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funkcionalne in smiselne ter  
tudi premišljene in da nosijo 
svojo zgodbo in namen. Ko 
oblikujem za nekoga druge-
ga, se zavedam, da v vizualni 
jezik prevajam njegov idejo, 
ki pa jo moram včasih do-
polniti s svojim strokovnim 
znanjem, ki ga oseba, ki se 
k meni obrne na pomoč,        
pač nima.

Zato verjamem, da obli-
kovanje ni le osebno delo, 
ampak tudi dialog, v katerem 
se skriva priložnost za pove-
zanost in smisel oblikovanja 
končnega izdelka.

Posebno ljubezen pa sem 
razvila do preloma in ti-
pografije. Navdušujejo me 
črke, njihova struktura, raz-

mik, mreže, na katerih gradi-
mo strani, in logika, ki stoji 
za vizualno rednimi kom-
pozicijami. Tudi kaligrafija 
me privlači, predvsem zaradi 
svoje ročne narave in osebno-
stne note. V tipografiji vidim 
utrip jezika, ritem diha in 
tišino med vrsticami.

Črke zame niso le nosilke 
pomena, ampak tudi čutni 
znaki – v njih prepoznavam 
red, gibanje in značaj. Navdu-
šuje me, kako subtilno lahko 
sprememba razmika spre-
meni občutek celotne strani. 
Prelom strani dojemam kot 
koreografijo – vse mora imeti 
ritem, ravnotežje in prostor 
za zrak. Zato sem ravno na  
tem področju našla meni naj-

pomembenjše - zlitje logike 
in občutka v celoto.

Vedno bolj pa me zanima-
ta tudi ilustracija in fotografi-
ja – predvsem v smislu inti-
mnega beleženja trenutkov, 
kot so poroke, nosečnost, 
družinske zgodbe.

V umetnosti me prevze-
mata antika in renesansa, ker 
v njiju čutim neko večnost in 
prefinjenost. Impresionizem 
občudujem zaradi njegove 
mehkobe in barvitosti, med-
tem ko mi je barok – zaradi 
preobloženosti in teatralnosti 
– najmanj blizu.

V literaturi imam rada 
klasike, poezijo pa tudi zgo-
dovinske romane, ki mi prib-
ližajo čas naših prednikov, saj 

»Preprostost

ni cilj. Je 

stranski pro-

dukt dobre ide-

je in skromnih

pričakovanj.« 

- Paul Rand 

JAZ IN

OBLIKOVANJE

liča ponavljajočih se nalog, 
zelo ustreza.

Skozi ustvarjanje vedno 
znova odkrivam, da ni ene 
pravilne poti – ampak nešteto 
možnosti, ki čakajo, da jih 
raziščem.

Mislim, da je to ena izmed 
največjih svobod, ki mi jo 
oblikovanje ponuja. In zanj 
pravzaprav ne potrebuješ 
veliko – le odprte oči, ob-
čutljivost do okolja in željo 
po izražanju.

To pa so vrednote, ki sem 
jih kot otrok, ne da bi jih 
znala poimenovati, že začela 
živeti, zato mi oblikovanje 
danes pomeni prav to: svo-
bodo, raziskovanje in iskren 
izraz sebe.

Grafično oblikovanje mi 
namreč omogoča, da svojo 
notranjo kreativnost obliku-
jem v nekaj lepega in hkrati 
uporabnega, da z njim po-
magam drugim pri njihovi 
vizualni podobi. V tem vidim 
veliko vrednost in poslanstvo 
– ustvarjati rešitve, ki so 
estetsko privlačne, a hkrati 

Že od otroštva sem naj-
bolj uživala, kadar sem lahko 
ustvarjala, risala, »packala«, 
raziskovala in iskala nove re-
šitve – ne glede na to, ali sem 
uporabljala barvice, škarje, 
kolaž papir ali kasneje raču-
nalnik. Želja po ustvarjanju 
me spremlja že od nekdaj, 
estetika pa mi pomeni veliko.

Sprva sem vseeno oklevala, 
ali si res želim poklica, kjer 
bi večino časa preživela za 
računalnikom, a sem hitro 
ugotovila, da mi ravno ta svet 
nenehne vizualne raziskave 
omogoča neskončne možnos-
ti izražanja. V njem ni mo-
notonije, ampak gre za stalno 
odkrivanje novih poti, kar mi 
kot človeku, ki se hitro nave-



mi z orisovanjem takratnega 
sveta in življenja, odpirajo 
nove poglede na svet. Branje 
je namreč iskanje lepote – v 
besedi, podobi in pomenu.

Zato v zgodovinskih slo-
gih iščem ravnotežje med 
lepoto in pomenom, saj mi 
stara umetnost kaže, da je 
vsaka dobra oblika tudi odsev 

človeške izkušnje, zato mis-
lim, da mora tudi sodoben 
oblikovalec poznati zgodo-
vino, da lahko bolje razume 
sedanjost in išče drugačne 
poglede na svet, ki ga lahko 
pripeljejo do drugačnih in 
včasih boljših rezultatov.

Estetika je zame urejenost, 
pri čemer so barve (ponava-
di) ključnega pomena – če 
niso usklajene, me to iz-
redno zmoti in posledično 
take stvari hitro označim za 
ne estetske. Najbližja mi je      
naravna, preprosta, skoraj 
minimalistična in osebna 
estetika, a hkrati dopuščam 
prostor drugačnost.

V likovno teorijo sem se 
začela bolj poglabljati šele 
zdaj in upam, da jo bom 
spoznala na način, ki bo 
razumljiv in uporaben, saj 
si želim, da bi me to znanje 
še bolj opolnomoči kot obli-
kovalko. Zavedam se, da je 
teorija temelj, brez katerega 
ni dolgoročnega razvoja, 
zaradi česar sem si obljubila, 
da jo bom poskušala razu-

meti postopoma in skozi 
lastno prakso. Vsak delček 
znanja mi namreč pomaga 
bolje artikulirati občutek, ki 
ga že nosim v sebi, zato mi 
teorija tako postaja zaveznik,          
ne sovražnik. 

Želim si namreč ustvarjati 
predvsem izdelke, ki so upo-
rabni, premišljeni in prilago-

jeni klientom. Rada bi obli-
kovala predvsem področje 
preloma – publikacije, knjige, 
kataloge.

Želim pa si tudi, da bi 
nekoč profesionalno fotogra-
firala dogodke, ki pomenijo 
nekaj pomembnega, oseb-
nega. Verjamem namreč, da 
lahko tudi domače okolje, 
brez dragih studiev, postane 
prizorišče toplih zgodb, saj 
smo vsi vredni predstavitve, 
ne glede na sredstva, ki jih 
imamo za to na voljo.

