество престижни награди за графика, живопис, рисунка и илюстрация, сред които: 1960г. — сребърен медал за графика на Първата младежка изложба, 1964г. - награда на СБХ за рисунки и серия графики. 1965г. - награда за графична техника на СБХ, 1966г., 1967г., 1969г., 1971г. - награди за графика и илюстрация на общи художествени изложби,1974г. - втора награда за илюстрация на международната изложба на книгата в Москва, 1974г. - втора награда за илюстрация на международната изложба на книгата в Москва, 1986г. - награда за живопис на Международния център за съвременно изкуство в Париж. 1989г. — награда за живопис и рисунка от Международната изложба в Довил. Картини на Диманов са притежание на Националната художествена галерия, музей „Албертина“ във Виена, Третяковската галерия в Москва, Националните галерии в Тбилиси и Скопие, и други.
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     За изтънчената и виртуозна линия на Любен Диманов може да се говори много.Това е един изключително поетичен автор-график, който с пластичните си метаморфози върху графичните си листове, създава усещане за нежна чувственост и дълбочина на преживяванията.Неговите илюстрации и графики са  емоционално наситени и водят зрителя за ръка към необозрими нови светове окрити за нас от самия автор.

     Какво мисли Любен Диманов за изкуството и за работата на художника:  
     „Особено важна за мен е дисциплината. Когато човек работи в материал, е много по-свободен и трябва да знае как да ползва тази свобода.
Творецът е личност, която се разхожда в безкрайна гора с много пътеки. По някои от тях тръгва съвсем случайно. В един момент пътеката може да го изведе на поляна - нещо просветва над него, той остава там - работи, създава, а след това продължава. Пътят на твореца е безкрайна авантюра, изпълнена с непрестанно любопитство и всеки един от нас трябва да се чувства гражданин на планетата. Което не значи, че човек забравя корените си. Ние всъщност отдавна принадлежим на планетата си. Цялото море от информация, всичко, което става, цялото това движение, възможността да се пътува, скоростите, интернет - всичко това прави от нас граждани на планетата. 
Правенето на компромис в изкуството е трудно, почти невъзможно. В определен момент оставате само ти и платното и започва разговор. То предизвиква у теб различни неща, ти му даваш нещо, то продължава да иска от теб...
      Не е възможно да има място за компромиси.Белият лист, върху който мога да скицирам или да правя композиции, за мен няма измерения. Те обаче се появяват, когато поставя върху него няколко линии. Тоест, самата композиция определя формата, който бих използвал. Обикновено предпочитам квадратите, защото са с по-уравновесена форма, свързвам я с безкрайността.
      Хармонията и равновесието за мен са едни от най-важните неща. Често пъти, когато композирам, полагането на боите ми звучи като музика. Имам чувството, че всъщност няма никаква разлика между видовете изкуство като чувство. В музиката, например, се използва абсолютно същия ритъм, същия начин на хармониране. Самите петна, тоновете са звуците. Поезията пък, с нейната лаконичност, в много отношения е близка до нас - синтезът, който тя дава, е е сроден с изобразителното изкуство.

      Въпреки че нося в себе си спокойствие, хармония, равнонесие, се убедих, че има и друг елемент, който поставя тези усещания върху подвижни пясъци. Самата динамика често налага непреходните стойности да се променят. За мен по-стойностна е същината, от която човек е изграден. А това са именно тези непреходни, вечни неща, без които не може да съществува човечеството, а предполагам и светът изобщо.” 
     За големия илюстратор и график Борислав Стоев всички суперлативи са недостатъчни.

     Борислав Стоев е роден на 21 септември 1927 г. в София. През 1953 г. завършва Националната художествена академия, специалност илюстрация при проф. Илия Бешков. Между 1957 и 1975 г. работи като илюстратор в списанията „Пионерска самодейност“ и „Дружинка“. През 1962 г. е и художник-постановчик на филма „Калоян“. През 1975 г. става главен художник на издателство „Български художник“. От 1984 г. е професор по илюстрация в Националната художествена академия, София.

     Оформил и илюстрирал над 400 детски книги. Освен в областта на илюстрацията и графиката работи и в областа на монументалното изкуство (релефи, стъклописи др.) рисунката, акварела изкуството на книгата и графичния дизаин. Има над 30 самостоятелни изложби в страната и чужбина (Краков, Виена, Париж, Токио, Сапоро, Адис Абеба, Лисабон и др.). Негови творби се намират в НХА, СГХГ, в окръжните галерии в страната и в галерии и частни колекции в САЩ, Германия, Италия, Япония, Франция, Еквадор, Австрия, Русия и др.(Краков, Виена, Париж, Токио, Сапоро, Адис Абеба, Лисабон и др.)

     От 1996 г. преподава в Катедрата по изобразително изкуство в Югозападен университет „Неофит Рилски“ в Благоевград. Почетен професор на ЮЗУ, Благоевград. През 2006 г. Издава книгата „Основи на графиката- лекционен курс“, в която присъстват всички видове графични техники: гравюра на дърво, офорт, суха игла, акватинта, литография, ситопечат и други.

     Творбите му се отличават с простота на композицията, характеристика на типажа и експресивност. Поет на пластическото изображение, художник с европейски дух и чувствителност. 
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      Ето какво казва за него Иван Гранитски:
       „Неизтощима е епикурейската вътрешна разкрепостеност и енергия на Борислав Стоев. Повече от пет десетилетия този художник продължава да изненадва публиката с нови и нови открития, формалистични пробиви и съдържателни експерименти в областта на илюстрацията, графиката, литографията, виртуалните колажи и прочее. Неговата изключителна ерудиция, неизчерпаемата му духовна жажда за пластическа интерпретация на текстове от световната и българската класика, както и на съвременни автори, постоянно го зареждат с нови продуктивни инвенции.
     Ако се потопим в мамещо-загадъчния и приказно-прекрасен свят на един от най-ярките съвременни български художници – Борислав Стоев, ще ни удивят дълбинността и многопосочността на неговите пластически внушения. Майстор на изобразителната метафора – като че ли това е най-краткото определение за този художник. Той чете текстове на автори от световната и българската класика и не ги илюстрира, както правят мнозина, а ги съпреживява. Изобразителните послания на Борислав Стоев не само следват конкретния текст, но и вдъхновено го интерпретират, доразвиват, защо да не използваме дори и думата „музицират”. Мек и изящен, топъл и проникновен, интелектуално многопластов и удивително изобразително нюансиран, Борислав Стоев не толкова рисува, колкото създава пластически метафори. Тази рядка негова способност обяснява и факта, че той е един от малцината сред съвременните ни художници задълбочени интерпретатори на литературни текстове.”
     Бих искал да затворя страницата с големите български илюстратори на 20-ти век с името на Любен Зидаров
     Любен Зидаров (1923г.) е български художник, изявяващ се в областта на графиката, илюстрацията и живописта. Роден е в Търново и завършва през 1948 г. живопис в Художествената академия в София в класа на проф. Илия Петров.

Работи като илюстратор на детските списания „Септемврийче“ (1948-1953), „Пламъче“ (1953-1958) и „Славейче“ (1958-1967). От 1967 до 1970 е главен художник на издателство „Народна младеж“. Автор е на илюстрациите в книги като „Приказки на Шехеразада“, „Български народни приказки“, „Островът на съкровищата“ на Робърт Луис Стивънсън, Подир сенките на облаците“ на Пейо Яворов, „Морското вълче“ на Майн Рид, „Том Сойер“ на Марк Твен, „Приказки“ на Ханс Кристиан Андерсен, „Приказки от цял свят“ на Николай Райнов и други. 
През 1970-те години е заместник-председател, а после и председател на Творческия фонд на СБХ. От 1996 до 1999 г. е председател на Съюза на българските художници. 
За творчеството си Любен Зидаров е носител на различни награди: сребърен медал (1959) и златен медал (1965) от Международната изложба на книгата в Лайпциг, награда на ДКМС за изкуство и култура (1970), наградата „Борис Ангелушев“ на СБХ за илюстрация (1976), както и орден „Кирил и Методий“ — I степен през 1963 година. 
Кой  от нас, които не е държал в ръцете си любимите „Андерсенови приказки“, „Островът на съкровищата“, „Принцът и просякът“, „Том Сойер“, „Винету“, „Призракът на Ляно Естакадо“ или „Приказките на Шехерезада“, илюстрирани от него. Помним страшния негърски крал, бесните дяволи и вещици, коварните пирати, изящната Малка русалка, крехката Палечка… Макар изразът да е клише, няма да е пресилено, ако кажем, че образите на Любен Зидаров са населили света на фантазиите на няколко поколения малки и вече пораснали деца.Неговите илюстрации се отличават с особения си изчистен стил и лаконичност на изображението , които обаче носят всички основни характеристики вплетени в контекста на литературата.Пластичната експресивност и обобщеност на детайлите  изграждат героите само с някоклко петна и щрихи , но те се запомнят завинаги.Необикновени ракурси, цветни вибрации и артистична  игра на светло и тъмно - това са забележителните илюстрации на Любен Зидаров.
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      Ето какво казва Любен Зидаров, за илюстрирането на  литературното съдържание:
     „За мен илюстрацията не е самостойно изкуство. Художникът на книги не може да изскочи от тази основа, тъй като илюстрира дадено произведение, даден свят, даден възглед, даден сюжет. Разбира се, много е важно той да запази своята индивидуалност, дума да не става — той трябва да бъде автор, но без да влиза в противоречие с изходния материал, който илюстрира. Да остане колкото е възможно по-близо до автора на текста, до неговия свят и натюрел, до начина му на изразяване и писане, дори до лексикона на думите, с които той изгражда своите образи. Има илюстратори, които се отделят от автора, но има и такива, които стават негови съавтори, допълват го — този начин на работа има значение за мен.”
     Разбира се не мога да не отбележа и яркото присъствие на 

     Художника Иван Кирков -  1932 -2010г.
     Пиша „художника” с главна буква, защото за творец като Иван Кирков, всякакъв суперлатив би бил недостатъчен. 

     Защо се спирам на него.Защото без неговото присъствие художествения живот на България, би бил доста по - мрачен ,в и без това сивата атмосфера на късния социализъм.Той е един от тези творци , които с работите си, влияеха положително върху развитието на останалите си колеги, амбицирайки ги да поддържат винаги едно високо художествено ниво.

     Завършва живопис в ВИИИ „Николай Павлович” в София, при проф.Кирил Цонев и проф.Илия Петров.През 1961г. участва в Първата младежка изложба и нашумява със своето модерно мислене за живопис.В последствие организира самостоятелни изложби в София , а след десети ноември и в много частни галерии.Работи като художник- сценограф за игрални филми и театрални постановки.Проектира металопластиката в голямото фоайе на Централна гара и завесата на обновения Национален театър.Илюстрира много книги, рисува и серии от портети на свои съвременници.

     Позволявам си да обсъждам творчеството на Иван Кирков, защото смятам, че неговото присъствие в художествения живот, е като светъл лъч в мрака, над морето от безнадежност , която цари в България през 60-те и 70-те години.Това е творец, който успява да отстоява своите разбирания за модерно изкуство, независимо от безкрайните скимтения на конюнктурни драскачи-критици, които го хулят в името на закостенели  догматични идеологеми.

     Благодарение на него,изкуството в България все пак успява да се движи напред, макар и с доста забавено темпо, сравнено със световните тенденции.
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     Ето какво казва за Иван Кирков Светлин Русев:

     „Кои са основните достойнства на Иван Кирков: На първо място това е един цялостен талант, който разбира и владее пластичния език, както и всички негови съставки – от големите възможности на сигурен рисувач, до превъплащението му в една богата и разнообразна живописна стилистика , която се движи от класическата завършеност до експресивната неповторимост в решението.
     Иван Кирков е от малцината автори в нашето изкуство , за които като че ли няма невъзможни и непостижими задачи.Автор на силно драматични композиции, изпълнени в една модерна класическа форма , на обобщени характерни портрети, изискани натюрморти и пейзажи, различни като атмосфера и изграждане.Основното качество на Иван Кирков е движението – движението на творческата и духовна енергия - търсенето на ново вътрешно качество.”
     Благодарение на това поколение от което е и  Иван Кирков ,ние имаме големи творци в областа на плаката, илюстрацията и шрифта.Поколение,което може да се каже , на висока цена изстрада липсата на информация,тоталната културна стагнация и цензура, за да стигне  все пак едно добро професионално ниво в приложната графика и нейните направления.
     За общото развитие на българския графичен дизайн съществен принос имат също така и една плеяда от плакатисти, които с таланта си и високия си професионализъм изведоха българското изкуство на световно ниво.

      Бързам да отделя и да подчертая името на

     Професор  Димитър Тасев,

заради изключителният му талант, естетичност на крайния продукт и висок професионализъм.

     Димитър Тасев е роден през 1937 г. в София.

      През 1964 г. завършва Националната художествена академия, специалност „Плакат”, в курса на проф. Александър Поплилов, и започва да работи като плакатист в Народния театър за младежта.

      От 1966 г. участва във всички национални изложби на приложната графика. Реализира поредица от самостоятелни изложби в България и Германия, участва и в колективни изяви на приложни графици в Будапеща, Рим, Осло, Ню Йорк и Аман. Редовно представя свои творби на международните биеналета на плаката във Варшава, Лахти и Монс. Многократно проектира български национални експозиции в Лайпциг, Берлин, Познан, Виена, Брюксел, Москва, Стокхолм, Лагос, Дамаск, Милано, Торино и др. 

     Творби на Димитър Тасев са публикувани в сборници като Graphis, Neue Werbung, NOVUM - Gebrauhsgraphic. У нас са отпечатвани и негови текстови разработки по проблеми на графичния дизайн. 

     През 1983 г. става доцент, а 10 години по-късно и професор в НХА.

      През 1984г. е удостоен със званието „Заслужил художник”. Сред отличията, които е получавал, са наградата „Александър Жендов”, орден „Кирил и Методий” първа степен, Първа награда от Триеналето на плаката, наградите на съюзите на театралните, музикалните творци и българските архитекти, годишната награда на СБХ и наградата на Световната организация за детски театър „АСИТЕЖ”. Проф. Тасев е почетен член на ADC Bulgaria, а негови плакати са собственост на музеи на плаката в Полша и САЩ.

     Творчеството на проф. Тасев се отличава преди всичко с характерната изчистена линия на графичния продукт ,с лаконизма на изразните средства и с една особена поетичност, която струи от неговите работи, съчетани с изящната му линия и висок естетичен вкус. В някои от неговите  творби, има една много фина ирония към околните, към тези, които гледат плаката, съчетана с остра провокативност, дръзнала да предизвика зрителя към самооценка на общата му култура и ниво на интелигентност.
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     Не случайно самият професор Тасев казва:

     „Все пак според мен за един плакатист е най-добре да бъде и талантлив, и интелигентен, защото плакатното изкуство е нещо повече от обикновено наподобяване на натурата. Плакатът трябва да бъде осмислен от горе до долу — създаването му изисква разнородни познания, висока обща култура, ерудиция.” 
     Ето защо бих определил плакатите на проф. Тасев като своеобразни  графични тестове към зрителя. Неговите творби са еталон за всеки графичен дизайнер, за това как трябва да се подхожда към определена тема, и как трябва да се изведе графично, така че да синтезира както идеята на събитието, така и личната идейна платформа на автора-плакатист. А това е може би най-трудната задача за един автор на плакатни дизайнерски решения. 
     И понеже сме на тема плакат, не бих могъл да не спомена името на Божидар Икономов, както и художниците – плакатисти  Николай Пекарев и Стефан Десподов.

     Името на Божидар Икономов е „запазена марка” в сценичния плакат. Запазена марка остава през годините и приятелството му с писатели, с издатели и музиканти, с кинаджии или сериозни академици. 

     Още като студент в Художествената академия в София той избира плаката за свое творческо предизвикателство и оттогава не прекъсва да ни изненадва с графиката и колорита на оригиналните си идеи. Така наистина прави от плаката изкуство. Той не само е дисциплиниран и етичен в „любимата си забава - живота”, както нарича работата си, но и развива таланта си до завидна висота. 

     Божидар Икономов е сред 200-те най-добри в света. Неговите творби отдавна преминават границите на широкия свят и също толкова отдавна печелят родни и международни престижни награди. В европейския културен сезон през 2008г. с интерес се отбелязва оригиналното присъствие на експозицията „Буквите на България – азбука на Европа”.
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      В София, Мадрид и Париж българската азбука е показвана в плакати на художници от цял свят. Трима от тях са български творци, направили своя кауза представянето на нашата история, култура и език в световното пространство на духа. Божидар Икономов е сред тях. 

     Николай Пекарев е роден на 5.01.1951г. в София. Той е един от най-интересните и талантливи български оформители на книги в годините преди събитията от 1989г. Неговото творчество е характерно с високия си професионализъм и майсторство, които го нареждат на световно ниво като пластичност на изразните средства.

     Характерно за последните години на комунистическата епоха е пословичната метафоричност на изказа. Завоалираност и силна символика, с цел да не се стигне до директен изказ и внушения, поради опасността от репресии към авторите.  Ето защо автори като Пекарев използват художествените похвати на сюрреализма за създаване на една особена атмосфера на двусмисленост и езоповски език на  пластичноста, с цел да развият темата и да покажат собствения си поглед към съответното събитие.Тази пластичност на израза той запазва и след събитията, като я доразвива и обогатява в десетките си реализирани офрмления на корици на книги.
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      По-горе казаното важи с пълна сила и за творчеството на Стефан Десподов.

     Стефан Десподов е роден през 1950г.. Завършва НХА – София, специалност „Плакат”. Работи илюстрация, плакат, рисунка и живопис. Автор е на три анимационни филма. Има участия в над 200 изложби по цял свят, 11 самостоятелни изложби и 50 награди за творчеството си. Живее и работи в София.

     Удивителното в плакатите на Десподов е умението да синтезира максимално идеята в минимално количество образи, с които обаче успява да внуши дълбоко и искрено, както собствената си позиция,  така и позицията, отстоявана от автора на  самото произведение. Характерен експресивен рисунък, съчетаващ сюрреалистичните елементи в удивителни комбинации, които в крайна сметка успяват да внушат идеята, която авторът иска да изрази и да наложи категорично, а в ситуацията, в която се правят тези плакати, те звучат и многозначително.
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     Известно е, че всяко поколение смята, че то е началото на нова епоха, че хронологично  развитието започва с него, че всички събития и личности от предходни периоди не заслужават  внимание и не е необходимо да се съобразява  с тях.

      Това разбира се е грешка, голяма грешка, която правят нашите съвременници, смятайки себе си за графични дизайнери. Няма нищо по-лошо от това да не познаваш творчеството на хората, работили в същата сфера преди теб. Това говори лошо за теб като творец. 

     През Възраждането големите художници Леонардо, Рафаело, Микеланджело ,са били с години чираци в ателиетата по живопис на по-старите майстори, като в началото са рисували само допълнителните елементи към картините. Но чиракувайки те са натрупали познание, натрупали са опит, оформили са в себе си основа, върху която след това спокойно и уверено се утвърждават като големи творци. Тази приемственост липсва на днешните графични дизайнери. Може би поради факта, че компютъризацията  им влияе с пълна сила, както и лъжливото усещане че в интернет има всичко.

     Развитието на графичната култура в България  в този период има своя собствена логика, свързана по необходимост със социалните, икономически и политически процеси в страната.Тя се развива самостоятелно, макар и доста едностранчиво,но в никакъв случай не можем да кажем че нейното развитие е ретроградно.Напротив -  въпреки всички бариери от политическо , социално и информационно  естество, хората работещи в тази сфера успяха да изградят себе си и поколенията след тях, като едни високопрофесионални творци , неразличаващи се по нищо от колегите си в Европа и другите страни.

