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ВСТУП

Визначення теми даної магістерської роботи полягає у дослідженні семантичних параметрів у сучасному світовому кінематографі з використанням поняття «сенсосфери». «Сенсосфера» визначається як сукупність усіх знакових систем, створених за допомогою різних елементів кінематографії, таких як сценарій, режисура, акторська гра, візуальні та звукові ефекти. Це поняття дозволяє здійснити комплексний аналіз кінематографічних творів, виявляючи культурні коди та кінематографічні парадигми, які формують їхній смисловий простір.
Актуальність теми магістерської роботи «Семантичні параметри в сучасному світовому кінематографі: культурологічний аналіз» обумовлена значущістю кінематографа як культурного феномена, який має потужний вплив на формування смислових і культурних контекстів сучасного суспільства. У сучасному світі кіномистецтво виступає одним з основних носіїв культурних кодів і символів, що впливають на світогляд глядачів, формують їхні уявлення про світ і місце людини в ньому. Цей аспект надає дослідженню особливої актуальності, оскільки сучасні кінематографічні твори не лише розважають, але й здійснюють значний вплив на суспільну свідомість, формуючи цінності, ідеали та культурні стереотипи.

Актуальність дослідження семантичних параметрів у кінематографі також зумовлена декількома важливими чинниками. По-перше, культурний вплив кіномистецтва в сучасному світі є настільки потужним, що воно стало одним із головних інструментів масової комунікації, через який суспільство транслює ідеї, символи та цінності. Кінематографічні твори мають здатність впливати на світогляд людей, формуючи їхню ментальність та соціальні уявлення.

По-друге, сучасні кінематографічні твори відзначаються великою різноманітністю та складністю, використовуючи комбінації різних знакових систем, які часто потребують глибокого та багаторівневого аналізу для повного розуміння їхнього змісту та впливу на глядача. Така складність потребує розробки нових методологічних підходів, що дозволять ефективно аналізувати кінематографічні твори у всій їхній багатогранності.

По-третє, існує нагальна потреба у систематизації наявних методологічних підходів до аналізу кінематографічних творів та розробці нових теоретичних основ для дослідження семантичних параметрів кінематографічних творів. У цьому контексті поняття «сенсосфери» пропонує нову методологічну основу, яка дозволяє здійснювати комплексний аналіз кінематографічних творів, враховуючи їхню багаторівневу структуру та культурні контексти.

По-четверте, важливим завданням цього дослідження є прагнення до глибшого розуміння кінематографічних творів, їхньої смислової та культурної наповненості. Аналіз «сенсосфери» дозволяє виявити складні взаємозв'язки між різними елементами кінематографічного твору, розкрити їхній культурний контекст та оцінити вплив на глядачів.

Таким чином, дослідження семантичних параметрів у сучасному світовому кінематографі є актуальним як для розвитку кінознавства та культурології, так і для розширення розуміння культурних процесів у суспільстві загалом. Це дослідження сприятиме формуванню нових підходів до аналізу кінематографічних творів та їхнього впливу на сучасну культуру, що робить його значущим для подальшого розвитку цих наукових галузей.

Мета дослідження є визначення та аналіз семантичних параметрів у сучасному світовому кінематографі з використанням концепції «сенсосфери» як інструменту для глибокого аналізу кінематографічних творів. Це дослідження передбачає виявлення і вивчення знакових систем, що формують смисловий простір кінематографічних творів, а також аналіз їхнього впливу на культурні та смислові контексти сучасного суспільства.

Завдання дослідження. Досягнення цієї мети потребує комплексного підходу, який включає кілька завдань. По-перше, необхідно провести детальний аналіз теоретичної основи знакових систем у кінематографі, зокрема, дослідження наявних методологічних підходів до вивчення семіотики кінематографічних творів. Це потребує звернення до робіт таких видатних теоретиків, як Ролан Барт, Жак Дерріда, Умберто Еко, Юрій Лотман та інших, чиї дослідження заклали фундамент для розуміння семіотичних процесів у кінематографі [6,7,19,20,21,22,49,50,51].

Важливим етапом дослідження є визначення та розробка концепції «сенсосфери» як сукупності всіх знакових систем у кінематографічному творі. Це включає розробку класифікації основних напрямків «сенсосфери», яка охоплює «культурний код» та «кінематографічну парадигму». Такий підхід дозволяє систематизувати різні аспекти кінематографічного твору, що формують його смисловий простір.

Подальшим завданням є детальний аналіз культурних кодів у кінематографі. Це передбачає дослідження часової, авторської, географічної, соціокультурної та історичної парадигм, а також вивчення культурно-кодових асоціацій персонажів і культурно-кодових систем кінематографічного твору. Це дозволить зрозуміти, як ці парадигми взаємодіють між собою і впливають на смислове наповнення кінематографічного твору.

Особливу увагу слід приділити аналізу кінематографічної парадигми, зокрема, впливу режисури та сценарію на сприйняття глядачами. Це включає аналіз кінематографічних технік та способів, що формують «сенсосферу», а також виявлення того, як ці елементи взаємодіють для створення комплексного смислового простору.

На основі отриманих даних необхідно розробити систему формування та аналізу кінематографічних творів із застосуванням технік та способів, що формують «сенсосферу». Це дозволить не лише аналізувати вже наявні кінематографічні твори, але й використовувати отримані знання для створення нових, багатогранних і семантично насичених кінематографічних творів.

У практичній частині дослідження передбачається культурологічний аналіз кінематографічних творів, таких як «Інтерстеллар» (режисер Крістофер Нолан, 2014), «Блейд Раннер 2049» (режисер Дені Вільнев, 2017), «Форма води» (режисер Гільєрмо дель Торо, 2017) та «Готель Ґранд Будапешт» (режисер Вес Андерсон, 2014). Проведення такого аналізу дозволить виявити, як «сенсосфера» проявляється у різних кінематографічних творах і як вона формує смисловий простір.

Дослідження також передбачає порівняння результатів аналізу «сенсосфери» в різних кінематографічних творах з метою виявлення спільних та відмінних рис у формуванні смислового простору. Це допоможе зрозуміти, як різні елементи «сенсосфери» впливають на структуру та сприйняття кінематографічного твору.

Завершуючи дослідження, необхідно зробити основні висновки, визначити практичні рекомендації для кінематографістів та дослідників. Реалізація цих завдань сприятиме глибшому розумінню ролі семантики та семіотики в кінематографії, їх впливу на глядачів та культурні контексти, а також забезпечить нові методологічні підходи для подальших досліджень у цій галузі.
Методологічні основи дослідження. Проблематика, пов'язана з недостатнім розумінням складної структури кінематографічних творів, стала основою для розробки підходу, який враховує всі можливі аспекти впливу на глядача та суспільство. Традиційні методи аналізу часто обмежуються розглядом окремих аспектів кінематографічного твору, таких як сюжет, режисура або монтаж, не беручи до уваги їхню взаємодію та вплив культурних кодів. Це створює прогалини у повному розумінні кінематографічного твору, що, своєю чергою, знижує можливості його інтерпретації та впливу. Дослідження «сенсосфери» продовжує традицію міждисциплінарних підходів до аналізу кінематографічних творів, закладену такими вченими, як Юрій Лотман, Сергій Ейзенштейн, Жак Дерріда та інші.
Юрій Лотман, один з основоположників семіотики культури, у своїх роботах, зокрема в «Семіотиці кіно і проблемах кіноестетики», досліджував знакові системи та їхню роль у створенні смислу в кінематографі. Він заклав основи для розуміння кінематографа як складної системи знаків, що взаємодіють між собою, і це стало підґрунтям для подальших розробок концепції «сенсосфери» [51, c.163]. Своєю чергою, Сергій Ейзенштейн у своїх роботах з теорії монтажу також зробив значний внесок у розвиток ідей «сенсосфери». Він розглядав монтаж як інструмент створення смислу через поєднання кадрів, що можна розглядати як один з елементів «сенсосфери», де кожен кадр набуває додаткового значення у взаємодії з іншими елементами твору [23, c.306]. Так, Жак Дерріда ввів поняття деконструкції, яке дозволяє розглядати текст (у широкому сенсі, включаючи кінематографічний твір) як нестабільну систему, що постійно перетворюється через взаємодію своїх елементів. Його підхід також сприяв розвитку ідеї «сенсосфери», де кожен елемент твору може мати множинні значення залежно від контексту [20, c.125].

Необхідність розробки «сенсосфери» також обумовлена сучасними викликами, з якими стикається кінематографія в умовах глобалізації та технологічного прогресу. Кінематографічні твори стають дедалі багатошаровими, використовуючи різні культурні коди та технологічні інновації, що вимагає нового підходу до їх аналізу. «Сенсосфера», як комплексний інструмент, дозволяє розглядати кінематографічний твір як цілісну систему, де кожен елемент набуває значення у взаємодії з іншими.

Розробка «сенсосфери» продовжує і розвиває роботи вищезгаданих дослідників, об'єднуючи їхні ідеї в єдиний підхід. Це дослідження інтегрує семіотичні, семантичні, культурологічні та історичні підходи, що дозволяє глибше зрозуміти процеси створення і сприйняття кінематографічних творів. Таким чином, воно не лише продовжує, але й розширює межі наявних наукових знань у галузі кінематографії, надаючи нові інструменти для аналізу та інтерпретації кінематографічного мистецтва. Таким чином, дослідження «сенсосфери» є актуальним і необхідним кроком у розвитку теорії та практики кінематографії. Воно базується на наявних наукових дослідженнях, продовжує та розвиває їх, водночас пропонуючи новий, комплексний підхід до аналізу кінематографічних творів. Розробка «сенсосфери» відповідає на сучасні виклики в кінематографії, пропонуючи інструмент, що дозволяє зрозуміти та створювати кінематографічні твори з глибоким культурним і семантичним значенням. Розгляд теми наявної роботи безпосередньо пов'язаний із дослідженням семантичних аспектів кінематографічних творів, які формуються та розвиваються в межах різних культурних контекстів. Розробка концепції «сенсосфери» як частини методології аналізу є важливим внеском у культурологію, оскільки вона пропонує новий спосіб розуміння і трактування кінематографа як культурного феномена. «Сенсосфера» дозволяє досліджувати семантичні параметри кінематографічних творів на глибшому рівні, враховуючи не лише текстуальні та візуальні аспекти, але й культурні, соціальні, історичні контексти. Робота використовує підходи з різних дисциплін, таких як культурологія, історія та кінознавство, що робить її значущою для сучасних культурологічних досліджень. «Сенсосфера» допомагає аналізувати, як культурні коди впливають на створення смислів у кінематографічних творах, що є ключовим аспектом у культурологічному аналізі. «Сенсосфера» розширює можливості культурологічного аналізу, дозволяючи враховувати багатошаровість значень, які формуються в кінематографі через взаємодію різних елементів. Це особливо важливо в контексті глобалізації та культурного обміну, де кінематографічні твори стають майданчиком для перетину і взаємодії різних культурних кодів. З огляду на це, розробка та застосування «сенсосфери» як методологічного інструменту є важливим внеском у культурологію, що дозволяє здійснювати більш комплексний та глибокий аналіз сучасних кінематографічних творів.

Об'єктом даного дослідження виступає сучасний світовий кінематограф, що охоплює кінематографічні твори, створені в різних культурних, соціальних та історичних контекстах. Особлива увага приділяється кінематографічним творам, які вирізняються складною знаковою структурою та багатим семантичним потенціалом. Це дослідження спрямоване на аналіз того, як ці твори відображають та впливають на культурні, соціальні та історичні контексти, в яких вони були створені. 

Предметом дослідження є семантичні параметри кінематографічних творів, які аналізуються через призму поняття «сенсосфери». Це поняття охоплює вивчення семіотичних та семантичних систем, таких як візуальні, текстуальні та звукові елементи, а також їхню взаємодію у формуванні смислового простору кінематографічних творів. Семіотичні та семантичні системи досліджуються з огляду на те, як різні знакові елементи використовуються для передачі змісту, як вони взаємодіють між собою і створюють цілісний смисловий простір кінематографічного твору.
Аналіз культурних кодів, включно з часовою, авторською, географічною, соціокультурною та парадигмами, а також культурно-кодовою асоціацією персонажів і культурно-кодовою системою кінематографічного твору, дозволяє виявити, як ці коди впливають на створення смислів та відображають культурний контекст, у якому створений кінематографічний твір. Дослідження цих культурних кодів і їхніх взаємодій у кінематографічних творах розкриває глибокі смисли та культурні контексти, які формують сприйняття творів глядачами.

Крім того, дослідження кінематографічних парадигм зосереджується на визначенні режисерських та сценарних підходів, які формують смисловий простір кінематографічного твору та впливають на його сприйняття глядачами. Це передбачає аналіз того, як режисери та сценаристи використовують різні способи та методи для створення певних смислів і як ці способи впливають на глядачів. Такий підхід до аналізу «сенсосфери» через культурні парадигми дозволяє виявити, як різні культурні, соціальні, історичні та географічні контексти знаходять своє відображення у кінематографі та як вони формують загальне розуміння культури.

Як було зазначено, практичний аналіз конкретних кінематографічних творів, здійснюється з метою виявлення та порівняння систем «сенсосфери». Це включає детальний аналіз кожного кінематографічного твору для визначення, як «сенсосфера» формується в кожному з них, які знакові системи використовуються та як ці кінематографічні твори відрізняються або подібні у своїх підходах до створення смислів. Таке дослідження режисерських та сценарних підходів у рамках кінематографічної парадигми є важливим для культурології, оскільки воно дозволяє зрозуміти, як кіномистецтво впливає на формування культурних цінностей, ідей та ідентичностей у суспільстві.

Таким чином, дослідження семантичних параметрів кінематографічних творів через поняття «сенсосфери» надає можливість глибокого культурологічного аналізу кінематографа як важливого елементу культурного виробництва та споживання. Це дослідження сприяє розвитку нових підходів до розуміння і трактування кінематографічного мистецтва в сучасному світі, а також відкриває нові горизонти для аналізу взаємодії культури та кіномистецтва.

Гіпотеза дослідження полягає в тому, що семіотичні параметри кінематографічного твору, можна дослідити крізь поняття «сенсосвера», яка виступає сукупністю усіх знакових систем (візуальних, текстуальних, звукових) і культурних кодів, відіграє ключову роль у формуванні смислового простору кінематографічних творів та визначає його сприйняття глядачами. Введення поняття «сенсосфери» дозволяє не тільки глибше аналізувати кінематографічні твори, але й виявляти їх вплив на культурні контексти та процеси в суспільстві. Основні положення гіпотези дослідження включають кілька ключових аспектів, що мають важливе значення для культурологічного аналізу кінематографічних творів. По-перше, семіотичні та семантичні системи, які включають візуальні, текстуальні та звукові знакові системи, взаємодіють у межах «сенсосфери», створюючи цілісний смисловий простір кінематографічного твору. Ця взаємодія відіграє вирішальну роль у визначенні сприйняття і розуміння кінематографічного твору глядачами. Візуальні образи, діалоги, музика та звукові ефекти спільно формують комплексну структуру, що сприяє передачі смислів і культурних повідомлень [51, c.163].  По-друге, культурні коди, які включають часову, авторську, географічну, соціокультурну та історичну парадигми, а також культурно-кодову асоціацію персонажів і культурно-кодову систему кінематографічного твору, є невіддільною частиною «сенсосфери». Ці коди впливають на формування культурних смислів і контекстів, що дозволяє кінематографічним  творам відображати та інтерпретувати соціальні та культурні реалії певної епохи, регіону або суспільства [6, c.274]. Вони виступають як інструменти, за допомогою яких кінематографічні твори передають глядачам глибокі культурні значення та ідеї. По-третє, кінематографічні парадигми, які формуються через режисерські та сценарні підходи, є важливими елементами «сенсосфери» і значною мірою визначають сприйняття глядачами. Вибір режисером і сценаристом певних способів і методів впливає на семантичне наповнення кінематографічного твору, формуючи його унікальний стиль і наратив. Ці парадигми визначають, як саме буде розгорнуто сюжет, як будуть представлені персонажі, і які теми будуть підняті у кінематографічному творі, що своєю чергою впливає на глядацьке сприйняття та інтерпретацію. По-четверте, «сенсосфера» кінематографічного твору не тільки відображає, але й впливає на культурні контексти, формуючи культурні цінності, ідеї та ідентичності у суспільстві. Аналіз «сенсосфери» дозволяє виявляти, як кінематографічні твори взаємодіють з культурними процесами та впливають на них [21, c.304]. Кінематографічні твори можуть виступати як агенти культурних змін, вони здатні відображати поточні соціальні тенденції, критикувати суспільні норми або пропонувати нові культурні ідеали. Таким чином, дослідження «сенсосфери» надає можливість глибокого культурологічного аналізу, що дозволяє зрозуміти не лише внутрішню структуру кінематографічних творів, але і їхній вплив на суспільство і культуру в цілому.
Підтвердження цієї гіпотези сприятиме глибшому розумінню ролі кінематографа у формуванні смислів і культурних контекстів, а також надасть нові методологічні підходи для аналізу кінематографічних творів у межах культурології.
Наукова новизна дослідження полягає у введенні та обґрунтуванні поняття системи «сенсосфери» як ключового елемента для аналізу сучасних кінематографічних творів. Поняття «сенсосфери» вже було введено у моїй статті «Системи знаків у кінематографічних творах: пошук методології розуміння», але тільки як теоретичний, а не практичний аспект. В поточному ж дослідженні буде опрацьована система методології практичного використання системи «сенсосфери» для аналізу кінематографічних творів та виявлення культурного коду та кінематографічної парадигми, які формують їх смисловий простір. 
«Сенсосфера» визначається як сукупність усіх знакових систем, створених за допомогою різних елементів кінематографії, що включають сценарій, режисуру, акторську гру, візуальні та звукові ефекти. Це поняття дозволяє комплексно досліджувати кінематографічні твори, враховуючи їхні культурні, соціальні та історичні контексти, а також їхній вплив на сприйняття глядачів. Доречним буде розглянути визначення “система знаків”. Це складне поняття, яке досліджується в різних наукових дисциплінах, таких як філософія, семіотика, семантика та лінгвістика. Підходи ключових філософів до аналізу знаків відрізняються. Жак Дерріда вводить поняття диференціації, розглядаючи знаки як нестабільні, які постійно утворюють нові значення через взаємодію з іншими знаками [20, c.12-13]. Річард Рорті акцентує на прагматичних аспектах знаків, вважаючи, що їх значення визначається контекстом використання та практичними наслідками інтерпретації [64, c.19-20]. Це підкреслює необхідність подальших досліджень і розвитку методологій для кращого розуміння та аналізу систем знаків. Дослідження поняття «сенсосфери» є важливим, адже «Сенсосфера» забезпечує системний підхід до аналізу кінематографічних творів, дозволяючи враховувати всі рівні знакових систем і їхню взаємодію. Поняття «сенсосфери» допомагає розуміти, як кінематографічні твори відображають і формують культурні коди, соціальні норми та історичні події. Окрім того, завдяки «сенсосфері» можна проводити глибокий і комплексний аналіз кінематографічних творів, виявляючи приховані смисли та символи. Дослідження також пропонує нові підходи до аналізу кінематографічних творів. А саме: інтегративний підхід, культурологічний аналіз, порівняльний аналіз, методологічні інновації.
Так, в інтегративному підході аналіз кінематографічних творів з урахуванням усіх елементів «сенсосфери» дозволяє виявляти взаємозв'язки між різними знаковими системами (тексту, візуальними, звуковими) та їхній спільний вплив на смисловий простір твору. При культурологічному аналізі дослідження культурних кодів кінематографічних творів через призму «сенсосфери» дозволяє виявляти, як кінематографічні твори відображають і впливають на культурні контексти різних епох і суспільств. Своєю чергою, введення поняття «сенсосфери» дозволяє проводити порівняльний аналіз різних кінематографічних творів, виявляючи спільні та відмінні риси у використанні знакових систем і культурних кодів. Що до методологічних інновацій, дослідження пропонує нові методологічні підходи, які базуються на роботах відомих теоретиків, таких як Ролан Барт, Жак Дерріда, Умберто Еко, Юрій Лотман та інших, адаптовані для аналізу кінематографічних творів.
Завдяки введенню поняття «сенсосфери», системи роботи з нею і новим підходам до аналізу кінематографічних творів, це дослідження відкриває нові перспективи для вивчення кінематографічних творів як складної знакової системи, що має значний вплив на культуру та суспільство.
Практична значущість дослідження полягає у можливості застосування отриманих результатів для різних аспектів кіновиробництва, культурологічного аналізу, освіти та інших галузей. Введення поняття «сенсосфери» і детальний аналіз семантичних параметрів кінематографічних творів сприяє глибшому розумінню процесів створення і сприйняття кінематографічних творів, що має важливі практичні наслідки. Результати дослідження можуть бути корисними для режисерів, сценаристів, продюсерів та інших учасників кіновиробничого процесу. Визначення та аналіз «сенсосфери» дозволяє краще розуміти, як різні знакові системи взаємодіють у формуванні смислового простору кінематографічних творів. Це може допомогти у створенні більш комплексних і глибоких кінематографічних творів, що здатні ефективніше передавати заплановані ідеї та емоції. Тут варто згадати Ролана Барта, його робота над культурними кодами та знаковими системами вказує на важливість розуміння, як культурні символи формують смислові структури у медіа, зокрема в кінематографі [6, c. 274].
Отримані результати надають нові інструменти для культурологів та дослідників кінематографічних творів. Методологія, розроблена в рамках даного дослідження, дозволяє проводити більш детальний і систематичний аналіз культурних кодів і семіотичних систем у кінематографічних творах. Це сприяє кращому розумінню, як кінематографічні твори відображають і формують культурні контексти, та як вони взаємодіють з соціальними процесами. Умберто Еко досліджував динаміку інтерпретації знакових систем, підкреслюючи, що розуміння контексту і знакових процесів є ключем до аналізу медіа, зокрема кінематографічних творів [21, c.304].

Дослідження «сенсосфери» може бути інтегровано в освітні програми з кінознавства, культурології та медіадосліджень. Це забезпечує студентам глибоке розуміння кінематографічних творів, їхньої структури та смислового наповнення. Викладачі можуть використовувати розроблені методи та результати дослідження для підготовки лекцій, семінарів та практичних занять. Розуміння «сенсосфери» допомагає маркетологам і дослідникам аудиторії краще розуміти, як різні елементи кінематографічних творів впливають на сприйняття глядачів. Це дозволяє розробляти більш ефективні стратегії просування кінематографічних творів і прогнозувати реакцію аудиторії на певні кінематографічні способи. Критики та журналісти можуть використовувати результати дослідження для глибокого аналізу та оцінки кінематографічних творів. Це сприяє розвитку культурної критики, яка здатна більш точно і всебічно розглядати кінематографічні твори в контексті їх культурного значення і впливу. Отже, практична значущість дослідження полягає в тому, що його результати можуть бути використані для вдосконалення процесів створення та аналізу кінематографічних творів, а також для підвищення рівня розуміння культурних процесів, відображених у сучасному кіномистецтві.

Апробація. Основні положення та результати дослідження були апробовані у різних формах наукової, освітньої та професійної діяльності автора. Здійснено доповідь на тему «Аналіз впливу методів монтажу на систему знаків у кінематографічних творах» на IV Верниковських Читаннях (Одеса, 2024). Матеріали доповіді опубліковані у збірнику конференції (стор. 78–81). Взято участь у ХІХ Міжнародній науковій конференції студентів, аспірантів та молодих вчених «Етнічна культура в глобалізованому світі», яка відбулася 4–5 червня 2024 року. Взято участь у Всеукраїнській науково-практичній конференції з міжнародною участю «Етнокультурне розмаїття України: загальнонаціональна єдність та євроінтеграційний поступ». Представлено доповідь на тему «Громадські організації та інституції культури України у розбудові міжнаціональних відносин в умовах повномасштабного вторгнення: виклики та перспективи». Статтю за матеріалами доповіді подано до видання. Подано до друку статтю «Системи знаків у кінематографічних творах: пошук методології розуміння» у «Науковий вісник Ізмаїльського державного гуманітарного університету: збірник наукових праць. Серія: Історичні науки». У межах роботи на посаді президента ГО «Центр розвитку сучасної культури» та директора міжнародного кінофестивалю Onyko Films Awards автор здійснив популяризацію культурологічних підходів до аналізу кінематографічних творів. Запропоновані у магістерському дослідженні теоретичні моделі знайшли практичне застосування під час організації фестивалю. Як режисер і продюсер (засновник OnykoFilms), автор інтегрував принципи аналізу семантичних параметрів і знакових систем у практику створення кінематографічних творів. Це дало змогу випробувати ефективність теоретичних висновків у реальних кіновиробничих процесах. Результати дослідження були представлені та обговорені у професійних і наукових колах, включаючи тематичні панельні дискусії, що сприяло уточненню методологічних підходів і підсиленню висновків роботи.
РОЗДІЛ 1

СЕНСОСФЕРА ЯК МЕТОДОЛОГІЧНИЙ ІНСТРУМЕНТ У ТЕОРЕТИЧНОМУ АНАЛІЗІ КІНЕМАТОГРАФА

1.1 Поняття семантики та семіотики у кінематографі

Семантика “вивчає” значення мовних одиниць, таких як слова, фразеологізми, та їхні складові частини [80, с.12]. Отже, семантика “досліджує” значення мовних одиниць і структуру мови. У кінематографічних творах вона аналізує смислове наповнення вербальних елементів. Семантичний аналіз у кінематографії охоплює кілька важливих елементів, які впливають на сприйняття глядачем. Перш за все, це діалоги та монологи. Семантика досліджує, як вибір слів, інтонація та контекст впливають на значення. Наприклад, один і той самий текст може сприйматися по-різному залежно від того, як він вимовлений та в яких умовах. Крім того, важливими є назви кінематографічних творів і їх символіка. Аналізуючи назви кінематографічних творів, можна зрозуміти, як вони відображають основні теми та ідеї, закладені у творі.

Визначення інших ключових понять і термінів дослідження зазначені у Визначення 1 (Додаток Б). Останнім важливим аспектом є тематичні елементи. Семантичний підхід дозволяє виявляти ключові теми, такі як любов, війна, справедливість, і аналізувати, як ці теми передаються через мову персонажів та символи у кінематографічному творі. Кінематографічні твори поєднують вербальні та невербальні засоби виразності, тому і семантика, і семіотика відіграють важливу роль у їх створенні.
Семіотика досліджує знаки та системи знаків, які використовуються для передачі інформації, включаючи мовні та не мовні знакові системи [80, с.123]. У кінематографічних творах семіотика застосовується для розуміння знакових систем, таких як образи, звуки, кольори, рухи камери та інші елементи, які передають інформацію та створюють смисли. Семантика ж аналізує смислове наповнення діалогів, монологів, назв творів, символів і тематики, які передають значення через мовні конструкції.

Семіотика, як вчення про знаки та знакові системи, досліджує, як інформація передається та інтерпретується через різні символи. У кінематографічних творах семіотика аналізує різні знакові системи, включаючи візуальні, аудіальні та кінематографічні елементи. Так Юрій Лотман підкреслював значення взаємодії різних знакових систем (візуальних, текстуальних, звукових) у створенні смислового простору кінематографічних творів. Його підходи до аналізу знаків і символів у кінематографі створили основу для розуміння того, як ці елементи формують загальне значення твору  [51, c.1-163].
До систем, що мають знакове значення в кінематографічному творі, відносяться образи та візуальні символи. Семіотика аналізує, як різні образи та символи передають значення. Наприклад, кольори можуть мати символічне значення: червоний може символізувати небезпеку або пристрасть, а певні предмети чи локації — метафоричне навантаження. Крістіан Метц досліджував кінематографічні твори з погляду семіотики, зокрема аналізуючи, як зображення, звук і монтаж створюють специфічну «мову» твору, здатну передавати складні ідеї та емоції [57, c.1-296]. Крім того, важливо враховувати роботу Гюнтера Кресса і Тео ван Левена, які розробили концепцію граматики візуального дизайну. Вони вивчали, як візуальні знаки формують значення і як їх сприймають глядачі, що допомагає зрозуміти семіотичну функцію візуальних елементів у кінематографічному творі [42, c.320]. Також звукові елементи, такі як музика, звукові ефекти та діалоги, є важливими знаковими системами. Звуки можуть створювати атмосферу, підсилювати емоції або бути символами подій чи персонажів.

Семіотика також аналізує кінематографічні техніки, зокрема рухи камери та монтаж. Наприклад, швидкий монтаж може створювати відчуття напруги, а довгі кадри — спокою або рефлексії. Мікеланджело Антоніоні досліджував семіотичне значення рухів камери та монтажу, підкреслюючи, що ці елементи не лише організовують візуальне сприйняття, але й додають додаткові смислові рівні, що глибше передають ідеї та емоції [3, c.24,45,136].

У кінематографічних творах семіотика і семантика тісно взаємодіють, створюючи багатошаровий смисловий простір. Це дозволяє кінематографічним творам передавати складні ідеї та емоції, впливаючи на глядачів на різних рівнях. Наприклад, візуальний образ може бути підкріплений символічним значенням, яке, своєю чергою, доповнюється діалогом або музичним супроводом. Разом ці елементи створюють глибше і багатше сприйняття кінематографічному твору.

Так, семіотика допомагає розуміти, як у кінематографічних творах використовуються різні знакові системи, тоді як семантика дозволяє розкрити смислове наповнення і значення мовних конструкцій. Обидва підходи є важливими для вивчення та аналізу кінематографічних творів з погляду їхнього змісту та способів комунікації з глядачами. Таким чином, семіотика і семантика відіграють важливу роль у створенні кінематографічних творів. Вони забезпечують комплексний підхід до розуміння, як кінематографічні твори передають інформацію і створюють значення. Це робить кінематограф багатогранним і потужним засобом культурного вираження, здатним впливати на глядачів на глибокому рівні.