Tako si skozi svoje delo 
želim soustvarjati z ljudmi in 
jim pomagati, da se izrazijo 
na svoj način, kar pomeni, da 
v oblikovanju ne iščem po-
polnosti, temveč avtentičnost 

– nekaj, kar pusti sled. Zdi se 
mi pomembno, da oblikova-
lec ne ustvarja zase, temveč 
predvsem za druge in to je 
zame največji izziv in hkrati 
največja nagrada. 

Moji vzorniki v oblikova-
nju, ki sem jih odkrila (šele) 
letos, so Emil Ruder, Erik 
Spiekermann in Wim Crou-
wel – vsak s svojim pogledom 
na tipografijo, mreže in red.

Njihove ideje so mi odprla 
nova obzorja, me na določen 
način oblikovale in zazna-
movale ter mi pokazale, kako 
pomembno je znanje oziro-
ma red v ozadju vsake dobre 
vizualne rešitve. Njihova dela 
me navdihujejo, ker so hkra-
ti zelo sistemska in izrazno 

močna. Tudi sama želim 
nekoč ustvarjati s takšno 
prepričljivostjo, gotovostjo 
in stabilnostjo.Vsakič, ko jih 
znova pregledujem, odkrijem 
nekaj novega. To me spomi-
nja, da dobro oblikovanje ni 
cilj, ampak pot nenehnega 
učenj, na kar me moji vzor-
niki spominjajo in mislim, da 
jih nisem izbrala po naklju-
čju, ampak po tem, kar želim 
v sebi razviti, zato jih doživ-
ljam kot tihe mentorje, ki mi 
kažejo, kaj vse je mogoče.

Uvod pa bi zaključila z 
mislijo neznanega avtorja, ki 
se mi vedno znova potrjuje 
oziroma jo v tem prenasi-
čenem svetu še toliko bolj 
razumem in cenim:

»Dober dizajn 

ne kriči, ampak 

šepeta točno 

to, kar moraš 

slišati.«

- Neznani avtor



L i

v e

ok

n

p

i

r

n

v

e



TOČKA

Točka je osnovna likovna 
prvina, ki v likovnem jeziku 
predstavlja najpreprostejši 
vizualni element. Po definiciji 
je točka brez dimenzij – nima 
ne dolžine, ne širine, ne glo-
bine – a kljub temu v likovni 
umetnosti zavzema prostor in 
nosi izrazno moč. Ko se mate-
rialno izrazi (na papirju, plat-
nu, zaslonu), postane vidna in 
s tem tudi pomenljiva.

Točka označuje lokacijo 
in je pogosto začetna enota 
likovnega izraza, zato jo v 
likovni teoriji pogosto imenu-
jemo praprvina– iz nje se 
lahko razvijejo kompleksne-
jše prvine, kot so linija (kot 
sled gibanja točke), ploskev 
(kot gibanje črte), volumen 

Poleg teh pa lahko z 
zaporedjem in gostoto točk 
oblikujemo tudi vizualne 
učinke – od struktur, teks-
tur, svetlo-temnih prehodov 
pa vse do optičnih iluzij. 
Zgoščevanje ali redčenje točk 
lahko deluje kot prostorsko 
vodilo – gostejše območje daje 
občutek bližine, redkejše pa 
oddaljenosti.

V zgodovini umetnosti 
se točka pojavlja kot nosilka 
koncentracije likovnih silnic 
– to pomeni, da v njej delujejo 
prostorske napetosti, kar daje 
sliki ali kompoziciji občutek 
celostnosti. V modernizmu in 
avantgardi (npr. pri Kandin-
skem) postane točka temelj 

za raziskovanje abstraktnega 
likovnega jezika.

Likovna teorija poudarja 
tudi razmerje točke do for-
mata: majhna točka v velikem 
formatu deluje izolirano in 
osamljeno, medtem ko večja 
točka ali množica točk lahko 
ustvarja dinamiko, napetost 
ali gibanje (pointilizem).

in prostor. V kompoziciji 
ima točka vlogo vizualne-
ga poudarka – gledalčevo 
pozornost pritegne k sebi, 
zato lahko določa ravnotež-
je, dinamiko in hierarhijo v 
slikovnem polju. Glede na 
svoj likovni značaj pa pozna-
mo več vrst točk:

• Aktivna točka deluje 
napeto, izraža notranjo dina-
miko in pozornost. Običajno 
je postavljena izven središča 
formata in vzbuja občutek 
neravnovesja ali gibanja.

• Pasivna točka je umir-
jena, pogosto centralno 
umeščena in deluje stabilno. 
Uporablja se za ustvarjanje 
reda in miru v kompoziciji.

• Odprta točka nastane na 
presečišču linij, kot rezultat 
njihovega križanja ali preple-
tanja. Pogosto jo zasledimo v 
arhitekturi in risbi.

• Zaprta točka ima jasno 
obliko (krog, kvadrat, trikot-
nik) in deluje kot samostojna, 
zaključena enota. V grafiki jin 
slikarstvu jo uporabljamo za 
poudarke ali ritmične vzorce.

»Točka je začetek 

vsega: iz nje 

izhaja linija, iz 

linije ploskev, 

iz ploskve

prostor.«

- Paul Klee

»Točka je 

začetek vsega 

vizualnega

izraza.« 

- Wassily

Kandinsky 

Točko lahko tako opazuje-
mo tudi kot nosilko vsebine – 
simbol, znak, sled prisotnosti. 
Lahko jo razumemo tudi v 
kontekstu likovne komunik-
acije: kot začetni znak v zapi-
su, podobno kot črka v jeziku, 
v digitalnem oblikovanju pa je 
točka pogosto gradnik rastra 
oziroma takot. i. piksel.



»Moje linije so 

kot pisava brez 

pomena. Risba, 

ki misli

sama nase.«

- Cy Twombly

LINIJA

Linija je ena izmed najbolj 
osnovnih, a hkrati najmočnej-
ših likovnih prvin. V likovni 
teoriji jo opredeljujemo kot 
sled gibanja točke, kot rezultat 
njenega premika po površi-
ni. Že najpreprostejša poteza 
lahko opredeli obliko, določi 
smer ali ustvari prostor, zato 

je linija temelj risbe, pa tudi 
strukture, ki vzpostavlja red 
in ritem v kompoziciji.

V likovnem jeziku ima 
linija mnoge funkcije. Lahko 
povezuje ali razmejuje ele-
mente, opredeljuje robove 
oblik, usmerja pogled gledalca 
in ustvarja dinamiko. Včasih 
je vidna in jasna, spet drugič 
komaj zaznavna ali celo na-
mišljena, a njena prisotnost 
vedno vpliva na strukturo in 
zaznavanje slike. V grafičnem 
in digitalnem oblikovanju igra 
pomembno vlogo pri vzposta-
vljanju vizualne hierarhije in 
bralnega toka.