V.ГРАФИЧНИЯТ ДИЗАЙН В КИНОТО И ТЕЛЕВИЗИЯТА ИЛИ КАК СЕ ВЗИМАТ ЗАВОИ В ИДЕОЛОГИЧЕСКАТА МЪГЛА

„Докато народът е непросветен,

 от всички изкуства за нас най-важни са киното и цирка”

Владимир Илич Ленин 

     Oбщото икономическо развитие на страната в началото на 20-ти век, обуславя и усвояване на параметрите на западната култура с бързи темпове.Така както се развива книгопечатането и пресата, така имаме условия и за появата на българското кино,в лицето на Васил Гендов и неговия смел опит да направи филм,който да не отстъпва на гигантите от европейското и американското кино.Появата на „Българан е галант”-1910г. е доказателство за духа и самочувствието на българина и показва , че в страната могат да се правят филми които да задоволят глада за родно кино.Естествено всичко попада в капана на материалните средства и тези опити ,без сериозни субсидии са обречени на провал.Тази зависимост продължава и по късно и за това не можем да говорим за кино индустрия , а по скоро за единични прояви , кои по - лоши,кои по- добри, а някои и със съмнителни художествени качества.
Плахи стъпки в неизвестното

     За графичен дизайн в този период , и в смисъла , който влагаме сега ,е трудно да се говори.От „Българан е галант” нататък графично-дизайнерските решения се изчерпват до оформление на бланковете -  (отделните кадри, на които се изписва текст в немите филми).Това са репликите на актьорите или обяснителните текстове за самото действие.Текста е обикновено бял - негативен на черен фон.Текстовите карета са заградени с рамки,или части от рамки,придружени от декоративно-флорални елементи.Стилът на рамките и текстовете е повлиян от графичните решения, които се правят на кориците на книги и списания в модерния по това време стил сецесион или ар нуво.Съвсем обяснимо е копирането на световните образци,свързано с общото ни културно развитие,процес който продължава и до днес.
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     След индивидуалните опити с къси игрални филми до 1944г. излизат на екран близо двадесет филма, между които „Дяволът в София”-1927г., ”Пътят на безпътните”-1928г., ”Улични божества”-1929г., ”Буря на младостта”-1930г., ”Бунтът на робите”-1933г., ”Земята гори”-1937г., макар и с противоречиви художествени качества , все пак показват един завиден стремеж към постигане на добро професионално и културно ниво. 
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Дайте да дадем другари!
     За съжаление след 9.09 1944г. филмовата индустрия,ако можем да кажем ,че има такава, е принудена да се подчини на новите политически и икономически условия.Цялото филмово производство е подчинено и се ръководи от държавата.
     А това значи, че е във функция от новосъздадените идеологеми на тоталитарно- комунистическия строй, като напълно ги обслужва.

     С цялата си идеологическа тежест и стагнация този строй, заради пропагандните си цели, превръща киното във средство за манипулиране мисленето на хората.Хвърлят се средства за строеж на голямо и съвременно студио, оборудвано с модерна за времето си техника.Изпращат се студенти на обучение в кинофакултетите на Съветския съюз и другите социалистически страни, а по- късно се създава кинофакултет и в страната.Българските филми се гледат от стотици хиляди зрители, защото киното беше не само забавление, а важна част от идеологическата борба, чрез която се изгражда комунистическото общество и  се показва  „образа на положителния герой“ – комунист.
      Задължително беше и отрицателното отношение към „загнилия капитализъм“ и вредното „западно влияние”. Започват да се издават специализирани списания, третиращи проблемите на киното, като то се обсъжда на специални пленуми на партията-ръководителка. 

     В същото време в България се създава една нова общност – филмовата. Общност от образовани творци и критици,които „даже” имат възможноста да ходят по фестивали, както в соцстраните така и зад „желязната” завеса.Искам да вметна ,че основния и най – голям враг на всички тоталитарни режими е информацията.Колкото по-малко е тя , толкова по-лесно се манипулира едно общество ,внушават му се  необходимите идеологеми и има възможност за тотален контрол и управление.Обратното - всеки контакт с идеи, хора,теории и събития извън контрола на репресивната машина, са опасни, защото дават възможност на хората за съпоставяне и за реална оценка на нещата, а това е „недопустимо”.
   Но необходимостта все пак от контакти и показване на нашата култура и в страни различни от комунистическия лагер, принуждават управляващите да оставят вратички за излизане и общуване с лица, на събития като кинофестивалите например.И така , въпреки че са  все проверени и верни идеологически, хората от кинематографичната общност, мълчаливо започват да използват  знанията си срещу официалната идеология, макар и кодирано,завоалирано или с така наречения „Езоповски”  език.Този филмов език на българските филми,става заместител на всички официално забранени форми, форми на комуникация  бленуващи за нормален обществен живот - живот със свобода на словото и печата, със свободни дискусии на всякакви теми, живот със свободна политическа и икономическа инициатива.

     Благодарение на точно този език в българското кино обаче,  се създават много интересни и стойностни произведения, различаващи се от комерсиалното кино, използващи метафорични и силни като драматургия изразни средства.
Съветският модел и киното на социализма

     За графичния дизайн в този период, може да се говори единствено като се анализират така наречените „шапки”, или началните надписи на филмите.Нашата задача не е, да се занимаваме с пластичните и сценографските решения на филмите, а със надписите, които по своята същност са огледало на визията и културата на авторите.

     Поради лабораторни и лентови възможности и остаряващата техника , началните опити са доста наивни и погледнато през очите на съвременния дизайнер са направо смешни.Разбира се сега е лесно ,в ерата на компютрите , да се надсмиваме над тези решения, но аз лично съм свидетел колко трудно се правеха надписите, как специално се заснемаха епизодите за които се знаеше, че са за надписи и как с нетърпение се чакаше материала,за да се види дали всичко е наред, заради двойната експонация.

    Ще проследим как се развиват като жанр в графичния дизайн, надписите в някои от българските филми през годините.Искам да отбележа . че първите филми след девети септември, са изцяло свързани със съветските киностудии и надписите им се правят в техните лаборатории. Що се отнася до естетиката, то тя е копирана буквално от съветските филми. Така се появяват филмите „Калин орелът”-1950г. и „Под игото”-1952г., които са с надписи с добре подбран шрифт(таймс), бял, негативен на неутрален фон с черна сянка, изписани в по светло петно от останалата част на фона. Тук имаме класическо изписване в стила на киното от 30-те години, подплатено с музика от голям симфоничен оркестър свирещ драматично - героична музика.Имаме също така, едно наивно показване на героите чрез надписите  - изписва се името на героя и на същия ред след линия от точки, идва името на артиста , който го изпълнява.Тази стилистика е взаимствана от театралните програми, където се обяснява кой актьор коя роля играе.Този начин на представяне на автори и изпълнители се запазва и в „Героите на Шипка”-1954г. 
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     След тази фаза имаме осъзнато желание за по разчупени форми на презентация и се появяват някои интересни находки от начални надписи.Така например филма”Следите остават”-1956г., започва с шапка , която е илюстрация на самия филм. Надписът на заглавието, изписан с блоков шрифт, но за по-голяма „драматичност” наклонен на една страна ,е като корица на книга - деца надничат зад ъгъла и следят нещо или някой – каквато е всъщност и цялата сюжетна линия на филма.Останалите надписи се изписват традиционно - бели букви на пръскан фон като страници  от албум.Този похват е старомоден и повече не се появява в следващи филми.Следват  комедиите „Любимец 13”-1958г., в който заглавието е също изписано по диагонал, с черна сянка, а останалите надписи текат на барабан и „Специалист по всичко”-1962г.,в който надписите са малко по раздвижени, с печатни и ръкописни букви на фон от действието на филма.Така е направен и „Бъди щастлива Ани”-1961г.Тези филми са под силното идеологическо влияние на съветския фактор и са изцяло в стилистиката на руското кино от 40-те години.
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     Малко  по-различно,малко по - индивидуално като почерк,разбира се в рамките на възможностите,са филмите „Хитър Петър”-1960г. и „Невероятна история”-1964г.В ”Хитър Петър” имаме много красиви надписи, орнаментирани с елементи и мотиви от българското народно творчествво, написани на ръка с игрив шрифт от художник, в случая от карикатуриста Теню Пиндарев, а актьорите се анонсират със  сатирични рисунки, характеризиращи главните герои.Това в значителна степен е по-оригинално от стандартното изписване , което се прави до този момент.Същият похват  имаме и при комедията „Невероятна история”-1964г.- отново надписи изписани на картон и заснети.Това разбира се , показва находчивостта на автoрите, които много оригинално се измъкват от ситуацията с техническите проблеми.Чисто драматургично този тип изписване има по силно въздействие от стандартното копиране на текстове.
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„Зрелите” плодове на зрелия социализъм

     След 1956г. имаме едно усещане за влияние от други култури.Много млади режисьори се завръщат от чужбина , завършили кинофакултети в Съветския съюз и другите соц. страни.Естествено те носят със себе си една нова атмосфера , наситена по-високо културно,която предопределя и правенето на самите филми.
     Постепенно се предопределят две естетични линии.Едната ортодоксална, копираща и цитираща съветския маниер на правене на филми, и втора , в която се усеща влиянието на френското кино и чешката вълна.
       В ортодоксалната група поставям следните филми:

      ”Инспекторът и нощта”-1963г.-черно-бял, с бели букви на фон от действието и със стилистика на изписване ,като филмите от 50-те години, с линия от точки стигащи до името на актьора.Авторите на историческите филми „Калоян”-1963г. и „Ивайло”-1964г.проявяват повече вкус , като и самият жанр ги предразполага към много стилно изписване на заглавията с старокирилски шрифт-цветен -(жълти и червени букви) на тъмни фонове ,които стоят красиво.Културно изписване имаме и във филма „Капитанът”-1963г.- текстовете са поднесени със закачлив шрифт и надписи като написани от ученик на черната дъска.Също сполучливи са надписите в българо-германският филм (разбира се правен със  студио DEFA на ГДР) „Старинната монета”1965г.- стилно –артистичен шрифт, бели букви на фон - кадри от филма. Доста по зле стоят нещата с филмите „Рицар без броня”-1963г.-скучни бели букви на черен фон и „Бялата стая”-1968г.- с нескопосан шрифт и стилен дисонанс между заглавие и останалите надписи.Още по зле са надписите на „Осмият”-1969г.-лошо изписан псевдо “таймс” и на „Сбогом приятели”-1970г. със заглавие по диагонал и наивно изписване на главните действащи лица: роля – актьор.Същото се отнася и за „Крадецът на праскови”-1964г.-филм с много големи достойнства при драматургичното изграждане на действието, с изключителна актьорска игра ,и с ужасно грозен начален надпис, изпълнен с псевдо - артистичен, наивно изписан с четка на ръка, шрифт.
      [image: image190.jpg]


       [image: image191.jpg]


         [image: image192.jpg]A

reonry rE0vED- e -

HUKOOR RHACTAGOS
AHTOH FOPUER {
ET A HAPATAMGORA ‘




        Другата група са филмите , които аз бих нарекъл новаторски. Тук включвам „На малкия остров”-1957г. с на пръв поглед съвсем простичко поднасяне на надписите, бели, на фон – кадри от филма и ”Слънцето и сянката”-1962г. със също съвсем обикновени букви , но културно избран шрифт, към които филми имам особено пристрастие, заради появяването им като културен феномен в унисон със световните тенденции, но създадени във други условия,условия на тоталитарно ръководене и контрол.Смятам , по принцип, че филмите на Рангел Вълчанов от този период, са като фреските в Боянската църква,които даже изпреварват времето  си.
     Особено бих отличил филмите - ”А бяхме млади”-1961г.-с много оригинални надписи, като писани с лявата ръка, за да не се разпознае кой ги е писал(така се изписват позивите на нелегалните) и особено „Понеделник сутрин”-1966г.-, който е с едно чудесно начало, надписите са с културен шрифт, и композиционно са поднесени като графични композиции, съставени от текст и снимки,композиции които ,излъчват отчужденост и безразличие,монотонност и скука, атмосфера  каквато ни внушава и самия филм.Появява се също и комедията „Кит”-1969г. в която, имаме повторение на стила от предишните комедии(„Хитър Петър”),като са заснети надписи писани на ръка върху картон, придружени от артистични карикатури на художника Борислав Златанов , филм носещ в себе си много остра сатира към обществото, но отново закодирана със софистициран изказ.
В страната на кривите огледала

     През 70-те години нашето кино навлиза в един период , който аз бих нарекъл „огледало на застоя”. На много от творците им става ясно, че социално-икономическият модел, в който се живее е без ясно бъдеще и води до една сивота и монотонност на съществуване , краят на които не се вижда.Темите във филмите стават предимно дребно битови , а героите в тях се лутат в собственото си безмислие, на фона на раздути псевдо - идеологеми за класовата борба,врагът от запад и образът на гражданина от „развитото социалистическо общество”.Най - фрапантен е примерът с филма „Господин Никой”-1969г., -  на който заглавието на филма е изписано „Г-н”, за да не се употреби думата „господин”, която е с буржоазно-капиталистически произход.Понякога скудоумието и простотията на управляващите кинофактори, достигат комични висоти, в старанието си, да се подмажат на по висшите си партийни  ментори.Подобно звучене имат и филмите „Няма нищо по- хубаво от лошото време”-1970г., със разностилни псевдо шрифтове, ”Игрек 17” с измислен лошо  технически шрифт в дисонанс с драматургията на филма, и особено „Най-добрият човек когото познавам”1973г. - с надпис като лозунг от конференция на низова партийна организация , който на всичко отгоре завършва с удивителен знак изписан на тъмно червен фон.
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     В тези години в СИФ Бояна и СТФ”Екран” надписите се поръчват в отдела за надписи към Киноцентъра, в който работят така наречените „художници по надписите” , но всичко се прави ръчно ,като надписите се изписват  с четки и редисови пера, върху прозрачни плаки за да се експонират, а шрифтовете са подобия на някакви гарнитури , преправени и изписани, в някои случаи доста нескопосано.Така се появяват надписите във филмите”Таралежите се раждат без бодли”-1970г.-бели псевдо- артистични букви на фон от кадри на филма. ”Тримата от запаса”-1971г.-червени букви на ужасен розов фон , заради лошия лентов материал, ”Селянинът с колелото”-1974г.- с лошо изписани надписи на белезникав фон, отново заради лошото качество на материала, ”С деца на море”-1972г.-,”Изпити по никое време”-1974г.,”Матриархат”-1974г.,”От нищо нещо”1979г. и „Всичко е любов”1979г. със  скучни бели букви на фонове от действието на филмите.Имаме и стилен дисонанс: заглавие – действие , със заглавието на филма „Мъжки времена”, изписано с шрифт, повлиян от хипи-настроенията на епохата , но нямащ нищо общо с драматургията и фабулата на филма.Същото важи и за филма „Басейнът” със заглавие реализирано с грозна сплескана хелветика, не отговарящ на високите стойности на самия филм.Изкушавам се от мисълта да предположа , че надписите на „Преброяване на дивите зайци”-1973г. и „Вилна зона”-1975г. умишлено са направени невзрачни, за да кореспондират с общата атмосфера на филмите и състоянието на главните действащи лица. Имаме рутинно изписване на надписи и във филмите ”Топло” - 1978г. и  „Двоиникът”-1979г., с вкопирани бели или жълти букви, ляво-дясно , или на барабан, в кадри от филма.Единствено изключение от този период правят филмите „Осъдени души” - 1975г. с културно изписани надписи -„таймс”, поднесени с финес и особено „Авантаж”- 1977г. -със стилен надпис като от пишеща машина, кореспондиращ брилянтно с общата атмосфера на филма.Не мога да не отбележа и „Лачените обувки на незнайният войн”-1979г. с оригиналното си заглавие направено като надпис изсечен в мраморна плоча, а останалите надписи течащи на фон на много красиви графики(на художника Константин Джидров), като всичко е поднесено много културно и звучи оригинално.

     Между 1980 и 1985 година имаме леко пластично раздвижване , което се усеща в надписите на филмите, може би под влияние на световните културни тенденции, които така или иначе ,под една или друга форма, успяват да навлезат в България като информация.В някои от филмите обаче  продължава тенденцията на рутинно изписване.Такива са филмите „Адаптация”-1981г. и  „Да обичаш на инат”-1985г.Имаме и филми като „Хан Аспарух”-1981г.,който е  с претенции за артистичност на изписаното ,но реализацията е изпълнена наивно,„Орисия”-1983г. с грозни червени букви, и „Лавина” в който имаме разнобой между заглавие,звучащо драматично и останалите надписи като за анимационен филм.В други филми се забелязва една тенденция на по - високи критерии към надписите, като в творците постепенно узрява идеята, че надписите също имат своето значение за общото пластично изграждане на филма. Хронологично бих разгледал следните филми: ”Бариерата”-1979г.- надписи с класически „таймс” на фон – нотни листове,  ”Дами канят” - 1980г. - много артистични , с подчертано влияние от френските комедийни филми и приличен шрифт,  ”Йо-хо-хо”-1981г. с артистично измислен шрифт за заглавието,и разбира се  „Оркестър без име”-1981г.-с интересни надписи на цветни хипарски фонове поднесени много артистично, ”Комбина”-1982г.-със заглавие,  което динамично се съединява в средата на екрана и „Господин за един ден”-1983г. с изискани надписи в стил „ар нуво” на добре избран тонално фон с цвят сепия.
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Ветровитите времена на 90-те

     В последните пет години преди промените тенденциите в българското кино значително се променят.Под влиянието на перестройката и някои властови размествания в съответните ръководства, се появяват филми с доста по остро социално звучене и с известна свобода на изказа на идеи и внушения.Това обаче не оказва голям ефект върху надписите.Продължават по инерция да се правят филми със скучни и стандартни надписи като: „Една жена на 33”-1982г.,”Нощем с белите коне”-1984г.,”Търси се съпруг на мама”-1985г., като дори „Опасен чар”-1984г., при всичките си изключителни достойнства като драматургия и актьорска игра, е неочаквано скучен при поднасянето на началните надписи.Безлични и абсолютно индеферентни са надписите на „Маргарит и Маргарита”-1988г.-дори съмнително безлични...Същото се случва и с надписите на ”А сега накъде”-1988г- грозна смачкана  измислена хелветика,в „Парчета любов”-1989г.- нескопосани надписи, лошо изписан шрифт”шаблон”, на претенциозен фон „тухлена стена” и в „Иван и Александра”-1989г.- ръчно изписан псевдо-овал имитация на написано с четка , доста банално като похват.Добро впечатление прави „Борис I”-1984г. - със своя артистичен шрифт съобразен с характера на глаголицата,стилно вписан в действието на филма.
     Може би най-интересни са надписите на”Адио рио”-1989г.- добре подбран кабел- шрифт вплетен в действието на филма, както и голямата подигравка на режисьра Иван Андонов  с тъпоумието на ръководните фактори, да пусне по диагонал обяснителна лента с надпис „комедия на ужасите” , да не би случайно някой да не разбере за какво става дума във филма и да помисли, че  и в социалистическа България се случват подобни неща, действие което заслужава най-големи адмирации за брилянтното чувство за хумор и високата степен на култура на самия  автор. Единственият , може би, с изключително артистични надписи е „13-тата годеница на принца”-1986г. с добре подбран шрифт , в унисон с драматургията на филма,комбиниран сполучливо  със снимки на актьорите в съответните роли.Същото се отнася и за филма „Вчера”-1987г.- който според мен е най-емблематичния филм от епохата на перестройката и нейното полвинчато влияние в България, филм в който надписите са изискани и поднесени с необходимия вкус, като допринасят за цялостнота обща добра пластична завършеност на произведението.
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     Разбира се не бих се ограничил само с игралното кино.В България през този период  се правят стотици документални, научно-популярни и анимационни филми.Техният брой като количество е значително по-голям от броя на игралните филми, но техните графични особености биха били предмет на едно отделно изследване. Като цяло дизайнът при тях е реплика на графичните решения от игралното кино, като вероятно и там има добри изключения.Същото важи и за анимационното кино, което има даже по-големи постижения от игралното, но там пластичните решения имат собствена специфика,предмет на отделна дискусия.
     От 1941г. до 1982г. в България се прожектират и седмичните кинопрегледи, едно от най-употребяваните пропагандни оръжия на схемата за директно внушение на политическите акценти, необходими на системата.Като графично решение и визуална форма те са стереотипни и се повтарят от създаването си, до спирането им през 80-те години.За тях е характерно бързото изписване на заглавието, като не се държи много на културата на шрифта ,а може би и не е необходимо, защото целта е съдържанието , а не опаковката.С навлизането на телевизията в бита на българина, нуждата от кинопрегледите отпада, заради закъснялата им информация , която не може да устои на директните репортажи и всекидневното актуално  присъствие на събитията.
Изгубени ли сме  в  прехода?
      Как се развива графично киното ни, след промените от 1989 година.