Обговорюючи важливість комплексного підходу до аналізу кінематографічних творів, варто зазначити Томаса Елсессера. Його дослідження зосереджувалися на взаємодії між семіотикою і семантикою у формуванні кінематографічного досвіду. Елсессер підкреслював важливість розуміння того, як різні знакові системи взаємодіють у кінематографі, створюючи багатошаровий і комплексний смисловий простір [26, c.232]. Головним є те, що для повного та всебічного розуміння знаків та символів та їх систем в кінематографічних творах вони мають розглядатися в спільно. Адже є доповнювальними елементами один для одного.

Крім того, треба розуміти що як семантика, так і семіотика не є науками в загальному розумінні цього слова. Так само як їх й важко характеризувати як певне вчення. Я б скоріше назвав їх просто термінами в котрі з часом завдяки роботам вище зазначених вчених відбулося нашарування певної кількості розрізнених не структурованих трактувань визначень та впливів знаків та символів й однойменних систем.  Щоб краще зрозуміти такі системи та їхню взаємодію в кінематографічному контексті, доцільно застосувати міждисциплінарний підхід. В тому числі це означає й використання семіотики та семантики для комплексного розуміння кінематографа як знакової системи.
1.2 «Сенсосфера» як загальний засіб роботи з семантичними та семіотичними чинниками у кінематографічних творах. Семіотика і семантика відіграють важливу роль у розумінні того, як кінематографічний твір використовує знакові системи для створення смислів. Крістіан Метц вважається одним з основоположників семіотики кінематографічних творів. Він досліджував, як кінематограф використовує знаки для створення смислів і як ці знаки взаємодіють з глядацьким досвідом. Він аналізував кін кінематографічні твори як мову, що складається зі знаків, подібних до лінгвістичних, які передають сенс через зображення і монтаж [58, c.12,152,188,270].

Як зазначалося раніше, великий внесок в дослідження семіотики та семантики зробив Юрій Лотман. Він розглядав кінематографічні твори як складну знакову систему, де монтаж і візуальні символи створюють нові смисли через їхню комбінацію [50, 1-106]. П'єр Паоло Пазоліні пропонував власну концепцію «кінематографічної мови» і розглядав кінематографічні твори як комунікаційну систему, що базується на реалістичних зображеннях і звуках. Він вивчав, як кінематографічний твір може передавати складні семантичні значення через використання знаків, зокрема через монтаж та мову тіла персонажів [61, c.226-236].
Жиль Делез запропонував радикально новий погляд на кінематограф, в якому знаки функціонують як зображення руху і часу. Його підхід до семіотики кінематографічних творів розкриває, як час і рух можуть бути семантичними елементами у кінематографі [18, c.1-148]. Таким чином, дослідження у галузі семіотики та семантики кінематографічних творів було започатковано багатьма визначними теоретиками. Вони розширили розуміння того, як кінематографічний твір створює і передає смисли через свої знакові системи, інтегруючи культурні коди, візуальні, звукові та текстуальні елементи.  Попри те, «сенсосфера» відрізняється від традиційних підходів до аналізу кінематографічних творів своєю комплексністю і багатовимірністю. 

Традиційні підходи часто аналізують окремі аспекти кінематографічного твору, такі як монтаж, акторська гра чи режисерська робота. «Сенсосфера» ж пропонує розглядати ці елементи як частини єдиної сукупної знакової системи. Вона охоплює візуальні, звукові, текстуальні та семантичні аспекти, що діють одночасно й створюють цілісний смисловий простір. Крім того, відмінність «сенсосфери» полягає в тому, що вона розглядає не тільки самі знаки, але й культурні коди, які впливають на їх сприйняття. Це означає, що «сенсосфера» враховує історичні, соціокультурні, географічні та авторські контексти, які формують смисловий простір і визначають, як глядачі інтерпретують кінематографічні твори.

До того ж «сенсосфера» розглядає смисли не як фіксовані, а як динамічні й відкриті для інтерпретації. Замість того, щоб аналізувати тільки те, як смисли закладені автором, «сенсосфера» досліджує, як різні елементи кінематографічного твору взаємодіють між собою й створюють множинні шари значень, що можуть змінюватися залежно від контексту і глядача. «Сенсосфера» підкреслює важливість аудіовізуальних елементів, які є невідійманими компонентами смислового простору. Це відрізняє її від інших підходів, які часто зосереджуються на лінгвістичних або наративних аспектах. Наприклад, звуковий дизайн, музика або використання кольору в «сенсосфері» розглядаються як рівноправні учасники процесу створення сенсів.

Звертаємо увагу, що «сенсосфера» може бути не тільки інструментом для аналізу наявних кінематографічних творів, але й для створення нових. Вона надає чітке розуміння того, як різні знакові системи можуть взаємодіяти для досягнення певного культурного та емоційного ефекту. Таким чином, «сенсосфера» відрізняється від інших підходів своєю багатовимірністю, інтеграцією різних елементів кінематографічних творів в єдину систему та акцентом на взаємодію між культурними кодами та знаковими системами. Вона дозволяє глибше зрозуміти кінематограф як складний культурний феномен, що впливає на глядачів через різноманітні рівні смислів.
«Сенсосфера» запроваджена, як комплексний засіб для аналізу і розуміння кінематографічних творів, що об'єднує семантичні та семіотичні чинники. Вона забезпечує цілісний підхід до вивчення кінематографічних творів, враховуючи різні елементи, які впливають на сприйняття глядачів і формування смислового простору твору. Так «сенсосфера» має містити в собі всі елементи дотичні до поняття основних семіотичних чинників, а саме: візуальні знаки, звукові знаки, кінематографічні способи.

Візуальні елементи, такі як колір, композиція кадру, рухи камери, можуть мати символічне значення і впливати на інтерпретацію кінематографічного твору. Наприклад, використання темних кольорів може створювати відчуття тривоги, а яскраві кольори можуть асоціюватися з радістю або надією. Музика, звукові ефекти та діалоги є важливими компонентами семіотичної системи кінематографічного твору. Вони можуть підсилювати емоційний вплив, створювати атмосферу і навіть служити символами (наприклад, певна мелодія може асоціюватися з конкретним персонажем). Режисерські рішення, такі як монтаж, ракурси знімання, використання світла і тіні тощо, також є частиною семіотичної системи. Вони формують спосіб подачі історії та впливають на сприйняття глядачів.

Своєю чергою, до семантичних чинників «сенсосфери» належать: діалоги та монологи, назви кінематографічних творів та символіка, тематичні елементи. Мовні конструкції, що використовуються персонажами, є ключовими для передачі значень. Вибір слів, інтонація, контекст мають значний вплив на розуміння глядачами. Назва кінематографічного твору часто містить ключові підказки щодо його змісту та тематики. Символи, що з'являються у кінематографічному творі, можуть мати багатозначні інтерпретації та служити для передачі глибинних ідей та тем.  Основні теми кінематографічного твору, такі як любов, війна, справедливість, передаються через мовні та символічні засоби. Вони формують основний смисловий простір твору.

Взаємодія семантики та семіотики у «сенсосфері» дозволяє: глибше проаналізувати кінематографічний твір, зрозуміти інтерпретацію культурних кодів, проаналізувати вплив кінематографічних творів на глядачів. Так, аналіз «сенсосфери» дозволяє виявити, як різні елементи взаємодіють між собою і створюють багатошаровий смисловий простір. «Сенсосфера» допомагає виявити культурні контексти та значення, які впливають на сприйняття кінематографічного твору глядачами. Розуміння «сенсосфери» дозволяє досліджувати, як кінематографічний твір впливає на емоції та мислення глядачів, які смисли та ідеї передає.

Необхідно зазначити, що «сенсосфера» є універсальним інструментом, який можна використовувати як для аналізу кінематографічних творів, так і для їх створення. Вона надає багатогранний підхід до розуміння та інтерпретації різних елементів кінематографічного твору, таких як ритм і темп подій, історичний контекст, культурні коди та багато іншого. Це робить «сенсосферу» корисною як для режисерів, які прагнуть створити глибокі та змістовні кінематографічні твори, так і для культурологів, які аналізують і розуміють ці твори.

Режисери можуть використовувати «сенсосферу» для планування та реалізації своїх кінематографічних проєктів. Знання про часову парадигму, соціальні норми та цінності, технологічний контекст та інші елементи допомагають створити багатошаровий і автентичний світ у кінематографічному творі. Використовуючи «сенсосферу», режисери можуть точніше передавати культурні та історичні аспекти, впливаючи на емоційний та інтелектуальний відгук глядачів.

Культурологи, зі свого боку, використовують «сенсосферу» для аналізу та інтерпретації кінематографічних творів. Вивчаючи ті ж самі елементи, що і режисери, культурологи можуть глибше зрозуміти, як кінематографічні твори відображають і впливають на суспільство. Аналізуючи часовий вимір, соціальні норми та інші аспекти, вони можуть розкрити приховані значення та культурні коди, які роблять кінематографічний твір важливим культурним артефактом.

У цьому дослідженні певна інформація подаватиметься під кутом зору культурологічного аналізу, але в той самий час всі ці знання будуть придатні й у галузі кіновиробництва в рівній мірі. Інтер дисциплінарний підхід дозволяє одночасно звертати увагу на різні аспекти кінематографічного твору, що збагачує як процес його створення, так і аналізу. Це допомагає зрозуміти, як кожен елемент впливає на загальне сприйняття кінематографічного твору, і забезпечує глибше та більш комплексне розуміння кінематографічного мистецтва.

Тому «сенсосфера» є цінним інструментом для обох сфер – кіновиробництва та культурологічного аналізу. Використання цього підходу дозволяє створювати та аналізувати кінематографічні твори на глибшому рівні, сприяючи розвитку обох галузей. Таким чином, «сенсосфера» виступає як загальний засіб для роботи з семантичними та семіотичними чинниками, забезпечуючи комплексний підхід до вивчення кінематографічних творів і їхнього впливу на культурні процеси.

1.3 Культурні коди та кінематографічні парадигми. Перед тим як перейти до методології розуміння кінематографічних творів через «сенсосферу», ми маємо визначитися з самим значенням поняття культурні коди та кінематографічні парадигми. За для розуміння поняття “культурні коди”, розглянемо роботи таких науковців як:  Юрій Лотман, Фердинан де Сосюр, Мішель Фуко та інші. Юрій Лотман розуміє під культурним кодом сукупність культурних та художніх моделей, концепцій, теоретичних описів міфів, історій та культури, які використовуються для створення і структурування текстів. Культурні коди виступають як своєрідні «кодувальні пристрої», що розташовуються між авторським текстом і реальністю, формуючи метатекстовий і метаметатекстовий характер творів. Вони містять в собі різні елементи, такі як стилі, теми, техніки та символи, що відображають культурний контекст і впливають на сприйняття твору глядачами та читачами [49, c.68-69].

Звертаючись до концепції знакового явища та культурного коду Ролана Барта, слід наголошувати на одному з трьох типів відносин: символічному, системному або синтагматичному. Часто це обумовлено браком знання про інші типи відносин. Такий вибір відображає певну ідеологію, яка може бути як індивідуальною, так і колективною. Таким чином, історія знака є історією його різних «усвідомлень» [7, c.42,121]. Натомість Мішель Фуко розуміє під поняттям культурного коду основоположні схеми та системи, які керують мовою, сприйняттям, обмінами, формами вираження і відтворення, цінностями та ієрархією практик у будь-якій культурі. Ці коди визначають для кожної людини емпіричні порядки, з якими вона буде мати справу і в яких орієнтуватиметься. Культурні коди формують базові правила і структури, що впливають на сприйняття і розуміння світу членами культури. Автор також вказує, що між емпіричними порядками (які визначаються культурними кодами) і науковими або філософськими теоріями, що пояснюють загальні принципи існування цих порядків, існує проміжна сфера. Ця сфера є менш чітко окресленою і більш незбагненною, але виконує посередницьку функцію. У цій сфері культура звільняється від безпосереднього впливу своїх первинних кодів, критикуючи їх і піддаючи їх аналізу. Це дозволяє культурі зрозуміти, що існують інші можливі порядки та що спонтанно сформовані порядки можуть бути не єдино можливими чи найкращими. Таким чином, культурний код у цьому контексті – це сукупність невидимих, але впливових правил та норм, які визначають, як члени культури сприймають, інтерпретують і взаємодіють зі світом навколо себе [30, c.19].

Виходячи з робіт Фердинана де Сосюра, культурний код розглядається як основоположні схеми та системи, які керують мовою, сприйняттям, обмінами, формами вираження і відтворення, цінностями та ієрархією практик у будь-якій культурі. Ці коди визначають для кожної людини емпіричні порядки, з якими вона буде мати справу і в яких орієнтуватиметься. Ці коди формують базові правила і структури, що впливають на сприйняття і розуміння світу членами культури. Культурні коди також визначають, які порядки вважаються природними або правильними у певній культурі, і можуть змінюватися з часом під впливом нових ідей і зовнішніх впливів [67, c.264]. 
Культурні коди не є статичними; вони змінюються і розвиваються разом з культурою. Коли культура починає дистанціюватися від своїх первинних кодів, вона починає критично оцінювати ці коди, що може призвести до появи нових порядків і структур. Таким чином, культурні коди є посередниками між спонтанними емпіричними порядками та теоретичними моделями, що пояснюють їхнє існування. Таким чином, культурний код є сукупністю невидимих, але впливових норм, які визначають, як члени культури сприймають, інтерпретують і взаємодіють зі світом навколо себе. Він є основоположним для будь-якої культури, формуючи її мовні, сприйнятливі, обмінні та виражальні практики, а також її цінності та соціальні структури. Як бачимо, дослідники здебільшого розглядають поняття культурного коду з погляду семантики, аналізуючи, як ці коди впливають на значення та інтерпретацію культурних явищ. У контексті кінематографічних творів, застосування культурних кодів потребує розширення та поглиблення для кращого розуміння їхньої ролі у створенні та сприйнятті кінематографічних творів.
У кінематографічних творах культурні коди відіграють важливу роль у формуванні смислового простору. Вони впливають на те, як глядачі сприймають і розуміють твори, які емоції та асоціації у них виникають. Так для роботи з “культурним кодом” в кінематографічних творах нас цікавитимуть наступні типи елементів, умовна назва котрих: часова, авторська, географічна, соціокультурна, історична парадигми та культурно-кодова асоціація персонажів й культурно-кодова система кінематографічного твору.  Так, часова парадигма охоплює часовий контекст, у якому відбувається дія кінематографічного твору. Це включає історичний період, епоху або конкретний час доби, що впливає на сюжет і сприйняття глядачами. Сюди ми можемо віднести використання історично точних костюмів і декорацій для відтворення певного періоду. Використання специфічної мови, діалектів і акцентів, характерних для конкретного часу. Відображення технологічного рівня розвитку відповідної епохи (наприклад, транспортні засоби, зброя, комунікаційні засоби).  Інтеграція реальних історичних подій у сюжет для додання автентичності.

Авторська парадигма відображає стиль, теми та техніки, характерні для конкретного режисера. До неї належить використання характерних стилістичних способів (наприклад, унікальні ракурси камери, кольорові схеми). Підняття специфічних тем, які часто зустрічаються у творчості даного автора (наприклад, питання самотності, боротьби, любові). Унікальні рішення щодо монтажу, звукових ефектів і візуальних ефектів, які визначають почерк режисера. Географічна парадигма охоплює географічний контекст, у якому розгортається дія кінематографічного твору. Це включає місце дії, культурні особливості регіону, ландшафт і архітектуру. До неї відноситься використання автентичних або стилізованих локацій для створення атмосфери конкретного регіону. Відображення місцевих традицій, звичаїв, кухні, музики та мистецтва. Використання природних особливостей (гори, моря, пустелі) для створення візуальної естетики.

Соціокультурна парадигма відображає соціальні та культурні умови, в яких розвивається сюжет кінематографічного твору. Це включає соціальні норми, цінності, традиції та культурні особливості. Це висвітлення актуальних соціальних проблем (гендерна рівність, расова дискримінація, соціальна нерівність). Відображення типових для певної культури взаємодій між персонажами (сімейні відносини, дружба, конфлікти).  Інтеграція культурних цінностей і моральних норм у сюжетні лінії.

 Історична парадигма відображає історичний контекст подій, зображених у кінематографічному творі. Це включає історичні події, персоналії та епохи. До неї належить включення в сюжет реальних історичних подій і персоналій. Дотримання історичної точності в зображенні подій, костюмів і декорацій. Використання історичних тем і конфліктів для створення драматичної напруги.

Культурно-кодова асоціація персонажів аналізує, як персонажі кінематографічного твору відображають і передають культурні коди. Це відображення характерних для певної культури типажів (наприклад, герой, антигерой, мудрець, хитрун). Використання специфічної мови тіла, жестів і поведінкових моделей, характерних для культури персонажів. Інтеграція символів, що асоціюються з конкретною культурою (наприклад, національні костюми, обряди).

Культурно-кодова система кінематографічного твору охоплює всі культурні елементи та коди, які використовуються у кінематографічному творі для створення смислового простору. До них належать використання культурних символів і метафор для передачі глибоких ідей і тем. Відсилання до інших культурних творів, таких як література, живопис, музика. Використання візуальних і звукових елементів, що мають культурне значення (наприклад, кольорова схема, саундтрек).

Використання культурних кодів у кінематографічних творах дозволяє створити багатошаровий і глибокий смисловий простір, який взаємодіє з глядачами на різних рівнях. Часова, авторська, географічна, соціокультурна, історична парадигми, а також культурно-кодова асоціація персонажів і культурно-кодова система кінематографічного твору допомагають дослідникам і кінематографістам краще зрозуміти та інтерпретувати кінематографічні твори, враховуючи їхні різноманітні аспекти та контексти.
Введемо поняття “Кінематографічних парадигм”. Визначення “Кінематографічні парадигми” – це сукупність способів, технік та елементів, які використовуються режисерами для формування смислового простору кінематографічних творів.  Ці парадигми визначають, як саме розгортається дія, як створюються персонажі, які теми підіймаються та як вони подаються глядачам. 
Введення поняття кінематографічних парадигм у дослідження має кілька важливих цілей і завдань, які допомагають досягти глибшого і структурованого розуміння кінематографічних творів. Цей термін дозволяє систематизувати аналіз кінематографічних творів і врахувати різні аспекти їхнього створення та сприйняття. Введення кінематографічних парадигм дозволяє впорядкувати різні елементи кінематографічного твору, що сприяє більш структурованому та глибокому аналізу кінематографічних творів. Це допомагає виявити взаємозв'язки між різними компонентами кінематографічного твору та зрозуміти, як вони взаємодіють для створення цілісного смислового простору.

Кінематографічні парадигми дозволяють врахувати культурний, соціальний, історичний та географічний контекст, у якому створюється і сприймається кінематографічний твір. Це важливо для глибшого розуміння впливу цих контекстів на зміст і форму кінематографічного твору, а також для інтерпретації його смислових шарів. Парадигми допомагають виявити унікальні стилістичні та технічні рішення конкретного режисера або сценариста. Це дозволяє оцінити творчий внесок автора, зрозуміти його індивідуальний стиль та методи роботи, а також те, як вони впливають на кінцевий результат. Введення кінематографічних парадигм дозволяє інтегрувати різні дисципліни, такі як семіотика, семантика, культурологія, історія та соціологія, для комплексного аналізу кінематографічних творів. Це забезпечує більш цілісне і багатогранне розуміння кінематографічних творів як складних культурних феноменів.

Поняття кінематографічних парадигм розширює методологічний інструментарій для дослідження кінематографічних творів. Це дає можливість використовувати різні підходи та методи для аналізу та інтерпретації кінематографічних творів, що сприяє більш комплексному і всебічному дослідженню. Таким чином, введення поняття кінематографічних парадигм сприяє глибокому, структурованому і комплексному аналізу кінематографічних творів. Це дозволяє дослідникам, критикам та кінематографістам краще зрозуміти складні процеси створення та сприйняття кінематографічних творів, враховуючи їхні культурні, соціальні, історичні та географічні контексти, а також індивідуальні особливості авторів. Ми поділятимемо кінематографічну парадигму на часову, авторську, географічну, соціокультурну, історичну. Розглядатимемо культурно-кодову асоціацію та системи, режисерські й кіносценарні, надалі сценарні, підходи. Часова парадигма охоплює часовий контекст, в якому відбувається дія кінематографічного твору. Це включає історичний період, епоху або конкретний час доби, що впливає на сюжет і сприйняття глядачами. Часова парадигма дозволяє аналізувати, як певний час відображається у кінематографічному творі через костюми, декорації, мовлення персонажів та інші елементи, допомагаючи створити автентичну атмосферу і передати особливості часу. Авторська парадигма відображає стиль, теми та техніки, характерні для конкретного режисера, в деяких випадках, сценариста. Вона допомагає зрозуміти, як особистий підхід і творчість автора впливають на створення та інтерпретацію кінематографічного твору. Унікальний стиль режисера може визначати вибір тематики, візуальних і звукових засобів, а також спосіб подачі матеріалу, що відрізняє його роботи від інших.

Географічна парадигма охоплює географічний контекст, в якому розгортається дія кінематографічного твору. Це включає місце дії, культурні особливості регіону, ландшафт і архітектуру, які впливають на розвиток сюжету та створення атмосфери кінематографічного твору. Географічний контекст допомагає глядачам зануритися у світ кінематографічного твору, зрозуміти культурні та соціальні особливості місця дії. Соціокультурна парадигма відображає соціальні та культурні умови, в яких розвивається сюжет кінематографічного твору. Це включає соціальні норми, цінності, традиції та культурні особливості, які впливають на поведінку персонажів та розвиток сюжету. Соціокультурна парадигма дозволяє зрозуміти, як кінематографічний твір відображає та інтерпретує реальні соціальні та культурні процеси, що відбуваються у суспільстві. Історична парадигма відображає історичний контекст подій, зображених у кінематографічному творі. Це включає історичні події, персоналії та епохи, в тому числі й культурні персоналії, які впливають на сюжет і тематичну структуру кінематографічного твору. Історична парадигма допомагає зрозуміти, як кінематографічний твір взаємодіє з історичними фактами, як вони інтерпретуються та відображаються на екрані. 

В цьому контексті, для нас цікавою буде робота Люсьєна Леві-Брюля «Примітивне мислення», у якій автор досліджував символічні системи архаїчних культур і порівняння культурних кодів, які можуть бути застосовані до аналізу кінематографічного твору [48, c.458]. Крім того, робота Жака Дерріда «Про граматологію», яка надає можливість аналізу знакових систем через деконструкцію, що дозволяє досліджувати множинні інтерпретації знаків у кінематографічних творах [19, c.456]. Маємо звернути увагу й на роботу Умберто Еко «Лімітс оф Інтерпретейшн», автор досліджує семіозис як відкритий процес створення смислів, що дозволяє зрозуміти, як різні знакові системи взаємодіють у кінематографі [21, c.304].

Культурно-кодова асоціація персонажів аналізує, як персонажі кінематографічного твору відображають і передають культурні коди. Це включає їхні ролі, стосунки, мову тіла, костюми та інші елементи, що формують культурний контекст. Персонажі стають носіями культурних значень, передаючи глядачам певні ідеї та символи через свої дії та зовнішній вигляд. У своїй роботі «Міфології» Ролан Барт розглядає, як культурні коди впливають на значення та інтерпретацію культурних явищ, включаючи кінематографічні твори [6, c.274].

Культурно-кодова система кінематографічного твору охоплює всі культурні елементи та коди, які використовуються у кінематографічному творі для створення смислового простору. Це включає символи, метафори, алегорії та інші засоби, які допомагають передати глибокі культурні ідеї та значення. Культурно-кодова система створює багатошаровий смисловий простір, у якому різні елементи взаємодіють, формуючи загальну концепцію твору. В цьому контексті корисною є роборта Клода Леві-Стросса «Первісне мислення», де автор досліджував міфологічні та культурні структури як системи знаків, що відображають колективне несвідоме [81, c.328]. Таким чином, розуміння культурних кодів та кінематографічних парадигм є ключовим для комплексного аналізу кінематографічних творів через «сенсосферу». Це дозволяє глибше зрозуміти, як різні елементи кінематографічного коду взаємодіють між собою та створюють багатошаровий смисловий простір.

Режисерські та сценарні підходи у формуванні смислового простору вивчають, як режисери, подекуди сценаристи, використовують різні техніки та способи для створення смислового простору кінематографічного твору. Це включає використання ракурсів камери, монтажу, освітлення, звуку та інших кінематографічних засобів, які формують наратив і впливають на сприйняття глядачами. Режисерські рішення визначають, як історія буде розказана і як вона вплине на глядачів, створюючи емоційні та інтелектуальні відгуки. Кінематографічну парадигму з урахуванням потреб «сенсосфери» ми розглядатимемо з двох основних елементів: режисури та сценарію. Ці два компоненти забезпечують комплексний вплив на сприйняття кінематографічного твору, формуючи його смисловий простір.

Режисура відіграє ключову роль у створенні кінематографічного твору, оскільки впливає на кожен аспект його сприйняття. Важливим елементом є взаємодія режисера з акторами, що дозволяє створювати правдоподібні та багатогранні образи персонажів. Операторська робота зосереджена на виборі ракурсів і освітлення, що сприяє формуванню візуальної атмосфери та підсилює емоційне сприйняття. Звуковий дизайн відіграє значну роль у створенні емоційного фону, використовуючи музику та звукові ефекти для посилення драматизму й реалістичності сцен. Усе це доповнює монтаж, який через ритм та темп розповіді структурує сюжет, допомагаючи створити логічну та емоційно насичену розповідь. Як зазначає Юрій Лотман, монтаж і семіотичні елементи формують значення через взаємодію знаків у кінематографі [50, с.106], а Річард Рорті підкреслює важливість смислів, що формуються через мовні та візуальні практики [64, с.480].

Кінематографічна парадигма, включаючи режисуру і сценарій, є другою компонентою для формування «сенсосфери» – сукупності всіх знакових систем, створених за допомогою різних елементів кінематографії. Вона визначає, як глядачі сприймають і інтерпретують кінематографічні твори, впливаючи на їхні емоції, думки та культурні асоціації. Режисура і сценарій у контексті кінематографічної парадигми є ключовими елементами «сенсосфери», що формують смисловий простір кінематографічного твору. Вони визначають, як різні елементи кінематографічного твору взаємодіють між собою, створюючи багатогранну і глибоку кінематографічну реальність. Завдяки цьому, кінематографічна парадигма дозволяє краще розуміти та аналізувати кінематографічні твори, враховуючи їхні культурні, соціальні та художні аспекти.

Підсумовуючи, у кінематографії маркерами культурного коду є дані про режисера, продюсера, сценариста та інших ключових осіб, які впливають на зміст твору. Ці дані допомагають зрозуміти культурну парадигму, у якій був створений кінематографічний твір. Важливо також враховувати епоху, місце дії, соціокультурні феномени та історичні події того часу, культурні коди персонажів і знакові системи твору. Надалі ці елементи культурного коду ми будемо називати: часова, авторська, географічна, соціокультурна, історична парадигми, культурно-кодова асоціація персонажів та культурно-кодова система твору.

Юрій Лотман, досліджуючи систему знаків у кінематографі, використовує семіотику і семантику, наголошуючи на таких аспектах, як кадрування, темп, монтаж, структура оповіді, сюжет і акторська гра [50, c.17-76]. Володимир Пропп аналізує структуру міфів і казок, розробляючи системи для структурного аналізу, які знаходять застосування у сценарній роботі [63, c.25]. Ці дослідження допомагають краще зрозуміти складові елементи кінематографічних творів, такі як сценарій, режисура, акторська гра, операторська робота, монтаж і звуковий дизайн. Акторська гра, операторська робота, монтаж і звуковий дизайн розглядаються як частини режисури в рамках кінематографічної парадигми. У результаті дослідження було створено методологію роботи з «сенсосферою», представлену на Діаграмі 1 (Додаток А). Поняття «культурний код» включає кілька ключових елементів, серед яких часова, авторська, географічна, соціокультурна та історична парадигми, а також культурно-кодова асоціація персонажів і культурно-кодова система кінематографічного твору.

Часова парадигма охоплює часовий контекст, зокрема історичний період та час доби. Авторська парадигма відображає стиль і техніки конкретного режисера або сценариста. Географічна парадигма включає місце дії, культурні особливості регіону, ландшафт та архітектуру. Соціокультурна парадигма аналізує соціальні та культурні умови, такі як соціальні норми і традиції, в яких розгортається сюжет. Історична парадигма зосереджується на історичному контексті, включаючи події, епохи та персоналії. Культурно-кодова асоціація персонажів аналізує відображення культурних кодів через персонажів, тоді як культурно-кодова система охоплює всі культурні елементи, що створюють смисловий простір твору.

«Кінематографічна парадигма» у контексті «сенсосфери» складається з двох основних елементів: режисури та сценарію. Режисура як елемент «сенсосфери» та впливу режисера на загальне сприйняття цілісного твору містить у собі такі аспекти, як акторська гра, операторська робота, звуковий дизайн і монтаж. Акторська гра включає виразність персонажів та їхню взаємодію, операторська робота охоплює композицію кадру та візуальну естетику, звуковий дизайн включає саундтрек і звукові ефекти, а монтаж визначає темп, ритм і перехід між сценами. Сценарій визначає фундаментальну основу кінематографічного твору, включаючи сюжет, діалоги та персонажів. Сюжет і структура визначають основні події та логічну послідовність розповіді, діалоги розкривають характери і теми, а розвиток персонажів включає їхні взаємодії та зміни протягом кінематографічного твору. Таке структурування понять знакових систем у «сенсосфері» в рамках культурного коду та кінематографічної парадигми дає змогу всебічно зрозуміти різні елементи, які сприяють загальному значенню та впливу кінематографічного твору. Аналіз результатів, отриманих на основі цієї методології, має забезпечити цінне розуміння того, як різні аспекти кіновиробництва взаємодіють для створення цілісного та впливового кінематографічного досвіду. 