Poznamo več vrst linij, ki 
se med seboj razlikujejo po:

• obliki: ravne, ukrivljene, 
lomljene, valovite, spiralne …

• značaju: trde, mehke, 
ostre, lahkotne, energične …

• funkciji: konstrukcijske, 
obrisne ali konture, dekora-
tivne, teksturne ali izrazne.

Posebej zanimiva pa je tudi 
psihološka in simbolna vloga 
posameznih linij:

»Linija ne 

laže. V njej je 

vse – napetost, 

čustvo,

gibanje.«

- Egon Schiele

kot vidimo pri Paulu Klee, ki 
jo je razumel kot “Piko, ki je 
šla na sprehod.”.

Cy Twombly je v drugi po-
lovici 20. stoletja linijo upo-
rabljal kot čisto osebno sled, 
včasih skoraj na meji med ris-
bo in pisanjem. Egon Schiele 
je z močno, ekspresivno linijo 
podajal čustveno napetost in 

anatomsko izkrivljenost svo-
jih figur. V arhitekturi in obli-
kovanju pa je znana stroga, 
racionalna uporaba linij pri 
Le Corbusierju, kjer linija ne 
predstavlja le oblike, temveč 
miselni okvir kompozicije.

Tako v oblikovanju linija 
pogosto sodeluje z drugimi 
prvinami v ozadju – gradi 
mrežo, usmerja tipografijo, 
strukturira prostor strani.

Njena vloga je tako temelj-
na, da je pogosto skoraj ne 
opazimo – a brez nje ne bi 
bilo reda. Linija torej ni zgolj 
sledi roke – je temeljna kom-
ponenta vizualnega jezika, 
orodje za razumevanje in 
grajenje prostora.

• Vodoravne linije ustvar-
jajo občutek stabilnosti, miru 
in tišine.

• Navpične linije izraža-
jo moč, rast, pokončnost in 
duhovnost.

• Poševne linije vzbujajo 
gibanje, napetost, hitrost – 
delujejo nemirno, energično.

V umetnosti se linija ne 
uporablja zgolj za upodablja-
nje, temveč v mnogih prime-
rih postane nosilka izraza.

V kaligrafiji ali ročni risbi 
je linija podaljšek roke – nosi 
umetnikov ritem, tempo, celo 
čustvo.

V modernizmu in sodobni 
umetnosti se pogosto osvo-
bodi svoje deskriptivne vloge, 



Ploskev nastane kot rezul-
tat gibanja linije ali povezo-
vanja večih točk. Je dvodi-
menzionalna oblika, ki določa 
površino in znotraj likovnega 
prostora vzpostavlja meje, od-
nose in poudarke. Kot takšna 
ni zgolj ozadje, ampak aktivna 
sestavina kompozicije.

V likovni umetnosti in 
oblikovanju ima ploskev 
pomembno vlogo pri struk-
turiranju vizualnega polja, 
saj določa format, razmerja 
in okvir, v katerem se odvi-
jajo druge prvine. Lahko je 
odprta ali zaprta, statična ali 
dinamična, ravna, ukrivljena, 
geometrijska ali organska – 
vse to vpliva na zaznavanje 
celotnega umetniškega dela.

Funkcionalno ploskev deli-
mo na različne tipe:

• medialno omejene, kjer 
jo opredeljujejo izrazite linije,

• pasivne, ki nastanejo kot 
posledica drugih elementov,

• teksturne, kjer sama 
struktura površine tvori obču-
tek ploskve,

• barvne, ki z barvno eno-
tnostjo ali kontrastom določa-
jo likovno celoto.

Mnogi umetniki so skozi 
zgodovino raziskovali izrazni 
potencial ploskve. Henri Ma-
tisse je z znamenitimi izrezki 
ustvarjal podobe zgolj s plo-
skvami iz barvnega papirja, s 
katerimi je prostor oblikoval 
brez uporabe perspective, 
Kazimir Malevič pa je s črnim 

kvadratom na belem ozadju 
radikalno poudaril pomen 
ploskve kot samostojne likov-
ne enote. V šoli Bauhaus so 
ploskve služile kot osnovni 
gradniki za učenje kompo-
zicije, barvnih odnosov in 
vizualnega reda. V sodobnem 
oblikovanju se ploskev pogos-
to uporablja modularno – kot 

ske prinašajo občutek narav-
nosti, mehkobe, gibanja.

V sodobnem oblikovanju je 
ploskev osnovna enota obli-
kovalskega prostora. V gra-
fičnem dizajnu določa format 
strani, organizira vsebino 
in usmerja branje. V inte-
raktivnih medijih pa postaja 
dinamična – animirana, od-

»Vsak likovni 

prostor se začne 

s ploskvijo. Ko 

nanjo postavimo 

prvi znak, se začne 

pripoved.«

- John Berger

nekakšna enota, iz katere se 
gradi sistem.

Psihološko ima oblika 
ploskve (npr. krog, trikotnik, 
kvadrat) svoj simbolni pomen 
in vpliva na gledalčevo doži-
vljanje.

Geometrijske ploskve 
pogosto delujejo bolj stabilno, 
racionalno, medtem ko organ-

zivna, sestavljena iz slojev in      
transparentnosti. Ploskev 
torej ni zgolj vizualno ozadje, 
temveč površina, na kateri se 
oblikuje pomen.

Je kraj srečanja oblik, vse-
bine, misli, izraza in kot taka 
je za oblikovalca eno naj-
močnejših orodij pri gradnji 
jasnih, urejenih in izraznih 
vizualnih sporočil.

PLOSKEV

»Ploskev ni prazna 

površina, temveč 

začetna možnost 

vsega likovnega 

dogajanja. Je oder, 

kjer se rojevajo 

likovni odnosi.«

- Milan Butina



Barva je ena najizrazitejših 
in najbolj čustveno nabitih 
likovnih prvin. V likovnem 
prostoru ne deluje zgolj estet-
sko, temveč ima pomembno 
vlogo pri ustvarjanju pomena, 
vzdušja in kompozicijskih od-
nosov. Vsaka barva nosi svoj 
značaj in sproža specifične ob-
čutke pri gledalcu – od topline 

in bližine do hladu, distance 
ali celo nelagodja.

V osnovi barve delimo na:
• primarne: rdeča, modra, 
rumena, 
• sekundarne: oranžna, 
zelena, vijolična, ki na-
stanejo z mešanjem dveh 
primarnih,
• terciarne: ki nastanejo 
z mešanjem primarnih in 
sekundarnih. 
Uporabljamo jih v različnih 

sistemih – najpogosteje sta 
to RGB sistem za zaslone in 
CMYK sistem za tisk. 