     С настъпването на промените задачите пред българските кинематографисти стават доста сложни.От една страна те изведнъж се озовават в един друг  свят , в който има абсолютно пълна свобода на изказа, и същевременно никой не им  помага нито морално нито материално, а всеки  трябва да се справя абсолютно самостоятелно, понякога с доста съмнителен успех.Тази свобода за много от тях е прекалено голяма, защото те са свикнали да мислят и да се изказват по един  притчов и завоалиран начин, а сега изведнъж този похват се обезмисля.Това води до големи проблеми, както с писането на сценариите,  така и с евентуалната реализация на самите филми. Води и до избора – какъв тип кино да се прави- дали от по - комерсиален тип или кино - сложно и понякога трудно разбираемо като внушение.Тази дилема продължава и в наши дни, като много от по-старите творци не възприемат тенденциите за комерсиализация на киното. Като добавим и тежките проблеми с финансирането на продукциите и печалбата след тяхната реализация смятам , че в момента сме в един преломен момент за българското кино.
     Съвременните кинотворци са затруднени материално , поради факта, че сами трябва да намират средства за филмите си, като са принудени да ги реализират с много ограничени субсидии, а това води до художествени компромиси.Разбира се въпреки това имаме филми с добри художествени качества, макар че в някои моменти тяхното звучене е доста маргинално.Смятам , че по принцип по-младите творци вече понатрупаха опит и започват все по-успешно да се справят с проблемите от финансов характер.Може би е дошло времето и за решаване на проблемите от сценарно и художествено естество.Бих казал че, е несправедливо да се оправдават с причината, че не им се отпускат  пари, при положение, че на нито един творец в другите браншове на културата  държавата не  дава  пари. А и след като се вземат някакви суми, да се правят умозрителни псевдофилософски филми,в които режисьорите избиват собствените си провинциални комплекси ,е просто безумие.Това проличава и по  отношението към нашите филми по различни кинофоруми,което понякога е доста снизходително.
     Въпреки това моето скромно мнение е , че се задава едно ново поколение , което е абсолютно наясно със  ситуацията и което ще успее да доведе киното ни до нивата на доброто европейско, а защо не и световно кино.Това ново поколение е възпитано в нова социална среда и неговите възгледи и култура са много по-различни от тези на предходните поколения.Да не говорим, че  поколенията на 90-те години са компютърни поколения и техните възгледи за общество, социум , морал и култура са други, разминаващи се с мирогледа на застигнатите от промените техни наставници и учители.

     Но същите тези учители успяха да изградят в своите ученици една висока  степен на художествена и обща култура , която си проличава и в направените от тях филми.Ако разглеждаме хронологично ше видим, че инерцията продължава някъде до 1995 година, и във филмите „Лагерът”-1990г. и „Бронзовата лисица”-1991г. надписите продължават да са стромодно и скучно поднесени.Във филма „La donna e mobile”-1993г. имаме едно по - добро поднасяне на надписите с един добре избран компютърно набран – шрифт, леко софистициран, но добре поднесен на тъмен фон.Много стилно и културно са поднесени надписите във „Бай Ганьо”-1994г.- с добра графична рамка и артистично- калиграфски изписани имена.
     Поради факта ,че всичко вече се снима на качествени ленти, a и компютрите навлизат в графичния дизайн, нивото на изображението е съвсем друго , а оттам и нивото на надписите на филмите се променя и те се подобряват от чисто графично естество.В „Подгряване на вчерашния обяд”-2002г. имаме надписи с много вкус, дискретно поднесени, с много добре подбран шрифт, в „Лейди Зи”-2005г.- надписите са с компютърно набран „Ариел”, като преминават по фон – кадри от филма, с определен динамизъм, необходим за общата атмосфера на филма,също така във ”Военен кореспондент”-2008г. имаме шрифт тип „тайп”, като от пишеща машина, също драматургично добре свързан с действието на филма.
     Тук трябва да обобщя , че нивото на презентация вече е много по-високо. Новите автори, не само че работят с качествен лентов материал, но и общото брандиране на филмите като завършен продукт, е на нивото на останалата световна продукция.И веднага бих цитирал филма „Дзифт”-2008г. заради ориганалната постройка на целия филмов пъзел, като надписите са на много високо професионално ниво, освен чисто шрифтово, но и като обща визуализация, повлияни от течения в концептуалното изкуство.
     С чувство на удовлетворение мога да заявя , че филмите от последните години израснаха като визия и като презентиране, без да се спирам на другите техни качества , а именно драматургия и режисура.За пример бих дал „Източни пиеси”-2009г.- с хубави шрифтове подбрани с вкус, особено”Светът е голям и спасение дебне отвсякъде”-2010г, ”Лов на дребни хищници”-2010г.,  и „Мисия Лондон”-2010г. с отлично подбрани шрифтове, с чудесно  композирани в кадъра текстове, върху тонално правилно избрани фонове.В най - новите засега филми „Тилт”-2011г. и „Love net”-2011г., даже имаме монтажно компютърно разиграване на надписите, което показва високата визуална култура на създателите на тези филми и доказва , че поетата посока е правилна.

     В заключение може да се каже, че въпреки всички материални, социални и бюрократични затруднения, младите кинотворци имат достатъчно натрупани знания и опит и с ентусиазъм ще продължават да работят за обновяването на българското кино.
Тайното оръжие на пропагандата

     Какъв е генезиса и развитието на  телевизията в България?
     За тоталитарните комунистически режими  медиите са от особено значение,те са част от самия режим, контролирайки и упражнявайки необходимата пропаганда, чрез която да се насажда нужната идеология. Телевизията има изключително важно място в културната сфера ,защото доминирана от цензурата,тя изпълнява пропагандните си функции за популяризиране на социалистическите и комунистически идеи сред населението.Може да се каже , че телевизията се появява в живота на българите сравнително късно, но много бързо става основен фактор за пропаганда и влияние.Фактът, че тя достига до много отдалечени кътчета на страната ,е достатъчен за да засили влиянието и налагането на съответните идеологеми, много по - лесно и по - ефективно от всякакви събрания и конгреси.Няма по – мощно средство за пропаганда от телевизията, защото е контролируема, за разлика например от интернета , който е океан от свободна информация, не подлежащ на наблюдение и контрол и поради това, слаб като средство за внушение.
     За сметка на това, чрез телевизията се постигат определени внушения, които повтаряни многократно се втълпяват на съответното население и добиват силата на абсолютни и окончателни истини. Индоктринирането може да достигне такива крайни стойности, за които дори не може да се предположи. Затова много хора изпадат в масов плач след смъртта на любимия  държавен ръководител, сега или преди 50 години, или стоят пред телевизорите с чаши пълни с вода , която ще им помогне да се излекуват.По същата причина гледането на определен тип сериали води до индентификация с героите , което е един вид духовна съпричастност и съпреживяване.По понятни причини основните похвати на внушение са задължителни и за телевизионните реклами и риалити програми.

    Телевизията е един от най - силните лостове за влияние и  налагане на определени вкусове или политически доктрини.Тези истини са известни на управляващите в България в края на 60-те години на 20-ти век.Ето защо те не се колебаят да насочат програмирането на телевизията в руслото на абсолютната про-съветска пропаганда с цел внушение на определени  настроения към подразбиране на основните постулати на социалистическата доктрина.
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     Не случайно откриването на предаванията на Българска телевизия започват с прякото излъчване на 7-ноемврийската манифестация от площад „9-ти септември(днес „Александър Батемберг”) през 1959 г., а официалното откриване е на 26 декември 1959г. с речи и връчване на награди на челници строители,следва празничен концерт и излъчване на българо-съветския филм „В навечерието”.Така тази медия чудесно се вписва в общата пропагандна машина на комунистическото управление.Това разбира се е неизбежно,защото средствата са хвърлени именно за тази цел.Имаме обаче едно много странно явление на постепенно идеологическо „изплъзване” точно на кадрите, за които се смята че са най-верни и проверени и това е процес , който ще се задълбочава през годините.Но в началото на  периода за телевизията са ангажирани едни от най-талантливите за момента режисьори,оператори и художници.
Графичната пластичност в новата медия – виртуозност в нищото

     Ние естествено ще се занимаваме с графичната визия на съответните предавания и как тя се развива през годините до 1989г.,когато условията коренно се променят и възникват условия за създаване и  на други телевизии освен държавната.
     За отбелязване е факта, че за телевизията работят много художници-приложници , които изработват проектите за така наречените „заставки”, или шапките на предаванията с които те стартират.Специално трябва да се отбележи чудесната емблема на БНТ , чийто проект е изработен от големия майстор Стефан Кънчев.
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     Стефан Кънчев изработва и други проекти за заставки на предавания , които се отличават с изключителната си графичност и специфичност на внушението.Той е един от основните творци , които захраннват телевизията с изчистени и много добре композирани проекти за редица предавания като: „Телевизионен театър”, „ЛИК”, ”Интервизия”, ”Между два конгреса” и др.
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     Благодарение на усилията на творци като Стефан Кънчев, Димитър Тасев, Борислав Златанов, Кънчо Кънев,Иван Газдов, имаме появата на един нов жанр в приложната графика , а именно телевизионната графика, жанр който дълги години беше използван и развиван в телевизията до появата на компютрите и с тях на компютърната графика.В началните си форми телевизионната графика носи всички белези на класическата приложна графика, поради своята статичност.Заставките са направени на картон, изрисуван ръчно, поставен в студиото и заснет от съответната камера.Това са оригинали , които в последствие стоят на отговорно пазене, а се използва  вече  заснетия материал, за започване на съответната емисия.
     Правят се опити за заставки направени по анимационен способ,или чрез триково заснемане на елементите за съответната заставка. Такъв е случаят с емблематичната емисия „По света и у нас”, която започва с въртящо се земно кълбо около , което в обратна посока се върти текста.Това е и емисията , която най-дълго запазва графичния си знак – кълбото,променяща се единствено като резултат от технологичните промени в изработването на оригинала.Имаме и друг такъв опит със самата шапка на телевизията при започване на излъчването , при която в началото се появява телевизионната кула от върха на която, се разпространяват концентрични кръгове символизиращи вълните. Това , разбира се сега ни изглежда наивно , но за времето си показва едно добро търсене на по - голяма динамичност на изображението.Даже и да намираме поразително сходство с визията на програмите от Останкино,(нещо нормално за периода), това не умаловажава усилията на хората работещи на това поприще.Скоро след това началната шапка е сменена с нова, по проекта на Стефан Кънчев и представляваща , най-общо казано, два концентрични кръга , като големият външен кръг се върти около статичния вътрешен.Двете условни окръжности са проектирани с мотиви от български етноелементи, на фон на музикална обработка на фоклорни мотиви.
     Много интересни като графично изпълнение са шапките за емисиите на Интервизия, които също търпят развитие през годините и то в положителна посока.Емблематични предавания като „Лека нощ, деца” използват в началото статичен надпис , а в последствие преминават към класическа анимация , която е добре подбрана и създава необходимата  настройка у зрителя.През октомври 1962 година се излъчват първите предавания на рубриката „Телевизионен театър”, която има за шапка проект изпълнен от Стефан Кънчев с присъщата му висока степен на лаконичност и брилянтен синтез на графичната форма.Същото важи и за предаването „Сцена на вековете”- чудесна графична форма и прекрасно защитаване на темата за театъра.
     Едно от най интересните политически предавания „Панорама” също се отличава с графичните си решения още от стартирането на програмата.В началото със статична заставка , в последствие с динамика  чрез въртящи се обективи и разлагане на цялото изображение на няколко по-малки.Тези похвати показват желанието на творците работещи в телевизията, дори и с малкото възможности, които имат да реализират ефектни резултати.В този период телевизиятя е черно-бяла, като това е допълнително предизвикателство за графичните решения, на някои от предаванията като например „Спортен екран”,”Атлас”, „Семена в браздите”.
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     От 1972г. започват редовните емисии на цветна телевизия.Цветно са излъчвани откриването на Международния панаир в Пловдив, манифестация и „Съветският петък”.Първата изцяло цветна програма е излъчена на 1 май 1973г. , а до 1980г. 80% от всички програми са цветни.С преминаването към цветна телевизия , се променят коренно изискванията към художниците , които изработват телевизионната графика.Трябва да се отбележи , че всъщност проектите им   са цветни  от самото начало и промяната  не  ги заварва  неподготвени.С навлизането на цвета рубриките и предаванията стават по-динамични и по - раздвижени. Такива са „Светът в действие”, със стилна заставка , „Студио комедия”, „Весели гости” и особено предаванията  „TV обектив” и „За един милиард”.
     Историческaта поява на култовото предване „Всяка неделя” (1979г.)ще отбележим с много стилната и динамична заставка(анимация), която звучи съвременно и днес.Предаването „Минута е много” също е с много добра шапка и стартира с музика от Пинк Флойд - голям прогрес за това време.Интересна е заставката на „Студио  Х”, решена много добре в черно-бяло.
     Не може да не отбележим появата и  на предаването „Добро утро” през 1988г.То започва също с анимирана заставка , малко в стила на списание „Дъга”(може би някой, от художниците на това списание е проектирал заставката), но достатъчно провокативно и  художествено издържано,за да се задържи много дълго на екран.

Плахи стъпки към света
     Телевизията започва да произвежда и филми – както научно – популярни и документални, така и игрални , като постепенно се ориентира към продукция на сериали  , повлияна от сериалите на други соцстрани(„Зеленото чудовище”-ГДР), или на сериали внесени от западни телевизии-„Вилхелм Тел”, „Робин Худ”, „Ласи” и др.
     Така се стартира с „Семейство Калинкови(1966г.), като надписите са с красив измислен шрифт от 60-те години , вкопирани в кадри от филма.Следва култовия „На всеки километър”(1967г.), който колкото и да е  противоречив като краен художествен резултат , заради тривиалните идеологически клишета, печели с майсторската си актьорска игра и много добре балансираната си драматургия. Надписите му обаче са доста безлични , калиграфски изписани с ръкописен шрифт.
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     В комедията „Баш майсторът” (1970г.) надписите са с ръкописни букви изписани грозно и експонирани на неподходящи фонове , като трудно се четат. Същото се случва и с „Нако ,Цако и Дако”(1976г.)- с фрапантно червени букви на неподходящи фонове преекспонирани заради лошото ниво на лентовия матриал.Безлични са надписите и в сериала „Синята лампа”(1974г.), вероятно заради героите и темата , която разработва.Не по-добре стоят надписите и в „Демонът на Империята”(1971г.), класическо изписване , ръчно с перо , псевдо таймс, абсолютно като надписите на игралните филми , които се правят по това време.
    Сериалът  ”Записки по българските въстания”(1976г.) е решен с шрифт имитиращ старобългарското ръкописно писмо и стои добре свързан с общата атмосфера на филма.”Селцето”(1978г.) е започнат и спрян по идеологически причини и завършен през 1990г., е с измислен жълт шрифт с черен кант , грозен, комбиниран с наборни букви в ужасяваща комбинация.При ”Фильо и Макензен”(1979г.) имаме изписване на имената с псевдо ръкописен шрифт –бял вкопирани в кадри от филма,а в „Пътят към София”(1979г.) имаме много грозни надписи с фалшив псевдо старо-кирилски шрифт , които са и много лошо вкопирани като цвят.Във  „Войната на таралежите”(1979г.) имаме смесване на два шрифта хелветика и кабел и заглавието е с тлъсти букви изписани ръчно, съвсем нормално за този период.
     Доста по-културно стоят надписите в „Капитан Петко войвода”(1981г.) . Шапката на филма е направена като дърворезба , а останалите надписи излизат бели на добре подбрани фонове, всичко изписано с приличен като гарнитура, старо – кирилски шрифт.В сериала „Васко Да гама от село Рупча”(1986г.) заглавието е красиво изписано в готически шрифт , а останалите надписи са с добре подбрана хелветика – конденз, което показва и добрата графична култура на създателите на филма.
     С течение  на  времето се подобрява и качеството на надписите, които стават все по-интелигентно изписани и не изглеждат като заглавия от стен - вестник.В сериала „Рицарят на бялата дама”(1983г.) надписите са с добре подбран шрифт , на фон на специални колажи с теми от фабулата на филма , което допринася за доброто общо пластично внушение. А в  „Мера според мера”(1988г.) имаме надписи в старобългарски стил , ръчно изписани с четка на фон на мръсна стена , дообогатявайки общата  атмосфера, като допринасят за прекрасната визия на филма.
     След събитията от 1989г. националната телевизия има още опити за сериали , като най-интересен е „Дунав мост”(1999г.).Там надписите са стилни компютърно набрани – шрифт „Хебър” с кант и сянка , стоят стилно ,изискано, бели, в  кадри от моста. (все пак авторът на филма е Иван Андонов!).Разбира се с увеличаването на броя на телевизиите условията се променят. Днес имаме няколко големи  телевизии, които произвеждат сериали, като нивото на общото им графично звучене е много по-високо.Но техните качества би трябвало да се разглеждат в отделно изследване. 

     В периода на социализма в България филмите произвеждани за телевизията от СТФ „Екран” и Киноцентъра в много от случаите се заснемаха на лоши ленти ОРВО и Софколор и затова в цветово отношение много от тях бяха с отчайваща визия. Това се отразяваше и на качеството на надписите, заради двойната експонация и прехвърлянето негатив – позитив.След 1989г., но доста години по късно, телевизионните сериали и техните автори показват все по-високо ниво на графичен дизайн по отношение на цялостната визия на филмите,култура при поднасянето на продукта и вкус при избора на шрифтове.

     Така в тази  епоха, българската  телевизия в рамките на финансовите си възможности и съобразно с общата политическа конюнктура , успява да реализира в графично отношение много добри проекти на изявени художници . Дори и най-тривиалните и безмислени лозунги за конгреси и петилетки , бяха облечени в една прилична графична форма и звучаха културно.

Слуга на много господари

     С промените след 1989г. националната телевизия от рупор и флагман на комунистическата идеология, постепенно се превръща в телевизия , която се опитва да бъде неутрална и независима, телевизия която обективно оценява и отразява събитията.Тези и усилия не винаги се увенчават с успех. Телевизията се люшка в една или друга посока в зависимост от това кой е генерален директор и коя партия е на  власт. Извършват се необмислени съкращения и чистки или се толерират определени политически фигури, но това е неизбежно в един процес на превръщане от флагман на комунистическата идеология до независима обществена телевизия, процес абсолютно задължителен в новата политическа действителност.