РОЗДІЛ 2

МОДЕЛЮВАННЯ СЕНСОСФЕРИ: РОЗРОБКА ТЕОРЕТИЧНИХ І ПРАКТИЧНИХ ПІДХОДІВ ДО АНАЛІЗУ

2.1 Введення до методології. Методологія дослідження визначає підхід до аналізу та інтерпретації даних, відіграючи ключову роль у науковій роботі. Метою методології є надання чіткого розуміння того, як здійснюватиметься аналіз, які методи використовуватимуться та як вони допоможуть досягти цілей дослідження.

По-перше, необхідно визначити, що таке «сенсосфера». Це поняття, як вже зазначалося вище, введене у нашій статті «Системи знаків у кінематографічних творах: пошук методології розуміння», визначає сукупність усіх знакових систем, створених за допомогою різних елементів кінематографії. «Сенсосфера» містить в собі як семантичні, так і семіотичні аспекти кінематографічного твору, що робить її комплексним засобом для аналізу та розуміння кінематографічних творів [83, с.63-71].

Як зазначалося, методологічний підхід до вивчення «сенсосфери» базується на двох основних напрямках: «культурний код» та «кінематографічна парадигма». «Культурний код» охоплює такі елементи, як часова, авторська, географічна, соціокультурна та історична парадигми, а також культурно-кодова асоціація персонажів і культурно-кодова система кінематографічного твору. «Кінематографічна парадигма» включає режисуру та сценарій, які своєю чергою розглядаються через такі аспекти, як акторська гра, операторська робота, звуковий дизайн та монтаж. Так для розгляду культурних кодів та семантичних аспектів важливим є дослідження Ролана Барта “Міфологія” [6, c.274]. В межах методології ми будемо використовувати різні аналітичні інструменти для дослідження зазначених елементів. Включаючи семіотичний та семантичний аналіз, який дозволяє виявити значення та символіку різних елементів кінематографічного твору, а також їхню взаємодію. Крім того, ми будемо використовувати підходи культурологічного та контекстуального аналізу для розуміння впливу культурних кодів на сприйняття кінематографічного твору. Беручи до уваги вплив досліджень Юрія Лотмана на структуру та сприйняття культурних творів [51, c.163].
Запропонована методологія спрямована на забезпечення всебічного аналізу кінематографічних творів, що дозволяє виявити взаємодію елементів «сенсосфери» та їхній вплив на загальне значення і сприйняття твору. Вона надає дослідникам інструменти для глибокого аналізу складних структур та смислів, що формуються у кінематографічних творах. Методологія дослідження «сенсосфери» є багатогранним підходом, що поєднує різні теоретичні та аналітичні інструменти. Вона дозволяє проводити комплексний аналіз, враховуючи семантичні та семіотичні аспекти, що сприяє глибшому розумінню кінематографічного мистецтва та його впливу на аудиторію.

Важливо зазначити, що розуміння методології та класифікації «сенсосфери» потребує певних знань у галузі кіновиробництва. Для успішного аналізу концепції «сенсосфери» необхідно мати уявлення про ключові елементи кінематографічного твору, зокрема сценарій, режисуру, акторську гру, операторську роботу, монтаж та звуковий дизайн. Це допомагає зрозуміти, як різні компоненти взаємодіють і впливають на загальне сприйняття твору. Крім того, базові знання з культурології є важливими для оцінки впливу культурних кодів та парадигм на створення та інтерпретацію кінематографічних творів.

Таким чином, для ефективного застосування методології «сенсосфери» необхідно використовувати міждисциплінарний підхід, що об’єднує кінознавство та культурологію.

2.2 Компоненти «сенсосфери» у контексті культурних кодів.

Часова парадигма. Часова парадигма охоплює такі аспекти, як історичний період, епоха, час доби, технологічний контекст, соціальні норми та цінності, ритм подій і метеорологічний контекст. Ці елементи впливають на розвиток сюжету та характери, формуючи відповідну атмосферу та створюючи культурні асоціації. Стелла Брюзон досліджує, як костюми та декорації виступають культурними кодами, що відображають соціальні норми та ідеології епохи, наголошуючи на ролі візуальних елементів у формуванні змісту твору [12, c.1-252]. Памела Черч Гібсон аналізує моду й костюми в кінематографі як засіб передавання соціальних ролей і статусів, показуючи, як одяг може інтерпретувати культурні цінності та гендерні стереотипи [16, c.1-332].

Визначення історичного періоду допомагає глядачам орієнтуватися в часових рамках та розуміти контекст подій, що збагачує сприйняття твору. Епоха, до якої відноситься дія, визначає культурні та технологічні досягнення, відображені у стилістичних елементах, таких як мистецтво, мода та архітектура. Роберт Розенстоун у праці «History on Film/Film on History» підкреслює, що історичні події можуть бути інтерпретовані через культурні коди, демонструючи зв’язок між минулим і сучасним у кінематографічних творах [65, c.1-200].

Час доби відіграє важливу роль у створенні атмосфери кінематографічного твору через освітлення та колірну палітру, що підкреслює певний період дня, впливаючи на загальну атмосферу. Томас Ельсессер досліджує, як часові параметри використовуються для створення емоційної атмосфери, підсилюючи смисловий контекст і культурні коди наративу [26, c.1-118]. Дейвід Бордвелл звертає увагу на те, що час доби впливає на побудову наративної структури, допомагаючи формувати емоційний фон подій [10, c.10-219]. Сьюзен Хейвард розкриває можливості створення атмосфери через різні кінематографічні засоби, зокрема освітлення та звук, які стають інструментами культурної комунікації та вираження смислів [37, c.580]. Хейден Вайт також підкреслює вплив цих елементів на сприйняття кінематографічного твору, відзначаючи важливість їхнього використання для передачі атмосфери та емоційного напруження [76, c.13].

Технології та інструменти, представлені у кінематографічному творі, демонструють рівень технічного розвитку та побутових можливостей того часу, що безпосередньо впливає на дії та рішення персонажів. 

Соціальні норми та цінності, характерні для конкретного періоду, формують поведінку та мотивацію персонажів, показуючи, як культурні ідеали та традиції впливають на їхнє життя. Важливим елементом є також відображення історичних подій, які можуть бути інтегровані у сюжет для додання автентичності та глибини кінематографічному твору. Історичні події допомагають створити реалістичний фон і можуть значно впливати на розвиток сюжету та характери персонажів. Андре Базен демонструє наявність документального аспекту історичних подій у кінематографічних творах та значущість їхньої реконструкції через специфіку кінематографічної мови [8, c.228].
Розуміння та аналіз часової парадигми дозволяє глибше зрозуміти історичні, культурні та соціальні аспекти кінематографічного твору, що впливає, а краще сприйняття та інтерпретацію твору глядачами. Часова парадигма не лише допомагає визначити часовий контекст подій, але й створює основу для всебічного аналізу інших елементів кінематографічного твору, таких як сюжет, персонажі та загальна атмосфера.
Часова парадигма може бути розбита на певні елементи та зведена до схеми, представленої на Діаграмі 2 (Додаток А). До таких елементів ми віднесемо: історичний період, епоха, час доби, технологічний контекст, соціальні норми та цінності, історичні події, сезонний контекст, ритм і темп подій, еволюцію часу в сюжеті, часовий вимір та структуру наративу, а також метеорологічний контекст.
Ці аспекти були досліджені різними теоретиками та критиками кінематографічних творів в контексті кінематографічного мистецтва. Так Сергій Ейзенштейн розглядав монтаж як спосіб управління ритмом і темпом подій у кінематографі [25, c.30-40]. Андре Базен зосереджувався на питанні реалістичного відображення часу і простору у кінематографічних творах [8, c.72-85]. Натомість Жан-Люк Годар експериментував із часовою структурою, використовуючи монтаж для створення нелінійних наративів [31, c.105-120]. Своєю чергою, Юрій Лотман розглядав кінематографічний твір як складну систему знаків, де час і простір відіграють важливу роль у формуванні наративу [50, c.88-105]. Жиль Дельоз розробив концепції образу-часу та образу-руху, розглядаючи кінематографічний твір як мистецтво, що маніпулює часом і простором [18, c.56-78]. 

Розглянемо ці елементи. Так, визначення конкретного “історичного періоду”, в якому відбуваються події кінематографічного твору, є ключовим елементом часової парадигми. Це може бути будь-який період в історії, від античності до сучасності чи навіть майбутнього.

“Епоха” охоплює ширший культурний і соціальний контекст, ніж просто історичний період. Вона містить в собі стиль життя, мистецтво, архітектуру, моду та інші культурні аспекти, що характеризують певний період. Вибір епохи визначає, як виглядають і діють персонажі, і як вони взаємодіють зі світом навколо них. Реймонд Вільямс демонструє що зображення епох у кінематографічних творах відбиває соціальні трансформації та культурні зрушення [77, c.250].

“Час доби” є важливим елементом для створення атмосфери кінематографічного твору. Ранок, день, вечір або ніч можуть створювати різні настрої та емоційні стани. Використання освітлення та колірної палітри допомагає підкреслити певний час доби та його вплив на події кінематографічного твору.

Під технологічним контекстом, маються на увазі технології, які були доступні в певний історичний період або епоху, впливають на сюжет і розвиток подій. Це включає транспортні засоби, зброю, побутові предмети та інші технологічні досягнення, які визначають можливості персонажів і їхні дії. Лев Манович розглядає цифрові технології у кін кінематографічних творах як частину нових культурних кодів, що впливають на естетичні й наративні рішення кінематографічних творів [54, c.2-247].

Що до «соціальних норм» та цінностей, то кожен історичний період і епоха мають свої власні соціальні норми та цінності, які впливають на поведінку персонажів та розвиток сюжету. Це можуть бути питання гендерних ролей, соціальної ієрархії, моральних принципів та інших соціальних аспектів.

«Історичні події» - це реальні історичні події, що відбувалися в певний період, можуть бути інтегровані в сюжет кінематографічного твору для додання автентичності та глибини. Ці події можуть впливати на розвиток сюжету та характери персонажів, створюючи реалістичний фон для вигаданих подій. Своєю чергою, сезонний контекст визначає сезон або пора року, в якій відбувається дія кінематографічного твору, може мати значний вплив на атмосферу та настрій. Зима, весна, літо або осінь можуть створювати різні візуальні та емоційні ефекти, впливаючи на поведінку персонажів і розвиток подій. 

Що до «ритму і темпу» подій йдеться про часову структура подій, включаючи їхній темп і ритм. Швидкий розвиток подій може створювати відчуття напруженості та динаміки, тоді як повільний темп може підкреслювати спокій або інтимність. Ритм і темп подій у кінематографічних творах містять й інші елементи «сенсосфери», які взаємодіють між собою, створюючи цілісну структуру та впливаючи на сприйняття глядачами. Ці елементи включають: монтаж, акторська гра, звуковий дизайн, операторська робота, сценарій.

Монтаж визначає ритм кінематографічного твору, з'єднуючи кадри та сцени, створюючи або швидкий, динамічний темп, або повільний, медитативний ритм [25, c.30-40]. Темп подій також залежить від акторської гри, діалогів та фізичних дій. Звукові ефекти, музика й тиша доповнюють ритм і темп, підсилюючи емоційний вплив або створюючи спокій. Камера та її рухи, як і сценарій, що використовує флеш-беки та паралельні лінії, збагачують структуру наративу та сприяють глибшому сприйняттю [25, c.30-40].
Монтаж, акторська гра, звуковий дизайн, операторська робота та сценарій формують єдину естетичну структуру твору, передаючи складні ідеї та емоції через ритм і темп. Еволюція часу, як-от старіння персонажів чи зміни технологій, додає глибини й актуальна для творів із тривалим часовим охопленням.

Наступним елементом є «часовий вимір та структура наративу». Використання флеш-беків, флеш-форвардів або інших способів, що порушують лінійний хід часу, додає складності та глибини до розповіді [31, c.105-120]. Ці способи можуть допомогти розкрити минуле персонажів, їхні мотиви та наслідки дій.
Останнім з зазначених елементів часової парадигми є «метеорологічний контекст». Адже погодні умови можуть також бути важливим елементом часової парадигми, створюючи відповідну атмосферу. Дощ, сніг, спека або буря можуть впливати на настрій і розвиток подій у кінематографічному творі.

Часова парадигма є важливим елементом «сенсосфери» кінематографічного твору, охоплюючи історичний період, епоху, час доби, технологічний контекст, соціальні норми та історичні події. Кожен із цих елементів формує загальний контекст та атмосферу твору, що впливає на його сприйняття глядачами. Аналіз часової парадигми дає можливість глибше зрозуміти історичні, культурні та соціальні аспекти твору, сприяючи його точнішій інтерпретації.

Практичний аналіз елементів часової парадигми вимагає комплексного підходу. Аналітик повинен визначити історичний період, у якому відбуваються події твору, досліджуючи характерні події, соціальні умови, технології, моду та мистецтво цього періоду. Оцінка автентичності відтворення періоду через костюми, декорації, мову та технології дозволяє аналізувати вплив історичних умов на розвиток сюжету та персонажів.

Крім того, важливо охопити ширший соціально-культурний контекст епохи, що включає аналіз культурних, мистецьких і технологічних досягнень. Інтерпретація того, як кінематографічний твір інтегрує стилістичні елементи епохи, такі як мода та архітектура, допомагає створити автентичну атмосферу, що відображає дух часу.

Початок форми

Кінець форми

Час доби також є важливим елементом часової парадигми. Аналітик повинен визначити, в який час доби відбуваються події (ранок, день, вечір, ніч) і як це впливає на наратив та атмосферу кінематографічного твору. Досліджуючи використання освітлення та колірної палітри, можна зрозуміти, як вони підкреслюють певний час доби та впливають на емоційний стан глядачів.

Технологічний контекст є ще одним важливим аспектом. Аналітик повинен досліджувати технології, які були доступні в певний період або епоху, і як вони впливали на життя людей. Оцінюючи, наскільки точно кінематографічний твір відображає використання характерних для того часу технологій, можна зрозуміти, як це впливає на дії персонажів та розвиток сюжету.

Соціальні норми та цінності, характерні для конкретного періоду чи епохи, також потребують уваги [49, c.88-105]. Аналітик повинен визначити ці норми і цінності та аналізувати, як кінематографічний твір відображає їх через поведінку та мотивації персонажів. Конфлікти, що виникають через порушення цих норм, додають глибини до сюжету і підкреслюють соціальні аспекти. 

Історичні події, які відбувалися в обраний період, мають важливе значення для аналізу. Аналітик повинен досліджувати ці події та їх вплив на суспільство, а також оцінювати, як кінематографічний твір інтегрує їх у сюжет. Це додає автентичності та глибини, показуючи, як історичні події впливають на розвиток персонажів та подій.

Сезонний контекст також відіграє важливу роль. Визначення сезону або пори року, в яку відбуваються події кінематографічного твору, допомагає зрозуміти, як це впливає на соціальні та культурні аспекти. Дослідження використання візуальних елементів, характерних для певної пори року, допомагає створити відповідний настрій і атмосферу.

Ритм і темп подій у кінематографічному творі також важливі для аналізу. Аналітик повинен визначити, як швидко чи повільно розгортаються події, і які культурні фактори впливають на це. Аналіз монтажу, акторської гри та звукового дизайну дозволяє зрозуміти, як вони впливають на ритм і темп кінематографічного  твору, і як це відображає культурний контекст.

Еволюція часу в сюжеті є ще одним важливим аспектом. Аналітик повинен досліджувати, як час впливає на сюжет та персонажів, враховуючи зміни, які відбуваються з часом. Оцінка того, як кінематографічний твір показує зміни через різні сцени та кадри, допомагає зрозуміти, як це відображає культурні процеси.

Часовий вимір та структура наративу включають використання флеш-беків, флеш-форвардів та інших способів нелінійного наративу [18, c.56-78]. Аналітик повинен вивчати, як ці способи створюють складні часові зв'язки та збагачують сюжет, враховуючи, як вони впливають на сприйняття історії глядачами.

Метеорологічний контекст також має значення. Аналітик повинен визначити погодні умови, які присутні у кінематографічному творі, і як вони впливають на культурний контекст. Дослідження того, як погодні умови використовуються для створення відповідного настрою та атмосфери, допомагає зрозуміти, як це відображає культурні аспекти.

Аналіз і робота з елементами часової парадигми з боку культуролога дозволяє створити багатошаровий та автентичний часовий контекст у кінематографічному творі. Це сприяє глибшому розумінню та сприйняттю кінематографічного твору глядачами, допомагаючи передати складні культурні ідеї та емоції через різні аспекти часу.
Авторська парадигма. Авторська парадигма охоплює стиль, теми та техніки, характерні для конкретного режисера або сценариста. Вона визначає, як особистий підхід автора впливає на смисловий простір кінематографічного твору, формуючи його естетику та наратив. Кожен режисер або сценарист має свій унікальний стиль, що проявляється у використанні специфічних ракурсів камери, кольорових схем, методів монтажу та звукового дизайну, створюючи впізнаваний почерк автора. Андре Базен наголошував на значенні реалізму у кінематографічних творах, особливо через використання довгих кадрів для досягнення глибини та реалістичності. Його підходи відображаються у роботах таких режисерів, як Орсон Веллс і Роберто Росселліні [8, c.228]. Пітер Воллен у книзі «Signs and Meaning in the Cinema» вказує, що авторський стиль стає впізнаваним через символічні та стилістичні рішення, що формують естетичний підхід режисера [78, c.104-113]. 

Тематика, що повторюється у творчості конкретного автора, є важливим компонентом авторської парадигми. Це можуть бути постійні сюжетні лінії або емоційні й психологічні теми, які автор досліджує. Наприклад, деякі режисери зосереджуються на питаннях самотності, боротьби за справедливість, любові чи смерті, що додає багатогранності їхнім кінематографічним творам і дозволяє глядачам глибше зануритися у створений світ.Початок формиКінець форми Техніки, що використовуються автором, включають специфічні прийоми режисури та сценаристики, які допомагають реалізувати його бачення. Це може бути певний стиль роботи з акторами, спосіб організації знімального процесу або особливий підхід до монтажу та постпродукції. Техніки, що застосовуються автором, часто впливають на загальну атмосферу кінематографічного твору та його сприйняття глядачами. Наприклад, певні режисери можуть надавати перевагу довгим планам або, навпаки, швидкому монтажу, що створює відповідний ритм і темп розповіді. Так, наприклад, Сергій Ейзенштейн через поєднання кадрів першим почав створювати нові смисли, використовуючи різні види монтажу. Наприклад, режисер Франсуа Трюффо виступав проти усталеного стилю знімання, використовував тривалі плани та природні діалоги.

Авторська парадигма також містить в собі відображення особистого досвіду та світогляду автора. Це може проявлятися у виборі тем, персонажів, конфліктів та моральних дилем, які автор вважає важливими. Особистий досвід та світогляд автора часто додають кінематографічним творам унікальності та автентичності, роблячи їх близькими та зрозумілими для глядачів. Так, наприклад кінематографічні твори Жан-Люка Годара відображають його політичні переконання та особисті погляди на суспільство. Важливим у його роботах є використання експериментальних технік, таких як розбиття четвертої стіни, що впливає на сприйняття глядачами ідеї кінематографічного твору. Роботи Інгмара Бергмана, наприклад, «Сьома печатка» або «Персона», показують, як особисті філософські пошуки відображаються у кінематографічних творах, де часто підіймаються теми смерті, віри та самотності.

Важливим аспектом авторської парадигми є її вплив на інтерпретацію та значення кінематографічного твору. Унікальний підхід автора визначає, як глядачі сприймають і розуміють кінематографічний твір, що вони бачать та відчувають під час його перегляду. Це включає як безпосереднє сприйняття візуальних та аудіальних елементів, так і глибші, семантичні та символічні рівні розуміння. Авторська парадигма дозволяє глибше аналізувати кінематографічний твір, враховуючи особливості стилю та бачення автора, що сприяє кращому розумінню його творчого наміру та впливу на глядачів. Отже, авторська парадигма визначає унікальний стиль, теми та техніки конкретного режисера або сценариста. Вона формує естетику та смисловий простір кінематографічного твору, впливаючи на його сприйняття та інтерпретацію глядачами. Розуміння авторської парадигми дозволяє глибше аналізувати кінематографічні твори, враховуючи особливості стилю, тем та технік, які використовуються автором. Так відомий режисер Стівен Спілберг часто використовує наративи, що поєднуються зі складними візуальними ефектами, які стали його візитною карткою. В таких кінематографічних творах, як «Індіана Джонс» або «Список Шиндлера», можна простежити повторювані теми людяності та героїзму. Стиль іншого відомого режисера Девіда Лінча вирізняється абстракцією та сюрреалізмом, що можна побачити у таких кінематографічних творах, як «Малхолланд Драйв» або «Твін Пікс». Теми психологічного підсвідомого та загадковості часто стають центральними елементами його робіт.
На відміну від елементів «сенсосфери» про режисуру та сценарій, авторська парадигма фокусується на унікальному підході та стилі конкретного автора, який проявляється у всіх аспектах його творчості. Режисура і сценарій, своєю чергою, розглядаються як окремі компоненти процесу створення кінематографічного твору, кожна з яких має свої специфічні техніки та методи. Режисура включає такі елементи, як акторська гра, операторська робота, звуковий дизайн і монтаж, тоді як сценарій охоплює сюжет і структуру, діалоги та розвиток персонажів. Авторська парадигма інтегрує ці елементи в єдину стилістичну і концептуальну систему, що відображає особисте бачення та творчий підхід автора.

Авторська парадигма є ключовим елементом у розумінні та аналізі кінематографічних творів, оскільки вона відображає унікальний стиль, теми та техніки, характерні для конкретного режисера або сценариста. Щоб зрозуміти авторську парадигму, необхідно глибоко зануритися у творчість автора, вивчаючи повторювані мотиви, стилістичні рішення та специфічні способи, які він використовує у своїх роботах. Це дозволяє визначити, як особистий підхід автора впливає на смисловий простір кінематографічного твору, формуючи його естетику, наратив і загальне сприйняття.

Першим кроком в аналізі авторської парадигми є вивчення стилістичних особливостей автора. Це включає специфічні ракурси камери, кольорові схеми, методи монтажу та звуковий дизайн. Стилістичні особливості створюють впізнаваний почерк автора, який дозволяє глядачам миттєво ідентифікувати його роботи. Наприклад, певні режисери можуть бути відомі своїм використанням широких планів або специфічних колірних палітр, що додає їхнім кінематографічним творам унікальності. Далі важливо звернути увагу на теми та мотиви, які часто повторюються у творчості автора. Це можуть бути специфічні сюжетні лінії, емоційні та психологічні аспекти, які автор досліджує у своїх кінематографічних творах. Теми, такі як самотність, боротьба за справедливість, любов або смерть, додають глибини та багатогранності творам, дозволяючи глядачам глибше зануритися у світ, створений автором. Вивчення цих тем допомагає зрозуміти, які питання та проблеми є важливими для автора і як вони відображаються у його роботах. Як буде розглянуто надалі, Крістофер Нолан відомий своїм інтересом до тем часу, пам'яті та реальності. У кінематографічних творах «Початок», «Інтерстеллар» і «Престиж» ці теми є центральними і повторюються, часто через нелінійні наративи.  Кінематографічні твори Вуді Аллена часто досліджують теми людських відносин, самотності, любові та інтелектуальних пошуків. Приклади: «Енні Холл», «Манхеттен».
Особливу увагу слід приділити технікам, які використовуються автором. Це включає специфічні способи режисури та сценаристики, які допомагають реалізувати його бачення. Наприклад, певний стиль роботи з акторами, спосіб організації знімального процесу або особливий підхід до монтажу та постпродукції. Техніки, що застосовуються автором, часто впливають на загальну атмосферу кінематографічного твору та його сприйняття глядачами. Наприклад, використання довгих планів або швидкого монтажу створює відповідний ритм і темп розповіді. Стівен Содерберг відомий своїми експериментами з колірними палітрами та монтажем (наприклад, у «Трафіку»). Він також часто використовує ручні камери для створення відчуття документальності, як у «Бульвар» та «Божевільний». Техніки Альфонсо Куарон з використанням довгих планів без перерв (наприклад, у «Гравітації» та «Римі») створюють інтенсивне відчуття присутності та занурення глядачів у події.
Аналіз авторської парадигми також включає вивчення відображення особистого досвіду та світогляду автора. Це може проявлятися у виборі тем, персонажів, конфліктів та моральних дилем, які автор вважає важливими. Особистий досвід та світогляд автора часто додають кінематографічним творам унікальності та автентичності, роблячи їх близькими та зрозумілими для глядачів. Важливо враховувати, як ці елементи впливають на інтерпретацію та значення твору. Багато робіт Федеріко Фелліні, як-от «8½», відображають особистий досвід режисера, його боротьбу з творчими кризами та питаннями ідентичності.

Унікальний підхід автора значною мірою визначає, як глядачі сприймають і розуміють кінематографічний твір. Назвемо цей елемент «інтерпретація та значення». Це сприйняття включає як безпосереднє враження від візуальних та аудіальних елементів, так і глибші семантичні та символічні рівні розуміння. Автори, що володіють унікальним стилем, використовують специфічні символи, метафори та теми, які можуть бути неоднозначно сприйняті різними глядачами. Наприклад, використання певних кольорових схем або музичних мотивів може викликати різні емоції та асоціації, залежно від культурного контексту та особистого досвіду глядача. Аналізуючи, як автор інтегрує ці елементи у свої твори, можна краще зрозуміти його творчий намір та вплив на глядачів. Умберто Еко підкреслює важливість інтерпретації мистецтва, де кінематографічні твори можуть мати кілька шарів сенсу, залежно від контексту й аудиторії [22, c.3-23]. Ролан Барт наголошує на розподілі змісту між денотацією та конотацією, де інтерпретація глядачів може виходити за межі того, що замислював режисер [79, c.17-21].
Важливим аспектом авторської парадигми є те, як автор адаптує свої підходи у різних кінематографічних творах, експериментуючи з новими ідеями та способами. Кінематографічний світ змінюється, і автори адаптуються, впроваджуючи нові технології та методи. Це дозволяє простежити еволюцію стилю та нові підходи у їхній творчості. Інтерпретація та експерименти є невіднятними компонентами авторської парадигми, що дозволяють глибше зрозуміти творчий процес і вплив конкретного автора на кінематографічний твір. Жан-Люк Годар постійно експериментував з формою, змістом та наративною структурою, що яскраво видно у таких кінематографічних творах, як «На останньому подиху» і «Альфавіль». Квентін Тарантіно використовує нелінійні наративи, зокрема у «Кримінальному читві», демонструє експериментальні підходи до побудови сюжету, де сцени взаємодіють поза хронологією. Так до основних елементів авторської парадигми належать: стилістичні особливості, теми та мотиви, техніки режисури та сценаристики, особистий досвід та світогляд, інтерпретація та значення, експерименти та новаторські підходи, представлено на Діаграмі 3 (Додаток А). Щоб працювати з авторською парадигмою, потрібно застосовувати систематичний підхід до аналізу кінематографічних творів. Це включає ретельне вивчення всієї фільмографії автора, виявлення спільних тем, стилістичних способів та технік. Важливо аналізувати, як автор адаптує свої підходи у різних творах, як він експериментує з новими ідеями та способами.

Авторська парадигма є відмінною від інших аспектів, таких як режисура та сценарій, оскільки вона охоплює загальний стиль та бачення конкретного автора. Режисура та сценарій розглядаються як окремі компоненти процесу створення кінематографічного твору, кожна з яких має свої специфічні техніки та методи. Авторська парадигма інтегрує ці елементи в єдину стилістичну і концептуальну систему, що відображає особисте бачення та творчий підхід автора. Отже, аналіз та робота з авторською парадигмою вимагають глибокого розуміння унікального стилю, тем та технік конкретного автора. Це дозволяє краще зрозуміти його творчий намір та вплив на глядачів, а також створити багатогранний та глибокий аналіз кінематографічних творів.

Географічна парадигма. Географічна парадигма визначає фізичне та культурне середовище, у якому розгортаються події кінематографічного твору. Вона включає місце дії, ландшафт, архітектуру, кліматичні умови та культурні особливості регіону, які впливають на розвиток сюжету, характери персонажів та загальну атмосферу твору. Місце дії є ключовим елементом географічної парадигми, оскільки воно формує фізичний простір, у якому розгортаються події. Це може бути реальне місто, село або країна, або вигаданий світ. Місце дії визначає, як персонажі взаємодіють із середовищем, їхні маршрути пересування, а також труднощі, які вони можуть зустріти.

Ландшафт, як природна складова, охоплює такі елементи, як гори, річки, ліси та пустелі. Він може впливати як на настрій твору, так і на дії персонажів. Наприклад, гірський ландшафт може вказувати на небезпеку, тоді як ліс може символізувати ізоляцію або невизначеність. У контексті географічної парадигми важливо враховувати, як ландшафт і місцеві особливості формують загальний сенс і атмосферу твору.

Архітектура визначає будівлі та інші споруди, які присутні в місці дії кінематографічного твору. Вона може включати як історичні, так і сучасні або фантастичні конструкції, що відображають культурні та історичні особливості регіону і впливають на атмосферу твору. Старовинні замки, наприклад, можуть підкреслювати відчуття минулого та таємничості, тоді як сучасні хмарочоси підкреслюють динамічність і сучасність сюжету. Важливо досліджувати, як архітектура впливає на сприйняття місця дії та взаємодію персонажів.

Мішель Фуко розглядав архітектуру як засіб влади і контролю, що можна застосувати до аналізу будівель у кінематографічних творах [29, c.170-200]. Гастон Башляр досліджував символічне значення простору та архітектури в контексті людського досвіду [5, c.38-50]. Річард Сеннєт аналізував вплив міського середовища та архітектури на соціальні та культурні процеси, підкреслюючи її роль у соціальній взаємодії [72, c.132-150]. Андре Базен наголошував на значенні ландшафту та архітектури для автентичності кінематографічних творів [8, c.104-115].