Pomembne pa so tudi barv-
ne dimenzije, torej barvnost, 
svetlost in nasičenost, saj 
močno vplivajo na zaznavo.

Barvni kontrasti so ključni 
za izražanje poudarkov, ritma 
in napetosti v kompoziciji. 
Med sedem osnvnih kon-
trastov sodijo sledeči:

• barva ob barvi: čista 
nasprotja,
• svetlo-temni kontrast: 
ki vpliva na globino,
• toplo-hladni kontrast: 
vpliva na prostor in 
• komplementarni kon-
trast: nasprotne barve, ki 
se krepijo,
• kontrast barvne kako-
vosti: primerjava med čist 
in umazano barvo,
• kontrast kvantitete: 
razmerja med količino 
barv.

Barva ima tudi simbolni 
pomen, ki se lahko razlikuje 
glede na kulturo, čas in kon-
tekst. Na primer: rumena je 
pri Van Goghu simbolizira-
la toplino in prijateljstvo, v 
nekaterih kulturah pa pomeni 
opozorilo ali svobodo.

Barva torej ni le vizualni 
učinek, ampak tudi nosilka 

barvo uporabljajo strate-
ško – za usmerjanje pogleda, 
poudarjanje informacij in 
vzpostavljanje identitete.

V interaktivnih medijih 
barva ni več statična – postane 
odzivna, svetlobna, gibajoča, 
s čimer vpliva tudi na upo-
rabniško izkušnjo. Barva tako 
postane del jezika, ki lahko 

nežno vodi ali močno izzove 
gledalca. Tako ima barva kot 
orodje izjemno moč – pri 
vizualnem pripovedovanju, 
ustvarjanju identitete in estet-
skem doživljanju.

V rokah oblikovalca je 
prav barva tista, ki lahko delo 
poveže v celoto ali ga naredi 
nepozabnega.

pomena, razpoloženja, občut-
ka in komunikacije.

Umetnik Johannes Itten je 
dokončno razvil sistem barv-
nega kroga, ki služi kot te-
melj za razumevanje barvnih 
odnosov. Tudi v šoli Bauhaus 
je bil študij barve sestavni del 
oblikovalskega izobraževanja, 
danes pa sodobni oblikovalci 

BARVA

»Barva je živl-

jenje; svet brez 

barv bi bil brez 

pomena za oko.«

 - Johannes

Itten



SVETLO-TEMNO

Svetlo-temno je likovna 
prvina, ki temelji na odno-
su med svetlobo in senco. Je 
ključno izrazno sredstvo, s ka-
terim ustvarjamo prostorske 
iluzije, vzdušje in dramatiko, 
tako lahko svetlobnimi kon-
trasti slikar, fotograf ali obli-
kovalec nakazuje volumen, 
globino in usmerja pogled 
gledalca. Svetloba v likovnem 
delu ni zgolj fizični pojav, 
temveč postane nosilka pome-
na – poudari, skrije, vodi in 
vzpostavlja ritem.

Osnovno razliko v svetlosti 
površin imenujemo vrednost 
ali valer. Gre za stopnjevanje 
od svetlih do temnih tonov, ki 
določajo svetlobni ključ slike. 

bližje, temnejši bolj oddaljeno, 
s čimer lahko umetnik ustvari 
občutek globine. Z uporabo 
tonske modelacije pa se obli-
kuje volumen predmetov, kar 
je ena osnovnih tehnik reali-
stičnega slikarstva.

V zgodovini umetnosti je 
ta prvina dosegla poseben 
pomen v obdobju baroka, kjer 
jo je v svojem slogu »chiaros-
curo« mojstrsko uporabljal 
Caravaggio. Močan kontrast 
med svetlobo in temo je 
poudarjal dramskost prizo-
rov in duhovno napetost. 
Tudi v sodobni fotografiji 
svetlo-temno ostaja temeljno 
izrazno sredstvo, s katerim se 
ustvarjajo poudarki in kom-

pozicijska ravnovesja.
Svetlo-temno pa ne deluje 

le vizualno, temveč ima tudi 
psihološki učinek: svetloba v 
nas vzbuja občutek varnosti, 
upanja, topline, tema pa lahko 
sproži občutek skrivnosti, 
kontemplacije ali nelagodja. 

V rokah občutljivega obli-
kovalca postane svetlo-temno 

sredstvo oblikovanja pomena: 
lahko usmerja branje, struk-
turira hierarhijo informacij 
in ustvarja razpoloženje, ki 
dopolnjuje vsebino.

Gre torej za prvino, ki ni 
le stvar tehnike, temveč tudi 
občutka – za ravnovesje med 
tem, kar pokažemo, in tem, 
kar pustimo skrito v senci.

Poznamo različne svetlobne 
ključe: svetli, temni in srednji, 
ki vplivajo na razpoloženje 
– svetla kompozicija deluje 
zračno in sproščeno, temna pa 
bolj skrivnostno, dramatično 
ali napeto.

V umetnosti se svetlo-tem-
no uporablja tudi kot prostor-
ski ključ: svetlejši deli delujejo 

»Svetloba je ti-

sto, kar daje 

telesom ob-

liko.«

- Leonardo

da Vinci

»Temà je po-

treba, da la-

hko svetloba 

zažari.«

- Rembrandt

van Rijn



Prostor je ena najkomplek-
snejših in najbolj večplastnih 
likovnih prvin. V umetnosti 
in oblikovanju ne označuje 
le fizične praznine, temveč 
predvsem način, kako likovni 
elementi sobivajo in se po-
vezujejo znotraj vizualnega 
polja. Prostor lahko zaznava-
mo kot dejanski (telesni) ali 
kot iluzorni (upodobljeni), 
hkrati pa ima tudi simbolno 
in psihološko razsežnost.

V dvodimenzionalnih 
umetnostih, kot sta risba in 
slikarstvo, prostor ne obstaja 
fizično, temveč ga ustvarjamo 
s pomočjo likovnih sredstev 
– s prekrivanjem, zmanjše-
vanjem oblik, barvnimi pre-

hodi, tonskimi vrednostmi 
in perspektivnimi sistemi. Za 
ustvarjanje prostorske globine 
poznamo več metod:

• linearna perspektiva: 
je ključna meotda, kjer se 
vzporednice srečajo v eni 
ali več točkah na obzorju,
• barvna perspektivo: 
kjer tople barve učinkujejo 
bližje, hladne pa bolj odda-
ljeno,
• atmosferska perspekti-
vo: ki ustvarja učinek od-
daljenosti z zabrisovanjem 
in bledenjem oblik.
V tridimenzionalnih umet-

nostih, kot so kiparstvo, arhi-
tektura in oblikovanje prosto-
ra, se prostor dejansko izkuša 

s telesom in gibanjem. Tam 
postane prostorska izkušnja 
celostna – združuje vid, dotik, 
zvočnost in celo vonj.