     След 1989г. предаванията стават по-атрактивни,програмите се променят , променят се и техните наименования. Появяват се предавания като „Ку-ку” със своята заставка от анимационен филм на абсурда , както и много чуждестранни предавания като „Часът на Дисни” и „Улица Сезам”, които издигат нивото на презентация и го доближават до световните стандарти. Появяват се последователно „Каналето”, ”Улицата”, ”Контрапункти”, „Клуб НЛО”. Естстиката на започване на телевизионните предавания е променена, компютрите навлизат много бързо и графичните решения са на  много по-високо художествено ниво. Тук бих отбелязъл предаването „Наблюдател”(1993г.), което се откроява с изключително интелигентната си заставка изпълнена чрез анимирани рисунки преливащи една в друга, с интересни метаморфози подкрепящи визуално основната идея.Шапките на самите програми стават графично много по-интересни и стилни -  „Канал 1”, „Ефир2”, „TV България” .
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     В заключение може да се каже , че естетиката на телевизионните предавания се повишава в областа на сценографията и графиката, като това е валидно и за останалите новопоявили се телевизии. Телевизионната графика в момента се развива бързо и с високи темпове , като ставаме свидетели на все по-интересни пластични решения ,факт който отваря поле за бъдещи изяви на голям брой графични дизайнери.
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VI.Съвременният графичен дизайн в България – 

или  да обхванеш необхватното

      Целта на митовете е да създадат общност и да наложат идея.

Ернст Касирер,немски философ и културолог 
Последните мохикани
      След 10.11.1989 г. може да се  каже , че имаме изявени творци в графичния дизайн, които са преки наследници и последователи на поколението от средата на ХХ-ти век.Това са творци в своята зряла възраст , които са постигнали изключително добро ниво на изкуствоти си, и  които успяват да комуникират със поколениятя след тях и да предадат всичко ценно от своя опит и знания.Това са творците , които изнасят на плещите си целия хаос на прехода и които успяват да подготвят следващото поколение от художници-графични дизайнери.Това са творците които установяват връзката между поколенията,основата на която трябва да стъпят младите.
     Бих започнал с Проф. Владислав Паскалев
     Проф. Владислав Паскалев е създател на визията на редица емблематични за родния книжен дизайн образци. Дългогодишен преподавател в днешната специалност „Книга и печатна графика“ в НХА, неин ръководител между 1984 и 2003 г., ректор в периода 1992—1995 г., този изтъкнат български творец е и бивш учител на немалка част от съвременните практици.

     Роден през 1933 г. в София, Владислав Паскалев завършва „Илюстрация и оформление на книгата“ при проф. Илия Бешков. Вниманието, което преподавателят му обръща върху проблемите в композицията на илюстрацията, провокира тогавашния студент да се замисли за композицията на самата книга като вещ, за нейната цялостна пространствена структура. Това определя и по-нататъшния му път на художник-дизайнер на книги.

     Владислав Паскалев свързва съдбата си с издателства като „Наука и изкуство“, „Български художник“ и„Народна култура“. Сред получените от него отличия са тези в Национални изложби на книгата и илюстрацията; наградата „Борис Ангелушев“ за високи постижения в изкуството на българската книга; наградите за шрифтово творчество и високи постижения в монументалното изкуство, както и участия и отличия в книжни изложения в Лайпциг, Москва, Бърно и Болоня. През 2007 г. той стана и първият творец в областта на визуалното, номиниран в категорията „Цялостен принос към изкуството на българската книга“ за Националната награда на Министерство на културата „Христо Г. Данов“. 
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     Ще си позволя да цитирам думи на професора , които най-пълно характеризират неговите разбирания за работата на художника-дизайнер:(всички цитати са от сайта на списание ProGrafica)

     „Важно е дизайнера да познава добре литературното произведение, което ще илюстрира. И все пак, малко е да се познава само текстът. За да го представи добре, художникът трябва да го разчете като смисъл и послание на информацията, да го осъзнае като графична знаковост (символика). За да очакваме впечатляващ визуален успех, са необходими добър художник и екип, които да реализират силна графична идея като еквивалент на едно вълнуващо съдържание.

     В съвременността е прието разбирането, че книгата е графична информационна система. Идеята за книгата се изразява чрез целостта на нейната графична композиция (структура) и обхваща всичките съставни елементи. Пресата, списанията, печатната графика, издателствата, полиграфическите институции въздействат на обществото като могъща медия.”
     Едно от имената, което някак си естествено се появява, когато стане дума за шрифт, това e името на професор  Димитър Трендафилов.
     Димитър Трендафилов е най-изявеният  последовател на делото на Борис Ангелушев и Васил Йончев, теоретик и  блестящ практик , свързан с кирилските  шрифтове и тяхното съвременно приложение в работата на графичните дизайнери.    
     Роден през 1937 г. в град Бургас, Димитър Трендафилов завършва Художествената Академия в ателието по илюстрация на проф. Веселин Стайков. През 1965 г. специализира шрифт в Талин и Прага. Работи в областта на книжния и графичния дизайн, автор е на 10 запазени шрифта. Излага калиграфия в редица общи и самостоятелни изложби в България и Европа. Печели много награди за шрифт и е носител на наградата „Александър Жендов“ на Съюза на българските художници. Успоредно с творческите си изяви, художникът е и дългогодишен преподавател по шрифт и калиграфия в НХА и НБУ. Студентите откриват уникалността на неговото преподаване в способността му  да провокира всеки,  за да изяви своята индивидуалност чрез буквите. Благодарни са му, че ги стимулира да отключат артистизма си, използвайки шрифта в даден графичен продукт.
[image: image235.jpg]


      [image: image236.jpg]


       [image: image237.jpg]o

s
oyl Snint

s

o

A 1K i1, ,,WN,W

o & {11154 /,4/;,”/“

i pgncade, o)
(N Kl 7y K

huum

el
G Vot

o el




 Ето мисли на  самият професор:
    „ Днес не се поставя под съмнение ролята на компютъра като инструмент в процеса на проектиране на наборни шрифтове и графични продукти. Но това е  вид инструмент, много интересен и полезен, с много възможности. Отдавна се е възприело, че всичко, което можеш да направиш върху един лист, дори да смесиш техниките, е допустимо, стига да си го направил ти, а не да използваш „полуготова храна“.
      Най-голямото събитие в историята на шрифтовия дизайн, не само според мен, е това, че финикийците са измислили фонетичната азбука, предали са я на гърците, те на етруските, а те — на римляните и римляните, познавайки хармоничните отношения и пропорции са стигнали до тази голяма височина в естетическо отношение. В нашата азбука, буквените знаци, които са притурени към гръцкия шрифтов корен не са така съвършени. Аз лично съм правил многократно усилия да търся формата им в калиграфията и пак не мога да достигна това съвършенство, защото тази работа е много трудна, но  съм убеден, че кирилицата изразява нашата принадлежност.        

     Типографията у нас по време на „режима“ не беше развита. По-точно, нямаше никаква типография, макар отделни хора като Борис Ангелушев, Стефан Кънчев, Александър Поплилов, Стефан Ковачев, Васил Йончев, Владислав Паскалев и др. да отдадоха много артистична енергия за развиването на българската типографска култура. Сега типографията се ражда наново и за това се използват дигитални способи..
 Художественото възпитание е дълъг процес на натрупване. Графичният дизайн не е като живописта, не можеш да си  позволиш да рисуваш една картина три месеца. Тук е необходима бърза реакция, а трябва и да си много информиран. Графичният дизайн е работа за интелигентни хора, не за интуитивисти. Изисква графична интелигентност. Според мен много млади хора следят само онова, което правят техните учители, вместо да се вслушат в това, което те им говорят.”
 
     Един от най- интересните графици - дизайнери , работил неуморно в полето на приложната графика , работещ  и в момента е Кънчо Кънев.
     Роден през 1939 в гр. Нова Загора. Завършил „Приложна графика“ при проф. Александър Поплилов. Работил оформление на книги, пиктограми, търговски запазени знаци, пощенски марки, плакати,панаирни палати, изложби, в архитектурни колективи.Проектирал наборни шрифтове. Бил е в издателствата  („Народна просвета“, „Български писател“ и „Свят“) и в някогашния Комитет за печата. В момента  проектира шрифтове и и книги.
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     Какво казва Кънчо Кънев за професията на графичния дизайнер:
     „Проф. Васил Йончев окончателно ме въвлече във водите на книгата и най-вече в света на шрифтовете — на писмото въобще. Книгата е все пак стока. Но няма да се почувствам и нескромен, ако кажа, че работата ми по проектирането на старобългарската кирилица, облата и ъглестата глаголица е нещо, което никъде и никога не е правено досега. Само специалистите палеографи могат да оценят този труд.

     Важно е за един дизайнер да познава наистина добре литературното съдържание, на което дава облик - без това не може, това е най-важното. Преди всичко трябва да е ясно, че книгата е колективен продукт. Не съм сигурен, че ролята на дизайнера винаги е водеща. Проектирането (дизайнът) на каквото и да е -книги, търговски марки, декори за театър, сгради, машини — по същество си е една най-обикновена услуга, шивашка поръчка. Можеш ли да скроиш приличен костюм на клиента, ако не знаеш мерките му и някои детайли — криво рамо, по-къс крак и т.н. Как ще проектираш опаковка, ако не знаеш какво ще опаковаш — течност или захар?... Книгата е една от възможните много видове опаковки на информация, записана с някакъв шрифт. Така че оформлението (дизайнът) трябва безусловно да отговаря на съдържанието. 
     Има съществена разлика в процеса на работа на художниците на книги днес в сравнение с времето, когато започнах  професионалния си път? Огромна разлика. В ония години родната полиграфия беше пълна скръб. Кипеше умопомрачителен ръчен средновековен труд. За да произведеш нещо що-годе прилично, 10% от времето се отделяше за проектиране, а 90% отиваше в търчане по реализирането му. Книгите, колкото и умно да бяха замислени и професионално проектирани, на практика си бяха един неугледен, грозен индустриален продукт. На международни изложби присъждаха на нашите книги някое и друго отличие по милост. Днес няма никакъв проблем за производството на какъвто и  да е полиграфически продукт, колкото и сложен да е той. Компютърът е чудесен инструмент, а и полиграфията ни вече е почти на европейско ниво. За жалост професионалните умения на повечето дизайнери са съвсем зле — далеч под възможностите на полиграфията.

     Не вярвам, че книгата ще загине. Едва ли някой ще си завре носа в монитора, за да чете Лилиев или ще си напъха слушалки в ушите, за да слуша как някой му чете Яворов. Ако някога се стигне до обратното — човекът да стане придатък на компютъра — тогава не знам, нямам идея. Но нови конструкции на печатната книга ще има, както е имало и досега. Неизчерпаеми са хрумките на човешкия мозък.

     Проектирането, производството и продажбата на грамотно направени книги е процес с обратна връзка. Както и при всяка друга стока. Ако издателите предлагат все по-добре функционално и естетически направени книги, читателите след време ще имат нужда от още по-добри. В действителност механизмът на обратната връзка не е така прост. Процесът на практика е значително по-сложен - започва от забавачката и са нужни доста години, за да се затвори кръгът на взаимното, двупосочно .Потребността от естетика е комплексно поведение.

     Последните години почти изпразнихме от съдържание понятието дизайн. Свидетели сме на тотална инфлация. Шивачки станаха модни дизайнерки. Машинописки безпроблемно творят т.нар. компютърен дизайн, страниране и предпечатна подготовка. Компютърен дизайн? - по нашия край казват „Нема такова животно“. С малки изключения (на фона на огромното количество издания) масовата печатна продукция е на светлинни години дори от онова, което можеха да правят в миналото метранпажите и техническите редактори. Разгледай учебниците -най-дидактичната книга - където всичко трябва да бъде най-вече пределно функционално. Удавени са горките в някакъв компютърен гювеч от технически хватки - нито функционални, нито естетични. А искаме децата да заобичат четенето. Типографията с по-хубав или по-лош шрифт е основен градивен елемент на книгата. Материалите и печатът правят от книгата само
по-добър или по-лош продукт на индустрията. Професионалното проектиране естествено включва всичко: формат, вид печат, вид и грамаж на хартията, шрифт, начин на подвързване, цветове на материалите и т.н. Всичко това се обезсмисля, ако типографията не е грамотна. На пазара -парадокс. Много по-голям брой от малоценните и малотрайни списания (които, след като прегледаш, изхвърляш), са грамотно направени, някои чудесно. При книгите - точно обратно -тук-там  се среща някоя книга що-годе професионално добре сглобена.

     Проблемът „наборни шрифтове“ дреме в някакъв летаргичен сън от Освобождението до днес. Изпуснахме момента, когато държавата можеше силово да наложи нещо. Сега вече е късно. Днес - каквото каже пазарът. Всичко се диктува и регулира от търсенето и предлагането. След наплива на персоналните компютри - пак нищо. Компютърът обаче се оказа нож с две остриета. Докато художниците и дизайнерите отново тъпчат пеша подир каруцата,доморасли пъргавелковци, кърпачи направиха камара поразии в графиката на кирилските букви. Сега виждам, че някои издатели пак поръчват проектиране на кирилски шрифтове отново в чужбина. Не ми е ясно защо всички хленчат и просят помощ и пари от държавата, за да попълват шрифтовия фонд със свестни шрифтове. Шрифтът е стока. Ако има обществена потребност - иначе казано пазар -производители веднага ще се появят и бизнесът ще се върти. Ролята на държавата в този процес е единствено в това - като оправи образованието - да помогне за появата на обществена нужда и като резултат - обществена поръчка. Дълбоко се съмнявам в тази готовност. Въпросът пак опира до кадрите. Чиновниците -  управленските кадри на държавата,  с явно мижавите си възможности не са в състояние да гарантират производството на грамотни хора. Повече от ясно е, че проблемът може да се реши само от образовани читатели и подготвени проектанти. Без това условие обратната връзка не може да се осъществи. 
     Шрифтът като средство за записване, съхраняване и разпространяване на информация или още по-просто -като средство за предаване на някакво съобщение - е навсякъде около нас. В още по-трагично и жалко състояние, отколкото в печатната продукция. Достатъчно е само да погледнеш табелите на две от държавните институции - Министерството на образованието и Художествената академия. При това ниво на шрифтовата практика и на надгробната си плоча човек не може да се надява на стилен надпис.
      Шрифтовата култура се изгражда не с години, а с много години. Писмото като средство за общуване между хората съпътства живота на човека от глинените плочки с клинопис до днес. Езикът осъществява пряка звукова комуникация. Писмото като система за взаимно разбиране между хората, с помощта на условно приети видими знаци, разбираеми за всички, осъществява непряка комуникация през времето и пространството. Ето защо не е без значение какво ще оставим във времето -качествени знаци или боклук.

     Дизайнът и приложната графика са приложни дисциплини - призвани да работят около нас - а не по изложби и с публикации в специализирани издания да показваме колко сме велики. То и това е необходимо, но само в живия живот, на практика, професионалният дизайн може да оказва някакво влияние върху вкуса на публиката. Разбирам дизайна като оригинален, нестандартен начин на мислене. От най-ниската степен на проектиране с набор от правила - до високите етажи на хрумката - проектиране с чар на мисълта. Винаги с някаква практическа цел. 
     В професията е трудно постижимо (почти невъзможно) и много рядко се случва да се добереш до тавана. Затова много по-важно е самото действие - стремежът към постигане на тавана.”
     Друг майстор на плаката и корифей на  съвременния български графичен  дизайн  е Божидар Йонов.
     Божидар Йонов е роден през 1942 г. в София. През 1968 г. завършва „Стенопис“ в Националната художествена академия. Работи в творческия фонд на СБХ като директор на ателие „Пространствено оформление“. До 1992 г. е художник на театър „София“. През 1994 г. печели конкурс за доцент и постъпва на работа в НХА, където днес е професор по графичен дизайн. Ректор е в периода 2003 — 2007 г. 

     Съосновател на Международното триенале на сценичния плакат - София, Божидар Йонов е и член на организационния му комитет. Работи в областта на пространствения и графичен дизайн, рекламата, типографията, стенно-монументалните и дигитални изкуства. Реализирал е самостоятелни изложби в Будапеща, Цюрих, Виена, Братислава, Москва, Берлин, Грийсбъро, Алжир, Токио и у нас. Наред с множеството изяви на национално ниво, художникът участва в международните бианелета и триеналета на плаката в Лахти, Варшава, Монс, Мексико, Бърно, Тояма. Златният медал от Международния конкурс за туристически плакат в Торино, Италия; Специалната награда на АПН за плакат на олимпийските игри в Москва; Сребърният медал за графичен дизайн на календар от Международното бианале — Бърно; Годишната награда за рекламен дизайн на СБХ и Специалната награда „Александър Жендов“ за постижения в областта на графичния дизайн са само някои от призовете, получени от него през годините.
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     За проблемите на съвременния графичен дизайн Божидар Йонов казва:

     „ Взаимовръзката е в естетиката, породена от художническия талант. Според мен е безпредметно творците да се делят на изящници, приложници или монументалисти. Един графичен знак би могъл да стане и триизмерен, а един обект би могъл да се реализира и със средствата на живописта. Онова, което има значение, е творческото поведение.

      Ако говорим за възможния конфликт „инвеститор-дизайнер“, то една от важните теми, които засягам, е тази за дипломацията на дизайнера. Дойде време, в което художниците трябва да умеят да защитават и обясняват идеите си, да убеждават интелигентно околните в достойнствата на своите творби. Добре позната фраза „работата достатъчно говори сама за себе си“ няма стойност в наши дни.

     Що се отнася до възприемането на самия дизайнерски продукт от потребителя, ще споделя, че в работата си, след завършването на даден проект (независимо плакат или монументална задача), винаги съм правил своеобразен тест за това как го оценяват непрофесионалисти. Наблюдавал съм тяхната първа реакция, за да преценя, доколко съм постигнал търсеното внушение. 

      Възприемам графичния дизайн като един вид култура, филтър и процес - задължителна част от образованието на всеки художник. Неслучайно днес понятието „графичен дизайн“ съществува като предмет на обучение в няколко различни специалности.  

     Що се отнася до театралния плакат, някои от режисьорите се хлъзгат, търсейки най-евтиния начин да се рекламира дадена постановка. Те показват на зрителя един сурогат - някаква чалга, внесена отвън и подкрепена със случаен шрифт, а не чиста проба авторско произведение. Несъмнено, в редица случаи фотографията върши прекрасна работа на  дизайнера, но една снимка на полуразголената главна актриса не би могла да замени истинския художнически театрален плакат,  с неговия виц,  с неговата мисия  - провокацията към зрителя.