Початок форми

Кліматичні умови включають погодні явища, які можуть впливати на розвиток сюжету та поведінку персонажів. Кліматичні умови можуть додати драматизму або викликати певні емоції у глядачів. Наприклад, дощ може створити атмосферу меланхолії, тоді як сніг може підкреслити ізоляцію або чистоту. Аналізуючи кліматичні умови, варто звертати увагу на їхній вплив на наратив та емоційний стан персонажів. 

Культурні особливості регіону включають традиції, звичаї, мову, кухню, одяг та інші аспекти культури, які визначають місце дії. Ці елементи можуть значно впливати на поведінку персонажів та розвиток сюжету. Культурні особливості допомагають створити правдоподібну атмосферу та занурити глядачів у світ кінематографічного твору. Важливо аналізувати, як ці особливості відображені у взаємодії персонажів та як вони впливають на загальний контекст твору. Дослідженням того як культура і географія впливають на створення образу «іншого» в мистецтві, включаючи кінематограф займався Едвард Саїд. Дослідження стосувалися місця дії, зокрема його культурних особливостей і стереотипів [66, c.32-47]. Кевін Лінч аналізує вплив міського середовища та його елементів на сприйняття простору. Його концепції про орієнтири, маршрути та райони можуть бути застосовані до аналізу місця дії у кінематографі [52, c.95-115].

Для ефективної роботи з географічною парадигмою необхідно систематично аналізувати кожен її елемент, розглядаючи його вплив на сюжет, персонажів та атмосферу кінематографічного твору. Перш за все, слід визначити місце дії та звернути увагу на його фізичні та культурні особливості. Це допоможе створити базове розуміння середовища, в якому відбуваються події. Аналізуючи ландшафт, варто розглядати, як природні особливості місця дії впливають на розвиток сюжету та взаємодію персонажів. Важливо звертати увагу на те, як ландшафт підкреслює певні теми або створює специфічну атмосферу. Досліджуючи архітектуру, слід аналізувати, як будівлі та споруди відображають культурні та історичні особливості регіону, а також як вони впливають на взаємодію персонажів та їхні дії. Кліматичні умови слід розглядати з погляду їхнього впливу на наратив та емоційний стан персонажів. Важливо аналізувати, як погодні явища використовуються для створення певного настрою або підкреслення драматичних моментів у кінематографічному творі. Культурні особливості регіону необхідно досліджувати, щоб зрозуміти, як традиції, звичаї та інші культурні аспекти впливають на поведінку персонажів та розвиток сюжету. Анрі Лефевр аналізує простір як соціальний продукт, що впливає на культурні практики та соціальні відносини. Його ідеї про простір корисні для аналізу кліматичних умов і їхнього впливу на наратив та поведінку персонажів [45, c.170-190]. Систематичний підхід до аналізу географічної парадигми допомагає створити більш правдоподібну та детальну картину світу, в якому розгортається дія, і сприяє кращому розумінню взаємодії між персонажами та їхнім середовищем.

Соціокультурна парадигма. Соціокультурна парадигма є важливим елементом аналізу кінематографічних творів, оскільки вона визначає соціальні та культурні контексти, в яких розгортаються події. Ця парадигма охоплює соціальні структури, традиції, моральні принципи, звичаї та інші соціокультурні аспекти, які впливають на розвиток сюжету та характерів персонажів, Діаграма 5 (Додаток А). Соціокультурна парадигма допомагає зрозуміти, як культурні норми та цінності конкретного суспільства відображаються в кінематографічному творі, а також як вони впливають на його сприйняття глядачами.
Соціальні структури включають організацію суспільства, рольові взаємодії та соціальні ієрархії. Вони визначають, як персонажі взаємодіють між собою, які статуси та ролі вони виконують у суспільстві. Соціальні структури можуть включати родинні зв'язки, робочі відносини, класову структуру, гендерні ролі та інші аспекти, що впливають на соціальну динаміку в кінематографічному творі. Традиції та звичаї відображають культурні та історичні особливості суспільства. Вони включають релігійні обряди, святкові ритуали, побутові звичаї та інші культурні практики, які впливають на життя персонажів. Аналізуючи традиції та звичаї, можна зрозуміти, як вони формують соціальну ідентичність персонажів та як вони впливають на розвиток сюжету. Це також допомагає створити автентичну атмосферу, яка відображає культурний контекст кінематографічного твору. Так, наприклад, Леві-Стросс досліджував міфологічні структури й культурні системи, аналізуючи, як соціальні структури та традиції формують культуру. Він підкреслював роль звичаїв і ритуалів у формуванні соціальних взаємодій [81, c.240-260]. Моральні принципи включають етичні норми та цінності, які визначають поведінку персонажів. Вони можуть відображати як загальні людські цінності, так і специфічні моральні установки конкретного суспільства або епохи. Моральні принципи можуть викликати конфлікти між персонажами, формувати їхні мотивації та впливати на їхні рішення. Аналіз моральних принципів дозволяє зрозуміти, які етичні дилеми стоять перед персонажами та як вони вирішуються в контексті сюжету.

Архетипи відображають універсальні теми та моделі поведінки, які впливають на колективну свідомість і культуру. Архетипи, такі як герой, мудрець, трикстер, антигерой та інші, допомагають зрозуміти глибинні структури сюжету та характери персонажів. Вони створюють знайомі та впізнавані образи, які можуть бути інтерпретовані по-різному в різних культурних контекстах. Аналізуючи архетипи, можна зрозуміти, як вони використовуються для передачі культурних ідей та емоцій у кінематографічному творі. Так Джозеф Кемпбелл розглядав архетипи в міфах та їхню універсальність у різних культурах. Він аналізував архетипи героя, мудреця, антигероя та інших [13, c.123-140]. Юнг підкреслював значення архетипів у формуванні колективного несвідомого і їхній вплив на поведінку людини. Він розглядав, як архетипи проявляються в мистецтві, включаючи кінематограф [41, c.3-25].

Мова та комунікація є важливими елементами соціокультурної парадигми, оскільки вони визначають способи взаємодії персонажів та передачі інформації. Мова може відображати соціальний статус, культурну ідентичність, регіональні особливості та інші аспекти, що впливають на спілкування. Едвард Холл досліджував, як невербальні комунікації та культурні контексти формують спілкування. Він розглядав важливість культурних норм і цінностей у міжкультурній комунікації [36, c.25-50]. Роланд Барт наголошував на тому, як культурні міфи та соціальні норми відображаються у популярній культурі. Його концепція семіотичного аналізу допомагає зрозуміти соціальні структури та мову як знакові системи [6, c.125-140].
Історична парадигма. Історична парадигма охоплює історичний контекст, в якому відбуваються події. Ця парадигма включає аналіз історичних подій, персоналій, епох та їх вплив на розвиток сюжету та персонажів. Історична парадигма допомагає зрозуміти, як конкретний період історії відображається в кінематографічному творі, а також як історичні реалії впливають на його сприйняття глядачами. Ця парадигма охоплює історичні події, історичні персоналії, епоху, політичний контекст, соціальні рухи та зміни, технологічний прогрес, Діаграма 6 (Додаток А).
Історичні події охоплюють важливі суспільні зміни, такі як війни, революції, політичні реформи або наукові відкриття, що вплинули на розвиток конкретного періоду. Аналізуючи їх у контексті кінематографічного твору, слід звертати увагу на те, як ці події відображаються у сюжеті та як вони впливають на поведінку персонажів і розвиток подій. Також важливо оцінювати автентичність відображення подій та використовувані художні засоби для їх інтерпретації.

Історичні персоналії, такі як політики, воєначальники, науковці або митці, відіграють ключову роль у певних історичних періодах. Важливо досліджувати, як ці особистості зображені у кінематографічному творі: які аспекти їхньої біографії підкреслюються, а які залишаються поза увагою. Це допомагає зрозуміти, які ідеї автори намагаються передати через зображення цих персоналій. Гайден Вайт досліджує, як наративні структури впливають на інтерпретацію історичних подій і персоналій у кінематографічних творах, аналізуючи їх через різні наративні підходи [75, c.45-60].

Початок форми

Кінець форми

Епоха включає ширший культурний, соціальний та політичний контекст, ніж просто конкретний період. Вона охоплює стиль життя, мистецтво, моду, технології та інші аспекти, що визначають характер епохи. Аналізуючи епоху, важливо звертати увагу на те, як вона впливає на атмосферу кінематографічного твору, як відображаються її характерні риси та як це впливає на взаємодію персонажів і розвиток сюжету.

Політичний контекст включає політичну ситуацію, яка панувала у певний період. Це можуть бути владущі режими, політичні ідеології, конфлікти та політичні рухи. Аналізуючи політичний контекст, важливо досліджувати, як він впливає на поведінку персонажів, їхні мотивації та конфлікти. Політичний контекст може додати глибини сюжету та розкрити складні політичні та соціальні динаміки, що впливають на розвиток подій.

Соціальні рухи та зміни включають важливі суспільні процеси, які відбувалися у певний період. Це можуть бути революції, боротьба за права, соціальні реформи та інші значущі зміни у суспільстві. Аналізуючи соціальні рухи та зміни, важливо звертати увагу на те, як вони відображаються в кінематографічному творі, як вони впливають на персонажів та їхні дії. Це дозволяє зрозуміти, як суспільні процеси впливають на розвиток сюжету та створення конфліктів. Так Бенедикт Андерсон досліджує, як націоналізм і політичні рухи формують ідентичність спільнот через історичний контекст. Він аналізує, як ідеї нації та політичного устрою впливають на соціальні та культурні структури [2, c.190-210].

Технологічний прогрес охоплює розвиток науки та техніки, що відбувався у певний період. Він включає важливі винаходи та нововведення, які впливали на спосіб життя людей. Аналізуючи технологічний прогрес у кінематографічному творі, необхідно дослідити, як саме технології відображаються у сюжеті та як вони впливають на поведінку персонажів. Це дозволяє зрозуміти, як технічні досягнення змінюють суспільство, створюючи нові можливості та виклики. Ерік Гобсбаум у своїх працях досліджує події XX століття, включаючи війни, революції та індустріальний прогрес, і аналізує їх вплив на суспільні структури та світогляд, зокрема соціальні та технологічні зміни [39, c.120-140].

Для ефективного аналізу історичної парадигми важливо систематично розглядати кожен її елемент, оцінюючи його вплив на сюжет, персонажів та атмосферу кінематографічного твору. Першочерговим завданням є визначення історичних подій і їхнього впливу на розвиток сюжету та поведінку персонажів. Аналіз історичних постатей передбачає увагу до того, які аспекти їхньої біографії підкреслені, що допомагає зрозуміти ідеї, які передаються через ці образи. Окрім цього, важливо дослідити епоху, враховуючи культурний, соціальний та політичний контексти, що впливають на атмосферу твору та дії персонажів. Політичний контекст потрібно оцінювати щодо його ролі в мотиваціях та конфліктах персонажів. Соціальні рухи та зміни варто розглядати через їхній вплив на розвиток сюжету та конфліктів, відображаючи суспільні процеси. Дослідження технологічного прогресу допомагає зрозуміти, як технології впливають на сюжет і персонажів, показуючи зміни у суспільстві та нові виклики. Такий підхід до аналізу історичної парадигми дозволяє детально дослідити, як історичний контекст формує кінематографічний твір та взаємодію між персонажами і середовищем.

Культурно-кодова асоціація персонажів. Культурно-кодова асоціація персонажів визначає, як персонажі взаємодіють із культурними кодами та як ці коди впливають на їхню поведінку, мотивації та взаємодії. Культурні коди включають набір символів, звичаїв, цінностей і норм, які формують культурний контекст і впливають на сприйняття персонажів як творцями, так і глядачами. Аналіз культурно-кодової асоціації персонажів дозволяє глибше зрозуміти, як культурні елементи інтегруються у кінематографічний твір та як вони формують характер і розвиток персонажів. Культурно-кодова асоціація персонажів охоплює соціальні ролі,  культурні символи, етнічну та національну ідентичність, гендерні ролі, культурні архетипи, мову та комунікацію, Діаграма 7 (Додаток А).
Соціальні ролі визначають, які функції та обов'язки виконують персонажі в суспільстві. Це можуть бути ролі, пов'язані з професією, сім'єю, соціальним статусом або іншими аспектами життя. Соціальні ролі формують взаємодії між персонажами та їхню поведінку в межах кінематографічного твору. Аналізуючи соціальні ролі, слід звертати увагу на те, як ці ролі відображають культурні норми та цінності суспільства, в якому розгортаються події.

Культурні символи включають об'єкти, знаки, обряди та інші елементи, які мають специфічне значення в певній культурі. Вони можуть бути використані для створення певної атмосфери або підкреслення важливих аспектів сюжету. Аналізуючи культурні символи, варто звертати увагу на те, як вони впливають на сприйняття персонажів і як вони інтегруються у загальну структуру кінематографічного твору. Юрій Лотман, підкреслював важливість знакових систем у кінематографі та взаємодію між ними. Лотман показує, як культурні символи, використовувані у кінематографічних творах, створюють багатошарові структури, що формують глибший смисл твору. Його теорія семіотики підтверджує, що культурні символи та етнічна ідентичність персонажів є важливими аспектами культурного коду, які глибоко впливають на сприйняття і розвиток сюжету [50, c.124-135].

Етнічна та національна ідентичність персонажів відображає їхню належність до певної етнічної або національної групи. Це може включати мову, традиції, звичаї та інші аспекти культури, які впливають на поведінку та мотивації персонажів. Аналізуючи етнічну та національну ідентичність, слід звертати увагу на те, як ці аспекти відображаються у взаємодії персонажів та як вони впливають на розвиток сюжету.

Гендерні ролі визначають, як культура сприймає та визначає поведінку чоловіків і жінок. Це включає очікування, пов'язані з гендером, та як вони впливають на взаємодії персонажів. Аналізуючи гендерні ролі, важливо звертати увагу на те, як вони відображають культурні норми та цінності, а також як вони впливають на поведінку та мотивації персонажів.

Культурні архетипи включають універсальні образи та моделі поведінки, які відображають колективну свідомість і впливають на культуру. Це можуть бути архетипи героя, мудреця, трикстера та інші. Аналізуючи культурні архетипи, слід звертати увагу на те, як вони використовуються для створення образів персонажів та як вони впливають на розвиток сюжету та тематику кінематографічного твору. Клод Леві-Стросс, у своїй книзі «Structural Anthropology», розробив теорію структурної антропології, де культурні коди відіграють ключову роль у формуванні символічних систем. Це стосується аналізу соціальних ролей та архетипів, що лежать в основі кінематографічних персонажів. Його концепція універсальних структур культури підтримує ідею, що соціальні ролі та архетипи формуються на основі спільних для всіх культур елементів, які виражаються у кінематографічному творі через поведінку персонажів [47, c.202-218].

Мова та комунікація є важливими аспектами культурно-кодової асоціації персонажів, оскільки вони визначають способи взаємодії та передачі інформації. Мова може відображати культурний контекст, соціальний статус, етнічну належність та інші аспекти ідентичності персонажів. Аналізуючи мову та комунікацію, слід звертати увагу на те, як мовні засоби використовуються для вираження культурних кодів та як вони впливають на взаємодії персонажів. Жак Лакан, у своїй роботі «Ecrits: A Selection», розглядає питання мови та комунікації як ключових аспектів формування ідентичності. Це підкріплює думку про те, що мова персонажів у кінематографічному творі несе у собі культурні коди, що формують їхню поведінку та взаємодію. Аналізуючи комунікацію між персонажами, ми можемо глибше зрозуміти, як культурні аспекти, такі як соціальний статус або етнічна належність, передаються через мову [43, c.45-67].

Для ефективної роботи з культурно-кодовою асоціацією персонажів необхідно систематично аналізувати кожен її елемент, розглядаючи його вплив на сюжет, персонажів та атмосферу кінематографічного твору. Перш за все, слід визначити соціальні ролі персонажів та звернути увагу на те, як вони відображають культурні норми та цінності. Це допоможе зрозуміти, як соціальні взаємодії формують поведінку персонажів та розвиток сюжету. Ервін Панофскі, у роботі «Meaning in the Visual Arts», наголошує на візуальних символах та їх культурних інтерпретаціях. Панофскі допомагає зрозуміти, як культурні символи впливають на візуальний аспект кінематографа та інтегруються у загальну структуру кінематографічного твору, передаючи певні ідеї та цінності через зображення. Аналізуючи культурні символи, важливо досліджувати їхнє значення та вплив на сприйняття персонажів. Це дозволяє краще зрозуміти, як символи інтегруються у загальну структуру кінематографічного твору та які меседжі вони передають [60, c.109-125]. Досліджуючи етнічну та національну ідентичність, слід звертати увагу на те, як ці аспекти відображаються у взаємодії персонажів та як вони впливають на їхні мотивації та дії. Це допоможе створити глибоке розуміння культурного контексту та його впливу на персонажів. Аналізуючи гендерні ролі, важливо розглядати, як вони відображають культурні очікування та як впливають на взаємодії персонажів. Це дозволяє виявити гендерні стереотипи та їхній вплив на розвиток сюжету. П'єр Бурдьє, у своїй праці «The Field of Cultural Production», досліджує соціальні структури та культурні капітали, які формують соціальні взаємодії. Він підкреслює значення соціальних ролей та культурних норм у створенні взаємодії між персонажами. Це підтверджує, що аналіз гендерних ролей та соціальних стереотипів у кінематографі базується на культурних структурах, які формують поведінку персонажів та їхню мотивацію  [11, c.128-145].

У процесі аналізу культурних кодів та символів варто враховувати сталі стереотипи та теорію мандрівних сюжетів, яка широко використовується в фольклорі та антропології. Ця теорія пояснює, як подібні сюжети, образи та уявлення формуються у різних культурах, що мають спільні або схожі етнічні, географічні, історичні та кліматичні умови. Попри відмінності між суспільствами, певні мотиви (наприклад, боротьба добра зі злом, міфологічні уявлення про життя та смерть, архетипи героїв) подорожують від однієї культури до іншої, адаптуючись до нових контекстів, але зберігаючи основну структуру. Це явище пояснюється не лише впливом обміну між культурами, а й спільною психологічною і соціальною базою людського існування. Таким чином, мандрівні сюжети відображають загальнолюдські уявлення, які можуть проявлятися у різних культурах через фольклорні чи кінематографічні форми. Це підтверджує важливість аналізу кінематографічних творів через призму сталих стереотипів і міфологічних мотивів, оскільки вони дозволяють глядачам глибше зрозуміти культурний сенс, інтегрований у наратив. Цей аспект також варто враховувати під час створення нових кінематографічних творів, оскільки залучення архетипічних сюжетів, що резонують із різними культурами, може сприяти глибшому емоційному та смисловому впливу на глядача. Теорія мандрівних сюжетів також пояснює, чому певні жанри або теми, такі як міфологічні епоси, фантастика чи героїчні драми, мають успіх у глобальному кінематографі, навіть попри значні культурні відмінності.

Досліджуючи культурні архетипи, слід звертати увагу на те, як вони використовуються для створення образів персонажів та як впливають на тематику кінематографічного твору. Це дозволяє зрозуміти, які універсальні теми та моделі поведінки відображаються у творі. Робота з мовою та комунікацією передбачає аналіз мовних засобів, які використовуються персонажами для взаємодії та передачі інформації. Важливо досліджувати, як мова відображає культурний контекст та як впливає на взаємодії персонажів. Систематичний підхід до аналізу культурно-кодової асоціації персонажів дозволяє глибше зрозуміти, як культурні коди впливають на кінематографічний твір. Це сприяє створенню багатошарової та детальної картини світу, в якому розгортаються події, та допомагає краще зрозуміти взаємодію між персонажами та їхнім культурним середовищем.

Культурно-кодова система кінематографічного твору. Культурно-кодова система кінематографічного твору є важливим аспектом його аналізу, оскільки вона визначає набір символів, жанрів, стереотипів та інших елементів, які формують культурний контекст і впливають на сприйняття глядачів. Ця система включає різні рівні інтерпретації, від явних до прихованих, і допомагає зрозуміти, як культурні коди впливають на створення та інтерпретацію кінематографічного твору. Культурно-кодова система кінематографічного твору охоплює жанр, символи, стереотипи, культурні архетипи, візуальні та звукові коди, мову та комунікацію, Діаграма 8 (Додаток А). Клод Леві-Стросс, у своїй роботі «Structural Anthropology», досліджував, як культурні коди функціонують у суспільстві через структури міфів та ритуалів. Його підхід є основою для розуміння того, як жанрові коди кінематографічних творів можуть відтворювати або модифікувати культурні символи, включені у загальну структуру кінематографічного твору [47, c.101-120].
Жанр є важливим елементом культурно-кодової системи кінематографічного твору, який визначає стилістичні, тематичні та структурні особливості твору. Він встановлює певні рамки та очікування глядачів, формуючи їхнє сприйняття та інтерпретацію кінематографічного твору. Жанрові коди впливають на всі аспекти твору, від вибору колірної палітри до специфічних кінематографічних способів, використовуваних для створення певного настрою та атмосфери. Наприклад, у жанрі «хорору» часто використовуються темні тони, напружена музика та швидкі зміни кадрів, щоб створити відчуття страху та напруги. У романтичних комедіях, навпаки, використовуються яскраві кольори, легка музика та повільніші ритми, щоб створити атмосферу легкості та веселощів. Аналіз жанру включає визначення його стилістичних, тематичних та структурних характеристик. Культуролог повинен проаналізувати, як жанрові особливості впливають на вибір сюжетних ліній, характерів персонажів, діалогів та візуальних ефектів. Важливо розглянути, як режисер використовує жанрові кліше або відходить від них, щоб створити оригінальний та інноваційний твір. Дослідження жанрових кодів допомагає зрозуміти, які теми та проблеми розглядаються у творі, які емоції викликаються у глядачів та які культурні ідеї передаються.

Символи є потужними елементами культурно-кодової системи, оскільки вони передають складні ідеї та емоції через візуальні або аудіальні образи. Символи можуть бути універсальними або специфічними для певної культури. Важливо аналізувати, як символи використовуються у творі, які значення вони несуть та як вони впливають на сприйняття глядачів. Наприклад, червоний колір може символізувати небезпеку або пристрасть, а білий - чистоту або невинність. Аналіз символів включає дослідження їхнього походження, еволюції та контексту використання. Стереотипи є стійкими уявленнями про певні групи людей або явища, які впливають на сприйняття глядачів. Вони можуть бути як позитивними, так і негативними, і часто відображають культурні упередження та очікування. Важливо аналізувати, як стереотипи використовуються у творі, які стереотипи підтверджуються або підриваються, та як це впливає на інтерпретацію глядачів. Наприклад, певні жанрові кінематографічні твори можуть підтверджувати стереотипи про гендерні ролі або етнічні групи, тоді як інші можуть їх критикувати або деконструювати. Ролан Барт, у праці «Mythologies», підкреслив значення культурних стереотипів та символів у формуванні масової культури. Він наголошував на тому, що символи можуть мати подвійні значення, як у контексті безпосередньо візуальної реальності, так і через закодовану систему культурних міфів, що прямо пов'язано з жанровими кліше та символами у кінематографі [6, c.89-105].
Культурні архетипи включають універсальні образи та моделі поведінки, які впливають на колективну свідомість і культуру. Архетипи, такі як герой, мудрець, трикстер та інші, створюють знайомі та впізнавані образи, які можуть бути інтерпретовані по-різному в різних культурних контекстах. Аналізуючи культурні архетипи, можна зрозуміти, як вони використовуються для передачі культурних ідей та емоцій у творі, а також як вони впливають на розвиток сюжету та характери персонажів.

Візуальні та звукові коди включають всі елементи, які використовуються для створення візуального та аудіального контексту твору. Це можуть бути колірні палітри, типи кадрів, монтажні способи, звукові ефекти та музика. Візуальні та звукові коди допомагають створити певну атмосферу та настрій, впливають на емоційний відгук глядачів та їхнє сприйняття твору. Важливо аналізувати, як ці коди використовуються для підкреслення тем і ідей твору та як вони взаємодіють з іншими елементами культурно-кодової системи. Юрій Лотман, наголошував на семіотичних аспектах кінематографа, підкреслюючи роль візуальних і звукових кодів у створенні багатошарового смислового простору кінематографічних творів. Його дослідження є фундаментом для розуміння взаємодії візуальних кодів, таких як колірна палітра та монтаж, із культурними кодами у кінематографічному творі [50, c.145-160]. Ернст Гомбрих, у роботі «Art and Illusion: A Study in the Psychology of Pictorial Representation», аналізував роль візуальних символів і образів у формуванні смислу. Гомбрих пояснює, як символи і візуальні образи в мистецтві (і, відповідно, у кінематографі) працюють на рівні сприйняття глядачем, створюючи глибші шари значень, що залежать від культурного контексту [33, c.225–240].

Мова та комунікація визначають способи взаємодії персонажів та передачі інформації у творі. Мова може відображати культурний контекст, соціальний статус, етнічну належність та інші аспекти ідентичності персонажів. Аналізуючи мову та комунікацію, слід звертати увагу на те, як мовні засоби використовуються для вираження культурних кодів та як вони впливають на взаємодії персонажів. Мішель Фуко, у праці «The Archaeology of Knowledge», розглядав взаємозв'язок між мовою та владою в контексті культурних практик, що стосується мови та комунікації в кінематографі. Фуко показує, що мова у кінематографічних творах відображає не лише сюжетні лінії, але й культурні контексти та соціальні структури, які формують світогляд персонажів і впливають на взаємодію глядачів із твором [30, c.157–179].

Для ефективної роботи з культурно-кодовою системою кінематографічного твору необхідно систематично аналізувати кожен її елемент, розглядаючи його вплив на сюжет, персонажів та атмосферу твору. Перш за все, слід визначити жанр та проаналізувати його стилістичні, тематичні та структурні особливості. Це допоможе зрозуміти, які очікування створюються у глядачів та як жанр впливає на сприйняття твору. Аналізуючи символи, важливо досліджувати їхнє значення та вплив на сприйняття глядачів. Це дозволяє краще зрозуміти, як символи інтегруються у загальну структуру твору та які меседжі вони передають. Досліджуючи стереотипи, слід звертати увагу на те, як вони використовуються у творі, які стереотипи підтверджуються або підриваються, та як це впливає на інтерпретацію глядачів. Це допомагає виявити культурні упередження та їхній вплив на сюжет і характери персонажів. Аналізуючи культурні архетипи, важливо звертати увагу на те, як вони використовуються для створення образів персонажів та як впливають на тематику твору. Це дозволяє зрозуміти, які універсальні теми та моделі поведінки відображаються у творі. Робота з візуальними та звуковими кодами передбачає аналіз способів використання візуальних та аудіальних елементів для створення атмосфери та підкреслення тем твору. Важливо досліджувати, як ці коди взаємодіють з іншими елементами культурно-кодової системи. Аналізуючи мову та комунікацію, слід звертати увагу на те, як мовні засоби використовуються для вираження культурних кодів та як вони впливають на взаємодії персонажів. Це допомагає зрозуміти, як мова відображає культурний контекст та як впливає на сприйняття твору. Систематичний підхід до аналізу культурно-кодової системи кінематографічного твору дозволяє глибше зрозуміти, як культурні коди впливають на створення та інтерпретацію твору. Це сприяє створенню багатошарової та детальної картини світу, в якому розгортаються події, та допомагає краще зрозуміти взаємодію між персонажами та їхнім культурним середовищем.

Варто додати, що жанрові коди не лише визначають формальні аспекти кінематографічного твору, але й формують його смисловий простір. Вони встановлюють рамки для розгляду певних тем та проблем, впливають на емоційний відгук глядачів і визначають, як  кінематографічний твір взаємодіє з культурними уявленнями та очікуваннями. Аналіз жанру у контексті культурно-кодової системи кінематографічного твору дозволяє глибше зрозуміти, як  кінематографічний  твір комунікує зі своєю аудиторією та яке місце займає у ширшому культурному контексті.

Стереотипи відіграють важливу роль у сприйнятті символів і культурних кодів у кінематографічних творах. Глядачі часто очікують знайомі зображення, сюжетні лінії та символи, які підтверджують їхні уявлення та переконання. Наприклад, у західному кінематографі певні кольори, такі як червоний, часто символізують небезпеку або пристрасть, тоді як синій асоціюється зі спокоєм чи сумом. Такі асоціації можуть відрізнятися залежно від культурного контексту, але загальні стереотипи залишаються впізнаваними. Ці стереотипи формують очікування глядачів і впливають на інтерпретацію символів і сюжетів. Твори, які відповідають таким очікуванням, легше сприймаються, але також можуть підкріплювати та відтворювати існуючі стереотипи. Навпаки, твори, які відходять від стереотипів або їх підривають, можуть викликати непорозуміння або неприйняття, але також сприяти перегляду стереотипів.

Культурно-кодова система кінематографічного твору включає ці символи та коди, які можуть мати різне значення залежно від контексту. Аналіз символів і кодів вимагає глибокого розуміння історичних та культурних чинників, що впливають на їхнє сприйняття. Це дозволяє краще зрозуміти, як кінематографічні твори комунікують зі своєю аудиторією та яке місце займають у ширшому культурному контексті. Проблема різночитань символів виникає через їхню багатозначність, що іноді породжує некоректні інтерпретації, включно з конспірологічними теоріями. Багатошаровість символів у різних культурах ускладнює однозначне трактування. Це слід враховувати під час аналізу творів, оскільки символи та коди можуть бути сприйняті по-різному в різних культурних контекстах.