Arhitektura prostor ne le 
opredeli, ampak tudi usmerja 
gibanje, ustvarja ambient in 
psihološki odziv. Notranji in 
zunanji prostori imajo lahko 

»Ko barva doseže 

svojo polnost, 

oblika postane 

popolna. Prostor 

nastane

z barvami.«

- Paul Cézanne

tev prostora na zgoraj/spodaj, 
levo/desno in spredaj/zadaj, 
ki se naslanja na človeško 
telesno orientacijo. Ta sistem 
vpliva na to, kako beremo in 
razumemo kompozicije ter 
kakšne občutke vzbujajo.

Prostor torej ni zgolj 
praznina med oblikami,         

prostor tudi orodje za struk-
turiranje informacij, ritma in 
pozornosti, saj lahko s po-
močjo prostorskih razmerij 
ustvarimo red ali napetost, 
dinamiko ali ravnotežje.

Pomemben vidik pri doži-
vljanju prostora je tudi pro-
storski križ, namišljena deli-

odprt, zaprt, prehoden ali raz-
giban značaj, ki pomembno 
vpliva na počutje in zaznavo.

Prostor v umetniškem delu 
ni nikoli nevtralen – vedno 
vzpostavlja odnose med for-
mo, telesom in gledalcem. 
V sodobnem oblikovanju in 
vizualnih komunikacijah je 

je aktivna prvina, ki oblikuje 
naše dojemanje in interpre-
tacijo celotnega dela. Je most 
med vizualnim in telesnim, 
med obliko in gledalcem, med 
realnim in simbolnim.

V rokah ustvarjalca postane 
prostor orodje pomena, giba-
nja in občutka – eden ključnih 
gradnikov vizualne pripovedi.

PROSTOR
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Teže v likovni umetnosti 
ne merimo kot fizične mase, 
ampak jo zaznavamo sub-
jektivno – kot občutek, da 
nek element na sliki deluje 
bolj »težek« ali »lahek«. Ta 
občutek izhaja iz odnosa med 
različnimi vizualnimi elemen-
ti znotraj kompozicije

Teža je torej spremenljivka, 
ki ni samostojna, ampak je 
odvisna od celotnega konteks-
ta – kako se oblika, barva, ve-
likost in položaj posameznega 
elementa primerjajo z ostalimi 
deli slike ali oblikovanja.

Vizualna teža močno vpliva 
na to, kam gledalec usmeri 

svoj pogled. Uporabljamo 
jo za usmerjanje pozornosti, 
ustvarjanje poudarkov in vz-
postavljanje ravnovesja.

V kompoziciji lahko umet-
nik z namerno razporeditvijo 
težjih in lažjih elementov ust-
vari stabilen in harmoničen 
občutek ali pa napetost, dina-
miko in dramatičen občutek.

Na zaznavo teže vpliva     
več dejavnikov:

• Oblika: Geometrijske, 
simetrične in zaprte oblike 
(npr. kvadrat, krog) navad-
no delujejo težje kot organ-
ske, odprte in nepravilne 
oblike.
• Barva: Nasičene, temne 
ali kontrastne barve daje-
jo občutek večje teže kot 
svetlejše, pastelne ali manj 
izrazite.
• Velikost: Večji elementi 
avtomatično delujejo težje 
– zavzamejo več prostora in 
bolj dominirajo nad man-
jšimi.
• Položaj: Elementi zgo-
raj ali desno imajo večjo 
vizualno težo kot tisti 
spodaj ali levo. Center slike 
je presenetljivo bolj “lahek” 
– oblike ob robovih pa bolj 
»vlečejo pogled«.
• Svetlost in kontrast: 
Temnejši elementi na sve-
tlem ozadju delujejo težje, 
saj izstopajo, podobno tudi 
močni kontrasti povečujejo 
občutek teže.

Teža ima tudi psihološki 
vpliv – saj jo podzavestno 
povezujemo z gravitacijo. 
Tako oblike, ki delujejo, kot 
da »padajo«, ustvarjajo nape-
tost, medtem ko uravnotežene 
razporeditve sprožijo občutek 
stabilnosti in miru.

Prav tako lahko oblika ali 
element, ki pritegne več po-
zornosti (npr. zaradi nenavad-
nosti, teksture ali simbolike) 
deluje težji, čeprav je lahko 
manjši ali svetlejši.

Likovna teža je torej moč-
no orodje vizualne komunik-
acije, saj lahko oblikovalec 
oziroma umetnik z njeno 
uporabo vpliva na način, kako 
gledalec »bere« kompozicijo.

TEŽA

S skrbnim uravnotežen-
jem težjih in lažjih vizualnih 
elementov lahko ustvari-
mo dinamično napetost ali 
pomirjujočo stabilnost, ki 
odraža namen in sporočilo 
umetniškega dela, zato dobra 
uporaba teže omogoča, da 
slika sama vodi pogled in ust-
vari občutek urejenosti. 

»Vizualna teža 

in smer sta last-

nosti, ki najbolj 

vplivata na rav-

notežje podobe.«

- Rudolf

Arnheim

V umetnosti je 

teža tisto, kar 

vodi oko in 

določa pomen."

- Neznani avtor



Velikost je ena izmed 
osnovnih in najlažje zaznav-
nih likovnih spremenljivk, saj 
močno vpliva na našo vizual-
no percepcijo in razumevanje 
kompozicije.

V likovni umetnosti in 
oblikovanju velikost določa, 
kako velik ali majhen je do-
ločen element v primerjavi z 
drugimi elementi oziroma s 
celotnim formatom. 

Ključna je za vzpostavitev 
vizualne hierarhije, dominan-
ce, poudarka in prostorske 
globine.

Velikost vedno dojemamo v 
relaciji – nikoli same po sebi, 
temveč v primerjavi z drugimi 
oblikami ali figutami.

VELIKOST

Majhen element bo ob 
večjem videti še manjši in 
obratno.

Velikost torej vpliva na 
to, kako pomemben, močan, 
oddaljen, neznaten, majhen ali 
velik določen element deluje 
znotraj kompozicije.