     Независимо дали ще наречем есенцията в плаката „виц“ или „идея“, аз смятам, че в него, както във всяко произведение на изкуството, водещо е посланието. За мен е без значение дали посланието ще бъде изявено под формата на живопис, пластика или приложна графика - при всички случаи става въпрос за изкуство. 
     Онова, което се преподава в университета  и може да бъде усвоено, е занаятът. Останалото е в сърцето и душата -призванието да си художник. Него човек или го притежава, или не.”
     Типограф и калиграф, графичен, рекламен и книжен дизайнер, плакатист и преподавател, проф.Тодор  Варджиев е сред личностите, повлияли силно развитието на някои от водещите съвременни български графични   дизайнери.
     Едва ли има българин, изкушен в областта на дизайна, който да не е обръщал внимание на актуалния ни комплект документи за самоличност, комуникационната стратегия за присъединяване на България към ЕС или запазените знаци на Националната художествена академия; Авиокомпания „България Еър“; Министерството на околната среда;  Спорт-тото; Атлантическия клуб в България; ДАИТС.  Техният автор е художникът Тодор Варджиев. 
     Роден през 1943 г. в Благоевград, Тодор Варджиев следва в Националната художествена академия в София и, след национален конкурс, заминава за Германия. Завършва Herder-Institut за немски език и Академията за графика и изкуство на книгата в Лайпциг. През 1972 г. придобива магистърска степен по изкуство на книгата и графичен дизайн при проф. д-р Алберт Капр и проф. Валтер Шилер. След завършването си започва работа у нас като художник-редактор в издателство „Народна младеж“, а три години по-късно свързва съдбата си с Националната художествена академия, където преподава и днес. В периода 1989 -1990 г. е заместник–ректор, а през 2003 -2005 г. оглавява катедра „Книга и печатна графика“. През 2007 - 2008 г. е гост-професор в Университета за приложни науки в Аман - Йордания. Представя в доклади и калиграфски демонстрации постиженията на българската книга и шрифт в редица европейски и световни градове. Наред с големия брой творчески изяви у нас и в чужбина, специално внимание заслужават престижните международни отличия, извоювани от художника. Сред тях са бронзовият медал от Международната изложба на книгата - IBA, Лайпциг, 1977; златният и сребърен медал от Биеналето на графичния дизайн в Бърно (1980 и 1984 г.).
[image: image245.jpg]


      [image: image246.jpg]Kt
T

ABBTAEX3MMK
AMHOIIPCTY®XIIY
MmbprIOA
abbegeksllannonpemyfxnammssin
ABBIDEK3IU
UKAMA0F
PCAYPXYY
WUD6I0A



      [image: image247.jpg]


       [image: image248.jpg]e~
- alhe Z
Colonel .

i
sonere BITd

" J

R





     Мнението на Тодор Варджиев е изключително важно за младите графични дизайнери в България: 
     „За мен най-висш пилотаж е рисунката на буквения знак - графичен символ на звуци от хилядолетия. Феномен, благодарение на който цивилизацията се е съхранила до наши дни.

     Като влязох в Художествената академия влияние върху мен оказа един от първите ми учители - проф. д-р Васил Йончев. Той беше изключителен педагог, най-големият наш теоретик в областта на шрифта и до днес, автор на забележителни научни трудове. Незабравими за мен ще останат лекциите му в Академията.
     Днес живеем в условията на пазарното стопанство и всеки може да произведе каквото си поиска, стига да го продаде. У нас винаги е имало глад за разнообразни, за красиви шрифтове и промяната през 1989 отпуши свободната инициатива и в тази област. Виртуозни компютърни специалисти „захапаха“ латински образци и се втурнаха да ги кирилизират. И нали апетитът идва с яденето опитаха и авторски продукт. Не само те, а и „колеги“ от гилдията посегнаха към тази проста за тях дейност. „Да, ама не!“ както казва един виден наш журналист. Понятия и проблеми като естетика и анатомия на буквите, архитектоника и ергономия на шрифта бяха чужди за тях.

      Шрифтът е магия и болка — изкуството на всички времена!

     Нима е достатъчно за един шрифт само да се чете?! А къде е естетическото послание, красотата на отделния знак, на целия шрифтов ансамбъл? Днес в условията на пълноправно членство на България в ЕС е задължително да проектираме не само кирилската, но и латинската и гръцката азбука. За подобно творческо усилие са необходими не само талант, но и квалифицирана, специализирана теоретическа и практическа подготовка.

       На пазара цари пълна свобода и всеки бълва продукция от всякакво естество. Дали е лого, книга или плакат няма значение — „морето е до колене“. С такава вълшебна пръчица - компютъра - всичко се постига. И за съжаление „продуктът“ хваща око пред поръчващия. Шаренко, филтри, деформацийка, лакче – пито-платено. До следващия път. Да не бъда разбран погрешно - дълбок поклон пред великото откритие компютъра. Без него днес творческият продукт на дизайнера е немислим. Занаятът в нашата работа е задължителен. С уважение произнасям това слово. Без него по-нагоре не може. Но истинското творчество започва оттук насетне. Онова нещо, което ще трогне потребителя е не в кутията (РС) пред художника, а в неговата глава. И обратно - много остроумни идеи биват провалени поради слаб занаят.  Колкото и да е бедна палитрата с български шрифтове на нашия пазар днес те са достатъчни да се справим с определена творческа задача.

       Лично за мен, а смея да твърдя и пред колегите, стои проблемът с т.нар. руска и българска кирилица. Това е тема за друг разговор, но след приемането на България в ЕС този въпрос е особено актуален. Нашата цел е да убедим европейските институции да възприемат българската кирилица с ясно изразени разлики в графичната форма на главните и малките, редовни букви. Какво се оказва? Ние дори тук, в собствената си къща не можем да се обединим около този проблем. Вземете каквото и да е печатно издание и ще установите, че с приоритет се използва руската версия. Поколения български майстори на шрифта изразходваха творческа енергия за разработването на естетически образци за утвърждаването на българската традиция в шрифтовата ни култура.

     А какъв е резултатът днес? На пръсти се броят изданията, които ползват българския оригинал. Но веднъж избрана определена шрифтова гарнитура, пред дизайнера възниква проблемът за приложението ù в книжния продукт.

     Безспорно на пазара срещаме добре направени издания, дело на добри екипи от професионалисти. Говоря за родната продукция, защото чуждата по традиция е качествена във всяко отношение. Сега и ние разполагаме с модерна полиграфия и реализацията на определено издание не е проблем. Все по-често се радваме на прекрасни примери на творческо отношение на българските художници към проблемите на книгата. За щастие се срещат и млади дизайнери с висока графична култура.

       Разбира се не липсват и печатни продукти, където текст и изображения са просто „наляти“ в общото цяло без графична концепция и главната цел на създателите е била изданието да излезе. По-голяма е бедата когато подобна практика срещаме при учебниците и учебните помагала. Да се надяваме, че с такива случаи ще се срещаме все по-рядко.

       Един силен, убеден в творческите си възможности артист не е необходимо да се съобразява с „масовия вкус“. Той е на „ти“ със съвременната визия на печатните издания и е сигурен, че и за неговия влак ще има пътници. Може би и тук е в сила поговорката „Не съм толкова богат, че да купувам евтини неща“. Красивото издание все повече намира своите почитатели. То все по-често попада в ръцете на ценителите на хубавата книга, дори да не се купи. По-жалко е, когато художникът трябва да се съобрази с вкуса на шефа на издателската къща, а не с „масовия вкус“.

     Сложно е да се говори за водещото значение на художествената подготовка за работата на дизайнера. При всички случаи тя е важна предпоставка за решение на определена графична задача.”
     Едва ли има достатъчно суперлативи , с които да изразя възхищението си от творчеството и личността на професор Кирил Гогов. Изключителен специалист,майстор на графичния дизайн, блестящ учител и педагог. 
     Проф. Кирил Гогов е роден на 29 февруари 1944 г. в гр. Кюстендил. През 1971 г. завършва Художествената академия, специалност „Плакат и приложна графика“ при проф. Александър Поплилов.

     Понастоящем е професор в специалност „Книга и печатна графика“. Работи в Централния институт за промишлена естетика в София (ЦИПЕ) от 1971 до 1974 г. и е един от създателите на графичното ателие към Центъра. Има творчески постижения в областта на печатната и рекламната графика, изкуството на книгата, пощенската марка, корпоративния и лого дизайн, малката печатна графика – банкноти и ценни книжа, хералдика. Автор е на запазения знак, логотип и символи на зоологическата градина в София, както и на много други запазени знаци. По негов дизайн са новите български банкноти и националния ни герб (в съавторство с Георги Чапкънов).
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     Професор Кирил Гогов и мнението му за принципите в съвременния графичен дизайн: 

     „Световният опит е определил като един от основните принципи в проектирането на графични знаци опростяване на сложното и премахване на излишното.

      В графичната комуникация психологията на възприятието определя графичните форми като фигури, различаващи се от фона. Това, което определя, кое ще бъде възприето като изображение и кое - като фон, е въпрос на организация на изображението, или гещалт. Гещалт е идеята, че перцепиентът, поради разбиране и отношение, добавя свои (важни) елементи към съобщението.

     Графичен знак, създаден с принципите на гещалт, е носител на характеристиката „незабавено разпознаване“.Примерите за такава „висока комуникативност“ на запазения знак от миналото и в българската школа са убедително доказателство.

     Законите на възприятието са психологическата основа за пространствената организация на графичната информация. За постигане на желания резултат трябва да се познават психическите процеси и състояния на човека (перцепиента). Само запознатият с гещалт психологията създава сполучливо въздействащо графично съобщение.

     Тук може да се цитират като примери два закона на Джон Каталдо.

     Първи закон - за равновесието. Всеобщият стремеж на всички живи същества към съвършено равновесие, простота и сцепление.

     Втори закон -за затвореност. Естественият стремеж за запълване (затваряне) на празнотата и завършване на отворените (незавършените) конфигурации (форми). Затворените фигури се възприемат като по-устойчиви, а незавършените и накъсани графични форми предизвикват чувство на враждебност.

     Една от утвърдените класификации за знаците и символите в графичната комуникация, приета и отстояванаот моето поколение, е следната:

     Графични знаци = фонограми и логограми.
      Фонограми (графеми) - отговарящи на конкретен фонетичен звук (фонеми), договорен в различните лингвистични групи.
      Това са познатите азбуки. 
       Логограми — независими от фонетичните звуци и конкретната договореност на отделните лингвистични групи.


       Логограми = пиктограми и идеограми

       Пиктограмите са картинни знаци или изображения, които са носители на индивидуално съдържание. Можем да говорим за прилики - както за предмета (съществителното), така и за действието (глаголът).


     Идеограмите са графични съобщения за подготвена аудитория. Картинният знак придобива ново, променено съдържание. Включва се ново понятие. Изисква предварителна договореност. Предварителната договореност в дадена обществена група е важно условие за осъществяване на комуникацията.
 
      Логотипът е съставна част от визуалния идентитет. Като графическа и естетическа мярка той е подчинено свързан със запазения знак или символ. Понякога има самостоятелно значение като единствен белег на идентитета.

     Независимо от смисловото си значение логотипът е художествен образ с елементи на неповторимост. Визуалният образ също е носител на смисъла на съобщението (на неговото съдържание).

     Днес технологията на проектиране и осъществяване на шрифтови начертания значително улеснява проектирането. С помощта на компютърните програми се създават нови, модифицират се или се видоизменят старите образци.

     Символите, за разлика от пиктограмите, при които имаме картинно изображение и прилика с обекта, предават друго съобщение, различно от физическия образ като съдържание. Двойствената реалност е характерна за символите и от гледна точка на възприятието - изображението на обекта не е самият обект, а илюзия за него. Символите се класифицират в три основни групи:

     Косвени. Христоматиен пример е знакът на мечето панда - като носител на информация за конкретния защитен вид символизира международна организация за опазване на редките видове.

     Преки. Когато символиката се отнася за характеристика или качество на изображението, например бързина - пума.
      Мними. Когато символиката на съдържанието не е възприета масово -математическите.

     Информацията все повече се визуализира - в диалога графемата измества фонемата. Новите информационно-комуникативни понятия - визуален образ, визуална среда, визуален стил... са част от нашето ежедневие.
      Като източници на информация те оказват влияние върху перцепиента (получаващия информация). Това е значението на графичната комуникация в различните области на живота и то определя нейната социална роля в общуването между хората.”
      Професор Иван Газдов е човек, чиито разностранни творчески интереси е трудно да изброиш на един дъх. Наред с постиженията му в „традиционни” жанрове като графика, плакат, илюстрация, графичен, книжен, филателен, лого и шрифт-дизайн; карикатура,хартиена пластика и скулптура, сценография, и относително по-неконвенционалните изяви (акции, хепънинги, авторски словесни каламбури в мерена и немерена реч), на художника  му се налага да строи и съвършено нови коловози, по които да изпуска парата на взривоопасното си въображение. Полагането на основите на школата на авторския плакат за България и създаването на жанра ГРАФИКАТУРА са две забележителни негови (про)явления, намерили завинаги място на родния и световния графичен небосклон.

     Иван Газдов е роден през 1945 г. в гр. Ямбол. Учи рисуване в родния си град, завършва Художествената гимназия в София и специалност „Плакат“ в Националната художествена академия при проф. Александър Поплилов. Като студент специализира в Букурещ и Прага, по-късно развива уменията си във Варшава, Краков, Амстердам и Париж.

      След дипломирането си работи в Центъра за промишлена естетика в София като график и дизайнер. От 1973 г. преподава в своята Алма матер (от 1995 г. завежда катедра „Плакат и визуална комуникация“; ректор е в периода 1999 – 2003 г.) Реализира над 50 самостоятелни изложби, акции и хепънинги, участва в голям брой колективни изложби у нас и в чужбина. Автор е на монографии, албуми и статии за специализирани издания за изкуство и периодичния печат. Художникът е лауреат на редица престижни отличия, сред които наградата на СБХ за плакат и приложна графика „Александър Жендов“ (1989 г.) и почетната награда за плакат от Втората международна изложба на Art Directors’ Club, Ню Йорк (1988 г.)
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     С присъщото си чувство за хумор Иван Газдов разсъждава за естетиката на плаката:
     „Какво отличава плаката от останалите продукти на графичния дизайн? 
Плакатът е произведение, докато другите са само полезни графични факти (да се има предвид, че говоря за плаката само като изкуство). Сега всичко изглежда лесно, защото никой не си представя ограничаващите зависимости за плаката преди време. Рекламата е велико изкуство, далеч от ежедневните сурогати, където най-великото откритие е да облееш със синя течност „превръзките с крилца“. 
     Отново казвам, че говоря за плаката само в неговия вид на изкуство и заради това дарбата и таланта са  най - важните качества за творчеството. Подлежат на развиване, само ако  притежателят им е наясно с тежката тегоба на тяхното усъвършенстване и напредък. Иначе: „Наздраве, Beer Hunters“ („Ловци на бира“).
     На младите си колеги, които сега пристъпват в бранша бих пожелал,   да не се поддават на еуфорията на съюзи, секции, фондации, проекти, пленери и други стадни съблазни, ако искат или дори само си мечтаят един ден да станат художници. И да се пазят от интернет като дявол от тамян.”
     Името на Божидар Хинков се свързва с яркото му присъствие в художествения живот на България. Като представител на зрялото творческо поколение художници-полиграфисти, посветил се на трудна творческа кауза, вече 33 години Божидар Хинков „произвежда“ огромна по обем творческа продукция, която по своите художествени достойнства го нарежда до най-значимите представители на артистичния свят у нас. 

     Роден е през 1948 г. в София. Още като ученик е забелязан от преподаватели със своите художествени заложби и е изпратен на Международния младежки културен семинар в Париж от ЮНЕСКО. Завършва специалност „Плакат“ в НХА при професор Александър Поплилов.

     Първата му изява в полиграфията е още от студентските години – разработва дизайна на серия от опаковки, а през 1973 г.отпечатва първия си плакат с тематика „Детски храни“. През 1974 г. печели конкурса за плакат на ІV Национална младежка изложба, организирана от СБХ и Ателието на младия художник. Получава и първа награда от националната изложба за дизайн на опаковки. Същата година е отличен и с диплом на Биенале на плаката във Варшава. От 1975 г. е член на СБХ и един от учредителите на секция „Художествено-пространствено оформление“, на чието лого става автор. През 1978-79 г. работи като художник-редактор в издателство „Септември“,а през 1980 г. става един от създателите на списание „Карикатура“, автор на „шапката“ и негов оформител. През 1988-92 г. е художник по рекламата в обединение „Микропроцесорни системи“. През 1993 г. оформя списание „Дева +“.Става автор и на логото на изданието.

     Почти не съществува област в графичния и пространствения дизайн, в която Божидар Хинков да няма изява. Създател е на над 100 плаката, още толкова запазени знаци, лога и търговски марки. Многобройни са проектираните от него художествени албуми, каталози, рекламни календари и опаковки. Художник-оформител е и на не малко книги.     Трябва да се отбележи и работата му в областта на пространствения дизайн.Негово дело е цялостното оформление на музея в Дряновския манастир и на къщата-музей „Асен Златаров“. От 1980 г. Божидар Хинков е сред редовно поканените оформители на Пловдивския панаир, където няколко години проектира Палатата на българското корабостроене, а след това и на Националния аграрно-промишлен съюз. Проектирал е десетки български участия на панаири и специализирани изложения в почти всички европейски страни, включително Русия, Беларус и Украйна. За тези изяви неведнъж е получавал награди и отличия.
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     В произведенията на Божидар Хинков е очевиден стремежът към мярка, баланси изискан художествен вкус. Наред с това,идеята винаги е изведена ясно, разбираемо, силно и професионално. За него е много важно създаденото да работи и да е полезно на поръчалия произведението. Той непоклатимо вярва, че художникът се учи цял живот и не трябва никога да е удовлетворен от постигнатото – именно тази лека неудовлетвореност е силата, която го движи напред. 
     Изброените творци представляват една стабилна група от художници - графични дизайнери , които са настоящото ядро от професионалисти, залог за осигуряването на бъдещите млади графични дизайнери с необходимите знания и опит.
А след тях накъде...
     Съвременният графичен дизайнер (не всеки разбира се) смята, че след като се е понаучил на някои компютърни  програми, вече е готов да проектира и да работи в тази област, като дори проявява и известни претенции. Това може да се окаже пагубно. 

      Разбира се технологичният шок е много голям. Техниката се развива с такива темпове, че дори е трудно да си в крак с всичко ново. Непрекъснато излизат нови версии на компютърните програми. Предлагат се хиляди нови шрифтове. Океанът от информация в интернет е необятен и е абсолютно невъзможно да се обхване. Но мисля, че точно затова, трябва много детайлно да се познава творчеството на тези художници, които се осмелих да цитирам и да характеризирам, защото познавайки тях ние сме добили тези знания, които са ни необходими за да творим и да създаваме проекти, без да се излагаме или да звучим дилетантски. Само преосмисляйки тяхното творчество и познавайки го, можем спокойно и уверено да продължим напред.
     Графичният дизайн в момента, и то в България е една тема, която ме кара да мисля, че  сме на кръстопът. Двадесет и три години след падането на Берлинската стена все още е трудно да се каже , че имаме фундаментални промени  в светоусещането на по-голяма част от графичните дизайнери.

     За първи път от много години насам творецът е абсолютно свободен. Никой не го притиска с догми, заплахи, страх.Никой не му налага насила художествени решения. Единствената цензура е автоцензурата на самия творец. Това разбира се е нож с две остриета. Когато си абсолютно свободен да правиш каквото си искаш, тогава е най-трудно. Наблюдавам как се проявяват някои от младите графични дизайнери и как блуждаят  в пластично отношение. Освен това те са поставени под напрежение и от факта, че контактуват с клиенти със съмнително интелектуално равнище, които обаче са с необосновани претенции, поради фактът, че те дават парите. Тези обстоятелства принуждават младите творци да вземат понякога неправилни пластични решения, които водят до лоши крайни резултати. Имаме едно стилово лутане, което не е разнообразие, а по-скоро резултат от редица неприятни обстоятелства.

     Имаме още един фактор, който не можем да пропуснем. За съжаление, за разлика от минали години, съвременните млади  дизайнери имат много слаба обща култура. Има голям брой работещи в тази област, на които липсват познания по история на изкуството. Те не знаят и не познават стилове и течения в изобразителното изкуство, нямат обща култура, защото не са чели книги, нямат никакви познания по обща история, а какво да говорим за история на изкуството. 