2.3 Компоненти «сенсосфери» у контексті кінематографічних парадигм

Режисура є центральним елементом кінематографічної парадигми, оскільки саме режисер визначає загальну концепцію, стиль та настрій кінематографічного твору. Режисура охоплює організацію знімального процесу, вибір акторів, роботу з оператором, монтаж, звуковий дизайн та інші аспекти кіновиробництва. Режисер координує роботу всієї знімальної групи, приймає ключові рішення щодо візуальних і звукових елементів та забезпечує цілісність твору. Режисура включає кілька основних аспектів, кожен з яких відіграє важливу роль у створенні кінематографічного твору: акторська гра, операторська робота, звуковий дизайн та монтаж. Кожен з цих аспектів має свій унікальний вплив на кінцевий продукт і сприяє створенню цілісного, виразного та емоційно насиченого твору. Юрій Лотман, у праці «Semiotics of Cinema», вивчав семіотичний підхід до кінематографічних творів, акцентуючи на важливості візуальних знаків та їхньої взаємодії в кінематографі. Лотман аналізує, як операторська робота й монтаж створюють знакові системи, які впливають на загальне сприйняття твору, формуючи складну «семіотичну карту» кінопростору [50, c.110-140]. Девід Бордвелл і Крістін Томпсон, у спільній праці «Film Art: An Introduction», досліджували режисуру як цілісний процес координації всіх елементів кіновиробництва. Вони підкреслюють важливість акторської гри, візуального стилю і звукового дизайну в формуванні наративу та естетики кінематографічного твору, що дозволяє зрозуміти, як ці елементи працюють у взаємодії для створення цілісного смислового простору [9, c.170–195].
Акторська гра є важливим аспектом режисури, оскільки саме актори втілюють персонажів і передають їхні емоції, мотивації та розвиток протягом сюжету. Режисер працює з акторами, допомагаючи їм зрозуміти свої ролі, знаходити правильні інтонації та емоційні акценти. Важливо забезпечити, щоб акторська гра була органічною та відповідала загальному стилю і настрою твору. Це включає вибір акторів (кастинг), репетиції та роботу на знімальному майданчику. Режисер допомагає акторам розкрити свої таланти та максимально реалістично втілити образи персонажів.

Операторська робота включає вибір ракурсів, композицію кадрів, освітлення та рух камери. Режисер разом з оператором визначає візуальний стиль твору, підбираючи оптимальні технічні засоби для досягнення бажаного ефекту. Це може включати використання різних типів камер, об'єктивів, освітлювальних приладів та інших інструментів. Операторська робота впливає на сприйняття глядачами, створюючи атмосферу та підкреслюючи важливі моменти сюжету. Візуальні рішення режисера та оператора допомагають передати емоції, напругу, динаміку подій та естетику твору. Звуковий дизайн охоплює всі аспекти звукового супроводу кінематографічного твору, включаючи музику, діалоги, звукові ефекти та фонові звуки. Режисер працює зі звукорежисером для створення звукової картини, яка підкреслює настрій та емоції, доповнює візуальні елементи та сприяє загальному сприйняттю твору. Звуковий дизайн може включати запис звуків на знімальному майданчику, додавання звукових ефектів у постпродукції та створення музичного супроводу. Звукові елементи допомагають створити певну атмосферу, підкреслити драматичні моменти та вплинути на емоційний стан глядачів.

Монтаж є завершальним етапом у створенні кінематографічного твору, де всі відзняті матеріали збираються в єдине ціле. Режисер працює з монтажером, визначаючи послідовність сцен, тривалість кадрів, ритм та темп оповіді. Монтаж дозволяє створити логічну та емоційну послідовність подій, підкреслити важливі моменти сюжету та забезпечити цілісність твору. Це включає як монтаж візуальних, так і звукових елементів. Правильний монтаж допомагає зберегти напругу, динаміку та загальний темп наративу, що є критично важливим для сприйняття глядачами. Андре Базен, розглядав питання монтажу і реалістичності в кінематографі, підкреслюючи важливість організації кадрів та монтажу для формування смислу. Базен стверджував, що реалістичні способи монтажу можуть створювати більше можливостей для інтерпретації смислу твору, що підкреслює роль монтажу як ключового інструменту для роботи режисера [8, c.79-95]. Сергій Ейзенштейн, наголошував на використанні монтажу як інструменту для створення емоційного і смислового напруження. Його концепція «інтелектуального монтажу» демонструє, як поєднання кадрів у певній послідовності може генерувати нові смисли, що є важливим аспектом у формуванні «сенсосфери» кінематографічного твору [24, c.103–129].

Для ефективного аналізу режисури в кінематографічному творі важливо дотримуватися систематичного підходу. Перш за все, необхідно розглянути загальну концепцію та стиль, які визначає режисер. Це включає вивчення сценарію, розкадрування та інших попередніх матеріалів, що розкривають бачення режисера. Першочерговим є розуміння загальної концепції твору, яку визначає режисер. Це допоможе зрозуміти основні теми, настрій та стиль твору. Далі необхідно дослідити, як актори втілюють свої ролі та передають емоції. Потрібно проаналізувати візуальні рішення, вибір ракурсів, освітлення та рух камери. Оцінити, як ці елементи впливають на загальну естетику та атмосферу твору. Проаналізувати як звукові елементи доповнюють візуальну частину твору. Звернути увагу на музику, діалоги, звукові ефекти та фонові звуки. Оцінити послідовність сцен, ритм та темп оповіді. Дослідити, як монтаж впливає на загальну структуру твору та його сприйняття глядачами.

Режисура забезпечує координацію всіх елементів виробництва. Акторська гра, операторська робота, звуковий дизайн та монтаж є важливими компонентом режисури, Діаграма 9 (Додаток А), кожен з яких відіграє свою роль у формуванні цілісного і виразного кінематографічного твору. Режисер відповідає за загальну концепцію та реалізацію твору, забезпечуючи його художню цілісність і відповідність задуму. Розглянемо ці елементи детальніше.

Акторська гра. Саме актори втілюють персонажів і передають їхні емоції, мотивації та розвиток протягом сюжету. Для кінематографічного твору важливо, щоб акторська гра була органічною та відповідала загальному стилю і настрою. Актори мають максимально реалістично втілити образи персонажів, щоб глядачі могли зануритися у світ твору і пережити емоційний досвід разом з героями. Важливо розуміти баланс всіх елементів «сенсосфери». Наприклад, у радянських кінематографічних творах часто робився акцент переважно на гру акторів, нехтуючи іншими важливими аспектами та інструментами впливу на сприйняття твору. Внаслідок цього такі кінематографічні твори часто мали значно менший емоційний і смисловий вплив. Баланс між різними елементами, такими як монтаж, звуковий дизайн, операторська робота, технологічний контекст, соціальні норми та архетипи, є ключовим для створення багатошарового та емоційно насиченого кінематографічного твору. Лише гармонійне поєднання всіх компонентів дозволяє досягти глибокого і стійкого враження на глядача, передати складні культурні ідеї та емоції. Акторська гра складається з кількох основних елементів, кожен з яких відіграє важливу роль у створенні переконливого образу персонажа та передачі емоційного змісту кінематографічного твору. Ці елементи включають: кастинг, репетиції, емоційну автентичність, взаємодію з іншими елементами, еволюція персонажів, Діаграма 10 (Додаток А). Розглянемо такі елементи більш детально. Кастинг є першим і надзвичайно важливим етапом у створенні акторської гри. Вибір акторів визначає, наскільки вони відповідають образам персонажів, і чи здатні вони передати характер і мотивації своїх героїв. Важливо підібрати акторів, які не лише володіють необхідними технічними навичками, а й мають інтуїтивне розуміння своїх ролей. Репетиції забезпечують підготовку акторів до знімання. Це включає роботу над сценами, обговорення з режисером і розвиток взаємодії між акторами. Репетиції дозволяють акторам глибше зрозуміти свої ролі, знайти правильні інтонації та емоційні акценти, а також відпрацювати складні сцени.
Емоційна автентичність є ключовим аспектом акторської гри. Вона включає переконливе передання емоцій персонажів через мовлення, мову тіла, вирази обличчя та інші невербальні засоби. Важливо, щоб актори могли органічно та правдоподібно передати внутрішній світ своїх персонажів. Стелла Адлер, наголошувала на ролі уяви у створенні переконливих персонажів. Вона підкреслювала, що актор повинен не лише відчувати емоції, а й будувати образ через уяву, створюючи глибокий і багатогранний світ персонажа. Цей підхід дозволяє актору працювати зі складними характерами та передавати багатошарові емоції, що є важливою частиною «сенсосфери» [1, c.54–75]. Миколай Чехов, пропонував метод фізичних дій, що допомагає акторам передавати емоції і характер через рухи тіла. Його підхід дозволяє акторам краще виражати внутрішні стани персонажів через фізичні дії, що допомагає створювати більш переконливі та емоційно насичені сцени [14, c.92–115]. Лі Страсберг, підкреслював значення емоційної правди. Страсберг вважав, що актор повинен глибоко переживати почуття свого персонажа, використовуючи власний емоційний досвід. Такий підхід дозволяє акторам створювати глибокі та переконливі образи, що сприяє сильнішому емоційному зв’язку з [73, c.88–110]. Що до взаємодії з іншими елементами, акторська гра повинна гармонійно поєднуватися з іншими аспектами кінематографічного твору, такими як операторська робота, звуковий дизайн та монтаж. Взаємодія акторів з камерою, освітленням, звуковими ефектами та іншими елементами створює цілісну картину, яка впливає на сприйняття глядачами. А еволюція персонажів, це розвиток персонажів протягом сюжету є важливим компонентом склкадової акторської гри. Це включає розкриття їхніх внутрішніх конфліктів, змін та еволюції. Актори повинні показати, як їхні персонажі змінюються під впливом подій і взаємодії з іншими героями.

Для ефективного аналізу акторської гри в кінематографічному творі важливо дотримуватися систематичного підходу. Спершу необхідно оцінити, як актори втілюють свої ролі та передають емоції. Це включає аналіз їхньої інтерпретації персонажів, мовленнєвих інтонацій, мови тіла, виразів обличчя та взаємодії з іншими персонажами. Провести аналіз вибору акторів для ролей, наскільки вони відповідають образам персонажів та чи вдалося їм передати характер і мотивації своїх героїв. Дослідити, як кастинг вплинув на загальне сприйняття твору. Вивчити процес підготовки акторів до знімання, включаючи репетиції, роботу над сценами та обговорення з режисером. Це допоможе зрозуміти, як актори підходили до своїх ролей та наскільки вони були готові до знімального процесу. Необхідно проаналізувати, наскільки переконливо актори передають емоції своїх персонажів. Важливими є  мовлення, мова тіла, вирази обличчя та інші невербальні засоби, які використовуються для передання емоцій. Потрібно дослідити, як акторська гра поєднується з іншими аспектами кінематографічного твору, такими як операторська робота, звуковий дизайн та монтаж. Та зробити оцінку, наскільки гармонійно актори взаємодіють з навколишнім середовищем та іншими персонажами. Надалі вивчити, як актори розвивають своїх персонажів протягом сюжету. Проаналізувати, наскільки логічно і послідовно розкриваються характери героїв, їхні внутрішні конфлікти та зміни.

Акторська гра, точніше, актори передають емоції та мотивації персонажів, дозволяючи глядачам зануритися у світ твору. Важливо розуміти баланс всіх елементів «сенсосфери», щоб досягти глибокого і стійкого враження на глядача. Аналіз акторської гри включає оцінку кастингу, репетицій, емоційної автентичності та взаємодії з іншими аспектами твору. Лише гармонійне поєднання всіх компонентів дозволяє створити багатошаровий та емоційно насичений кінематографічний твір.
Операторська робота визначає візуальну мову та естетику кінематографічного твору. Режисер разом з оператором визначає візуальний стиль твору, підбираючи оптимальні технічні засоби для досягнення бажаного ефекту. Це може включати використання різних типів камер, об'єктивів, освітлювальних приладів та інших інструментів. Операторська робота впливає на сприйняття глядачами, створюючи атмосферу та підкреслюючи важливі моменти сюжету. Вона включає вибір ракурсів, композицію кадрів, освітлення та рух камери.
Операторська робота складається з кількох основних елементів, кожен з яких відіграє важливу роль у створенні візуального стилю та атмосфери кінематографічного твору. Ці елементи включають: візуальний стиль, композицію кадрів, освітлення, рух камери, технічні засоби, Діаграма 11 (Додаток А). Сергій Ейзенштейн у своїй роботі «Монтаж атракціонів» підкреслював роль монтажу та візуальної композиції в створенні ідеологічних і емоційних акцентів. Його концепція візуального наративу була спрямована на максимальне використання операторської роботи для підсилення драматизму і передачі головної ідеї твору. Композиція кадрів у кінематографічних творах Ейзенштейна підкреслює не лише естетичний компонент, але й ідеологічну, що важливо враховувати під час аналізу будь-якого кінематографічного твору [25, c.186].
Візуальний стиль визначає загальну візуальну мову кінематографічного твору. Це може бути реалізм, сюрреалізм, експресіонізм чи інші стилі, які впливають на візуальне сприйняття твору. Операторські рішення підкреслюють обраний стиль і впливають на емоційний фон твору. Важливо зрозуміти, як обраний стиль відображається у всіх візуальних елементах твору.

Композиція кадрів включає розміщення персонажів, предметів, ліній і форм у кадрі. Правильна композиція допомагає розкрити сюжет, характери персонажів та створити атмосферу. Оператор використовує різні композиційні техніки, щоб привернути увагу глядача до важливих деталей і підкреслити основні теми твору.

Освітлення використовується для створення настрою та атмосфери. Світло може підкреслювати емоції, драматичні моменти та розвиток сюжету. Оператор визначає джерела світла, їх інтенсивність, колір та розташування, щоб досягти бажаного ефекту. Освітлення може бути м'яким або жорстким, теплим або холодним, створюючи різні візуальні ефекти. Вітторіо Стораро розглядав світло як один із найважливіших інструментів оператора. Він підкреслював, що освітлення може створювати як настрій, так і глибину персонажів і сюжету. За допомогою світла можна підкреслити драматичні моменти або, навпаки, створити відчуття затишку і спокою. Його підхід до світла дозволяє більш детально розглядати емоційні та візуальні аспекти кінематографічних творів, які залежать від освітлення [68, c.15-25].

Рух камери включає різні техніки, такі як панорами, наїзди, від'їзди, стеження та інші. Рух камери допомагає створити динаміку сцени, підкреслити емоції та взаємодію персонажів, а також сприяє розвитку сюжету. Оператор визначає, коли і як використовувати рух камери для досягнення оптимального візуального ефекту. Технічні засоби включають різні типи камер, об'єктивів, фільтрів та інших інструментів. Вибір технічних засобів впливає на візуальне сприйняття твору, його естетику та атмосферу. Оператор підбирає необхідні інструменти для досягнення бажаних візуальних ефектів і створення унікального стилю твору.

Для ефективного аналізу операторської роботи в кінематографічному творі важливо дотримуватися систематичного підходу. Спершу необхідно оцінити, як операторська робота впливає на загальне сприйняття твору, його естетику та атмосферу. Необхідно визначити загальний візуальний стиль кінематографічного твору. Провести аналіз, як операторські рішення підкреслюють обраний стиль і як вони впливають на емоційний фон твору. Зробити оцінку, як оператор використовує композицію кадрів для підкреслення важливих елементів сцени. Та зробити аналіз, як композиція кадрів допомагає розкрити сюжет, характери персонажів та створити атмосферу. Далі, вивчити використання освітлення для створення настрою та атмосфери. Провести оцінку, як світло використовується для підкреслення емоцій, драматичних моментів та розвитку сюжету. Провести аналіз використання руху камери, включаючи панорами, наїзди, від'їзди, стеження та інші техніки. Зробити оцінку, як рух камери допомагає створити динаміку сцени, підкреслює емоції та взаємодію персонажів, а також як він сприяє розвитку сюжету. Вивчити використання технічних засобів, таких як різні типи камер, об'єктивів, фільтрів та інших інструментів. Зробити аналіз, як технічні рішення впливають на візуальне сприйняття твору, його естетику та атмосферу.

Операторська робота визначає візуальну мову та естетику. Важливо розуміти баланс всіх елементів «сенсосфери», щоб досягти глибокого і стійкого враження на глядача. Аналіз операторської роботи включає оцінку візуального стилю, композиції кадрів, освітлення, руху камери та технічних засобів. 
Звуковий дизайн. Режисер працює зі звукорежисером для створення звукової картини, яка підкреслює настрій та емоції, доповнює візуальні елементи та сприяє загальному сприйняттю твору. Звуковий дизайн охоплює всі аспекти звукового супроводу кінематографічного твору, включаючи музику, діалоги, звукові ефекти, фонові звуки та акустика, Діаграма 12 (Додаток А).
Музика є одним із найбільш важливих інструментів звукового дизайну, адже вона може значно вплинути на емоційний фон сцени. Музичні композиції, створені спеціально для твору або підібрані з уже наявних, допомагають підсилити драматизм, створити напругу або, навпаки, передати спокій та гармонію. Відомі дослідники музики у кінематографічних творах, такі як Мішель Шіон, підкреслювали роль музики як невіднятна частина візуальної структури, що створює синергетичний ефект із зображенням [15, c.35–55].

Діалоги передають вербальну комунікацію між персонажами, розкривають їхні характери, мотивації та розвиток сюжету. Важливо, щоб діалоги були чіткими та зрозумілими, мали природний ритм і відповідали загальному стилю твору. Якість запису та обробки діалогів також має велике значення для сприйняття глядачами.

Звукові ефекти доповнюють візуальні елементи, роблячи сцену більш реалістичною і захоплюючою. Наприклад, шум дощу, вітру або міських звуків можуть допомогти створити відчуття присутності у певній локації. Також звукові ефекти допомагають глядачеві звернути увагу на важливі деталі, посилюючи емоційний або драматичний вплив сцени. Дослідники, такі як Волтер Мєрч наголошували на значенні звукових ефектів у створенні атмосферного і реалістичного світу. Фонові звуки створюють аудіальну атмосферу і занурюють глядача в світ кінематографічного твору. Це можуть бути звуки міста, природи, внутрішніх приміщень тощо. Фонові звуки додають глибини аудіальному пейзажу і роблять його більш реалістичним і насиченим [59, c.78–90]. Звукові ефекти підкреслюють реалістичність і доповнюють візуальні елементи, створюючи занурення у кінематографічний твір. У великій кількості своїх інтерв’ю Ренді Том у своїх дослідженнях звукових ефектів для кінематографічних творів, таких як «Зоряні війни», звуки грають ключову роль у створенні світу кінематографічного твору. Він стверджує, що правильні звукові ефекти можуть підсилити візуальне сприйняття сцен і додати реалістичності або фантастичності залежно від стилю твору. 

Фонові звуки створюють аудіальну атмосферу твору, додаючи глибини та реалістичності. Мішель Шион підкреслював, що фонові звуки можуть впливати на настрій сцени, навіть якщо глядачі їх не усвідомлюють. Шум вітру, дощ або звуки міста можуть формувати загальний аудіальний ландшафт і непомітно впливати на емоції глядачів [15, c.142-160].

Акустичні ефекти створюють відчуття простору і глибини, що додає багатовимірності звуковій картині твору. Використання технік, таких як реверберація або панорамування, дозволяє створити відчуття того, що звук перебуває у тривимірному просторі. Це підсилює ефект присутності глядачів у подіях кінематографічного твору, занурюючи їх у його світ. Акустика використовується для створення просторових звукових ефектів, які додають глибини та об'ємності звуку. Це включає використання реверберації, затримки, панорамування та інших технік для створення відчуття простору. Акустичні ефекти допомагають глядачам краще сприймати звукову картину і занурюватися в аудіальний світ твору.

Для ефективного аналізу звукового дизайну в кінематографічному творі важливо дотримуватися систематичного підходу. Спершу необхідно оцінити, як звуковий дизайн впливає на загальне сприйняття твору, його атмосферу та емоційний вплив. Визначити роль музики у створенні настрою та емоційного фону твору. Проаналізувати, як музичні композиції підкреслюють драматичні моменти, посилюють емоційний вплив сцен та створюють загальну атмосферу. Надалі, необхідно оцінити якість запису та обробки діалогів, їхню чіткість та зрозумілість. Провести аналіз того, як діалоги передають характери персонажів, їхні мотивації та розвиток сюжету. Вивчити використання звукових ефектів для доповнення візуальних елементів і створення реалістичності. Зробити оцінку того, як звукові ефекти підкреслюють важливі моменти сюжету і допомагають глядачам зануритися у світ твору. Далі, проаналізувати використання фонових звуків для створення аудіальної атмосфери. Зробити оцінку того, як фонові звуки додають глибини аудіальному пейзажу і роблять його більш реалістичним і насиченим. Вивчити використання акустичних ефектів для створення просторових звукових ефектів. Оцінити, як реверберація, затримка, панорамування та інші техніки створюють відчуття простору і допомагають глядачам краще сприймати звукову картину.

Звуковий дизайн формує аудіальний компонент, впливаючи на емоційне сприйняття глядачами. Важливо розуміти баланс всіх елементів «сенсосфери», щоб досягти глибокого і стійкого враження на глядача. Аналіз звукового дизайну включає оцінку музики, діалогів, звукових ефектів, фонових звуків та акустики.
Монтаж визначає структуру наративу, ритм і темп кінематографічного твору. Він дозволяє зібрати всі відзняті матеріали в єдине ціле, створюючи логічну та емоційну послідовність подій. Режисер працює з монтажером, визначаючи послідовність сцен, тривалість кадрів, ритм та темп оповіді. Монтаж дозволяє підкреслити важливі моменти сюжету та забезпечити цілісність твору. До наявних досліджень системи знаків належать роботи Юрія Лотмана, який підкреслює, що монтаж впливає на знакову систему кінематографічного твору [50, c.106]. Монтаж складається з кількох основних елементів, кожен з яких відіграє важливу роль у створенні структури та ритму кінематографічного твору. Ці елементи включають: послідовність сцен, тривалість кадрів, переходи між сценами, ритм і темп та види монтажу. До ключових видів монтажу належать: лінійний монтаж, паралельний монтаж, монтаж зіставлення, ритмічний монтаж, атракційний монтаж, Діаграма 13 (Додаток А). Ці елементи були обрані спираючись на роботи Сергія Ейзенштейна, Дзиги Вертова, Володимира Проппа, Андре Базена тощо, детальніше далі [8,24,25,26,63]. Монтаж у кінематографічному творі виконує двоєдину функцію: передача інформації про розвиток дії у художній логіці та створення образного впливу на глядача. Цей образний вплив досягається не лише несподіваними переходами та зіставленнями, а й гармонійними поєднаннями кадрів, а також внутрішньокадровими рухами в глибину мізансцени, по горизонталі та вертикалі. Це включає поєднання зображення з музикою, діалогами, закадровим голосом, шумами та піснями [8, c.34].
Послідовність сцен визначає логічний порядок подій у кінематографічному творі. Це включає розміщення сцен у певному порядку, щоб створити зв'язний і зрозумілий наратив. Важливо, щоб кожна сцена плавно переходила в наступну, забезпечуючи логічний розвиток сюжету.

Тривалість кадрів впливає на ритм і темп оповіді. Короткі кадри можуть створювати відчуття динаміки та напруги, тоді як довші кадри можуть сприяти глибшому зануренню в атмосферу і розкриттю деталей. Монтажер разом з режисером визначає оптимальну тривалість кожного кадру для досягнення бажаного ефекту.

Переходи між сценами включають різні техніки переходу між кадрами, такі як розчинення, затемнення, різкі зміни тощо. Вибір техніки переходу може впливати на сприйняття глядачами та підкреслювати важливі моменти сюжету. Наприклад, плавні переходи можуть створювати відчуття безперервності, тоді як різкі зміни можуть викликати ефект несподіванки.

Ритм і темп визначають загальну динаміку кінематографічного твору. Вони створюються за допомогою зміни тривалості кадрів, використання паралельного монтажу та вибору технік переходу між сценами. Важливо знайти баланс між швидким і повільним ритмом, щоб утримувати увагу глядачів і підкреслювати ключові моменти сюжету.

Методи монтажу ґрунтовно досліджувалися багатьма науковцями і не мають одного конкретного винахідника або автора. Вони розвивалися протягом багатьох років на основі практичного досвіду роботи з зображенням та дослідження його впливу на сприйняття глядачів. Важливо зазначити, що ці методи часто мають різні назви залежно від дослідників і країн, де проводилися дослідження. Тому ключовим є розуміння сутності методів, а не обмеження лише їхніми назвами. Серед найбільш відомих дослідників у цій галузі виділяються Девід Ворк Ґріффіт, Сергій Ейзенштейн, Дзига Вертов і Фріц Ланг [82, c.78-81].  Існує велика кількість методів монтажу, розглянемо ключові види монтажу. Лінійний монтаж визначає послідовність подій у хронологічному порядку. Він є найбільш традиційним і часто використовуваним видом монтажу, який забезпечує логічний і зрозумілий розвиток сюжету. Кожна сцена слідує одна за одною у часовій послідовності, створюючи відчуття поступовості та причинно-наслідкових зв'язків. Лінійний монтаж досліджувався багатьма спеціалістами, зокрема Томом Ганнінгом [34, c.212, 244], Робертом Ленгом [44, c.225-242] та Джордж Павлу [62, c.14].

Паралельний монтаж створює одночасні дії в різних місцях. Це дозволяє показати різні події, що відбуваються одночасно, і підкреслити їхній взаємозв'язок. Паралельний монтаж допомагає створити складний і багатошаровий наратив, додаючи динаміки і напруги до сюжету. Він часто використовується для підвищення драматичного ефекту і посилення емоційного напруження. Один із перших проявів цього методу монтажу можна знайти у роботах Девіда Ворка Ґріффіта та в описах у працях Сергія Ейзенштейна. 

Монтаж зіставлення відображає контрастні або порівняльні сцени для підкреслення певних ідей. Це дозволяє глядачам порівнювати різні аспекти сюжету або характери персонажів, створюючи глибші смислові зв'язки. Монтаж зіставлення може використовуватися для підкреслення соціальних, політичних або моральних тем, додаючи нові виміри до наративу. Монтаж зіставлення, відомий також як діалектичний або інтелектуальний монтаж, був активно досліджений Сергієм Ейзенштейном. Ейзенштейн та Фріцем Лангом [35, c.69-70].

Ритмічний монтаж зосереджений на ритмі зміни кадрів для створення певного темпу. Використання різної тривалості кадрів та частоти їхньої зміни допомагає створити відчуття динаміки або, навпаки, спокою. Ритмічний монтаж впливає на емоційний стан глядачів, підкреслюючи важливі моменти сюжету і створюючи відповідний настрій. Ритмічний монтаж активно досліджувався Сергієм Ейзенштейном та  Вісентом Міннеллі.

Атракційний монтаж використовує кадри для емоційного впливу на глядача. Цей вид монтажу спрямований на викликання сильних емоційних реакцій, таких як здивування, страх або збудження. Атракційний монтаж може використовуватися для підкреслення ключових моментів сюжету або для створення запам'ятовуваних сцен, які залишають глибоке враження. Вперше цей метод був введений у наукове середовище Сергієм Ейзенштейном [25, c.70-75; 23, c.72-84] та Дзигом Вертовим.

Для ефективного аналізу монтажу в кінематографічному творі важливо систематично оцінити його вплив на структуру, ритм і сприйняття твору. Спершу слід визначити логічну послідовність подій і оцінити, як монтаж сприяє розвитку сюжету. Далі - проаналізувати тривалість кадрів та їхній вплив на ритм: короткі кадри створюють динаміку, а довгі - занурюють в атмосферу. Варто також оцінити техніки переходів між сценами і їхній емоційний вплив на глядачів. Важливо дослідити баланс між швидким і повільним ритмом, що підкреслює ключові моменти сюжету. Окремо варто розглянути види монтажу, такі як лінійний, паралельний, ритмічний або інтелектуальний монтаж, і оцінити їхній внесок у загальну динаміку та емоційний вплив твору.

Початок форми

Кінець форми

Якщо послідовність подій у хронологічному порядку створює зв'язний і зрозумілий наратив, а кожна сцена слідує одна за одною, забезпечуючи логічний розвиток сюжету - це лінійний монтаж. Якщо одночасні дії відбуваються в різних місцях, що додає динаміки і складності наративу, підкреслюючи взаємозв'язок подій - це паралельний монтаж. Монтажу зіставлення застосовується для підкреслення контрастних або порівняльних сцен, що створює глибші смислові зв'язки і підкреслює певні ідеї. Ритмічний монтаж використовується для створення певного темпу, шляхом зміни тривалості кадрів та частоти їхньої зміни, що впливає на емоційний стан глядачів і підкреслює важливі моменти сюжету. Використання атракційного монтажу застосовується для емоційного впливу на глядача, з використанням разючих або шокових кадрів, які підкреслюють ключові моменти сюжету і створюють запам'ятовувані сцени. Інтелектуальний монтаж застосовується для створення асоціативних образів і нових значень, це дозволяє глядачам робити інтелектуальні висновки і розкривати глибші смисли твору.

Сценарій є основою будь-якого кінематографічного твору, оскільки він визначає сюжет, структуру, діалоги та розвиток персонажів. Сценарій включає кілька основних аспектів, кожен з яких відіграє важливу роль у створенні кінематографічного твору: сюжет і структура, діалоги та розвиток персонажів Діаграма 14 (Додаток А).

Сюжет і структура визначають основну розповідь і її послідовність. Сюжет включає події, що складають основну історію, тоді як структура визначає, як ці події організовані та представлені глядачам. Важливим компонентом структури є актова побудова (зазвичай три акти), яка допомагає організувати розповідь у зрозумілий і послідовний наратив. Так Сид Філд пропонує одну з найвідоміших моделей актової структури сценарію. Його концепція триактної структури є базовою для розуміння того, як організовується розповідь у сценарії. Філд стверджує, що кожен акт виконує певну функцію у розвитку історії та персонажів, допомагаючи глядачам краще сприймати події на екрані [28, c.55-90].

Діалоги передають вербальну комунікацію між персонажами, розкриваючи їхні характери, мотивації та розвиток сюжету. Вони мають бути природними і відповідати стилю та настрою кінематографічного твору. Діалоги також можуть містити підтексти, натяки та символічні значення, додаючи глибини та багатогранності персонажам і ситуаціям. Лінда Сегер робить акцент на важливості природних та діалогів, які допомагають розкрити характер персонажів та просунути сюжет. Вона підкреслює, що якісні діалоги не тільки розкривають внутрішній світ персонажів, але й надають глибини та багатозначності сценам через підтексти та символізм [70, c.67-105].