Na dojemanje velikosti 
vplivajo naslednji dejavniki:

• Položaj v prostoru: V 
linearni perspektivi bližji 
predmeti delujejo večji, 
oddaljeni manjši, kar nam 
ustvarja občutek globine.
• Razmerje z drugimi 
elementi: Elementi, ki     
so znatno večji od dru-
gih,  običajno zavzamejo 
osrednjo vlogo v kompo-
ziciji, saj hitreje pritegnejo      
glealčev pogled.
• Simbolna moč: Skozi 
zgodovino so umetniki 
pogosto povečali določene 
figure npr. vladarje, svet-
nike, bogove, da so s tem 
poudarili njihovo moč, 
pomen ali pomembnost.
• Psihološki učinek: Zelo 
veliki elementi lahko delu-
jejo monumentalno, pre-
vladujoče ali celo ogrožajo-
če, medtem ko nam majhni 
elemnti vzbujajo občutek 
ranljivosti, nežnosti ali 
nepomembnosti.
Velikost v umetnosti ni 

samo sredstvo za realistično 
upodobitev sveta, temveč tudi 
močno izrazno sredstvo.

V sodobni umetnosti je po-
gosto uporabljena za ustvar-
janje vizualnih kontrastov, 
presenečenj ali komentarjev , 
saj nam na primer nenavadno 
povečani vsakdanji predmeti, 
ustvarjajo novo perspektivo 
v primerjavi z nam poznano 
stvarnostjo.

Velikost je torej ključna pri 
gradnji kompozicije, sporo-
čilnosti vizualnega dela in 
vodenju gledalčevega pogleda. 
Z njo lahko ustvarjamo nape-
tost, hierarhijo, poudarke ali 
harmonijo, odvisno od tega, 
kako se odločimo različno 
velike elemente razporediti po 
slikovni ploskvi in kam želi-
mo pritgeniti pogled gledalca.

"Merilo je funk-

cija zaznave.

Ne moreš vedeti, 

kako veliko je 

nekaj, če ne

veš, kje si."

- Robert Irwin



TEKSTURA

Tekstura je likovna spre-
menljivka, ki se nanaša na 
otipne in vidne lastnosti 
površine likovnega dela. Gre 
za element, ki lahko bistveno 
vpliva na naše čustveno doži-
vljanje, zaznavanje material-
nosti ter ustvarja pomembne 
vizualne kontraste znotraj 
kompozicije.

Teksturo lahko občutimo 
neposredno z dotikom, pri 
kiparstvu, arhitekturi, tek-
stilni umetnosti ipd. ali pa jo 
zgolj vizualno zaznamo kot 
iluzijo otipljivosti, na primer 
v slikarstvu, ilustraciji ali 
fotografiji.

Teksture delimo na prave 
oziroma fizične in simulirane 
oziroma navidezne.

Prave teksture imajo de-
jansko površinsko strukturo, 
ki jo lahko otipamo – npr. 
grobost kamna, gladkost ste-
kla, mehkobo tkanine, simu-
lirane teksture pa nastanejo 
s pomočjo risbe, slikanja ali 
fotografiranja in nas vizualno 
zavajajo, da površina deluje 
hrapava, bleščeča ali reliefna, 

čeprav je fizično pravzaprav 
povsem gladka.

V umetnosti in oblikovanju 
tekstura igra več vlog:

• ustvarja vzdušje in obču-
tek materialnosti,
• poudarja značaj motiva ali 
sporočila (npr. hrapava po-
vršina lahko deluje surovo, 
neobrušeno, naravno),
• služi kot kontrast gladkim 
elementom ter tako do-
datno ojača kompozicijsko 
dinamiko,
• omogoča zaznavo pro-
storskosti, saj tekstura 
vpliva na to, kako globoko 
ali površinsko zaznavamo 
določene dele vizualnega 
polja likovnega dela.

Tekstura je torej izrazno 
sredstvo, ki umetniku po-
maga okrepiti sporočilnost, 
dodati občutke resničnosti in 
vodi gledalčev dotik z očmi. 
V sodobni umetnosti tekstura 
pogosto prevzema osrednjo 
vlogo ter se uporablja tudi kot 
kritični komentar material-
nosti sodobnega sveta.

Poznamo več vrst tekstur 
glede na njihov nastanek:

• tekstura: se v ožjem 
pomenu se nanaša na povr-
šino tkanin,
• faktura: nastane s pose-
gom v material (npr. pra-
skanje, rezljanje),
• struktura: je rezultat 
naravne zgradbe materiala 
(npr. letnice v lesu),
• patina: je naravni ali 
umetni učinek staranja 
neke površine (npr. oksidi-
ran baker).
Poleg tega umetniki pogos-

to uporabljajo tudi raster – 
goste mreže točk, črt ali vzor-
cev – ki delujejo kot teksturni 
elementi in hkrati omogočajo 
tonske ter barvne učinke.

"Tekstura nosi 

zgodovino.

Vsaka plast je 

sled dotika 

časa."

- Anselm Kiefer

"Material je 

čustvo. Njegova 

površina je

moj jezik."

- Louise

Bourgeois



POLOŽAJ

Položaj je ena ključnih 
likovnih spremenljivk, ki 
določa, kje se posamezni 
elementi nahajajo znotraj 
likovnega formata. Vpliva na 
to, kako gledalec bere kompo-
zicijo, kam usmeri pogled in 
katerim delom posveča največ 
pozornosti. Gre za prostor-
ski dejavnik, ki v umetnosti 

in oblikovanju ne pomeni le 
tehničnega razmerja do for-
mata, temveč je tudi nosilec 
pomena, poudarka, gibanja in 
sporočilnosti.

V osnovi je položaj vedno 
relativen – njegovo vizualno 
in simbolno vrednost razu-
memo šele v odnosu do dru-
gih elementov ter do celotne 
kompozicijske zasnove. Ele-
ment, postavljen na sredino 
formata, pogosto deluje sta-
bilno, uravnoteženo in do-
minantno. Takšna umestitev 
lahko simbolizira osrednjo 
idejo, ravnotežje ali nevtral-
nost. Nasprotno pa element, 
postavljen ob rob, deluje bolj 
napeto, krhko ali celo izo-

lirano. Z oddaljevanjem od 
središča ustvarjamo občutek 
dinamike, asimetričnosti ali 
celo gibanja.

Zelo pomemben je tudi 
vertikalni položaj znotraj 
formata: elementi, postavljeni 
višje, pogosto delujejo bolj 
lahkotno, duhovno, svetlo, 
medtem ko spodnje pozicije 

napetosti, ritme, prostore tiši-
ne ali koncentracijo dogajanja. 
Tudi prazni oziroma negativ-
ni prostori imajo svojo vlogo 
– z njimi lahko poudarimo 
pomen določenega elementa 
in ustvarimo dihanje znotraj 
vizualnega dela.

Položaj je torej ena najmoč-
nejših orodij oblikovalca in 
umetnika. Z njegovo uporabo 
ne ustvarjamo le lepe podo-
be, temveč vodimo izkušnjo 
gledanja, ustvarjamo čustvene 
odzive, simbolne pomene in 
usmerjeno komunikacijo.