     Голяма част от тях, за да не кажа всички, обаче, сърфират из интернет пространството. Гледат и копират работи на техни колеги. Леко ги преработват и смятат, че са постигнали някакво ниво. Мисля, че това не е добре за самите графични дизайнери, защото така не се създават истински нови проекти, а през цялото време, гледайки ги, се питаме дали вече не сме го виждали това някъде, или защо този проект много ни напомня на нещо, което някъде ни се е мернало из интернет пространството. 

      Смятам, че би могло да се синтезират основите, по които един съвременен графичен дизайнер би бил визуално подготвен и исторически подплатен, така че да изработва качествени и със собствен стил проекти, които да го отличават от останалите колеги.

VII.ПЕТТЕ  ФУНДАМЕНТА НА СЪВРЕМЕННИЯ ГРАФИЧЕН ДИЗАЙН
„Ти какво работиш?“,„Рисувам“.
 „Да, ти от малък рисуваш, но какво работиш?“
Подслушан диалог 
След дълги наблюдения и обстойно изследване на художествените събития и появата на определени стилове в изкуството стигнах до извода, че има няколко  артистични прояви през ХХ-ти век, които стоят в основата на изграждането на общата художествена култура на един графичен дизайнер, и без които не би могло да се формира неговата същност като завършен творец. 

Тези стилове и свързаните с тях творци са ПЕТ на брой, но са изключително характерни за целия 20 век и влияят върху развитието на художествения вкус и формирането на собствен почерк на дизайнерите в началото на 21 век.

Да започнем с появата на художественото явление Сюрреализъм.
Сюрреализмът е движение в изкуството, обединяващо художници, мислители и изследователи в стремежа им да освободят разума и да изразят подсъзнателното. Те се борят за създаване на нова естетика и нов социален порядък.

Предшественици на сюрреалистите са метафизичните художници от началото на 20 век.

     Терминът „сюрреализъм” е въведен през 1917 г. от Гийом Аполинер. Основите на движението са положени през 1924 г., когато поетът Андре Бретон публикува първия „Манифест на сюрреализма” („Manifestе dе surrealism”). В тази книга той изразява убеждението, че рационалното мислене потиска креативните сили и въображението и се отразява негативно на артистичната експресия.

     Едни от най-великите представители на сюрреализма в живопистта са Салвадор Дали, Макс Ернст и Рене Магрит , а в киното са Луис Бюнюел, Жан Кокто, Дейвид Ланг.

     Основното понятие на сюрреализма – така наречената сюрреалност, или свръх реалност, смесва съня с реалността. Затова сюрреалистите предлагат абсурдни и противоречиви съчетания на натуралистични образи, които посредством колажа са съчетани в изображения (картини). Техниката на колажа, която се появява заедно с появата на това художествено течение, в последствие става една от основните техники в графичния дизайн, която се застъпва при направата на корици, плакати, флаери и т. н.

     Сюрреалистите създават своите произведения без да се съобразяват с рационалната естетика, като използват фантасмагорични изразни форми. Техните тематични приоми са еротиката, иронията, магията и подсъзнанието. 

     Въпреки привидната хаотичност на някои от изображенията, тези творби са дълбоко премислени и не са самоцелни.

     От сюрреалистите бих отделил двама художници, творчеството, на които играе съществена роля за естетичното изграждане на следващите поколения. 
Лудостта не е порок
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Първият е Салвадор Дали.
     Дали е роден на 11 май 1904 г. във Фигерас, Каталония, Испания в семейството на проспериращ нотариус. Фигерас е селскостопанско градче, намиращо се в подножието на Пиринеите, на 16 мили от френската граница. Дали прекарва детството си във Фигерас в лятната къща на семейството в крайбрежното рибарско селце Кадакес. В Кадакес е първото му студио, построено от неговите родители. 

     По-късно, вече като възрастен, заедно с жена си Гала си построяват къща в близкото градче Порт Лигат. Много от творбите на Дали отразяват любовта му към тази част на Испания.

     Дали получава първоначалното си художествено образование в Общинското художествено училище. През 1916 г. открива съвременната живопис по време на лятна ваканция в Кадакес със семейството на местния художник Рамон Пичот, който редовно пътува до Париж.

     През 1917 г. бащата на Дали организира в семейната им къща изложение на рисунките му с въглен. През 1919 г. Дали прави своята първа публична изложба в общинския театър във Фигерас
     През 1922 г. Салвадор Дали се мести в Мадрид, където учи в Академията по изящни изкуства "Сан Фернандо". Там той веднага става известен с ексцентричния си външен вид: дълга коса, бакенбарди, облекло в стил 19 век. Привличат внимание и неговите експерименти в кубизма, въпреки че той не разбира напълно това движение поради оскъдната информация и липсата на кубисти в Мадрид по това време.
      Дали експериментира също и в областта на дадаизма, което се отразява на цялото му по-късно творчество. Става близък приятел с Федерико Гарсия Лорка и Луис Бунюел. През 1924 г. е затворен за 35 дни в Жирона по обвинение в подривна дейност. През 1925 г. прави самостоятелна изложба в Барселона, която привлича общественото внимание и получава противоречиви отзиви. През 1926 г. е изгонен от Академията малко преди последните си изпити заради изявление, че никой от факултета не е компетентен да го изпитва. През същата година посещава за пръв път Париж, където се запознава с кумира си Пабло Пикасо. Пикасо вече е получил положителни отзиви за младия Дали от Жоан Миро.

      През следващите няколко години Дали рисува, вдъхновен от произведенията на Пикасо и Миро, все още в процес на създаване на собствен стил.
1927 г. – Призован е на 9-месечна военна служба. Занимава се с театрален дизайн, включително на "Мариана Пенида" от Лорка. Често е посещаван от Миро, който го убеждава да се установи в Париж. Сътрудничи на списания за изкуство.

     1928 г. – Второ посещение на Дали в Париж. Миро го въвежда в кръговете на дадаистите и сюрреалистите. Заедно с Луис Монтаня и Себастия Гаш публикува в Мадрид "Жълтият манифест" (Manifest Groc). Участва в Международната художествена изложба в Института Карнеги в Питсбърг, Пенсилвания, където представя известната си творба “Кошница хляб” (която е откупена). Прави поредица колажи, в които се чувства влиянието на Пикасо, Миро, Хуан Гри, Макс Ернст, Ханс Арп и други съвременници.

     1929 г. е много важна в живота на Дали. Той среща Гала Елюар и съпруга ѝ, френският поет Пол Елюар, през лятото в Кадакес. Тя става негова любовница и муза, а по-късно и съпруга. Същата година съвместно с Луис Бунюел пише сценария на късометражния филм "Андалуското куче" ("Un chien andalou"). Премиерата на филма е във филмовото студио Ursulines в Париж и преминава "между скандала и сензацията". Заради връзката си с Гала се скарва с баща си и е изгонен от своя дом. През тази година официално е приет в кръга на сюрреалистите в парижкия квартал Монпарнас.

     1932 г. – За пръв път излага "Персистенция на паметта" на сюрреалистична ретроспектива в галерията на Жулиен Леви в Ню Йорк. Пише сценария "Бабауо", който никога не е филмиран.

     1933 г. – Галеристът Жулиен Леви организира първата самостоятелна изложба на Дали в Ню Йорк.

     1934 г. – Салвадор Дали сключва граждански брак с 10 години по-възрастната от него Гала, с която живеят заедно от 1929 г. Картината му "Енигмата на Вилхелм Тел" обижда средите на сюрреалистите и води до конфликт с Андре Бретон. Изключен е от сюрреалистичния кръг, но запазва контактите си с него. Прави първа самостоятелна изложба в Лондон (в галерията "Цвемер").

     1936 г. – Дали изнася лекция на Международната сюрреалистична изложба в Лондон, облечен във водолазен костюм. В Испания избухва гражданска война и той напуска страната. Сключва контракт с английския колекционер Едуард Джеймс, който го субсидира през следващите няколко години. През декември се появява на корицата на списание "Таймс". Рисува "Есенен канибализъм" и "Мека конструкция с варен боб: предчувствие за Гражданската война".

     1937 г. – Дали посещава Харпо Маркс в Холивуд по повод написването на сценария за "Giraffes on Horseback Salad". Написва “Метаморфозите на Нарцис”. Прави три пътувания до Италия, където изучава Андреа Паладио и се вдъхновява от ренесансовите и бароковите живописци. Дизайнер е на дрехи и шапки за Елза Шапарели. Андре Бретон и сюрреалистите осъждат коментарите му за Адолф Хитлер.

1938 г. – Стефан Цвайг го запознава с болния Зигмунд Фройд в Лондон. Тогава Дали прави много портрети на известния психоаналитик. Участва в Международната сюрреалистична изложба в Париж, където излага картината "Дъждовно такси" и окончателно се дистанцира от сюрреалистите, заявявайки: “Сюрреализмът, това съм аз!” ("Le’Surréalisme—C’est moi!").

    През 1940 г. Втората световна война обхваща Европа. Дали и Гала напускат Франция малко преди нацистката инвазия и заминават за САЩ, където живеят през следващите 8 години. През 1942 г. Дали публикува своята романизирана автобиография, озаглавена “Тайният живот на Салвадор Дали” ("The Secret Life of Salvador Dalí"). През 1943 г. прави своята първа колекция бижута за дук Де Вердура.

      През 1946 г. работи с Уолт Дисни върху проект за анимационен филм, озаглавен "Дестино", който никога не е реализиран. В същата година илюстрира Дон Кихот и Макбет и прави декори за филма на Алфред Хичкок “Омагьосан”. През 1950 г. излага "Изкушението на Свети Антоний" в Института "Карнеги" в Питсбърг.

1951 г. – Пише "Мистичен манифест", за да обясни своя ядрен мистицизъм.

 1958 г. – Дали и Гала сключват нов, този път църковен брак, в Жирона, Испания.

  1960 г. - Започва работа върху Театъра-музей "Гала Салвадор Дали" във Фигерас.    Това е неговият най-голям самостоятелен проект, който запълва по-голямата част от времето и енергията му до 1974 г.

     1964 г. – Салвадор Дали е награден с едно от най-големите отличия в Испания – Големия кръст на Изабела Католика. Публикува “Дневникът на един гений”, продължение на автобиографията му.

    1965 г. – Създава своята първа значима скулптура – "Бюст на Данте".Прави поредица илюстрации за ново издание на библията. Рисува “Апотеозът на долара” и публикува “Отворено писмо до Салвадор Дали”. Прави изложба в Галерията за модерно изкуство в Колумбовия фонтан, Ню Йорк – голяма ретроспектива, включваща 370 творби, включително цялата колекция на Рейнолдс Морз.

    1970 г. – Завършва картината "Халюциногенният тореадор". Има важна ретроспективна изложба в музея "Бойманс-ван Бюнинген" в Ротердам.

    1972 г. – Галерията "Нийдлър" в Ню Йорк излага холограмите на Дали.

    1973 г. – BBC заснема в Порт Лигат филма "Здравей, Дали!".

    1974 г. – Във Фигерас е открит Театър-музей Дали.

    1976 г. – Започва да работи върху стереоскопични инсталации. На английски език е публикувана книгата му “Неописуемите признания на Салвадор Дали”.

     1978 г. – Излага първата си хиперстереоскопична картина “Дали повдига кожата на Средиземно море, за да покаже на Гала раждането на Венера” в музея Соломон Р. Гугенхайм в Ню Йорк.

     1979 г. – Става член на Френската академия на изящните изкуства. Прави голяма ретроспективна изложба в центъра "Жорж Помпиду" в Париж.

    1982 г. испанският крал Хуан Карлос удостоява Дали с титлата Маркиз на Пубол.

      На 10 юни 1982 г. съпругата му Гала почива и Дали губи до голяма степен желанието си за живот. Започва целенасочено да обезводнява организма си – може би опит за самоубийство или желание да изпадне в летаргия като някои видове животни. 

     През 1984 г. в спалнята му в замъка Пубол избухва пожар при неизяснени обстоятелства, но Дали е спасен, макар и с тежки изгаряния, и се завръща във Фигерас.

     Умира в родния си град на 23 януари 1989 г. от сърдечна недостатъчност. Погребан е в криптата на своя театър-музей във Фигерас.
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     Защо Салвадор Дали е толкова фундаментален? Защото цялото му гениално творчество е пропито с една особена ирония и една много тънка подигравка със зрителя, без да го обижда. Няма негова творба, която да не е с един особен привкус на провокация, един много тънък хумор в поднасянето и на най-фрапантни и на пръв поглед ужасяващи елементи, които обаче по безспорен начин прекрасно илюстрират основната идея. Неговото изкуство, способността му да смесва привидно несъответстващи елементи и да ги поставя в една несвойствена среда, до голяма степен влияе на по-нататъшното развитие на изкуството въобще, и в най-голяма степен на плаката, защото точно там се събират различни на пръв поглед несъвместими елементи от изображения, и се поставят в нов контекст, за да изведат авторовата идея.Така наречените „молекулярни”картини,  навлизането в едни измислени светове - силни като визия, невъобразими ракурси, странни перспективи, игра на светлини и сенки , преливане от едно изображение в друго, калейдоскоп от закодирани идеи, всичко това експлодира в картините на Салвадор Дали , като го прави един от най-фундаменталните учители на съвременния графичен дизайнер.

     Похватите на сюрреализма до такава степен са навлезли в съвременния графичен дизайн, че дори не си даваме сметка кой е първоизточникът, а ги използваме като ги цитираме , за да създадем един завършен художествен продукт. 
Навътре и навън от себе си
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     Малко по-различен, по-рафиниран, по-стегнат като изображение е Рене Магрит.

      Рене Франсоа Гислен Магрит, (1898-1967) е белгийски художник, един от основните представители на сюрреализма.

Роден в Лесин, Белгия, на 21 ноември,1898 г.

1910 - Започва да посещава художествени курсове в Шатле, 

1916 - Магрит се записва в Академията за изящни изкуства в Брюксел, където посещава лекции по рисуване, приложни изкуства и орнаметална композиция.

1916-1920 - Най-добрият приятел на Магрит е Пиер Буржоа, на когото той прави няколко портрета. Интересува се от модернизъм и италиански футуризъм.
     1920 - Магрит излага първите си, вдъхновени от футуризма, картини, заедно с Пиер Флуке.

     1922 - Встъпва в брак с Жоржет Берже. Тя става негов модел и главно вдъхновение. Той също така става приятел с Виктор Сервранкс, който има много интересен геометрично-абстрактен стил. Този стил е едно ново направление за Магрит.

     1922-1923 - Създава своите първи действително качествени творби, които се характеризират с кубистично-футуристични реминисценции и с чувствителното преобладаване на женски форми.

     1925 - Магрит решава да рисува обекти само с всичките им детайли. Той се дистанцира от пластичните качества на “фотографското” изкуство в полза на по-студения, по-отдалечен стил, който рисува образи, лишени от естетичност. Ноктюрно е една от първите творби която отразява тази негова промяна. Творбата съдържа елементи от иконографията, която Магрит за първи път оценява и която той ще използва през целия си живот: картина в картината, птица в полет и т.н.

    1926 - Завършва Изгубения жокей, който, както Магрит казва по-късно, е километричният камък по пътя му към сюрреализма. Творбата носи едно мистично чувство, една тревожност без видима причина. Това чувство на безпокойство, което се проявява в тъмните тонове, мрачните форми и мистериозното разположение на предметите се появява за първи път в творбите му в средата на 1920-те.

     1927 - Магрит и Жоржет се преместват в Париж, за да бъдат по-близко до центъра на събитията. Той започва да участва в проявите на сюрреалистите и се сприятелява с Андре Бретон, Пол Елюар, Макс Ернст.

     1925-1930 - Магрит започва да свързва думи и образи в картините си.

     1929 - Гостува на художниците сюрреалисти Жоан Миро и Салвадор Дали и на поета сюрреалист Пол Елюар. Завършва известната картина Предателството на образите. По това време Магрит е също първият, който използва една друга техника - представяне на познат предмет и назоваване на този предмет по начин, различен от общоприетия.

     1930 - Европа е в рецесия. Резултатите от икономическата криза засягат силно художника. Неговият приятел Жоманс е принуден да затвори парижката си галерия, а колекционери и галерии непрекъснато фалират. Магрит няма вече постоянен доход и отношенията му с Бретон са се влошили в резултат на различната интерпретация на сюрреализма и това какъв път той трябва да поеме. Той се връща обезкуражен в Брюксел и се заема с комерсиално рисуване.

     1930-1939 - Една група приятели и спонсори го подкрепят и му помагат да води нормален живот и да излага картини по различни поводи. Магрит успява да преживее тези трудни години като в същото време печели добра репутация в чужбина и творбите му биват излагани в Лондон, Ню Йорк и Париж.

     1940 - Втората световна война започва и германската армия окупира Белгия. Магрит преживява криза, дължаща се не само на немската окупация, но и на неговото финансово положение и на неудовлетворението му от работата му. Той стига до заключението, че чувството на удоволствие и атмосферата на щастие трябва да доминират над тревожността, която е преобладавала в творбите му преди това. За да покаже “ярката страна на живота” Магрит решава да промени “иконографията” си и започва да рисува по друг начин.

     1942 - Неговите така наречени leaf-birds (птици-листа) се появяват в две творби – Островът на съкровищата и Приятелите на страха.

     1943 - Той е впечатлен от една репродукция на Реноар, което води до решителен прелом в работата му. Изкушен от чувствеността на цветовете той се спира на по - ярка палитра. Като продължава да рисува предмети и фигури с педантичност, с която вече е станал известен, той добавя към тях един нюанс, очевидно вдъхновен от импресионизма, като използва цветове в по-топли и бодри тоналности. Магрит нарича този период “слънчев”.

     1947 - Александър Йолас, който става главния дилър на Магрит в САЩ, излага успешно неговите творби в Ню Йорк. Той му предлага да забрави Реноар и да фокусира вниманието си върху образи, които привличат публиката като Островът на съкровищата. Чувствайки се длъжен да отговори на новите изсквания, Магрит създава нови комбинации, използвайки стари образи.

     1953 - Сред творбите на Магрит, които му носят международно признание, една се превръща в обект на изключителен интерес. В Голконда Магрит перфектно свързва различни мотиви от своя репертоар: малки хора в палта и бомбета се носят безтегловно в синьото небе пред фасади на къщи. Фигурата на мъж с бомбе се превръща в негова емблема и неизменно присъства в творбите му след 1950 година.Тази фигура става символ на малкия човек в съвременното технократско общество. 

     1965 - Провежда се голяма ретроспекция на негови творби в Музея на модерното изкуство в Ню Йорк – явно признание за неговото световно значение. Магрит говори за своите творби от най-късния си период 1958-1965 като за “намерените” си деца.

     1967 - На 15 август Рене Магрит умира в Брюксел на 68 годишна възраст.
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      Няма друг художник , който до такава степен да е използван като източник на идеи в съвременния графичен дизайн.Неговите типажи,като малкият човек с бомбето, се цитират в стотици произведения и участват в художествените метафори на много творци , както в областта на плаката така и в анимационното кино и комерсиалната реклама.Многоплановите му метафорични образи са основа за създаването на редица реклами с много силно визуално внушение и са отправна точка за създаване на нови визуални решения дори и в музикалните клипове на известни формации.
Фокусите на мисълта – или оптика на съзнанието
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       Следващият по ред и смятам по значимост творец е Виктор Вазарели, като най-ярък и основен представител на течението в изкуството наречено Оп арт

     „Оп арт”, още известно като оптично изкуство, е течение от визуални изкуства, което използва оптически илюзии. Оптичното изкуство е метод на рисуване, който се отнася към взаимодействието между илюзионната рисунка върху картинната повърхност и нейното виждане и разбиране. „Оп арт” творбите са абстрактни, като по-известните творби са направени от черно и бяло. Когато зрителят ги погледне се създава впечатление за движение и скрити изображения,вибрации и модули които се появяват и изчезват, вибрации, модули, които се издуват и свиват. „Оп арт” е изградено на базата на конструктивните възгледи на Баухаус. 