Розвиток персонажів розкриває мотивації, емоції та зміну характерів протягом кінематографічного твору. Персонажі повинні бути добре розробленими, мати чіткі цілі та конфлікти, які рухають сюжет вперед. Розвиток персонажів дозволяє глядачам співпереживати їм, розуміти їхні дії та емоції, що сприяє глибокому залученню в історію. Роберт Маккі аналізує важливість розвитку персонажів та їхніх мотивацій у побудові сценарію. Він стверджує, що глибокий аналіз мотивацій персонажів є критичним для створення цікавих та переконливих історій, які захоплюють глядачів і змушують їх співпереживати персонажам [56, c.101-140]. Своєю чергою, Кристофер Воглер пропонує концепцію «подорожі героя» як універсальної моделі розвитку персонажа та його взаємодії зі світом. Ця концепція є корисною для розуміння глибших структур сюжету та взаємодії персонажів, зокрема їхнього розвитку протягом сценарію [74, c.120-150]. Владимир Пропп досліджує структуру казкових сюжетів і застосування повторюваних мотивів та персонажів у наративі. Проппова модель може бути корисною для аналізу традиційних наративних схем у сценаріях, де персонажі та сюжетні лінії функціонують згідно з певними канонами або архетипами [63, c.35-60].

Для ефективного аналізу сценарію кінематографічного твору важливо використовувати систематичний підхід. Спершу слід оцінити, як сценарій впливає на загальне сприйняття твору, його структуру та зміст. Важливо визначити основну сюжетну лінію та її послідовність, проаналізувати, як події організовані для створення зв'язного наративу. Оцініть, наскільки ефективно використовується актова структура для підтримання інтересу глядачів.

Особливу увагу варто звернути на якість діалогів, їхню природність і відповідність загальному стилю твору. Діалоги мають розкривати характери персонажів, їхні мотивації та сприяти розвитку сюжету. Важливо також враховувати підтексти та символічні елементи, які додають глибини наративу.

Подальший аналіз стосується розвитку персонажів. Необхідно вивчити, як вони змінюються протягом сюжету, їхні цілі, конфлікти та емоції. Оцініть, наскільки персонажі є багатогранними та як їхній розвиток сприяє руху сюжету та залученню глядачів.

Сюжет і структура визначають розвиток і організацію подій у кінематографічному творі. Вони забезпечують логічний і послідовний розвиток наративу, що дозволяє глядачам розуміти і стежити за історією. Сюжет містить в собі події, які складають основну історію, а структура визначає, як ці події організовані і представлені глядачам. Сюжет і структура сценарію складаються з кількох основних елементів: експозиція, зав'язка, розвиток дії, кульмінація, розв'язка, Діаграма 15 (Додаток А). Як було зазначено, Сид Філд пропонує чітку модель трьох актів для організації сценарію, що допомагає ефективно структурувати сюжет. Філд підкреслює, що правильно побудований сценарій повинен мати чітку зав'язку, кульмінацію і розв'язку для створення послідовного та насиченого наративу [27, c.55-90]. Своєю чергою, Кристофер Воглер розглядає структуру сценарію через концепцію «подорожі героя», яка забезпечує послідовний розвиток персонажів і допомагає глядачам стежити за їхньою еволюцією [74, c.120-150].

Експозиція є введенням у сюжет і персонажів кінематографічного твору. Вона надає глядачам необхідну інформацію про контекст, світ, в якому відбуваються події, а також представляє головних героїв і їхні основні риси. Експозиція допомагає створити базу для подальшого розвитку сюжету і конфліктів. Лінда Сегер акцентує на розвитку сюжету та підкреслює роль експозиції, зав'язки та розвитку дії у формуванні драматичної напруги. Сегер підкреслює важливість розвитку персонажів через структуровані події [70, c.67-105]. Зав'язка є подією, яка запускає основний конфлікт кінематографічного твору. Вона вводить основну проблему або виклик, з яким стикаються персонажі, і встановлює напрямок для розвитку подій. Зав'язка визначає основний напрямок сюжету і створює основу для розвитку дії.

Розвиток дії включає події, які розвивають конфлікт і просувають сюжет вперед. Це може включати різні перипетії, зіткнення, ускладнення та випробування, з якими стикаються персонажі. Розвиток дії допомагає заглибити конфлікт і розкрити характери персонажів, показуючи їхню еволюцію і взаємодію з іншими.

Кульмінація є найвищою точкою напруги і ключовим моментом сюжету. Це момент, коли конфлікт досягає свого піка, і доля персонажів вирішується. Кульмінація зазвичай є емоційно насиченою і важливою сценою, яка визначає подальший розвиток подій і підводить глядачів до розв'язки. Роберт Маккі наголошує саме на важливості кульмінації, яка має бути емоційно насиченою та вирішувати основний конфлікт, що є критичним для збереження глядацького інтересу [56, c.101-140].

Розв'язка є рішенням конфлікту і завершенням сюжету. Вона показує, як вирішуються основні проблеми, і завершує історію, надаючи глядачам почуття завершеності. Розв'язка також може включати епілог, який показує наслідки подій і розвиток персонажів після кульмінації.

Для ефективного аналізу сюжету і структури в кінематографічному творі важливо дотримуватися систематичного підходу. Спершу необхідно оцінити, як ці елементи впливають на загальне сприйняття твору, його структуру та зміст. Необхідно визначити, як експозиція надає глядачам необхідну інформацію про контекст, світ і персонажів. Оцінити, наскільки ефективно вона встановлює основу для подальшого розвитку сюжету. Провести аналіз, як зав'язка запускає основний конфлікт і визначає напрямок для розвитку подій. Зробити оцінку її вплив на подальший сюжет і розвиток персонажів. Вивчити події, які розвивають конфлікт і просувають сюжет. Оцінити, як вони заглиблюють конфлікт, розкривають характери персонажів і взаємодію між ними. Зробити оцінку, як кульмінація створює найвищу точку напруги і вирішує основний конфлікт. Проаналізуйте її емоційний вплив на глядачів і значення для подальшого розвитку подій. Провести аналіз, як розв'язка розв'язувати основні проблеми і завершує сюжет. Оцінити, наскільки ефективно вона надає почуття завершеності і показує наслідки подій.

Сюжет і структура є основними елементами сценарію, які визначають розвиток і організацію подій у кінематографічному творі. Важливо розуміти баланс всіх елементів «сенсосфери», щоб досягти глибокого і стійкого враження на глядача. Аналіз сюжету і структури включає оцінку експозиції, зав'язки, розвитку дії, кульмінації та розв'язки. Лише гармонійне поєднання всіх компонентів дозволяє створити багатошаровий та емоційно насичений кінематографічний твір.

Діалоги передають вербальну комунікацію між персонажами. Вони не тільки розкривають характери і мотивації персонажів, але й сприяють розвитку сюжету та створенню емоційного впливу. Діалоги мають бути природними, відповідати стилю та настрою кінематографічного твору, а також включати підтексти, натяки та символічні значення. Діалоги складаються з кількох основних елементів, кожен з яких відіграє важливу роль у створенні зв'язного та змістовного наративу. Ці елементи включають: природність, стиль і настрій, підтексти, символічні значення, Діаграма 16 (Додаток А). Так, Роберт Маккі пропонує глибокий аналіз того, як діалоги працюють у кінематографічних творах. Маккі підкреслює важливість природності мовлення і того, як діалоги відображають характери персонажів, їхню мотивацію і внутрішній світ. Його робота надає практичні поради для створення ефективних діалогів у сценарії [55, c.45–85].
Природність діалогів є ключовим компонентом, оскільки вони повинні звучати реалістично і відповідати характерам персонажів. Діалоги мають відображати звичайну мову, яку використовують люди в повсякденному житті, з урахуванням специфіки персонажів і ситуацій. Важливо уникати штучності та надмірної драматизації, щоб глядачі могли ідентифікуватися з персонажами і подіями.

Стиль і настрій діалогів повинні відповідати загальному стилю і настрою кінематографічного твору. Це включає використання специфічної лексики, інтонацій та мовних конструкцій, які підкреслюють атмосферу твору. Наприклад, у драматичному творі діалоги можуть бути більш серйозними і напруженими, тоді як у комедії вони можуть бути легкими і жартівливими.

Підтексти в діалогах надають глибину і багатогранність, оскільки вони містять приховані значення та натяки. Це дозволяє глядачам читати між рядків і розуміти більше, ніж те, що сказано прямо. Підтексти можуть включати емоційні або психологічні аспекти, які розкривають внутрішній світ персонажів і їхні справжні наміри. Лінда Сегер розглядає роль підтекстів у діалогах. Сегер стверджує, що діалоги повинні мати приховані значення та натяки, які дозволяють розкрити внутрішні конфлікти персонажів і додати глибини наративу [71, c.78–110].

Символічні значення діалогів допомагають передавати глибші смисли та ідеї. Використання символів, метафор та інших літературних способів додає додатковий рівень інтерпретації, що збагачує наратив. Це дозволяє глядачам робити інтелектуальні висновки і відкривати нові аспекти сюжету. Сид Філд аналізує, як діалоги можуть допомогти розкрити сюжет і характери персонажів. Філд вказує, що діалоги мають бути функціональними та природними, підкреслюючи розвиток сюжету і розкриття конфліктів [28, c.90–120]. Натомість Девід Мамет звертає увагу на роль діалогів у кінематографічному творі та підкреслює, що діалоги повинні бути лаконічними і служити наративній функції. Мамет також наголошує на тому, як через діалоги можна передавати емоційний фон та підтексти [53, c.112–132]. Вільям Голдмен розглядає важливість діалогів у створенні кінематографічного твору. Голдмен підкреслює, що діалоги повинні мати стилістичну відповідність настрою кінематографічного твору і допомагати розкривати персонажів через підтексти і символічні значення [32, c.155–180].

Для ефективного аналізу діалогів в кінематографічному творі важливо дотримуватися систематичного підходу. Спершу необхідно оцінити, як діалоги впливають на загальне сприйняття твору, його структуру та зміст. Зробити оцінку наскільки реалістично звучать діалоги і чи відповідають вони характерам персонажів. Проаналізувати, як мова відображає особистість і соціальний контекст персонажів. Провести аналіз, як діалоги узгоджуються зі стилем і настроєм кінематографічного твору. Оцінити, як використання специфічної лексики, інтонацій і мовних конструкцій підкреслює атмосферу твору. Вивчити, які приховані значення і натяки містяться в діалогах. Оцінити, як підтексти розкривають внутрішній світ персонажів і додають глибини сюжету. Зробити оцінку, як діалоги використовують символи, метафори та інші літературні способи для передачі глибших смислів. Аналізуйте, як символічні значення додають додатковий рівень інтерпретації і збагачують наратив.

Діалоги є невід’ємною частиною сценарію кінематографічного твору, передаючи вербальну комунікацію між персонажами. Важливо розуміти баланс всіх елементів «сенсосфери», щоб досягти глибокого і стійкого враження на глядача. Аналіз діалогів включає оцінку природності, стилю і настрою, підтекстів і символічних значень. 

Розвиток персонажів дозволяє глядачам зануритися в емоційний і психологічний світ героїв кінематографічного твору. Розкриття мотивацій, внутрішніх конфліктів та еволюції персонажів забезпечує глибше розуміння їх дій і рішень, що своєю чергою сприяє залученню глядачів та їх емоційному відгуку на події на екрані. Розвиток персонажів включає кілька ключових елементів, кожен з яких відіграє важливу роль у створенні багатогранних і динамічних героїв. Ці елементи включають: мотивацію, конфлікти, арку персонажа, взаємодію з іншими персонажами, Діаграма 17 (Додаток А). Лінда Сегер аналізує процес створення персонажів, підкреслюючи важливість чітко визначених мотивацій, внутрішніх і зовнішніх конфліктів. Вона розглядає, як ці елементи впливають на арку персонажа та емоційне залучення глядачів [69, c.55–85].
Мотивація персонажа включає внутрішні та зовнішні фактори, які спонукають його до дій і рішень. Важливо розкрити, що рухає персонажем, які його цілі, мрії та страхи. Чітко визначена мотивація допомагає створити правдоподібного і багатогранного героя, з яким глядачі можуть ідентифікуватися та співпереживати. Роберт Маккі у своїй книзі наголошує на важливості мотивації та арки персонажів як ключових компонентів для розвитку сюжету. Маккі стверджує, що саме персонаж, який розвивається, дозволяє історії мати глибину та емоційну насиченість [55, c.101-130]. Так, Лінда Сегер аналізує процес створення персонажів, підкреслюючи важливість чітко визначених мотивацій, внутрішніх і зовнішніх конфліктів. Вона розглядає, як ці елементи впливають на арку персонажа та емоційне залучення глядачів [69, c.55–85].
Конфлікти є важливим двигуном сюжету і розвитку персонажів. Вони можуть бути внутрішніми (психологічні дилеми, етичні вибори) та зовнішніми (зіткнення з іншими персонажами, соціальні або природні перешкоди). Конфлікти змушують персонажів діяти, змінюватися та розвиватися, створюючи динаміку та напругу в сюжеті. Сид Філд вважає, що добре розроблений персонаж, з виразними внутрішніми конфліктами та мотиваціями, допомагає підтримувати інтерес до сюжету [28, c.140-170]. Арка персонажа відображає його еволюцію протягом кінематографічного твору. Це процес змін, які переживає персонаж у відповідь на події і конфлікти. Арка персонажа може включати зростання, трансформацію або навіть деградацію, показуючи, як персонаж вчиться, адаптується або змінює свої погляди та поведінку. Ще Арістотель у своєму класичному творі «Поетика» описує важливість розвитку характеру в драматичному творі. Він підкреслює, що еволюція персонажа є критично важливою для емоційного впливу на глядачів і для того, щоб трагедія або драма залишила незабутнє враження [4, c.58–75]. Своєю чергою, Джозеф Кемпбелл розглядає концепцію героїчної подорожі та її вплив на розвиток персонажів у міфах та сучасних наративах. Його дослідження арки героя і трансформації протягом подорожі є основою для багатьох сценаристів, які використовують цей підхід для створення персонажів у кінематографі [13, c.210–250]. Взаємодія з іншими персонажами впливає на розвиток головного героя і допомагає розкрити його риси та мотивації. Відносини між персонажами можуть бути джерелом конфліктів або підтримки, впливаючи на їхні дії та еволюцію. Важливо показати, як взаємодії та взаємозв'язки з іншими персонажами сприяють розвитку головного героя.

Для ефективного аналізу розвитку персонажів у кінематографічному творі необхідно дотримуватися систематичного підходу. Спершу необхідно оцінити, як ці елементи впливають на загальне сприйняття твору, його структуру та зміст. Необхідно визначити мотивацію персонажів, їхні цілі, мрії та страхи. Оцінити, наскільки добре розкриті ці аспекти і як вони впливають на дії та рішення персонажів. Проаналізувати внутрішні та зовнішні конфлікти, з якими стикаються персонажі. Оцінити, як ці конфлікти впливають на розвиток сюжету і еволюцію персонажів. Зробити оцінку, як персонажі змінюються протягом кінематографічного твору. Проаналізувати, які події і конфлікти впливають на ці зміни і як вони відображаються в арці персонажа. Вивчити, як взаємодія з іншими персонажами впливає на розвиток головного героя. Оцінити, як ці відносини розкривають риси і мотивації персонажів та сприяють їхньому розвитку.

Розвиток персонажів є критично важливим елементом сценарію, оскільки він дозволяє глядачам зануритися в емоційний і психологічний світ героїв кінематографічного твору. Важливо розуміти баланс всіх елементів «сенсосфери», щоб досягти глибокого і стійкого враження на глядача. Аналіз розвитку персонажів включає оцінку мотивації, конфліктів, арки персонажа та взаємодії з іншими персонажами. Лише гармонійне поєднання всіх компонентів дозволяє створити багатошаровий та емоційно насичений кінематографічний твір.

2.4 Інтеграція елементів «сенсосфери» для цілісного аналізу кінематографічного твору. Поєднання всіх отриманих елементів «сенсосфери» є критичним кроком для отримання загального бачення кінематографічного твору. Цей процес дозволяє синтезувати інформацію з різних аспектів аналізу, включаючи часову, авторську, географічну, соціокультурну, історичну парадигми, культурно-кодову асоціацію персонажів, культурно-кодову систему кінематографічного твору, режисуру та сценарій. Інтеграція цих елементів забезпечує багатогранний підхід до розуміння і оцінки кінематографічного твору. Як зазначає Міхаель Фуко аналіз соціальних, культурних та історичних контекстів, у яких існує культурний твір, дозволяє глибше зрозуміти, як різні елементи інтегруються у цілісний простір сенсу. Це підтверджує важливість соціокультурної та історичної парадигм у створенні кінематографічного твору. У контексті кінематографічного твору, наприклад, «Інтерстеллар», розуміння суспільних норм, цінностей і історичних подій створює основу для аналізу мотивів та дій персонажів [30, c.87-110].

По-перше, варто розглянути, як часова парадигма впливає на загальне сприйняття наративу. Розуміння історичного періоду, технологічного контексту та ритму подій дозволяє зрозуміти, як творці передають концепцію часу і його вплив на персонажів та сюжет. Зокрема, в «Інтерстеллар» релятивістські ефекти часу додають глибини до розуміння жертв та ризиків, на які йдуть персонажі. Далі, авторська парадигма допомагає ідентифікувати унікальний стиль і теми режисера. Крістофер Нолан, наприклад, відомий своїм складним наративом та глибокими філософськими темами, що можна простежити у всіх його роботах. Цей підхід дозволяє зрозуміти, як особистий стиль Нолана впливає на створення напруженості та емоційної глибини у «Інтерстеллар».

Географічна парадигма, що включає місце дії та його культурні особливості, допомагає зрозуміти, як ландшафт і архітектура впливають на атмосферу та розвиток сюжету. Наприклад, сільські ландшафти Землі в «Інтерстеллар» підкреслюють екологічну кризу та необхідність пошуку нових горизонтів у космосі.

Соціокультурна та історична парадигми забезпечують розуміння соціальних норм, цінностей і історичних подій, що формують контекст твору. Це включає аналіз того, як соціальні та культурні зміни впливають на поведінку персонажів та розвиток сюжету. У «Інтерстеллар» це особливо важливо для розуміння мотивацій персонажів та їх рішень в умовах глобальної кризи.

Культурно-кодова асоціація персонажів та культурно-кодова система кінематографічного твору дозволяють зрозуміти, як символи, метафори та жанрові коди взаємодіють для створення сенсового простору. Аналіз цих елементів показує, як «Інтерстеллар» використовує наукову фантастику та драму для розгляду складних питань виживання, людяності та наукових відкриттів.

Режисура та сценарій відіграють центральну роль у формуванні кінематографічного твору. Акторська гра, операторська робота, звуковий дизайн і монтаж створюють емоційний та візуальний вплив, тоді як сценарій визначає структуру, діалоги та розвиток персонажів. У кінематографічному творі «Інтерстеллар» ці елементи інтегруються для створення напруженого та глибокого наративу. Томас Елсессер та Мальте Гаґенер підкреслюють важливість візуальної та звукової естетики, які є невід’ємними компонентами кінематографічного твору. Їхні концепції допомагають пояснити, як режисура й операторська робота взаємодіють з іншими елементами твору, створюючи унікальний сенсовий простір [26, c.121-150]. Роберт Маккі наголошує, що сценарій є основою наративу, визначаючи розвиток подій та вплив на глядачів [55, c.140-170].

Початок форми

Кінець форми

Аналіз «сенсосфери» кінематографічного твору включає розгляд як всього твору в цілому, так і його окремих сцен та епізодів. Детальніше дивитися Аналіз 1 (Додаток В). 

Отже, поєднання всіх елементів «сенсосфери» дозволяє створити цілісне бачення кінематографічного твору, що враховує всі аспекти його створення та сприйняття. Це забезпечує багатогранний аналіз, який допомагає зрозуміти глибокі культурні, соціальні та художні значення твору, створюючи повне і комплексне уявлення про його сутність та вплив.

РОЗДІЛ 3. 

АНАЛІЗ КІНЕМАТОГРАФІЧНИХ ТВОРІВ ЧЕРЕЗ ПРИЗМУ СЕНСОСФЕРИ: ВІД ТЕОРІЇ ДО ПРАКТИКИ

3.1 Огляд вибраних кінематографічних творів для аналізу. Для того, щоб продемонструвати ефективність розробленої методології аналізу «сенсосфери», було вибрано кілька кінематографічних творів, які представляють різні жанри та режисерські підходи. Аналіз цих творів дозволить продемонструвати, як культурні коди та кінематографічні парадигми впливають на сприйняття глядачів і створення сенсового простору кінематографічних творів. Стислий опис обраних кінематографічних творів дивитися Аналіз 5 (Додаток Г).

Аналіз кожного з цих кінематографічних творів буде здійснюватися через призму «сенсосфери», використовуючи методологію, що включає культурні коди та кінематографічні парадигми. Важливими аспектами для аналізу будуть: часова парадигма, авторська парадигма, географічна парадигма, соціокультурна парадигма, історична парадигма, культурно-кодова асоціація персонажів, Культурно-кодова система кінематографічного твору, режисура, сценарій.
Часова парадигма включає визначення історичного періоду, епохи, часу доби, технологічного контексту, соціальних норм і цінностей, а також історичних подій. Вона також охоплює сезонний контекст, ритм і темп подій, еволюцію часу в сюжеті, часовий вимір і структуру наративу, а також метеорологічний контекст. Авторська парадигма аналізує стиль, теми та техніки конкретного режисера або сценариста, досліджуючи їхні стилістичні особливості, повторювані мотиви та техніки. Географічна парадигма зосереджується на аналізі місця дії, культурних особливостей регіону, ландшафту та архітектури, що впливають на розвиток сюжету та створення атмосфери.

Соціокультурна парадигма досліджує соціальні й культурні умови, в яких розвивається сюжет кінематографічного твору. Вона охоплює соціальні норми, цінності, традиції та культурні особливості, що впливають на поведінку персонажів та розвиток сюжету. Історична парадигма аналізує історичний контекст подій у творі, включаючи оцінку історичних подій, персоналій та епох, які впливають на сюжет і тематику.

Культурно-кодова асоціація персонажів досліджує, як персонажі передають культурні коди через свої ролі, стосунки, мову тіла, костюми та інші елементи. Культурно-кодова система кінематографічного твору оцінює використання культурних елементів, таких як символи, метафори та алегорії, для створення смислового простору твору та передачі культурних ідей і значень.

Режисура аналізує акторську гру, операторську роботу, звуковий дизайн і монтаж як складові частини кінематографічного твору, досліджуючи загальну концепцію, стиль і координацію роботи знімальної групи. Сценарій вивчає сюжет, структуру, діалоги та розвиток персонажів, оцінюючи їхній внесок у формування зв’язного й змістовного наративу.

Аналіз кожного з вибраних кінематографічних творів через призму «сенсосфери» дозволить показати, як різні аспекти кіновиробництва взаємодіють для створення цілісного та впливового кінематографічного досвіду.
3.2 Аналіз кінематографічного  твору «Інтерстеллар» (2014, режисер Крістофер Нолан). Кінематографічний твір «Інтерстеллар» режисера Крістофера Нолана є складною науково-фантастичною роботою, що досліджує теми еволюції людства, його виживання та дослідження космосу. Аналіз цього твору через призму «сенсосфери» дозволяє розглянути, як взаємодіють різні культурні коди та кінематографічні парадигми, формуючи цілісний наратив. У дослідженні враховані компоненти «сенсосфери», такі як часова, авторська, географічна, соціокультурна та історична парадигми, а також культурно-кодова система й режисура.

Аналіз 1 (Додаток Г) показав, що твір досліджує виживання людства на тлі глобальної екологічної кризи та пошуку нових планет для життя. Нолан інтегрує релятивістські ефекти часу, нелінійність наративу та власний авторський стиль, що додає складності та глибини до твору. Часова парадигма розкриває, як часові спотворення впливають на сприйняття сюжету. Географічна й соціокультурна парадигми демонструють вплив суспільних змін і місця дії на сюжетні події. Історична парадигма підкреслює важливість екологічної проблематики та прогресу науки.

Культурно-кодова система розкриває, як символи, метафори та жанрові коди створюють сенсовий простір твору. Режисура й сценарій показують, як технічні аспекти, зокрема операторська робота, звуковий дизайн і монтаж, посилюють емоційний та візуальний вплив.

Поєднання всіх цих елементів формує багатошаровий твір, що не лише розважає, а й піднімає важливі питання людяності та майбутнього. Аналіз «Інтерстеллар» через «сенсосферу» демонструє, як кінематографічні твори можуть слугувати інструментом для культурного й соціального аналізу, розширюючи можливості кінознавства.

3.3 Аналіз кінематографічного твору «Блейд Раннер 2049» (2017, режисер Дені Вільнев). Кінематографічний твір «Блейд Раннер 2049» режисера Дені Вільнева є продовженням класичного твору Рідлі Скотта «Блейд Раннер» і досліджує теми ідентичності, свідомості та людяності в контексті футуристичного світу, де репліканти співіснують з людським суспільством. Аналіз цього твору через призму «сенсосфери» дозволяє глибше зрозуміти, як культурні коди та кінематографічні парадигми формують багатошаровий наратив.

Аналіз 2 (Додаток Г) показав, як компоненти цього твору взаємодіють для створення цілісного та емоційно насиченого наративу. Часова парадигма допомагає зрозуміти історичний і сюжетний контекст, тоді як авторська парадигма розкриває унікальний стиль Вільнева. Географічна та соціокультурна парадигми відображають атмосферу світу «Блейд Раннер 2049», а історична парадигма додає глибини до розуміння подій і їхнього впливу на персонажів.

Культурно-кодова система показує, як символи й жанрові коди створюють сенсовий простір і впливають на сприйняття твору. Режисура Вільнева та сценарій сприяють філософському осмисленню технологій і майбутнього людства.

Узагальнюючи, аналіз через «сенсосферу» дозволяє детально вивчити взаємодію різних елементів твору, що формують складний і багатогранний наратив.

3.4 Аналіз кінематографічного твору «Форма води» (2017, режисер Гільєрмо дель Торо). «Форма води» режисера Гільєрмо дель Торо є метафоричним кінематографічним твором, що розповідає історію кохання між німою жінкою та істотою-амфібією, яка утримується в секретному урядовому центрі. Цей твір використовує елементи магічного реалізму для підняття питань про любов, інакшість та природу людини. Аналіз «Форми води» через концепцію «сенсосфери» дозволяє вивчити, як культурні коди та кінематографічні парадигми взаємодіють для створення багатошарового наративу.

Аналіз 3 (Додаток Г) показав, як різні компоненти твору формують цілісний наратив. Часова парадигма дозволяє зрозуміти історичний контекст та структуру наративу, тоді як авторська парадигма розкриває унікальний стиль Гільєрмо дель Торо. Географічна та соціокультурна парадигми відображають атмосферу світу твору, а історична парадигма додає глибини до розуміння подій та їхнього впливу на персонажів.

Культурно-кодова система вказує на важливість символів і жанрових кодів, які впливають на сприйняття глядачів. Режисура дель Торо разом із сценарієм створюють сильний емоційний і філософський вплив, що дозволяє глядачам глибше сприймати центральні теми твору.

«Форма води» досліджує теми прийняття інакшості та емоційної взаємодії між персонажами. Аналіз через «сенсосферу» демонструє, як різні елементи взаємодіють для створення складного наративу. Цей підхід дозволяє чітко зрозуміти вплив різних компонентів на загальне сприйняття твору.

3.5 Аналіз кінематографічного твору «Готель Ґранд Будапешт» (2014, режисер Вес Андерсон). «Готель Ґранд Будапешт» режисера Веса Андерсона є складним кінематографічним твором, що демонструє взаємодію різних культурних кодів і кінематографічних парадигм для побудови багатошарового наративу. Використовуючи концепцію «сенсосфери», можна детально проаналізувати, як Андерсон створює цілісний твір через застосування часової, авторської, географічної, соціокультурної, історичної парадигм, а також культурно-кодової системи, режисури та сценарію.

Аналіз 4 (Додаток Г) демонструє, як Андерсон за допомогою симетричних кадрів, ретельно продуманого візуального стилю та ексцентричних персонажів формує унікальний кінематографічний простір. Часова парадигма відображає історичний контекст, у якому розгортаються події, тоді як авторська парадигма показує особливий стиль режисера з акцентом на ретро-естетику та чітку симетрію. Географічна та соціокультурна парадигми допомагають створити уявлення про вигаданий світ Зубровки, в якому розвивається дія.

Історична парадигма поглиблює розуміння контексту, тоді як культурно-кодова система вказує на важливість символів і жанрових кодів, які формують смислове поле твору. Режисура Андерсона, що включає роботу з акторами, операторську майстерність і монтаж, забезпечує зв'язність і узгодженість усіх елементів твору.

Таким чином, «Готель Ґранд Будапешт» досліджує теми соціальних взаємин і індивідуалізму через призму візуальних і наративних засобів. Аналіз через концепцію «сенсосфери» дає змогу глибше зрозуміти взаємодію різних компонентів кінематографічного твору, що дозволяє чіткіше побачити, як ці елементи впливають на сприйняття глядачів.

3.6 Порівняльний аналіз результатів. Порівняємо результати аналізу чотирьох кінематографічних творів: «Інтерстеллар» (2014, режисер Крістофер Нолан), «Блейд Раннер 2049» (2017, режисер Дені Вільнев), «Форма води» (2017, режисер Гільєрмо дель Торо) та «Готель Ґранд Будапешт» (2014, режисер Вес Андерсон). Аналіз кожного з цих творів був проведений з урахуванням компонентів «сенсосфери». Порівняння допоможе виявити спільні риси та відмінності між цими творами, а також зрозуміти, як різні елементи «сенсосфери» взаємодіють для створення унікального кінематографічного досвіду.