Tako položaj, kadar je pre-
mišljen, postane nosilec zgod-
be, strukture in celostnega 
občutka vizualnega dela.

V sodobni umetnosti in 
grafičnem oblikovanju položaj 
pogosto ni naključen, ampak 
služi kot orodje za usmerja-
nje pozornosti, za ustvarjanje 
hierarhije ter za vzpostavlja-
nje vizualnega toka – poti, po 
kateri potuje gledalčevo oko.

Umetniki tako z različnimi 
položaji elementov ustvarjajo 

izražajo težo, stabilnost, mate-
rialnost ali trdnost. Leva stran 
formata se pogosto povezuje 
z začetkom ali tišino, desna pa 
z zaključkom, močjo ali akcijo 
– to je posledica našega načina 
branja in gibanja pogleda.

Položaj pomembno vpliva 
tudi na likovno ravnovesje. 
Kadar elemente razporedimo 
simetrično, ustvarjamo for-
malno, pogosto tudi umirjeno 
kompozicijo. Asimetrična 
razporeditev pa lahko deluje 
bolj sproščeno, živo, nepred-
vidljivo – vendar mora biti 
kljub temu premišljena, da se 
vzpostavi vizualna dinamika, 
ne pa nerazumljiv kaos.

"Položaj v forma-

tu ni zgolj pros-

tor, ki ga element 

zaseda – je kraj, 

kjer element

dobi pomen."

- Rudolf Arnheim

"Praznina ni 

nič. Je prostor, 

v katerem nekaj 

lahko obstaja."

- Paul Klee



Smer je ena izmed temel-
jnih likovnih spremenljivk, ki 
močno vpliva na vizualno di-
namiko in usmerjanje pogleda 
znotraj umetniškega dela.

Določa, kako se likovni 
elementi gibljejo po formatu 
ali prostoru ter kako to giban-
je vpliva na zaznavo, vzduš-
je in interpretacijo likovne 

"Smer linij in ob-

lik v kompoziciji 

usmerja gledalče-

vo oko ter ustvar-

ja vizualni tok, 

ki vpliva na do-

življanje umetni-

škega dela."

- György Kepes

kompozicije. Smer določa tok 
vizualnih silnic, po katerih 
gledalčevo oko potuje skozi 
likovno ali vizualno delo.

V osnovi ločimo več os-
novnih vrst smeri in vsaka 
ima svojo izrazno moč:

• Vodoravna smer (levo–
desno ali obratno) običajno 
izraža mirnost, stabilnost, 
spokojnost. Pogosta je v 
pokrajinskih slikah, kjer 
posnema obzorje, površi-
no vode ali ležeče figure. 
Vizualno deluje pomirja-
joče in pogosto označuje 
začetek ali konec gibanja.
• Navpična smer (gor–
dol) simbolizira moč, vz-
penjanje, veličino in včasih 

motivih, kot so valovi, 
oblaki, lasje ali dekorativni 
ornamenti. V gledalcu 
vzbuja občutke pretočnosti, 
nežnosti in ponavljajočega 
gibanja.
Smer ne določa le posa-

meznega elementa, temveč 
vpliva tudi na splošni tok 
celotne kompozicije. Smer 
poteze, črte, pogleda figure ali 
postavitve predmetov lahko 
vodi oko po sliki in usmerja 
vizualno branje umetniškega 
dela.

V arhitekturi in obliko-
vanju pa smer pogosto določa 
organizacijo prostora, občutek 
odprtosti ali zaprtosti ter ori-
entacijo gledalca v prostoru.

tudi duhovnost. Elementi, 
ki potekajo navpično, delu-
jejo trdno in resno, zato jih 
pogosto najdemo v arhitek-
turi, zlasti v visokih stol-
pih ali figurah, ki izražajo 
občutek vznesenosti.
• Poševna smer (diago-
nala) v umetnosti prinaša 
gibanje, napetost, energijo, 
pogosto pa tudi občutek 
nestabilnosti ali akcije. 
Zaradi te izrazne moči je 
pogosto prisotna v baročni 
umetnosti in kompozici-
jah, kjer se želi ustvariti 
občutek drame.
• Krožna ali ukrivljena 
smer deluje mehko, tekoče, 
naravno. Uporablja se pri 

Pomembno je tudi, da smer 
ni zgolj vizualna, ampak ima 
pogosto tudi simbolni pomen. 
Vzhajajoče diagonale lahko 
ponazarjajo razvoj, rast, opti-
mizem, medtem ko padajoče 
linije lahko nosijo občutek 
propadanja ali umika. Zato je 
smer učinkovito orodje iz-
ražanja, s katerim umetnik ali 
oblikovalec vpliva na bralca, 
njegovo čustveno odzivanje 
ter zaznavanje dinamike dela.

Smer je torej več kot le 
geometrijska usmerjenost – 
je nosilka gibanja, čustev in 
kompozicijskega reda. Tako 
premišljen izbor in uporaba 
pomembno oblikujeta značaj 
in učinkovitost sporočila.

"Smer je dinamična 

sila v umetnosti, 

ki določa giba-

nje in ravnotežje 

znotraj kompozi-

cije ter vpliva

na čustveni

odziv gledalca."

- Rudolf Arnheim

SMER



Število kot likovna spre-
menljivka predstavlja količino 
likovnih enot znotraj ume-
tniškega ali oblikovalskega 
dela. Gre za enega osnovnih 
elementov, ki vplivajo na or-
ganizacijo, ritem, ravnotežje 
in celostno doživetje likovne 
kompozicije.

Čeprav se zdi številka nekaj 
strogo matematičnega, ima 
v umetnosti in oblikovanju 
predvsem vizualno, kompozi-
cijsko in psihološko vlogo.

Ko opazujemo umetniško 
delo, naše oko hitro zazna šte-
vilo ponovitev, pojavnosti ali 
likovnih elementov. Ena sama 
enota lahko deluje kot pouda-
rek ali dominanta, dve ustva-

rita napetost, tri pa pogosto 
vzpostavijo ravnotežje in 
zaznavno celoto. Ta triada je 
v umetnosti zelo pogosta, saj 
omogoča enakomerno razpo-
reditev ter spodbuja občutek 
dinamike brez monotonosti.

Večje število enot pa lahko 
ustvari občutek ritma, giba-
nja, teksture ali celo vzor-

cev, zlasti če se ponavljajo, 
stopnjujejo ali povečujejo.

Zelo pomembno je tudi 
razmerje med številom enot 
in formatom – kompozicija 
z malo elementi v velikem 
prostoru bo delovala prazno, 
zračno, lahko tudi osamljeno, 
medtem ko bo velika gostota 
enot ustvarjala intenzivnost, 

"Določena sila, 

določen ritem, 

določeno število 

... vsaka umetniš-

ka zvrst ima svoj 

lasten zakon." 