     Това германско училище създадено от Валтер Гропиус, изучава взаимовръзката между формата и функцията, в рамките на анализа и  рационалността. Студентите се учат да се фокусират върху цялостният дизайн на цели композиции с цел да бъдат представени по-обобщено. Когато Бухаус е принудително закрито през 1933г., много от неговите преподаватели емигрират в Съединените щати, където течението се установява в Чикаго и впоследствие в колежа „Black Mountain”. 

     Терминът „ОП” първо се появява в списанието „Тайм” през 1964г., макар че ,творби, които сега биха били определени като „Оп арт” са се появявали още преди това. 

     „Оп арт” е сетивно преживяване, базиращо се на функционирането на зрението. То е динамично визуално изкуство, от противоречащи си форми, в които се усеща напрежение. „Оп арт” се създава по два основни начина. Първият и по-известен метод е, създаването на ефекти, използващи линии и модули. На пръв поглед възможностите на „Оп арт” изглеждат неограничени поради това, че то силно зависи от науката и технологиите. Все пак движението съзрява в продължение на едно десетилетие, след което се развива съвсем малко. Главната трудност е свързана с неговия сюжет. „Оп арт”  изглежда прекалено интелектуално и пресметнато, стоящо по-близо до естествените, отколкото до хуманитарните науки. То привлича зрителя по един действително нов и динамичен начин. Но неговото въздействие, независимо, че често пъти е пленително, се разпростира върху относително малка група от хора, което до голяма степен не е в духа на традициите на съвременното изкуство. Само малък брой художници са успели да го обогатят с разнообразието и изразителността, характерни за голямото изкуство.

     Един от тези художници е Виктор Вазарели (9. 4.1906 – 15. 3. 1997) 

     Роденият в Унгария художник е последовател на естетическите принципи на Баухаус и се води за бащата на оп-арта, или оптичното изкуство. В учебната литература често го сочат за пример, когато се налага да онагледят силата на абстрактното мислене.

     Към днешна дата работите на Виктор Вазарели,  изглеждат като упражнения на графичен дизайнер, но за времето си той е голям нетрадиционалист и експериментатор, който освен всичко е и силно социално ангажиран. Биографичната справка показва, че учи две години медицина, преди да реши да се посвети на изкуството. След което учи в Будапеща в академията „Мухели” при Шандор Бъртник.

     Пристигайки в Париж през 1931 г. работи в рекламата, като в периода 1936-1944 г., създава ред графични произведения със своя собствена семантика.  През 1944 участва в създаването на галерията на Дениз Рене, която се открива с негова изложба. Серия портрети от 1946 свидетелстват за неговите търсения в посткубистичен дух. 

     Внезапно около 1952г. Вазарели се обръща към абстракцията. Цветното поле се свежда до няколко цвята, а линията сега елегантна и мека, играе по-динамична роля. В художника се утвърждава идеята, че езика на духа стои над вибрациите на физическата природа и този преход от реалност към синтез съответства на следващите му периоди.

     В творчеството на Вазарели с голяма сила се проявяват идеите на кинетизма, които не възникват случайно и внезапно, а след упорита работа. Художникът преминава от кавалетна живопис към стенна и от плоскостите към обемите. Неговото творчество се явява едновременно скулптура и живопис, събрани на едно място, пластики, режисирани гениално в цвят и пространство.
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     Цветовите вибрации и редуването на цветните петна е абсолютен патент на Виктор Вазарели и представляват една изключителна отправна точка за съвременния графичен дизайнер, при неговите опити за конструиране на нови изображения. Неговото творчество е базово ,като извор на вдъхновение за младите графични дизайнери, по отношение на способността да се модулира цвета и да се изграждат сложни цветови композиции, които да послужат като основа за създаване на проекти в области като плакат и оформление на книга. Виктор Вазарели е  предвестник,може да се каже несъзнателен баща  на съвременното дигитално изкуство. 
„Закуска на тревата” с кока - кола
     За съвременното развитие на графичния дизайн много голяма роля изиграва появата на течението „Поп-арт” в изобразителното изкуство.

     За кръстник на направлението се смята английският художествен критик Лорънс Алъуей. Макар, че преселвайки се по-късно в Ню Йорк, той твърди, че не той е създал понятието „Поп-арт”. „Още повече, че... – казва той –значението, което влагах в това понятие тогава, днес не е същото. Използвах думата „попарт”, както и „попкултура” по-скоро за продуктите на масмедиите, отколкото за произведенията на изкуството, чиито автори черпят вдъхновение от популярната култура.”

     Така или иначе, някъде през 1954-55 г. понятието „Поп - арт” придобива популярност.

     Вероятно неслучайно зараждането на авангарда съвпада с развитието на съвременната печатна и издателска индустрия. Един от най-съдбоносните резултати от това развитие за изкуството, е появата на професионалния критик, който не е художник и чиято работа не изисква художествено образование, нито пък артистичен талант.

     Ако преди общественото развитие се определя от строгите правила на аристокрацията, сега взаимодействието между равни пред закона граждани,, започва да оформя социалния и културния климат. Въпреки, че не са искали или не са могли да възприемат напълно вкусовете на средната класа, художниците на авангарда творят в същото културно пространство.

     Попартът като явление е свързан с масовите комуникации не само по шеговит начин, но и пряко. Предтекстът за препратки към масмедиите в това изкуство е пълното идентифициране на източника с неговото претворяване. Това е изкуство, изпъстрено с тривиалните средства на рекламата – комикси, снимки от пресата, популярни образи на филмови звезди, кинореклами, хартиени, метални и пластмасови опаковки на храни.

     Най-характерен  и с най-голяма тежест в това артистично направление е Анди Уорхол.
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     Анди Уорхол  е американски художник, роден на 6 август 1928 година в Питсбърг, Пенсилвания в семейството на словашки емигранти. От рано показва артистични наклонности и учи комерсиално изкуство в Карнеги Мелън Юнивърсити в Питсбърг. През 1949 година се мести в Ню Йорк и започва успешна кариера като илюстратор в списание в областта на рекламата. Уорхол става известен с ексцентричните си мастилени рисунки в небрежен стил на петна, представляващи обувки.
      През 60-те години Анди Уорхол започва да рисува за известни американски продукти като „Кока Кола” и консервираната доматена  супа „Кемпбел”. Започва да използва шаблони за рисунките си, като с това цели не само правене на изкуство от масово продавани стоки, но и до превръщане на  изкуството в такава стока. Уорхол казва, че иска да бъде като робот. Той наема "работници на изкуството" в своето студио, наречено "Фабриката" на Юниън Скуеър, Ню Йорк, където започват да се отпечатват копия, да се правят предмети, филми, и др. Освен това, започва да изпълнява поръчки за портрети и реклами.


     „Фабриката“ е била сборен пункт за нюйоркските бохеми, където всеки е можел да освободи страстите си извън рамките на допустимото. Там, например, Уорхол заснема филма „Blow Job“. Сред честите посетители на „Фабриката“ са били Салвадор Дали, Мик Джагър и Боб Дилън. Повлиян от нюйоркското „ъндърграунд” кино, Уорхол започва да снима за масовата  продукция, като развива свой собствен маниер. Типично за него е съсредоточаването на камерата върху един единствен обект в продължение на часове. Така например в първия му филм „Sleep“ е заснет Джон Джорно, докато спи в продължение на четири часа. В „Empire“ е сниман небостъргача Empire State Building от свечеряването до късните часове през нощта в продължение на осем часа. 
     Творчеството на Анди Уорхол се върти около общата представа за американската култура. Той рисува пари, доларови знаци, храна, женски обувки, известни личности и изрезки от вестници. За него тези предмети олицетворяват американските културни ценности. Например, Кока Кола представлява демократичното равенство между хората, защото " Кока Кола винаги е Кока Кола, Кока Колата, която пие президента е същата, като твоята или моята." Анди използва популярни образи и методи за визуализиране на американската идентичност през 20-ти век. Този нов поглед на американската култура е тема и резултат в творчеството му. Което го прави значима личност в американската култура, която от своя страна има голямо международно влияние.

     Освен изкуството, Анди Уорхол е доста популярен и с твърдението си, че " В бъдеще всеки ще бъде световноизвестен за 15 минути". По- късно той се пошегувал пред репортери " Моята нова реплика е, че след 15 минути всички ще бъдат известни".

     Анди Уорхол умира на 22 февруари 1987.

     Уорхол безспорно е истински попхудожник. Той е представител на това направление не само с творбите си, но и със собствената си личност. Всичко, което прави попарта революционно изкуство, се съдържа в произведенията му. Съвсем основателно творецът отхвърля твърдението, че попартът е „контрареволюция”. Анди Уорхол споделя художествени идеи, в които няма прекален индивидуализъм, нито рефлексия върху естетически модели. В съвременните масмедии  и в техническите им възможности той открива творчески потенциал, подхождащ на съвременното консуматорско общество.

     Анди Уорхол пренася в естетиката на изкуството техниките, материалите и формите, характерни за медиите, като леко ги ретушира. По този начин засилва още повече „кризата на идентичността” в живописта, чието начало слага друг художник – Джаспър Джоунс, с картините с изображения на знамена и мишени, и я довежда до криза на идентичността на модерното изкуство. 

     Трудно е да се каже дали работите, които създава след смъртта на филмовата звезда Мерилин Монро, са живописни портрети или икони на една жена, превърнала се в мит. Като икони те биха въплатили визуално починалата актриса, биха отразили част от митичната реалност и по тази причина не биха представлявали произведения на изкуството в модернистичния смисъл на думата. В крайна сметка тъкмо серията на Анди Уорхол с образа на Мерилин Монро превръщат звездата в мит.
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     С картините си Уорхол подкопава останалите бастиони на „изкуството заради самото изкуство” и използвайки масмедиите, ги разрушава. Постепенно фотографията и киното навлизат в галериите и музеите, международните изложби и художествените сбирки. По техните стъпки върви модата, културата на светските събития, попмузиката. Творчеството на Уорхол отваря широко вратите към масовата култура, която от този момент става тема на изкуството, и обратното – изкуството се превръща в неделима част от масовата култура.

      Със своите майсторски изпълнени и донякъде революционни творби, Уорхол слага край на измислената представа, че некомерсиалният подход е безпогрешен знак за изключително изкуство. 

     Некомерсиалното изкуство ни е дало „летен следобед на остров Гранд Жет” на Жорж Сьора, и още много произведения, езотерични до неразбираемост, и обратното, комерсиалното изкуство ни е дало много пошлост или снобизъм (два аспекта на едно и също нещо), но също така и образите на попарта, фотографията и киното. 
Самотният капитан на Жълтата подводница

     Веднага след Анди Уорхол, бих искал да поставя едно художествено явление, което за съжаление не е познато добре у нас, пак поради тоталитарния режим и цялата съвкупност от забрани и догми, които в продължение на половин век държаха страната ни в изолация, далеч от всички истински културни събития и от нормалното художествено развитие на света.
     Едва ли има друго музикално явление в поп-музиката,което така да е преобърнало из основи цялата и същност , както музикалното  явление БИЙТЪЛС.

     Със своите композиции , знаменитата четворка от Ливърпул прави огромна крачка напред, отваря нови  хоризонти, за всички следващи музикални формации,с новаторска музика или с новаторска визия.Няма състав, kойто да не е повлиян ,пряко или косвено от тях.Те са като булдозер, който изтласква  цялото по–следващо развитие на музиката в нови непознати посоки , предопределяйки появата на нови течения и на нови стилове през следващите десетилетия.Те се вписват също така и в добилото голяма популярност „хипи” – движение в края на 70-те години,като се превръщат в основният двигател най-вече на „хипи” визията , на визуализацията на самото движение.Това става чрез реализацията на един филм,който дори не е игрален , а е анимационен.

     Филмът се казва Yellow Submarine (Жълтата подводница).

     БИЙТЪЛС и преди се опитват  да правят филми , но резултатите са доста посредствени,а в някои случаи даже наивни.Нещата не стоят така с „Жълтата  подводница”. Този филм е коренно различен именно защото е анимационен и защото негов автор е художника ХАЙНЦ  ЕДЕЛМАН.
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     Художника ,който с пластичното изграждане на визията на филма, достига до поразително по своето внушение визуално преживяване, като го прави само по себе си явление, равно на самите БИЙТЪЛС. Защото такава симбиоза между музика и изображение се постига много рядко и сама по себе си е художествен феномен. 
     Но кой е Хайнц Еделман? Парадоксално или не ,но Еделман е германец.

     Роден е през 1934 г. в Чехия (Усти на Лабе).От 1953 до 1958 учи графика в Дюселдорфската академия за изящни изкуства.Започва кариерата си като  свободен илюстратор и дизайнер на театрални плакати и търговски реклами.

     През 1967 - 1968 година работи по филма ‘’Жълтата подводница” (Yellow submarine”).От 1968 до 1970г. е партньор на малка английска компания за анимация.През 1970г. се мести в Амстердам и разработва проекти за плакати и корици на книги.Стилът,който си е създал от филма  ЖЪЛТАТА ПОДВОДНИЦА е използван и при илюстрирането на книгата „Андромеда SR1” ( 1970г. ), която е за една експедиция до Марс.Тогава създава и кориците на немското издание на „Властелинът на пръстените”  на Толкин. Също така работи и безброй илюстрации за детски книги на Кенет Греъм.Автор е на десетки театрални и филмови плакати.

     От 1972г. до 1976г. преподава графичен дизайн в департамента за приложни изкуства в Дюселдорф.Преподава също така и в училището за изкуства в Кьолн.През 1999 г. става професор по илюстрация в Държавната академия по изящни изкуства в Щутгарт.През 2009 г. умира от сърдечен удар.

     С какво филмът Yellow Submarine и неговият художник, се различават от всичко правено до тогава?

     Мисля,че той променя основно пластичната визия на графичното пространство,изнасяйки на преден план цветови тоналности,които вибрират и се открояват над основния фон.Самият рисунък е дълбоко експресивен и майсторски , като същевременно звучи провокативно и съвременно.Типажите са на границата между реалността и гротеската,изградени с чувство за хумор и силна персонализация за всеки от тях.Имаме редуване на потоци от цветове и мрежи от образи , които непрекъснато метморфозират, сливат се и се преплитат.За първи път имаме един атрактивен колаж , който напълно оправдава значението си , като същевременно изцяло доразвива и илюстрира авторовите идеи.

     Графичното изображение е изградено с прецизноста на старите майстори на гравюрата, но тонално е хвърлено в цветовата палитра  на тоталните хипервизии.Обектите на места са обемни, но на места са плоски.Зависи как се върти коктейла смесен от автора.Пространството е абсолютна иреална амалгама от визиите на сюреализма и пунктуалноста на оп-арт художниците.На места се усеща влиянието на големите майстори на колажа като Макс Ернст и фината тоналност на преливните фонове на Пол Клее.И всичко това смесено в цветната въртележка на лудите хипарски визиони.
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     Внушението е толкова убедително, че в продължение на много години,а и в настоящият момент много от графичните дизайнери по света правят проектите си изцяло под влиянието на Хаинц Еделман.     Ако се поровим в интернет и разгледаме някои от техните проекти, ще видим , че като пластични решения , те волно или неволно се доближават до графичните изразни средства на Yellow Submarine, без някои от тях дори да са гледали филма.
     Това е голямата заслуга на Еделман , че с творчеството си , дори несъзнателно, без чувство за уникалност , допринеся за едно ново ниво в пластичните решения на графичните дизайнери.Ако само за няколко минути разгледаме неговите работи, после подсъзнателно ще го цитираме или правим проекти които приличат на неговите.Между другото смятам, че една част от българските аниматори,които сега са корифеи в анимационното кино, са гледали филма, като цитират и използват повече или по-малко изразни средства от него.Същото важи и за графичните ни дизайнери в областа на плаката.

     Ние имаме едно много талантливо поколение плакатисти от 70-те и 80-те години на XX-ти век, което до голямя степен е повлияно от новите графични тенденции на Хайнц Еделман и неговия американски колега Mилтън Глейзър. Нашите плакатисти гледаха и се учеха от другите школи, но преосмисляха своите творби през призмата на  собствения си натюрел. Това влияние го има и в световен мащаб.Голяма част от полските плакатисти на 80-те години също са дълбоко свързани като изразни средства с творчеството на Еделман и Глейзър.
     Какво признание. Самият Еделман едва ли е подозирал, че ще даде нова насока на пластичните изкуства и ще допринесе толкова много за развитието им. Във филма непрекъснато от някъде изниква странният капитан на жълтата подводница, а главните герои се допитват до него,получават съвети и правят глупости.

     Същото се случва и с графичните дизайнери, поколения след Хайнц Еделман.Те, без да го правят нарочно , цитират някои от пластичните му решения и слушат съветите на капитана.
Къде сме ние във водовъртежа на изкуството
      Бих искал да отбележа , че съзнателно не се занимавам с абстракционизма като течение в изкуството, което би  повлияло на оформянето на мирогледа на съвременния графичен дизайнер, Това е така защото смятам, че абстрактното мислене е философия,и тя е в основата на петте фактора , които посочвам като основни.Нито едно от тези течения не би могло да съществува самостоятелно без да има като основа абстрактното мислене.То е в смисъла на самото съществуване на художниците и техните творби, абсолютното начало за всякакви графични експерименти и художествени авантюри. 
      В изкуството нещата са взаимосвързани. Едни течения преминават в други, доразвиват се или изчезват, или служат за основа на раждането на нови.Това е нормалното развитие на нещата. Така тези пет горепосочени автори, представители на различни течения в изкуството, всъщност по някакъв начин са взаимно свързани и не съществуват самоцелно, а са база за всестранно развитие на изкуствата във всички посоки. 
     А за България всичко беше като игра на телефон, като крайният резултат беше някакво графично решение, като далечно ехо на гореспоменатите художници. Така беше в миналия век преди събитията. Смятам, че сега, днешните графични дизайнери, запознавайки се с творчеството на тези  изброени художници, все едно, се  докосват до творчеството на майстори от Възраждането и трябва да се импулсират, да доразвият техните графични идеи и решения, и да стъпят на здравите основи на графичната им експресивност. Познаването на тяхното изкуство в детайли е най-добрия залог за всички съвременни графични дизайнери, за да стъпят на основата на техните постижения и да се реализират успешно, да бъдат конкурентноспособни в съвременната художествена ситуация. 
     Съвременният български   графичен дизайнер би трябвало да ги има като жалони, които да трасират неговите търсения. Само художник, който много добре познава своите  предшественици, би могъл да излезе на нови хоризонти и да създава графични творби с подходящо звучене.  Творби, които да показват ерудиция и знания и същевременно да изтъкват новия и самобитен стил на самия автор. Това разбира се е трудно. Това според мен може да се постигне с много работа, всеотдайна и насочена към търсене на нещо ново, на нови графични хоризонти.

                              VIII. Графичният дизайнер като създател на образи

Когато през 1986 г. започнахме да се занимаваме с графичен дизайн, компютрите бяха още в бебешката си възраст. Наричаха се електронно изчислителни машини, имаха черен екран, надписи в DOS с грозни шрифтове и никаква графичност. Първите изображения се появяваха на десктопа, когато компютърът излизаше от работен режим. Тези осцилограми бяха заснети с фотоапарат, превърнати в диапозитиви и вградени в други изображения. Така получавахме някакви, според нас, по-модерни графични решения.