Розглянемо часову парадигму. У «Інтерстеллар» часові стрибки та нелінійна структура наративу відіграють ключову роль, підкреслюючи науково-фантастичний контекст і теми часу та відносності. «Блейд Раннер 2049» також використовує складну часову структуру, проте з акцентом на майбутнє та постапокаліптичний світ, що додає глибини антиутопічному наративу. У «Формі води» часова парадигма концентрується на періоді Холодної війни, що додає напруги та відчуття історичної значущості. «Готель Ґранд Будапешт» використовує флеш-беки та переміщення між різними часовими періодами, створюючи багатошаровий наратив, який підкреслює ностальгію за минулим.

Проаналізуємо авторську парадигму. Кожен з режисерів має унікальний авторський стиль. Нолан відомий своїми складними науково-фантастичними концепціями та інноваційним підходом до наративу. Вільнев створює глибокі, атмосферні світи з багатими візуальними та звуковими компонентами. Дель Торо відомий своїми казковими та готичними елементами, що додають його творам магічної реальності. Андерсон використовує симетричні кадри, ретро-естетику та ексцентричних персонажів, створюючи унікальний і впізнаваний стиль.

Що до географічної парадигми. «Інтерстеллар» і «Блейд Раннер 2049» використовують футуристичні та постапокаліптичні світи для створення своїх наративів. «Форма води» вкорінена в реальному світі, але з елементами фантазії, що додають їй казкового відтінку. «Готель Ґранд Будапешт» створює вигадану країну Зубровку, яка відображає європейську культуру та традиції, додаючи особливий шарм і атмосферу. 

Розглянемо соціокультурну парадигму. Соціокультурні умови відіграють важливу роль у кожному з творів. У «Інтерстеллар» це взаємини між людьми та їхня боротьба за виживання. «Блейд Раннер 2049» досліджує питання ідентичності та людяності в постапокаліптичному світі. «Форма води» звертається до питань інклюзивності, любові та інакшості. «Готель Ґранд Будапешт» відображає соціальні норми та ієрархії, а також ностальгію за минулим.

Дослідимо історичну парадигму. «Інтерстеллар» використовує футуристичний погляд на майбутнє, тоді як «Блейд Раннер 2049» звертається до теми занепаду суспільства. «Форма води» вкорінена в історичному контексті Холодної війни, що додає твору політичної напруги. «Готель Ґранд Будапешт» охоплює кілька десятиліть, відображаючи політичні та соціальні зміни в Європі.

Проаналізуємо культурно-кодова асоціація персонажів. Кожен з кінематографічних творів використовує культурні коди для створення глибоких і багатогранних персонажів. «Інтерстеллар» досліджує теми батьківства, жертви та відданості. «Блейд Раннер 2049» звертається до питань ідентичності та існування. «Форма води» розкриває теми любові та прийняття інакшості. «Готель Ґранд Будапешт» підкреслює лояльність, дружбу та індивідуалізм.

Проведемо аналіз культурно-кодової системи кінематографічного твору. Кожен твір використовує символи та метафори для створення сенсового простору. «Інтерстеллар» використовує наукові концепції як метафору для людських відносин. «Блейд Раннер 2049» звертається до теми людяності через символи та візуальні елементи. «Форма води» використовує фантастичні елементи для розкриття теми любові та інклюзивності. «Готель Ґранд Будапешт» використовує вигадану країну та ексцентричних персонажів для створення символічного світу.

Розглянемо режисуру та сценарії. Кожен режисер вносить унікальний підхід до творення своїх кінематографічних творів. Нолан використовує складні наукові концепції та інноваційні техніки наративу. Вільнев створює глибокі, атмосферні світи з багатими візуальними та звуковими компонентами. Дель Торо використовує казкові та готичні елементи для створення магічної реальності. Андерсон створює симетричні кадри та ексцентричних персонажів, додаючи унікальний стиль та атмосферу.

Сценарії кожного з творів відрізняються складністю та багатошаровістю. «Інтерстеллар» має складну науково-фантастичну структуру з глибокими емоційними темами. «Блейд Раннер 2049» використовує антиутопічний наратив з акцентом на питаннях ідентичності. «Форма води» поєднує реальність і фантазію, створюючи казкову історію. «Готель Ґранд Будапешт» використовує багатошаровий наратив з флеш-беками та ексцентричними персонажами.

Аналіз чотирьох кінематографічних творів через призму «сенсосфери» показав, як різні елементи та компоненти взаємодіють для створення унікального та багатогранного наративу. «Інтерстеллар» захоплює своєю науково-фантастичною концепцією та емоційною глибиною, «Блейд Раннер 2049» пропонує глибокий погляд на питання ідентичності та людяності, «Форма води» поєднує реальність і фантазію, створюючи казкову історію про любов та інклюзивність, а «Готель Ґранд Будапешт» зачаровує своєю ретро-естетикою та ексцентричними персонажами. Кожен з цих творів використовує різні елементи «сенсосфери» для створення багатошарового та емоційно насиченого кінематографічного досвіду, що залишає значний вплив на глядачів.

У цьому дослідженні ми демонструємо практичне застосування концепції «сенсосфери» як у створенні, так і в аналізі кінематографічних творів. «Сенсосфера» дозволяє інтегрувати культурні, історичні та соціальні аспекти в єдину систему, сприяючи створенню багатошарових творів. Цей підхід важливий як для кінематографістів, які створюють культурно насичені кінемотаграфічні твори, так і для дослідників, що аналізують кінематограф з позицій культурології. Приклад розробки нового кінематографічного твору за методологією «сенсосфери» дивитися Приклад 1 (Додатоу Д).

Застосування «сенсосфери» до створення кінематографічного твору дозволяє інтегрувати культурні, історичні та соціальні елементи у єдину систему. Вона створює багатошаровий наратив, де кожен елемент – від часової парадигми до культурно-кодової системи – доповнює інші. У кінематографічному творі «Обереги», дивитися Приклад 1. (Додаток Д), «сенсосфера» не лише структурує наратив, але й надає йому глибокого культурного значення. Це доводить ефективність «сенсосфери» як інструменту не тільки для аналізу, але й для творчості. Вона дозволяє поєднати міфологічні, історичні та соціальні аспекти, створюючи твір, що несе культурне надбання через візуальні й наративні засоби.

ВИСНОВКИ ТА РЕКОМЕНДАЦІЇ

Дослідження семантичних параметрів у світовому кінематографі через культурологічний аналіз «сенсосфери» дозволило зрозуміти, як різні елементи кінематографічного твору взаємодіють для створення багатошарового наративу. Аналіз чотирьох кінематографічних творів — «Інтерстеллар» (2014), «Блейд Раннер 2049» (2017), «Форма води» (2017) та «Готель Ґранд Будапешт» (2014) — показав, як культурні коди та кінематографічні парадигми формують сенсовий простір твору.

Кожен елемент «сенсосфери» відіграє ключову роль у сприйнятті твору. Часова парадигма, що охоплює історичний період, епоху, час доби та інші фактори, додає глибини й реалізму, допомагаючи глядачам зануритися в події. Авторська парадигма відображає унікальний стиль режисера, а географічна парадигма створює атмосферу через місце дії та культурні особливості регіону. Це особливо помітно в кінематографічному творі «Готель Ґранд Будапешт» [8, c.104-115]. Соціокультурна та історична парадигми формують поведінку персонажів та їхній розвиток у контексті суспільних норм та історичних подій.

Культурно-кодові системи та символи також відіграють важливу роль у створенні смислового простору. Режисура, яка включає акторську гру, операторську роботу, звуковий дизайн і монтаж, координацію всіх елементів, формує цілісність твору. Волтер Мерч підкреслює важливість монтажу для підсилення емоційного впливу, як це видно у «Блейд Раннер 2049» [59, c.78-90]. Метод «сенсосфери» забезпечує глибоке розуміння кінематографічного твору, враховуючи взаємодію всіх його елементів. Він дає можливість розкривати складні ідеї та смисли, враховуючи широкий спектр культурних, історичних і соціальних факторів. Проте цей підхід є складним та вимагає експертизи у різних галузях.

Аналіз творів показав унікальні риси кожного кінематографічного твору: науково-фантастичну глибину «Інтерстеллар», роздуми про ідентичність у «Блейд Раннер 2049», інклюзивність у «Формі води» та естетичну ретроспективу у «Готелі Ґранд Будапешт». Міфи та культурні структури, як відзначає Клод Леві-Стросс, передаються через покоління, формуючи основи «сенсосфери» [46, c.28-40]. Метод «сенсосфери» є універсальним інструментом для аналізу та розуміння кінематографічних творів, що робить його важливим як для наукових досліджень, так і для практичного застосування у кіновиробництві. 

Аналітична модель «сенсосфери» пропонує комплексний підхід до аналізу кінематографічних творів, охоплюючи різні аспекти, що формують їхній смисловий простір. Оцінка ефективності цієї моделі допомагає визначити її сильні та слабкі сторони, а також потенціал у кінематографічних та культурологічних дослідженнях. Як зазначає Клод Леві-Стросс, міфологічні структури відіграють важливу роль у формуванні культурних кодів, які можуть бути розкриті через елементи «сенсосфери». Це особливо важливо в таких кінематографічних творах, як «Форма води», де міфологічні елементи підсилюють наратив [46, c.28-40]. Андре Базен також підкреслює важливість реалізму та символізму у кінематографі, що підтверджується у «Блейд Раннер 2049» [8, c.104-115]. Модель «сенсосфери» вирізняється своєю комплексністю, враховуючи різні елементи. Наприклад, Волтер Мерч наголошує на важливості монтажу у формуванні емоційної динаміки кінематографічного твору, що демонструє приклад «Інтерстеллар», де монтаж підкреслює часові парадокси [59, c.78-90].

Головною перевагою моделі є її гнучкість та універсальність. Вона може бути застосована до різних жанрів і типів творів, від наукової фантастики до драм. Це дозволяє виявляти унікальні риси творів, а також приховані смисли та метафори, що підсилюють наратив. Основним недоліком є її складність і вимогливість до аналітика, адже потрібні глибокі знання у культурології, історії, соціології та кінематографії. Аналіз «сенсосфери» може бути часозатратним через необхідність детального вивчення кожного елемента та їхньої взаємодії.

Модель «сенсосфери» показала свою ефективність у контекстах різних творів. Наприклад, аналіз «Інтерстеллар» дозволяє зрозуміти наукові концепції через емоційний наратив, а «Блейд Раннер 2049» розкриває теми ідентичності та людяності. Для культурологів модель допомагає глибше розуміти культурні коди та їхній вплив на сприйняття кінематографічних творів. Оцінка моделі «сенсосфери» показує, що це потужний інструмент для аналізу кінематографічних творів. Модель є універсальною і корисною як для кінематографістів, так і для культурологів, хоча складність і вимогливість до експертизи можуть бути недоліками. Модель має великий потенціал для подальшого розвитку та застосування у різних контекстах, сприяючи глибшому розумінню кінематографічних творів.

Початок форми

Кінець форми

Для подальших досліджень важливо розширювати теоретичну базу моделі «сенсосфери». Це включає вивчення додаткових теорій у семіотиці, семантиці, культурології, соціології та кінознавстві. Нові теоретичні концепції допоможуть глибше зрозуміти компоненти «сенсосфери» та їхню взаємодію. Важливо враховувати широкий спектр підходів із різних дисциплін. Наприклад, Юрій Лотман наголошує на важливості семіотичних систем у культурних творах, що безпосередньо стосується «сенсосфери», а Вальтер Мерч підкреслює, що монтаж впливає на сприйняття часу, важливого аспекту часової парадигми [59, c.78-90]. Підхід Андре Базена, який досліджував реалістичні і стилізовані техніки, також актуальний для аналізу кінематографічного простору.

Міждисциплінарний підхід дозволяє глибше розуміти кінематографічні твори. Взаємодія культурології, історії, соціології, психології, антропології та кінознавства забезпечує комплексний аналіз творів у їхньому соціокультурному контексті. Проведення якісних та кількісних емпіричних досліджень (інтерв'ю, фокус-групи, контент-аналіз) допоможе уточнити теоретичні висновки. Також рекомендується порівнювати твори різних жанрів, епох та культур, щоб виявити спільні риси та відмінності у структурі «сенсосфери», а також вплив культурного та історичного контексту на їхнє створення. Порівняльний аналіз допоможе визначити унікальні риси жанрів і стилів, що робить їх впізнаваними та значущими. З більшою кількістю практичних рекомендацій для кінематографістів можна ознайомитися в Рекомендація 1. (Додаток Е).

З розвитком нових технологій (віртуальна реальність, штучний інтелект, CGI) змінюються способи створення та сприйняття творів. Дослідження технологічного контексту допоможе зрозуміти, як ці інновації впливають на «сенсосферу». Наприклад, Вальтер Мерч зазначає, що монтаж впливає на сприйняття часу, що є важливим для часової парадигми, а Аннет Хілл вивчає, як нові медіа змінюють сприйняття аудиторії [38, c.1-244].

Аналіз сприйняття кінематографічних творів різними аудиторіями (з урахуванням віку, гендеру, соціокультурних та географічних факторів) допоможе виявити, які елементи «сенсосфери» мають найбільший вплив на глядачів. Робота Стюарта Холла з теорією «кодування та декодування» дає можливість досліджувати, як глядачі інтерпретують кінематографічні коди по-різному залежно від їхнього соціокультурного середовища [17, c.128-138].

Розробка рекомендацій для кінематографістів, зокрема щодо стилістичних прийомів, тематичних мотивів та технологій, допоможе створювати глибші й емоційно насичені твори. Модель «сенсосфери» потребує подальшого розвитку та вдосконалення через дослідження та співпрацю з міжнародними дослідниками. Активна участь у конференціях та публікаціях результатів досліджень сприятиме поширенню знань та залученню нових дослідників до цієї галузі.
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Додаток А. Діаграми складових «сенсосфери».
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Додаток Б.

Визначення 1. Визначення ключових понять і термінів. У цьому дослідженні термін «кінематографічні твори» охоплює як документальні, так і художні кінематографічні твори. Вважаючи, що кінематографічні елементи впливають на сприйняття глядачів, що може призводити до маніпуляції у сприйнятті документальних творів, навіть якщо це відбувається безсвідомо.
Термін «твір» визначається як результат творчої діяльності людини, що існує у реальності, як фізично, так і концептуально [80, с. 48]. Що до визначення термінів «знак» і «символ», уярізних дослідників і теоретиків семіотики визначення цих термінів можуть відрізнятися. Наприклад, Юрій Лотман описує знак як візуальний або символічний засіб, який представляє або позначає конкретний об'єкт, явище чи ідею, і використовується для передачі інформації або сприйняття в соціальному контексті [50, c.1,8,32]. Люсьєн Леві-Брюль, досліджуючи первісне походження поняття знаків, відзначає, що уявлення, яке автоматично викликається в пам'яті іншим уявленням, часто набуває у свідомості силу логічного висновку, що викликає поняття знаку [48, c.74]. Клод Леві-Стросс підкреслює, що чуттєві образи неможливо відокремити від конкретних ситуацій, а для формування понять потрібна абстракція. Знак виступає посередником між образом і поняттям, що їх пов'язує [81, с. 34].
Фердинанд де Соссюр сприймає знак суто лінгвістичним. В нього мовний знак пов'язує не безпосередньо річ та її назва, а концептуальне уявлення про цю річ з її звуковим образом. Акустичний образ є не матеріальним звучанням, а психічним відбитком звучання, тобто уявленням про звук, яке ми отримуємо через наші органи чуття. Це чуттєве уявлення, яке, хоча і має матеріальні характеристики, відрізняється від фізичного звуку і протиставляється більш абстрактному поняттю. Мовний знак є двосторонньою психічною сутністю, яка складається з поняття (означуваного) та акустичного образу (означника). Обидва ці елементи тісно пов'язані між собою і передбачають один одного. Немає природного зв'язку між річчю і її назвою. Дослідник використовує термін «знак» для позначення цілого, тобто поєднання поняття та акустичного образу [67,c. 68-70].

Отже, бачимо що сприйняття термінів «знак» і «символ» серед дослідників різні. Сприйматимемо різницю термінів «знак» і «символ», в тому, що символи у кінематографічних творах мають глибше або умовне значення, яке може бути зрозумілим по-різному. В кінематографічних творах символи можуть мати різні інтерпретації відповідно до сприйняття глядача та контексту сцени або твору в цілому. Знаки передають пряму інформацію. Та вірним є й те, що символ є елементом компонента знаку [7, c.42]. Жак Дерріда також розглядає символи як компонент знакової системи, проте його аналіз зосереджений тільки на семантичних аспектах знаків [20, c.60]. Умберто Еко виявляє прагнення розкрити ідею «семіозису» як принципу вільної, хоча і довільної інтерпретації знака. Він вважає, що спроби встановити справжній сенс тексту перетворюють процес інтерпретації на індустрію, де воля інтерпретатора визначає сенс відповідно до його власних цілей [21, c.4]. Використання систем знаків і символів у кінематографічних творах є важливою концепцією для розуміння комунікаційних процесів і передачі інформації.
Що до розуміння термінів «система знаків» і «система символів» в цьому дослідженні зазначимо наступне: такі системи є двома різними концепціями, що застосовуються для розуміння інформаційних та комунікаційних процесів. Основна відмінність між ними полягає в методах їх функціювання та представлення інформації. Наприклад, елементи в системі знаків мають прямий або безпосередній зв'язок із тим, що вони позначають. Наприклад, червоне світло світлофора чітко вказує на заборону руху, оскільки такий знак має узгоджене значення в культурному середовищі [50, c.2]. Так система знаків базується на загальноприйнятих значеннях, що дозволяє ефективно спілкуватися та розуміти один одного в межах певного контексту або культурного середовища. Своєю чергою, елементи в системі символів мають умовне або відносне значення, яке може змінюватися залежно від контексту, сприйняття та інтерпретації. Система символів ґрунтується на уяві, асоціаціях та інтерпретації, тому її розуміння може бути більш гнучким і суб'єктивним. Узагальнено, основна відмінність між цими системами полягає в тому, що система знаків передає пряме та однозначне значення, тоді як система символів дозволяє широку та гнучку інтерпретацію залежно від сприйняття і контексту.
Виходячи з цієї інформації, методи застосування знаків і символів у кінематографічних творах різняться. У системі знаків наголос робиться на прямому передаванні інформації без необхідності глибокої інтерпретації. Натомість система символів використовує складніші методи, такі як асоціації, алегорії, метафори та інші способи передачі складних ідей та концепцій через символічні образи. Тому, як вже було зазначено, для полегшення написання та розуміння сукупності семантичних та семіотичних елементів і систем у кінематографічних творах я застосовуватиму термін «Сенсосфера». Цей термін охоплює всі аспекти та системи, що впливають на сприйняття інформації у кінематографічних творах. Виходячи з перерахованого, семіотика та семантика повністю охоплюють усі елементи, що використовуються для формування «Сенсосфери». 
Визначення терміну «Сенсосфера»: «Сенсосфера» – це сукупність семантичних і семіотичних елементів і систем, які формують смисловий простір кінематографічного твору. Це поняття охоплює всі знакові системи (візуальні, текстуальні, звукові), культурні коди та кінематографічні парадигми, які впливають на сприйняття та інтерпретацію кінематографічного твору глядачами. «Сенсосфера» забезпечує цілісне розуміння того, як різні компоненти кінематографічного твору взаємодіють між собою та створюють багатошаровий смисловий контекст, що відображає культурні, соціальні та історичні реалії.
Важливо зрозуміти, як «сенсосфера» працює на обох рівнях, а також як вони взаємодіють і доповнюють один одного. Оскільки кожна сцена чи епізод можуть містити різні сенси, важливо вміти аналізувати їх окремо, а також інтегрувати ці сенси у загальну картину твору. Аналізуючи «сенсосферу» всього кінематографічного твору, ми зосереджуємося на загальному контексті, основних темах, культурних кодах, жанрових особливостях і наративній структурі. Це включає розгляд ключових аспектів, таких як режисура, сценарій, акторська гра, операторська робота, звуковий дизайн та монтаж. На цьому рівні важливо визначити основні ідеї та меседжі, які автори намагаються передати через весь твір, і як різні елементи «сенсосфери» допомагають створити цілісну картину. Так, наприклад, Томас Елсессер та Мальте Гаґенер, підкреслюють значення аудіовізуальних елементів, що взаємодіють із сюжетною структурою і формують сенси як на мікро-, так і на макрорівнях твору. Їхні дослідження допомагають зрозуміти, як звукові та візуальні коди окремих сцен інтегруються в загальний наратив і впливають на глядацьке сприйняття [26, c.121-150]. Натомість Волтер Мерч, підкреслює важливість монтажу в створенні зв'язності та цілісності кінематографічного твору. Його погляди можна застосувати до аналізу «сенсосфери», де кожна сцена, як окрема частина кінематографічного твору, повинна гармонійно інтегруватися в загальну картину [59, c.78-90]. У контексті режисерського підходу, Андре Базен розглядає важливість глибокого фокуса та безперервного монтажу, що створює відчуття реальності і дозволяє глядачеві самостійно інтерпретувати події. Це підтверджує, що окремі сцени повинні не лише гармонійно взаємодіяти з наративом, але й бути відкритими до глядацьких інтерпретацій [8, c.104-115]. Натомість Дейвід Бордвелл наголошує на важливості структури розповіді, яка допомагає інтегрувати сенси окремих сцен у загальний контекст кінематографічного твору. Його підхід до наративного аналізу дозволяє зрозуміти, як структура наративу забезпечує розвиток сюжетної лінії та персонажів через різні епізоди [10, c.210-225].

Додаток В. Аналіз «сенсосфери» кінематографічного твору та окремих сцен.

Аналіз 1.

На рівні окремих сцен та епізодів аналіз «сенсосфери» включає детальне вивчення кожної частини твору, звертаючи увагу на мікроелементи, які створюють сенс. Це можуть бути специфічні візуальні або звукові коди, символи, діалоги, взаємодія персонажів та інші елементи. Важливо визначити, як ці елементи взаємодіють між собою в межах сцени чи епізоду та як вони впливають на глядача. Основна різниця між аналізом «сенсосфери» на рівні всього твору та окремих сцен полягає у масштабі та глибині аналізу. Аналіз всього твору зосереджується на загальному контексті та основних темах, тоді як аналіз окремих сцен дозволяє заглибитися в деталі та зрозуміти, як кожна сцена або епізод доповнюють загальну картину. Для того, щоб почати працювати з аналізом «сенсосфери» необхідно визначити загальний контекст, провести детальний аналіз сцен, інтегрувати сенси окремих сцен та епізодів у загальну картину, провести критичне осмислення. Що до визначення загального контексту необхідно почати з аналізу всього кінематографічного твору, визначивши основні теми, жанрові особливості, культурні коди та наративну структуру. Це допоможе створити загальне розуміння твору і його «сенсосфери». Для детального аналізу сцен необхідно перейти до аналізу окремих сцен та епізодів. Необхідно звернути увагу на деталі, які створюють сенс у межах кожної сцени: візуальні та звукові коди, символи, діалоги та взаємодію персонажів. Окрім того, необхідно визначити, які сенси передаються в кожній сцені.За для інтеграції сенсів необхідно з’єднати сенси окремих сцен та епізодів у загальну картину. Необхідно проаналізувати, як різні сцени взаємодіють між собою, як вони доповнюють одна одну і як вони впливають на загальний контекст та основні теми твору. Важливо розуміти, як кожна сцена або епізод сприяють розкриттю основних ідей та меседжів. Для критичного осмислення потрібно оцінити наскільки успішно сенси окремих сцен інтегруються у загальну «сенсосферу» твору. Необхідно взяти до уваги можливі невідповідності або контрасти між сценами та їхній вплив на сприйняття глядачем. Це допоможе визначити, наскільки цілісним є кінематографічний твір і як різні елементи «сенсосфери» працюють разом для створення загального враження.

Аналіз «сенсосфери» кінематографічного твору вимагає систематичного підходу, що включає як загальний аналіз всього твору, так і детальний аналіз окремих сцен та епізодів. Важливо розглядати обидва рівні аналізу, щоб зрозуміти, як окремі елементи взаємодіють і доповнюють загальну картину. Такий підхід дозволяє створити багатогранне та глибоке розуміння кінематографічного твору, його сенсів та культурних кодів.

Додаток Г. Аналіз кінематографічних творів за методологією «сенсосйери».

Аналіз 1. Аналіз кінематографічного  твору «Інтерстеллар» (2014, режисер Крістофер Нолан) 

Часова парадигма в «Інтерстеллар» охоплює історичний період, епоху, час доби, технологічний контекст, соціальні норми та цінності, історичні події, сезонний контекст, ритм і темп подій, еволюцію часу в сюжеті, часовий вимір та структуру наративу, а також метеорологічний контекст.

Історичний період: Дія кінематографічного твору відбувається у майбутньому, де Земля стикається з глобальною екологічною кризою.

Епоха: Кінематографічний твір охоплює епоху, де людство повинно шукати нові шляхи виживання через космічні подорожі.

Час доби: Кадри змінюються між різними частинами доби, підкреслюючи ритм життя на Землі та у космосі.

Технологічний контекст: Використання передових космічних технологій та наукових відкриттів.

Соціальні норми та цінності: Зміни у суспільстві, спрямовані на виживання людства та збереження наукових знань.

Історичні події: Глобальна екологічна криза та необхідність пошуку нової планети для життя.

Сезонний контекст: Відсутній конкретний акцент на пори року, однак кліматичні умови Землі відіграють важливу роль.

Ритм і темп подій: Високий темп та напруження, які підкреслюють критичну ситуацію на Землі та небезпеки космічної подорожі.

Еволюція часу в сюжеті: Подорож через космос та вплив релятивістських ефектів на сприйняття часу.

Часовий вимір та структура наративу: Нелінійна структура з флеш-беками та флеш-форвардами.

Метеорологічний контекст: Погодні умови на Землі є одним з ключових елементів, що спричиняють екологічну кризу.

Крістофер Нолан відомий своїм унікальним стилем, темами та техніками, які він використовує у своїх кінематографічних творах.

Стиль: Використання складних наративних структур, нелінійного монтажу, детального пророблення візуальних та звукових ефектів.

Теми: Основними темами є виживання людства, наукові дослідження, сімейні зв'язки, час і його відносність.

Техніки: Використання практичних ефектів, ретельно пророблених космічних сцен та реалістичних наукових концепцій.

Географічна парадигма охоплює місце дії, культурні особливості регіону, ландшафт та архітектуру.

Місце дії: Земля у стані кризи, космос та різні планети, які досліджуються.

Культурні особливості регіону: Сільськогосподарські регіони США, які страждають від екологічних проблем.

Ландшафт та архітектура: Сільські ландшафти Землі, футуристичні космічні кораблі та станції.

Соціокультурна парадигма відображає соціальні та культурні умови, в яких розвивається сюжет.

Соціальні норми та цінності: Орієнтація на виживання людства та збереження наукових знань.

Традиції: Зміна традиційного способу життя через екологічну кризу.

Моральні принципи: Етичні дилеми, пов'язані з виживанням людства та особистими жертвами.

Історична парадигма включає історичний контекст подій, зображених у кінематографічному творі.

Історичні події: Глобальна екологічна криза, яка змушує людство шукати нові шляхи виживання.

Епохи: Перехід від екологічної кризи на Землі до нової епохи космічних досліджень.

Аналізуємо, як персонажі відображають і передають культурні коди.

Ролі та стосунки: Взаємини між головними героями, їх мотивації та жертви заради виживання.

Мова тіла та костюми: Використання костюмів, що підкреслюють професії та становище персонажів.

Охоплює всі культурні елементи та коди, які використовуються у кінематографічному творі для створення сенсового простору.

Символи та метафори: Використання символів, таких як червоточина, що символізує можливість врятувати людство.

Жанрові коди: Поєднання наукової фантастики з елементами драми.

Режисер Крістофер Нолан визначає загальну концепцію, стиль та настрій кінематографічного твору, координуючи роботу всієї знімальної групи.

Акторська гра: Високий рівень акторської майстерності, що підкреслює емоційні та психологічні аспекти персонажів.

Операторська робота: Використання різних ракурсів та композицій кадрів для створення атмосферності та напруженості.

Звуковий дизайн: Підкреслює драматичність подій та емоційний вплив.

Монтаж: Нелінійна структура, що підкреслює складність і глибину наративу.

Сценарій «Інтерстеллар» охоплює сюжет, структуру, діалоги та розвиток персонажів.

Сюжет і структура: Складний наратив з флеш-беками і флеш-форвардами, що підкреслює відносність часу.

Діалоги: Розкривають мотивації персонажів та їх внутрішні конфлікти.

Розвиток персонажів: Еволюція персонажів через їхні взаємини та емоційні переживання.

Аналіз 2. Аналіз кінематографічного твору «Блейд Раннер 2049» (2017, режисер Дені Вільнев).
Часова парадигма в «Блейд Раннер 2049» охоплює історичний період, епоху, час доби, технологічний контекст, соціальні норми та цінності, історичні події, сезонний контекст, ритм і темп подій, еволюцію часу в сюжеті, часовий вимір та структуру наративу, а також метеорологічний контекст.

Історичний період: Події кінематографічного твору відбуваються у 2049 році, продовжуючи історію першого «Блейд Раннер», яка відбувалася у 2019 році.

Епоха: Епоха технологічного прогресу, де репліканти грають важливу роль у суспільстві.

Час доби: В основному нічні сцени та сцени з низьким освітленням, що створюють атмосферу невизначеності та напруження.

Технологічний контекст: Використання високотехнологічних пристроїв, розвинених штучних інтелектів та робототехніки.

Соціальні норми та цінності: Суспільство, яке стикається з етичними та моральними питаннями співіснування з реплікантами.

Історичні події: Попередні бунти реплікантів та зміни в законах щодо їх використання.

Сезонний контекст: Не має особливого значення у сюжеті.

Ритм і темп подій: Повільний, задумливий ритм, який підкреслює глибокі філософські питання.

Еволюція часу в сюжеті: Наратив розвивається поступово, з численними флеш-беками до подій першого «Блейд Раннер».