Само след няколко години, около 1990 г. се появиха първите версии на Photoshop и CorelDraw, които преобърнаха графичния дизайн. Тези програми изхвърлиха завинаги ръчните цветоотделки, драскането по диапозитивите, ръчния ретуш и дори цели групи от работници в печатниците - фотографите и монтажистите. Спестиха ни безкрайно количество труд - чертане, лепене и попълване на полета с черна боя или туш и безкрайно количество проблеми, свързани с остарялата налична техника. За графичните дизайнери настъпиха по-ведри времена. Появи се и ново условие - графичният дизайнер трябва да владее новите технологии и програми, да усъвършенства непрекъснато уменията си, да открива нови и нови похвати за решаване на творческите си задачи.

Водят ли компютрите до компромиси с качеството?

Безспорно изчезването на определени функции в предпечата, пряко свързани с графичния дизайн, не води до занижаване на нивото или опростяване на похватите. Напротив, с навлизането на компютрите и графичните програми към тях, нивото на презентация се вдигна неимоверно. Същевременно се промени и връзката между графичния дизайнер и продукта, който той произвежда. Сегашният продукт е по-скоро дигитален, отколкото материален. Той може да съществува във виртуалното пространство и никога да не се материализира чрез печат върху хартия, но това не значи, че е по-малко стойностен. Освен това има голям брой проекти, които действително са само за виртуалното пространство, като например проектите в web-дизайна. При него се проектира на компютър,проекта се  качва се в сайт и остава в интернет. Българските графични дизайнери работят много в областта на web-дизайна, но имам известни резерви към качеството и нивото на проектите, защото не всички, които проектират, имат нужните култура и знания. Много разработки в web-дизайна дразнят с наивността си, псевдо претенциозността си, и неумелите композиционни и цветови решения. Голям процент графични решения дразнят и с незнаенето на основни правила в композицията и цветовите съотношения. Липсата на подготвеност в проектите личи и по смесването на шрифтове, несъвместими един с друг, разнородни по естетика и взаимноизключващи се. Това защитава тезата, че компютърът не решава проблемите, необходима е информационна база и знания, за да се правят компютърни графични проекти. 
Потъва ли изкуството в изобилието от информация?

В настоящия момент проблемът с информацията  стои на първо място. Преди беше лесно. Художествените течения подред властваха в изложбените зали. Абстрактен импресионизъм, после попарт, после минимализъм, после концептуално изкуство, после други и други следваха чинно в историята на изкуството, едното изтласкващо другото. Днес никакво течение не може да претендира за господство, но всички заедно могат да се хвалят с влиянието си върху съвременното творчество. То пък лукаво се забавлява да си ги комбинира. Живописта и графичният дизайн плъзват отвъд обичайните ограничения на рамката и охотно споделят средствата си с графиката или инсталацията.

Старата граница между абстракция и фигурация толкова се е размила, че никой не би могъл да я използва, за да характеризира творбите от красивия рисунък до мацаницата с бои, минавайки през trash–инсталацията, защото всичко е на разположение, за да задоволи всякакви вкусове.

Днес на преден план е изкуството, което мобилизира повече сетива, визуалното, но също така музиката, дизайнът, кухнята, парфюмите... Това е дифузия и глобална естетизация, това е изкуство на преживяванията, на усещането за атмосфера. 

Изкуствата се отдалечават от сериозното, култовото, свещеното, свързвайки се все повече с удоволствието, свободното време и развлеченията.

Голямата промяна, настъпила през първото десетилетие на XXI в., е индустриалното и комерсиално производство на културни блага, повечето дигитализирани. Прилагат се индустриални средства за производство. Имаме индустрия на литературата, архитектурата, дизайна и т. н. Изкуството и културата вече се свързват със събитието и спектакъла.

Имаме електронизация на средствата за комуникация, появяват се електронни вестници, списания, книги.

Според песимистите електронната книга неизбежно и при това скоро ще измести печатната, както самата тя преди време е изместила ръкописната. Според оптимистите двете ще продължат да съжителстват още много дълго, а електронната, така и няма да се окаже в състояние да промени литературата, така както MP3 плейърите не промениха музиката.

Няма спор, че електронните четци са удобни и модерни, а много от предимствата им са неоспорими. Но това все пак не са книги, а просто устройства. Те трудно се пригаждат за сериозно учене и четене. Доказват го проведени експерименти в няколко университета в САЩ. Взирането в екрана и воденето на бележки се е оказало непосилно за участниците в тестовете.

Електронните книги освен това за разлика от традиционните, не могат да се препродават или дават под наем, не могат да се дават на заем, освен ако човекът, който ги взима също не притежава електронен четец. Те не могат и да бъдат пипнати и не създават емоции. Те са просто сбор от бинарни единици и нули, превръщани в букви от софтуер.
Ето какво казва Умберто Еко в книгата си „Това не е краят на книгите”(2011г.):

„Видяхме че модерните носители бързо излизат от употреба.Тогава защо да поемаме излишен риск и да се товарим с предмети , които може да останат неми, т.е. неразчитаеми? Стигнахме до извода , че книгите превъзхождат всички устройства и сечива , които индустрията пусна на пазара  през последните години . И така , ще трябва да спася нещо , което е доказало пригодността си да устоява на щетите на времето.Избирам книгата.”

Моето скромно мнение е, че няма да дойде скоро краят на класическата печатна книга. Има известна доза романтичност в това твърдение, свързано с усещането за томчето подвързана хартия, което разлистваш и което мирише на печатарско мастило. Но усещането за собствена библиотека с наредени по рафтовете книги е несравнимо и не може да се замени с купчина дискове или 2-3 флашки. Може и да е старомодно за някои, като се има предвид, че по - малко от младите хора четат, но усещането за реална книга е несравнимо с всичките и дефекти и недостатъци, които пък със развитието на типографията стават все по-дребни и незабележими.

Независимо от вида и формата на книгата, мястото на графичния дизайнер в отношенията му с нея остава незаменимо. Каквато и форма за четене да имаме, текстът няма да тече като на лента от телеграф, а трябва да бъде ошрифтяван, подреждан, страниран и илюстриран. Какви ще са тези електронни книги без илюстрации и без корици. Просто смятам, че те пак ще се правят независимо в какъв вид. Какво да кажем за детските книги. Може ли да има детска книги без илюстрации и то на високо ниво. Как ще четем на детето си приказки, стискайки в ръка iPod. Не вярвам то да бъде очаровано от подобна ситуация.

YouTube, уебрадио, iphone, новият таблет iPad и други устройства променят отношението ни към информацията. Митът мултимедия, лансиран преди 20 години, става реалност. Образ, звук, текст, видео на мига се смесват и откликват. За днешните двадесетгодишни изглежда странно да разграничават тези носители. Няма как това да не смути отношението към четенето и старите канали за образи (кино и телевизия). Вече всевъзможни образи могат евтино да бъдат произвеждани и разпространявани от всички, навсякъде в реално време. 
Къде тук е графичния дизайнер и какви са проблемите пред него?

Графичният дизайнер постепенно се превръща в „създател на образи”. Не просто оформител или подготвител на предпечат, а създател на образи за определени сфери от мултимедията. Но само отлично подготвения професионалист с висока обща и визуална култура ще може да бъде творец, който ще създава нови визии в нови медийни среди.

Началото на новия век произведе все по-зрелищни и по-монументални творения с набъбващи сюжети. Да се обзаложим, че надпреварата към „невижданото досега” ще се ускори. Художествени суперпродукции ще смесват музика, инсталации, специални ефекти, образи, текст, пиротехника и нови технологии, за да се организират спектакли на тоталното изкуство, привличащи огромни тълпи от фенове.

Новото предизвикателство пред изкуството на графичния дизайнер не може да бъде разрешено от интернет, защото интернет е джунгла, свободен океан. Изкуството на графичния дизайнер трябва да създаде фарове и пристанища - това е решението на проблема. Нашата нова художествена задача е да дадем нови определения на формите, които радикално се променят.

Нашето мислене ще се променя, а с него и формите, чрез които ще го изразяваме. 
Графичният дизайнер: високомерна самота или екипна вграденост

България е член на Европейския съюз и на НАТО. Смята се, че нейния път е предопределен, път на стабилно европейско развитие с ясни икономически и културни приоритети.

Дали наистина е така. Защо сме принудени да се замислим за бъдещето икономическо развитие на страната? Защото от стабилното развитие на икономиката , до голяма степен зависи и развитието или упадъка на културата в една страна. Колкото по-добре се развива икономиката, толкова повече е възможно да се отделят пари за култура и образование, да не говорим за парите в рекламата, а с тези приоритети е свързано и развитието на графичния дизайн.

Графичните дизайнери така или иначе са в сферата на обслужването. Те обслужват нечии интереси, били те политически или икономически.

По същество графичен дизайн сам за себе си не може да съществува. Изкуството заради самото изкуство е възможно само за художници, занимаващи се с така нареченото „чисто” изкуство, тоест с живопис, графика, скулптура и инсталации. Макар, че и те в период на икономическа стагнация не са в състояние да продават своите произведения и да се издържат, т. е. и те не могат да минат без “вторични “ (ако могат така да се нарекат) дейности в приложното изкуство.
 Неотменно задължение на развитите икономически страни е да създават интелигентно общество. В състава на това общество са новата масова творческо-производствена класа, класата  на знанието и интелигентното информационно общество.
 Тези термини до скоро не бяха познати. Те са нови и се използват сега, заради появата на начални признаци на съществуване на тези общности. Това са класи, които не са съществували досега и които се появяват след икономическото , технологичното и информационното развитие на света, който търпи енергична и видима еволюция. Ако не се вземат предвид тези обстоятелства, управлението на една социална система, видимо ще изостане в своето развитие, защото само благодарение на интелигентното общество може да се реализира нова система на пазарно стопанство.

Тази теза е тясно свързана и с тезата, че само големи инвестиции в културата от страна на държавата са в състояние да поставят самата държава в привилегировано положение спрямо останалите страни. За пример мога да посоча Испания, която хвърля много големи средства, за да популяризира своята култура по света и своите творци и автори, мисия, която се увенчава с успех. Същото може да се каже и за САЩ, които през 60-те години на 20 век отделят огромни суми, за да популяризират своите художници-попартисти и успяват да ги наложат на световната културна сцена, като едни от най-модерните и прогресивните. 

Същото не може да се каже за България. Тук в продължение на 30 години след прехода от комунизъм към капитализъм, нещата се развиват доста зле. Творците са оставени на самотек, на самоиздръжка, оставени са сами на себе си в борбата за насъщния.

В началото на 90-те години въпреки политическите промени, сферата на културата продължава да съществува в сянката на институциите, които трябваше да извършат така наречения „преход”,но бих казал че те го правят с най-малко пожертвани стойности от страна на старата конюнктура, като по същество промени в полето на художествените ценности не се допускат.За сметка на това непрекъснато се говори за криза и хаос, с цел въвеждане на мерки от политическо естество , ход достатъчно исторически изпитан при много полицейски режими.

По същество ситуацията в България в момента е такава, каквато е била в Европа в края на ХІХ в. – а именно абсолютна незаинтересованост и неразбиране на творците. При ширещата се обща посредственост, с изплувалите на повърхността полуинтелигенти, които единственото, което четат са спортните новини и бюлетина за времето, е ужасно нелепо да се очаква разбиране и съчувствие към хората на изкуството.

Не можеш да срещнеш разбиране от хора с пари, които в главите си освен чалга и силиконови гърди нямат нищо друго. Това са маса от полуобразовани индивиди, които изведнъж са се видели да управляват огромни парични средства. При тях няма традиция на мисленето, няма благородно поколенческо продължение на естествените способности. От парвенютата – простаци, съчувствие и средства не могат да се очакват.
 В момента в страната атмосферата е на един почти див капитализъм, към края на първоначалното натрупване на капитали, развит по този начин от бившите комунистически величия , които никога не са се отличавали с висок коефициент на интелигентност.Чрез експонирането на образи и личности  в нескончаеми инттервюта, бившите творци от кръговете около Първия и другите комунистически велможи, буквално са запушили притока на актуална информация за съвременните тенденции и алтернативи в изкуството.Във всекидневниците с най-висок тираж, в различни „културни” телевизионни предавания неспирно морализаторстват едни и същи писатели, художници и театрали , обединени от един и същ рефрен: културата е в криза, държавата се е отдръпнала и никой не дава пари, старите ценности са потъпкани от настъплението на бездуховността.Но бездуховниците са тези , които дръзват да предложат алтернативно творческо и социално поведение.Отново традицията и утвърдените в близкото минало представи се издигат като символи на спасението, задават се параметрите на старите норми , базирани на основата на късно-комунистическия умерен пластицизъм, основа лутаща се между идеологически доминираното минало , удържаното с мъка настояще и илюзорно дефинираното бъдеще.

 Ето защо мисията на графичния дизайнер в България е изключително трудна. Той в момента е просто наемник и слуга на различни икономически, политически и корпоративни интереси.

В развитите страни, например САЩ, съществуват дизайнерски ателиета, които със своето високо ниво на продукция, имат име и за това са търсени. В България никой не се интересува от това колко и какво можеш. Дали си добър, дали показваш смели и новаторски решения.

В България всичко е свързано по приятелска, роднинска или партийна линия. В едно херметично затворено общество от роднини и приятели е много трудно да се пробие и да се докаже, че си добър, за да не кажем, че е почти невъзможно.

Ето в такива условия е принуден да работи българския графичен дизайнер и изобщо българският художник. Не се учудвам защо има толкова много графични дизайнери, които работят като фрий-лансъри. Правят го, защото не зависят от никого и изкарват средства без да се съобразяват с изкривените представи на съответните „велики” шефове. 

Това обаче е полвинчато решение на нещата. Останалите дизайнери работят в рекламни агенции и издателства и едва свързват двата края. Трудът на графичния дизайнер в България не се оценява правилно и съобразно нивото на крайния продукт. На шефове, на фирми, за които се изработват проекти, винаги им е скъпо да плащат като смятат, че това, което се проектира се прави лесно. Пък и защо да дават пари за дизайн, като могат да ги дават за гуляи с фолкпевици и пътувания до екзотични острови. Графичните дизайнери и без това чакат и се молят на всеки клиент и накрая се съгласяват с компромисни суми, само и само да получат поръчката.

В атмосферата на това дивашко съществуване графичният дизайнер трябва да решава проблема дали да е иноватор, или да работи на конвеир и да прави полуфабрикати и да чака по-добри времена.

В момента положението е такова, че не може да се говори за състояние, перспективи и наложили се имена. Има обособени групи от дизайнери, които се затварят херметично в собствения си кръг и не общуват с колегите си. Останалите блуждаят, прехвърлят се от една фирма в друга, без ясна перспектива и визия за творческо дълголетие.
Това са тенденции , резултатите от  които могат да бъдат преодолени с течение на времето , но само при правилно отношение на обществото и държавата , изразяващо се в истинското разбиране и оценка на ролята , значението и труда на графичния дизайнер.

                                                       ЗАКЛЮЧЕНИЕ
Бъдещето: оптимистичната или неоптимистичната перспектива

Много е лесно да изпаднем във фалшив оптимизъм. Да загърбим проблемите от икономическо и социално естество и да се занимаваме с чисто практически и художествени проблеми, като например дали този ред от даден текст не трябва да е по-наляво или по-надясно, или дали фона трябва да е по-светъл или по-тъмен и дали „концептуално парадигмата на скепсиса е изведена вярно по отношение на ремиинисценциите на егото в символизма”. Това е най-лесното. Може би някой ще каже, че не ни е работа да политизираме или да се занимаваме с икономически проблеми. Смятам, че това е поведението на щрауса. Като си заврем главата в пясъка, няма да  ги решим. На тях трябва да се гледа открито и отговорно.

А проблемите са много. Като започнем от липсата на натрупване на информация в дизайнерите, преминем през ниската обща култура и стигнем до мизерното заплащане. Всички тези проблеми се натрупват и събирателно обобщават настоящето състояние на графичния дизайн в България.

При наличието на толкова добри професори и преподаватели от по-старите поколения, при наличието на натрупан с годините опит от тях, просто е безрасъдно те да не се използват . 

Проблемите на изкуството и в частност на графичния дизайн, в нашето време , вече не са само теоретични.Ние се изправяме пред проблема, как да осмислим съвременната цивилизация и начина по който е достигнала до днешното си състояние.Пред българските графични дизайнери изгрява едно креативно бъдеще, макар че „балканското” все още взима връх и според мен не представлява залог за успех. Но както знаем, тук  досега не е имало афинитет към създаване на художествени утопии или радикални визии граничещи с риска.Тук по скоро се залага на нещо институционализирано , отчетено отдавна исторически.

Голяма част от света се стреми към индустриализация и демокрация.Науката и политическата мисъл са неотменно свързани с тях.Всички продукти на съвременната цивилизация: храна, облекло, изкуство, музика, литература, в края на краищата ще принадлежат на всички хора – въпреки предизвикатвлствата на други идологии, които налагат преданост към нацията, религията, дори племенната култура. Днес индустриализацията и демокрацията са толкова тясно свързани, че сме склонни да мислим за тях като за различни аспекти на един и същ процес.Това е факт много по-значим от всяка фундаментална промяна от времето на неолита преди 10 000 години, до наши дни.Въпреки, че имаме две революции: индустриалната, чиито символ е изобретяването на парната машина и политическата революция под знамето на демокрацията , чиито начало се поставя във Франция и Америка, те не са еднакви.Те не са близнаци. А какво да кажем , за факта , че вече имаме и трета революция, технократска, с изобретяването на компютъра и създаването на Интернет мрежата.Наистина не можем да открием общо равенство  между тези събития , въпреки някои опити те да бъдат обяснени с възхода на капитализма.
Колкото повече се опитваме да обясним тяхната връзка и да проследим историческите им корени, толкова по парадоксални ни изглеждат те, макар, че и трите се основават на идеята за прогреса.Но докато прогресът в науката и технологиите през последните два века е,малко или много ,постоянен и измерим,едва ли можем да кажем същото и за стремежа ни към щастие и съвършенство, защото те са в конфликт , който продължава и до ден днешен.

Последствията от свободата да поставяме под въпрос всички ценности са навсякъде около нас . Знанията ни за самите нас , сега са неизмеримо повече, но това не ни дава по голяма сигурност.В свят без определени предпочитания ние непрекъснато търсим своята индентичност и значение в общото човешко съществуване.И вероятно тези процеси ще продължат и в бъдеще.

Натрупвайки необходимата база  от знания новите поколения графични дизайнери ,трябва да стъпят на пътя на иновациите и творческите търсения. 
Но това ще стане само тогава, когато не са заети с мисълта за това колко пари ще спечелят и как да преживеят, а с идеите и тенденциите на нови креативни процеси.
 Само тогава ще се появят наистина стойностни творци и творби, които ще бъдат достойно оценени.
Справка за приносите:

1. С настоящиият  труд се опитах да направя анализ на историческото развитие на графичния дизайн в България.Такаъв анализ досега не е правен, поради твърде скорото навлизане на термина като такъв в историята на изкуството.

2.Направих проследяване и анализ на творчеството на най-известните и достойни за пример творци от по-старите поколения, както и преглед на съвременните дизайнери и техните разбирания за развитието на този сегмент от изкуството.

3.За първи път се разглежда развитието на графичния дизайн в киното и телевизията, минало настояще и бъдеще.

4. Систематизирах основните насоки по които би трябвало да се развиват като творци графичните дизайнери, и да анализирам и прогнозирам тяхното бъдеще. 
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