Часовий вимір та структура наративу: Нелінійна структура з численними відступами в минуле.

Метеорологічний контекст: Постійний дощ та туман, що створюють атмосферу безнадійності та занепаду.

Дені Вільнев відомий своїм унікальним стилем, темами та техніками, які він використовує у своїх кінематографічних творах.

Стиль: Візуально насичений, з акцентом на деталізацію та атмосферність. Використання довгих планів та низького освітлення для створення напруженості.

Теми: Ідентичність, людяність, майбутнє технологій, соціальна несправедливість.

Техніки: Повільний темп, глибокі діалоги, візуальні метафори та символи.

Географічна парадигма охоплює місце дії, культурні особливості регіону, ландшафт та архітектуру.

Місце дії: Лос-Анджелес 2049 року, а також інші локації, що демонструють занедбані та запустілі території.

Культурні особливості регіону: Мегаполіс з високою щільністю населення, мультикультурне суспільство.

Ландшафт та архітектура: Футуристичні хмарочоси, запилені та занедбані території, індустріальні зони.

Соціокультурна парадигма відображає соціальні та культурні умови, в яких розвивається сюжет.

Соціальні норми та цінності: Етичні питання щодо створення та використання реплікантів. Розшарування суспільства на класи.

Традиції: Відсутність традиційних сімейних структур, акцент на індивідуалізм.

Моральні принципи: Взаємодія людини та штучного інтелекту, права та свободи реплікантів.

Історична парадигма включає історичний контекст подій, зображених у кінематографічному творі.

Історичні події: Розвиток технологій, повстання реплікантів, зміни у законодавстві.

Епохи: Період після екологічних та технологічних катастроф.

Аналізуємо, як персонажі відображають і передають культурні коди.

Ролі та стосунки: Взаємини між реплікантами та людьми, їх мотивації та конфлікти.

Мова тіла та костюми: Використання костюмів та реквізитів, що підкреслюють соціальний статус та ідентичність персонажів.

Охоплює всі культурні елементи та коди, які використовуються у кінематографічному творі для створення сенсового простору.

Символи та метафори: Використання очей як символу свідомості, неонові вивіски як символи технологічного прогресу та занепаду.

Жанрові коди: Поєднання наукової фантастики з елементами неонуару.

Режисер Дені Вільнев визначає загальну концепцію, стиль та настрій кінематографічного твору, координуючи роботу всієї знімальної групи.

Акторська гра: Високий рівень акторської майстерності, що підкреслює емоційні та психологічні аспекти персонажів.

Операторська робота: Використання різних ракурсів та композицій кадрів для створення атмосферності та напруженості.

Звуковий дизайн: Підкреслює драматичність подій та емоційний вплив.

Монтаж: Нелінійна структура, що підкреслює складність і глибину наративу.

Сценарій «Блейд Раннер 2049» охоплює сюжет, структуру, діалоги та розвиток персонажів.

Сюжет і структура: Складний наратив з численними флеш-беками та відступами, що підкреслює глибину тем.

Діалоги: Розкривають мотивації персонажів та їх внутрішні конфлікти, глибокі філософські питання.

Розвиток персонажів: Еволюція персонажів через їхні взаємини та емоційні переживання, розвиток особистісних та ідентичних питань.

Аналіз 3. Аналіз кінематографічного  твору «Форма води» (2017, режисер Гільєрмо дель Торо).

Часова парадигма в «Формі води» охоплює історичний період, епоху, час доби, технологічний контекст, соціальні норми та цінності, історичні події, сезонний контекст, ритм і темп подій, еволюцію часу в сюжеті, часовий вимір та структуру наративу, а також метеорологічний контекст.

Історичний період: Події кінематографічного твору відбуваються в 1960-х роках, під час холодної війни, що додає контексту і політичної напруги до сюжету.

Епоха: Епоха технологічного та наукового прогресу, але також і соціальних напружень та боротьби за права.

Час доби: Багато сцен відбуваються вночі або в умовах низького освітлення, що створює атмосферу таємничості та інтимності.

Технологічний контекст: Використання старих наукових лабораторій, де проводяться експерименти, що підкреслює технологічний аспект епохи.

Соціальні норми та цінності: Суспільство, яке стикається з питаннями расової та гендерної дискримінації, а також страху перед невідомим.

Історичні події: Холодна війна та перегони озброєнь між США та СРСР.

Сезонний контекст: Сезонний контекст не відіграє значної ролі у творі.

Ритм і темп подій: Повільний і задумливий ритм, що дозволяє глядачам зануритися в атмосферу та емоції персонажів.

Еволюція часу в сюжеті: Наратив розгортається поступово, з акцентом на розвиток стосунків між персонажами. Часовий вимір та структура наративу: Лінійна структура з ретельно продуманими переходами між сценами.

Метеорологічний контекст: Постійні дощі та вода, що є ключовим елементом символізму у творі.

Гільєрмо дель Торо відомий своїм унікальним стилем, темами та техніками, які він використовує у своїх кінематографічних творах.

Стиль: Візуально насичений, з акцентом на деталі та створення фантастичної атмосфери. Використання багатих кольорів і ретро-естетики.

Теми: Любов, інакшість, людяність, боротьба з пригніченням.

Техніки: Використання візуальних метафор, глибоких символів, ретельно продумані костюми та декорації.

Географічна парадигма охоплює місце дії, культурні особливості регіону, ландшафт та архітектуру.

Місце дії: Таємний урядовий центр та квартири головних героїв, що створює контраст між особистим та інституційним просторами.

Культурні особливості регіону: Американський мегаполіс 1960-х років з його культурними та соціальними особливостями.

Ландшафт та архітектура: Індустріальні зони, старі кінотеатри, квартири в ретро-стилі, що додає атмосферності та аутентичності.

Соціокультурна парадигма відображає соціальні та культурні умови, в яких розвивається сюжет.

Соціальні норми та цінності: Питання расової, гендерної та соціальної дискримінації. Страх перед інакшим та незрозумілим.

Традиції: Відображення культурних традицій 1960-х років через музику, кінематографічні твори та повсякденне життя.

Моральні принципи: Боротьба за права та свободи, любов та співчуття до інакшого.

Історична парадигма включає історичний контекст подій, зображених у кінематографічному творі.

Історичні події: Холодна війна, наукові дослідження та експерименти, соціальні рухи за права людини.

Епохи: 1960-ті роки як період великих змін і напружень у суспільстві.

Аналізуємо, як персонажі відображають і передають культурні коди.

Ролі та стосунки: Взаємини між персонажами, їхні ролі у суспільстві та особисті конфлікти.

Мова тіла та костюми: Використання костюмів та реквізитів для підкреслення соціального статусу та ідентичності персонажів.

Охоплює всі культурні елементи та коди, які використовуються у кінематографічному творі для створення сенсового простору.

Символи та метафори: Вода як символ життя та очищення, використання кольорів для підкреслення емоцій.

Жанрові коди: Поєднання фентезі, мелодрами та наукової фантастики.

Режисер Гільєрмо дель Торо визначає загальну концепцію, стиль та настрій кінематографічного твору, координуючи роботу всієї знімальної групи.

Акторська гра: Високий рівень акторської майстерності, що підкреслює емоційні та психологічні аспекти персонажів.

Операторська робота: Використання різних ракурсів та композицій кадрів для створення атмосферності та напруженості.

Звуковий дизайн: Підкреслює драматичність подій та емоційний вплив.

Монтаж: Лінійна структура з ретельно продуманими переходами між сценами, що підкреслює емоційну напругу.

Сценарій «Форми води» охоплює сюжет, структуру, діалоги та розвиток персонажів.

Сюжет і структура: Складний наратив з численними флеш-беками та відступами, що підкреслює глибину тем.

Діалоги: Розкривають мотивації персонажів та їх внутрішні конфлікти, глибокі філософські питання.

Розвиток персонажів: Еволюція персонажів через їхні взаємини та емоційні переживання, розвиток особистісних та ідентичних питань.
Аналіз 4. Аналіз кінематографічного  твору «Готель Ґранд Будапешт» (2014, режисер Вес Андерсон).

Часова парадигма в «Готелі Ґранд Будапешт» охоплює історичний період, епоху, час доби, технологічний контекст, соціальні норми та цінності, історичні події, сезонний контекст, ритм і темп подій, еволюцію часу в сюжеті, часовий вимір та структуру наративу, а також метеорологічний контекст.

Історичний період: Події кінематографічного твору охоплюють кілька десятиліть, зокрема період між Першою та Другою світовими війнами, що додає контексту і політичної напруги до сюжету.

Епоха: 1930-ті роки, з їхньою специфічною естетикою, модою та соціальними змінами.

Час доби: Андерсон використовує різні часи доби для створення настрою та підкреслення важливих моментів у наративі.

Технологічний контекст: Технології того часу, такі як телефони, поїзди та автомобілі, які використовуються для побудови світу кінематографічного твору.

Соціальні норми та цінності: Стандарти етикету та поведінки, характерні для європейського суспільства міжвоєнного періоду.

Історичні події: Військові конфлікти, зміни в політичних режимах, соціальні потрясіння.

Сезонний контекст: Використання сезонів для створення атмосферних сцен, наприклад, зима як символ холоду та ізоляції.

Ритм і темп подій: Швидкий темп, що підкреслює пригодницький характер сюжету.

Еволюція часу в сюжеті: Переміщення між різними часовими періодами для створення глибшого контексту і розуміння подій.

Часовий вимір та структура наративу: Нелінійна структура з флеш-беками, що додає складності та багатошаровості сюжету.

Метеорологічний контекст: Погода, яка підкреслює настрій і символіку сцен, наприклад, бурі як символ небезпеки.

Вес Андерсон відомий своїм унікальним стилем, темами та техніками, які він використовує у своїх кінематографічних творах.

Стиль: Симетричні кадри, ретельно продумані кольорові схеми, ретро-естетика.

Теми: Дружба, лояльність, індивідуалізм, абсурдність життя.

Техніки: Використання моделей, ретельно продуманих деталей декорацій, унікальний монтаж і ракурси.

Географічна парадигма охоплює місце дії, культурні особливості регіону, ландшафт та архітектуру.

Місце дії: Вигадана країна Зубровка та розкішний готель «Ґранд Будапешт».

Культурні особливості регіону: Відображення європейської культури та традицій 1930-х років.

Ландшафт та архітектура: Величні будівлі, мальовничі гірські пейзажі, що додають естетичного задоволення та глибини сюжету.

Соціокультурна парадигма відображає соціальні та культурні умови, в яких розвивається сюжет.

Соціальні норми та цінності: Етикет та соціальні ієрархії, характерні для європейського суспільства того часу.

Традиції: Звичаї та ритуали, пов’язані з роботою готелів та обслуговуванням.

Моральні принципи: Лояльність, честь, моральні дилеми персонажів.

Історична парадигма включає історичний контекст подій, зображених у кінематографічному творі.

Історичні події: Події між Першою та Другою світовими війнами, які впливають на сюжет і розвиток персонажів.

Епохи: Період великих соціальних та політичних змін у Європі.

Аналізуємо, як персонажі відображають і передають культурні коди.

Ролі та стосунки: Взаємини між консьєржем та персоналом, клієнтами готелю, їхні соціальні статуси та ієрархії.

Мова тіла та костюми: Використання костюмів та мови тіла для підкреслення соціального статусу та ролі персонажів.

Охоплює всі культурні елементи та коди, які використовуються у кінематографічному творі для створення сенсового простору.

Символи та метафори: Готель як мікрокосм суспільства, війна як руйнівна сила.

Жанрові коди: Поєднання комедії, драми та пригодницького жанру.

Вес Андерсон визначає загальну концепцію, стиль та настрій кінематографічного твору, координуючи роботу всієї знімальної групи.

Акторська гра: Високий рівень акторської майстерності, що підкреслює ексцентричність та унікальність персонажів.

Операторська робота: Симетричні кадри, ретельно продумані композиції, унікальні ракурси.

Звуковий дизайн: Використання музики для підкреслення емоційних та комічних аспектів.

Монтаж: Динамічний монтаж з швидкими переходами між сценами, що підкреслює ритм і темп наративу.

Сценарій «Готелю Ґранд Будапешт» охоплює сюжет, структуру, діалоги та розвиток персонажів.

Сюжет і структура: Складний багатошаровий наратив з флеш-беками та відступами.

Діалоги: Гострі, дотепні, розкривають характер і мотивації персонажів.

Розвиток персонажів: Еволюція персонажів через їхні взаємини, пригоди та випробування.

Аналіз 5. Стислий аналіз обраних кінематографічних творів 

«Інтерстеллар» - це науково-фантастичний кінематографічний твір, який досліджує теми людської еволюції, виживання та дослідження космосу. Сюжет фокусується на групі астронавтів, які відправляються через червоточину в пошуках нового дому для людства. Важливими аспектами для аналізу в цьому творі є наукові та технологічні контексти, філософські ідеї та емоційні відносини між персонажами.

«Блейд Раннер 2049» - це продовження культового науково-фантастичного кінематографічного твору «Блейд Раннер». Твір досліджує питання ідентичності, штучного інтелекту і сутності людяності. Важливими аспектами для аналізу є візуальний стиль, атмосферність, соціокультурні контексти та етичні дилеми, з якими стикаються персонажі.

«Форма води» - це романтичний фантастичний кінематографічний твір, який розповідає історію німої жінки, що працює прибиральницею в секретній урядовій лабораторії, і закохується в людиноподібну амфібію, яку там утримують. Кінематографічний твір досліджує теми любові, самотності та людяності. Важливими аспектами для аналізу є візуальна естетика, символіка та соціальні аспекти, такі як дискримінація і відчуження.

«Готель Ґранд Будапешт» - це комедійно-драматичний кінематографічний твір, який розповідає про пригоди консьєржа і його помічника в легендарному європейському готелі у міжвоєнний період. Твір відзначається унікальним стилем Веса Андерсона, який включає симетричні кадри, яскраві кольори та ексцентричні персонажі. Важливими аспектами для аналізу є авторський стиль, історичний контекст і візуальні способи. 

Додаток Д. Приклад розробки нового кінематографічного твору за методологією «сенсосйери».

Приклад 1.

Кінематографічний твір під робочою назвою «Обереги» розгортається в українському селі, оточеному давнім лісом, що, за легендою, є домом для міфічних істот і духів. Головна героїня, молода дівчина, на ім’я Оксана, знаходить старовинний оберіг, який пробуджує древні сили. Цей оберіг стає ключовим елементом, який пов’язує сучасність з минулим і змушує героїню вступити у боротьбу між світлом і темрявою.

Часова парадигма цього кінематографічного твору включає два часові виміри: сучасний, де розгортається основна дія, і історичний, що розкриває коріння прокляття через флеш-беки у козацькі часи та давні слов’янські обряди. Це дозволяє показати, як стародавні вірування та традиції впливають на сучасність, додаючи сюжету глибини й автентичності. Важливим елементом є показ українських народних свят, таких як Івана Купала та Колодія, що підкреслює зв’язок із культурними традиціями.

Авторська парадигма зосереджується на передачі духу українського села, де переплітаються минуле і сучасне. Режисер наголошує у на візуальних деталях, таких як вишиті рушники, традиційні костюми, старовинні дерев’яні будинки, що створюють унікальну атмосферу. Особливий підхід до кольорової схеми та кінематографічних способів підкреслює магічність і таємничість твору, додаючи йому художньої цінності.

Географічна парадигма представлена українським ландшафтом із густими лісами та старовинними пагорбами. Ліс відіграє ключову роль як місце, де відбуваються головні події. Візуальні елементи, такі як туман, що спускається на село, або сонячні промені, що пробиваються крізь дерева, створюють атмосферу ізоляції та магії, підсилюючи напруження сюжету. Соціокультурна парадигма відображає традиційний уклад життя українського села, де взаємини між односельцями, їхні вірування і традиції є важливою частиною наративу. Зокрема, святкування Івана Купала із його ритуалами стрибання через багаття та пускання вінків по річці стає символом переходу між світами. Архетипи мудрого старця, воїна-козака та охоронця землі надають твору глибокий культурний контекст, який допомагає глядачам зануритися в українську міфологію.

Історична парадигма охоплює період козацької доби, коли вперше з’явився оберіг, знайдений Оксаною. Через флеш-беки глядачі дізнаються про історію прокляття, яке лягло на село, і про спроби предків Оксани подолати його. Це поєднання сучасності з минулим підкреслює спадковість і значення культурних традицій у боротьбі з темними силами.

Культурно-кодова асоціація персонажів підкреслює зв’язок між головною героїнею Оксаною та українською міфологією. Її образ включає як традиційні елементи (вишиванка, плетена коса), так і сучасні риси, що робить її близькою сучасним глядачам. Інші персонажі, такі як охоронці старих традицій та скептики, що не вірять у міфи, створюють багатогранний культурний контекст, який відображає різноманітність українського суспільства.

Культурно-кодова система кінематографічного твору визначається жанром містичного трилера з елементами фольклору. Жанрові особливості визначають основні стилістичні та наративні підходи, такі як напружена атмосфера, несподівані повороти сюжету і використання символічних елементів (оберіг, ліс, водяні та лісові духи). Символізм є важливою частиною твору – наприклад, вода символізує очищення і небезпеку, а вогонь – захист і руйнацію.

Режисура підкреслює напруженість сюжету через специфічні візуальні способи, включаючи використання низьких ракурсів, гри з тінями та світлом для створення атмосфери таємничості. Особливий акцент зроблено на звуковому дизайні, де використання фольклорних мотивів підкреслює автентичність культурного контексту і поглиблює сприйняття глядачами.

Сценарій зосереджується на важливості стародавніх легенд і міфів у сучасному світі. Через діалоги та монологи персонажів передається їх внутрішній світ, боротьба з власними страхами та сумнівами. Діалоги наповнені фольклорними мотивами, приказками та колоритними українськими виразами, що додає автентичності. Розвиток персонажів проходить через кілька етапів, де вони поступово розкриваються перед глядачем, дозволяючи глибше зрозуміти їх внутрішню боротьбу.

Розглянемо епізод «Нічне святкування Івана Купала», що демонструє перехід від традиційного святкування до містичного ритуалу, який пробуджує стародавні сили. Поєднання культурних елементів і міфології в кінематографі є основоположним аспектом, який знаходить своє відображення в концепції «сенсосфери». Як зазначає Клод Леві-Стросс у своїй праці «Myth and Meaning», міфи відображають глибокі культурні структури суспільства, які передаються через покоління. Це підтверджує важливість використання української міфології у створенні багатошарових наративів, як це демонструється у проєкті «Обереги». Міфічні елементи, такі як оберіг та ритуали на Івана Купала, є символічними репрезентаціями глибоких культурних кодів, які лежать в основі наративу твору [46, c.28-40]. Теорія адаптації Лінди Гатчінсон «A Theory of Adaptation», також є важливим аспектом розуміння того, як фольклор може бути адаптований у кінематографічному творі. Як зазначає Гатчінсон, адаптація культурних та міфологічних елементів дозволяє кінематографістам перетворювати культурні тексти у нові форми мистецтва, що зберігають значення оригінальних матеріалів, але при цьому додають їх у сучасний контекст. У «Оберегах» адаптація фольклорних мотивів і стародавніх обрядів у сучасний наратив демонструє, як міфологічні структури можуть інтегруватися в сучасний кінематографічний простір [40, c.56-69]. Крім того, використання реалістичних візуальних образів, що є частиною візуальної «сенсосфери» твору, знаходить своє підґрунтя у теорії Андре Базена. Базен підкреслює значення реалізму в кінематографі та те, як візуальні деталі можуть поглиблювати відчуття автентичності. У кінематографічному творі «Обереги», реалістичні візуальні образи українського села та міфічних обрядів допомагають створити органічний зв’язок між сучасністю та фольклором [8, c.104-115].
Монтажні та операторські рішення також відіграють ключову роль у побудові «сенсосфери». Праці Волтера Мерча, підкреслюють, як монтаж і ритм можуть підсилити емоційну напругу та відчуття глибини у кінематографічному творі. У кінематографічному творі «Обереги», монтаж використовує повільні переходи, що дозволяють підкреслити важливі моменти у розвитку наративу, створюючи зв'язок між минулим і теперішнім через інтеграцію флеш-беків із козацької доби [59, c.78-90].

У рамках часової парадигми цей епізод відбувається в ніч на Івана Купала – часу, коли, за народними віруваннями, межа між світами стає тонкою, і люди можуть взаємодіяти з міфічними істотами. Використання нічного часу підсилює відчуття таємничості та невідомості, що є ключовим елементом епізоду.

Авторська парадигма підкреслюється через кінематографічні способи, що наголошують на магічності моменту – плавні рухи камери, темні відтінки та природні джерела світла, такі як багаття та місячне сяйво, створюють ефект занурення глядача у світ української міфології. Крім того, використання реалістичних візуальних образів, що є частиною візуальної «сенсосфери» твору, знаходить своє підґрунтя у теорії Андре Базена. Базен підкреслює значення реалізму в кінематографі та те, як візуальні деталі можуть поглиблювати відчуття автентичності. У кінематографічному творі «Обереги», реалістичні візуальні образи українського села та міфічних обрядів допомагають створити органічний зв’язок між сучасністю та фольклором [8, c.104-115].
Географічна парадигма відображена у лісовій місцевості на березі річки, де відбувається святкування. Ліс відіграє важливу роль, оскільки символізує межу між світом людей і світом міфічних істот. Природні елементи, такі як туман і вода, додають відчуття ізоляції та небезпеки, що підсилює напругу.

Соціокультурна парадигма розкриває традиційні українські обряди та вірування. Ритуал стрибання через багаття та пускання вінків по річці є не лише частиною святкування, але й символом переходу між світами. Це підкреслює глибокий зв’язок українців із природою та віруваннями в магічні сили.

Історична парадигма в епізоді показує спадковість культурних традицій, які передаються з покоління в покоління. Використання стародавніх обрядів під час святкування нагадує про давні часи, коли люди жили в гармонії з природою і вірили у її магічну силу.

Культурно-кодова асоціація персонажів у цьому епізоді підкреслює їхню взаємодію з міфічними силами. Героїня Оксана, перебуваючи серед односельців, відчуває зв’язок із давніми віруваннями, що поступово розкриває її справжню силу та роль у подіях.

Культурно-кодова система кінематографічного твору в цьому епізоді відображається через використання жанрових елементів містичного трилера. Напружена атмосфера, невідомість та використання фольклорних символів (вода, багаття) підсилюють відчуття магії та небезпеки.

Додаток Е. Практичні рекомендації для кінематографістів. 

Рекомендація 1.

Застосування аналітичної моделі «сенсосфери» у процесі створення кінематографічного твору може значно підвищити його якість та вплив на аудиторію. Нижче наведено детальні рекомендації для кінематографістів, які допоможуть ефективно використовувати компоненти «сенсосфери» для створення багатошарових та емоційно насичених кінематографічних творів.
Часова парадигма є ключовим елементом «сенсосфери», який включає історичний період, епоху, час доби, технологічний контекст, соціальні норми та цінності, історичні події, сезонний контекст, ритм і темп подій, еволюцію часу в сюжеті, часовий вимір та структуру наративу, а також метеорологічний контекст. Для створення автентичного та переконливого кінематографічного твору кінематографістам слід ретельно досліджувати ці аспекти та інтегрувати їх у сценарій, режисуру та візуальне оформлення. Наприклад, точне відтворення історичного періоду допомагає глядачам зануритися у світ твору, створюючи відчуття реальності та правдивості. Вибір відповідних костюмів, декорацій, мовлення персонажів та інших елементів, характерних для певної епохи, значно підвищує автентичність і сприйняття твору.

Авторська парадигма визначає унікальний стиль, теми та техніки, характерні для конкретного режисера або сценариста. Кінематографістам слід розвивати власний авторський стиль, використовуючи унікальні стилістичні рішення, специфічні ракурси камери, кольорові схеми, методи монтажу та звуковий дизайн. Важливо підтримувати послідовність у творчості, що дозволить глядачам легко розпізнавати та цінувати ваші кінематографічні твори.

Розвиток тем і мотивів, які часто повторюються у ваших роботах, додає глибини та багатогранності творам, дозволяючи глядачам глибше зануритися у створений вами світ. Зосереджуючись на питаннях, які вас особливо хвилюють, ви створюєте більш автентичні та емоційно насичені твори.

Географічна парадигма включає місце дії, культурні особливості регіону, ландшафт та архітектуру. Вибір локацій та відтворення культурних особливостей місця дії є важливими елементами, що додають автентичності та контексту до подій кінематографічного твору.

Кінематографістам слід ретельно досліджувати місце дії, враховуючи його історичні та культурні особливості. Використання реальних локацій або детально відтворених декорацій допомагає створити враження реальності та переконливості. Важливо також враховувати культурні особливості регіону, включаючи традиції, звичаї, мову та архітектуру, що додає глибини та різноманітності твору.

Соціокультурна парадигма відображає соціальні та культурні умови, в яких розвивається сюжет кінематографічного твору. Аналіз соціальних норм, цінностей та традицій, характерних для певного періоду чи епохи, допомагає краще зрозуміти мотиви та поведінку персонажів.

Кінематографістам слід враховувати соціокультурний контекст при створенні персонажів, сценарію та режисури. Це дозволяє створити багатогранних та реалістичних персонажів, чиї дії та мотивації зрозумілі та переконливі. Використання соціокультурних архетипів та символів допомагає передати глибші значення та емоції, що резонують з глядачами.

Історична парадигма додає глибини до розуміння подій та їхнього впливу на персонажів, враховуючи історичний контекст та епохи. Кінематографістам слід досліджувати історичні події, персоналії та культурні явища, що впливають на сюжет та розвиток персонажів. Використання історичних подій як основи для сюжету або як фону для розвитку подій допомагає створити автентичний та переконливий наратив. Важливо також враховувати вплив історичних подій на поведінку та мотивації персонажів, що додає реалістичності та глибини твору.

Культурно-кодова асоціація персонажів показує, як символи та жанрові коди створюють сенсовий простір і впливають на сприйняття глядачів. Кінематографістам слід ретельно обирати символи та жанрові коди, що відображають характер та розвиток персонажів. Використання культурних кодів та символів допомагає створити багатошарових персонажів, чиї дії та мотивації зрозумілі та резонують з глядачами. Важливо враховувати вплив жанрових кодів на сприйняття персонажів, використовуючи їх для підсилення емоційного впливу та глибини наративу.

Режисура, яка включає акторську гру, операторську роботу, звуковий дизайн та монтаж, є ключовим аспектом у створенні кінематографічного твору. Важливо розуміти баланс всіх елементів «сенсосфери». Наприклад, у радянських кінематографічних творах часто робився акцент переважно на гру акторів, нехтуючи іншими важливими аспектами та інструментами впливу на сприйняття твору. Внаслідок цього такі кінематографічні твори часто мали значно менший емоційний і смисловий вплив. Баланс між різними елементами, такими як монтаж, звуковий дизайн, операторська робота, технологічний контекст, соціальні норми та архетипи, є ключовим для створення багатошарового та емоційно насиченого кінематографічного твору. Лише гармонійне поєднання всіх компонентів дозволяє досягти глибокого і стійкого враження на глядача, передати складні культурні ідеї та емоції.

Жанр є важливим елементом культурно-кодової системи кінематографічного твору, який визначає стилістичні, тематичні та структурні особливості твору. Жанрові коди впливають на всі аспекти кінематографічного твору, від вибору колірної палітри до специфічних кінематографічних способів, використовуваних для створення певного настрою та атмосфери.  Кінематографістам слід враховувати жанрові особливості при створенні сценарію, режисури та візуального оформлення твору. Важливо розуміти очікування глядачів, пов'язані з певним жанром, і використовувати їх для підсилення емоційного впливу та глибини наративу. Використання жанрових кліше або їхнє уникнення допомагає створити оригінальний та інноваційний твір.

Дослідження показало, що концепція «сенсосфери» є не лише ефективним інструментом для аналізу кінематографічних творів, але й може бути застосована як методологічний підхід у процесі створення нових кінематографічних творів. Це дозволяє інтегрувати культурні, історичні та соціальні елементи в єдину цілісну систему, що надає твору глибини та багатошаровості. Застосування «сенсосфери» підтвердило важливість культурного контексту у створенні кінематографічного твору. Використання української міфології, історичних подій та соціокультурних елементів сприяє створенню унікального наративу, який не тільки розповідає історію, але й передає культурні ідеї та цінності.

Кожен елемент «сенсосфери» – від часової парадигми до культурно-кодової системи – відіграє важливу роль у створенні кінематографічного твору. Розробка сенсів на основі «сенсосфери» дозволяє глибше розкрити персонажів, наратив та загальний сенс твору, що підвищує його естетичну та художню цінність. «Сенсосфера» виявилася гнучким інструментом, який можна адаптувати до різних жанрів і культурних контекстів. Це робить її універсальною методологією, придатною як для аналізу, так і для створення кінематографічних творів різного змісту та форми. Використання «сенсосфери» сприяє гармонійному поєднанню різних елементів твору, таких як сюжет, сценарій, режисура, акторська гра, що забезпечує цілісність та глибокий емоційний вплив на глядача. Це підкреслює важливість комплексного підходу в кінематографічному мистецтві. Виявлено, що «сенсосфера» може стати основою для нових досліджень і практик у кінематографії, зокрема, у сфері адаптації культурних і міфологічних мотивів до сучасного кінематографічного наративу. Це відкриває можливості для подальшого розвитку теоретичних і практичних аспектів «сенсосфери».

Практичні рекомендації для кінематографістів на основі аналітичної моделі «сенсосфери» спрямовані на створення багатошарових та емоційно насичених кінематографічних творів. Врахування всіх елементів «сенсосфери», від часового контексту до жанрових особливостей, допомагає створити глибокі та переконливі наративи, які резонують з глядачами та передають складні культурні ідеї та емоції. Гармонійне поєднання всіх компонентів є ключем до успішного створення кінематографічного твору, що залишає глибоке враження та викликає сильний емоційний відгук.