— Paul Klee

številčnost elementov pogosto 
ne izbira le zaradi estetskih 
razlogov, temveč tudi zaradi 
povezanih pomenov in kono-
tacij.

Število torej ni zgolj kvan-
titeta – v likovni umetnosti je 
nosilec strukture, sredstvo or-
ganizacije in izrazni element, 
ki umetniku omogoča nadzor 
nad občutkom ritma, gostote, 
enotnosti ali razpršenosti.

Uporablja se kot način, 
kako usmeriti pogled gledalca, 
ustvariti red ali kaos, poudari-
ti ali razpršiti, ojačati ali umi-
riti. Na ta način ima število v 
likovni kompoziciji vizualno 
funkcijo in vsebinsko težo.

zgoščenost in vizualni pritisk. 
Umetniki se pogosto igrajo 
prav s to napetostjo med pol-
nim in praznim, številčnim in 
redkim, da ustvarijo določene 
vizualne ali čustvene učinke.

Poleg tega ima število v 
umetnosti pogosto tudi sim-
bolni pomen. Čeprav likovna 
teorija ne obravnava nepos-

redno numerološke simbolike, 
se številke skozi zgodovino 
povezujejo z določeno vsebi-
no – število tri (trojica), štiri 
(stabilnost, smeri neba), se-
dem (duhovnost, popolnost).

Takšne simbolne pome-
ne podrobneje obravnavata 
ikonografija in ikonologija, 
a je pomembno vedeti, da se 

ŠTEVILO



Gostota v likovni kom-
poziciji opisuje razmerje 
med količino likovnih enot 
in prostorom, ki ga te enote 
zasedajo. Pogosto jo zazna-
mo intuitivno – kot občutek 
zapolnjenosti, zasičenosti ali 
zračnosti neke površine.

Gostota ni le fizična la-
stnost, temveč ima močan 

vpliv tudi na čustveni odziv 
gledalca in zaznavno dinami-
ko umetniškega dela.

Podobno kot pri številu, 
tudi pri gostoti ne gre le za 
matematično merljivo količi-
no, temveč za to, kako se eno-
te porazdelijo, kako se med 
seboj povezujejo ali odbijajo. 
Zgoščena območja ustvarjajo 
občutek teže, intenzivnosti in 
napetosti., redkejša pa deluje-
jo bolj lahkotno, odprto, po-
gosto tudi spokojno. Ta kon-
trast med polnim in praznim 
prostoru daje ritmičnost in 
dinamiko, hkrati pa omogoča 
usmerjanje pogleda gledalca.

Umetniki pogosto upora-
bljajo stopnjevanje gostote, 

npr. gosto šrafirane linije, ki 
postopoma prehajajo v red-
kejše ali svetlejše, kar lahko 
ustvari vtis globine, prostor-
skega premikanja ali svetlob-
nega učinka. V tem smislu 
ima gostota podobno funkcijo 
kot svetlo-temni kontrast, 
saj lahko simulira volumen, 
oddaljenost ali atmosfero.

Gostota vpliva tudi na 
strukturo in organizacijo 
likovnega dela. Na primer, 
vzorec iz številnih gostih 
elementov lahko deluje kot 
tekstura ali celo kot ozadje, ki 
poudari redke in izstopajoče 
elemente v ospredju. Takšno 
razmerje med "polnim"in 
"praznim" ustvari hierarhijo 

»Dobra umet-

nost, vedno 

nosi visoko go-

stoto izbire.« 

- Walter Darby 

Bannard

GOSTOTA

med likovnimi elementi in s 
tem vodi gledalčevo oko skozi 
kompozicijo.

Pomembno je tudi razmer-
je med gostoto in formatom: 
enaka količina elementov v 
majhnem formatu bo delova-
la precej bolj intenzivno kot 
v večjem, zato umetniki in 
oblikovalci pogosto prilaga-
jajo gostoto glede na velikost, 
namen in sporočilnost dela.

Gostota je torej več kot 
le "številčnost" na kvadra-
tni centimeter, je občutek in 
orodje za ustvarjanje prostor-
ske iluzije ali emocionalne na-
petosti, ki lahko ustvari izrazit 
vizualni ritem ali subtilno 
tišino praznega prostora.

»V slikarstvu 

obstaja zazna-

va, da gosta te-

kstura zahteva 

veliko dela.« 

- David Dunlop
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Likovni red je temeljno 
načelo, ki določa, kako so li-
kovni elementi – kot so točka, 
linija, barva, ploskev, prostor 
in svetloba – razporejeni v 
umetniškem ali oblikoval-
skem delu. Gre za »nevidno 
ogrodje«, ki omogoča, da delo 
deluje urejeno, usklajeno in 
vizualno smiselno. Ni nujno, 
da pomeni simetrijo ali stro-
go pravila, temveč predvsem 
notranjo logiko, ki vodi gle-
dalčev pogled in vzpostavlja 
odnose med posameznimi deli 
kompozicije.

V praksi se likovni red 
kaže skozi različna načela, 
kot so ravnovesje, enotnost, 
ritem, kontrast, harmonija 

in dominacija. Uporaba teh 
načel omogoča oblikovalcu, da 
določi, kateri elementi bodo 
izstopali, kako se bodo pove-
zovali med seboj in kakšen 
občutek bo ustvarjalo celotno 
delo. Tako lahko že z omejeno 
barvno paleto, ponavljanjem 
oblik ali usmerjanjem ele-
mentov oblikujemo delo, ki je 
kljub raznolikosti usklajeno.

V oblikovanju ima likovni 
red pomembno vlogo pred-
vsem pri komunikaciji. Jasna 
vizualna struktura pomaga, da 
sporočilo pride do uporabnika 
hitreje in bolj učinkovito. Na 
primer, v uredniškem obliko-
vanju lahko z dosledno mrežo, 
hierarhijo tipografije in rit-

mom podob ustvarimo red, 
ki bralcu omogoča bolj tekoče 
branje.

V produktnem oblikovanju 
likovni red pogosto pomeni 
ravnovesje med funkcijo in 
estetiko – na primer razpo-
reditev gumbov na daljincu 
ali razmerje med embalažo in 
vsebino izdelka.

»Red v umetnosti 

ne pomeni pra-

vilnosti, ampak 

povezanost de-

lov v živo

celoto.« 

- Johannes Itten

LIKOVNI RED

Ustvarjalni proces se po-
gosto začne prav z iskanjem 
reda – bodisi intuitivno, bodi-
si s pomočjo raznoraznih skic, 
mrež ali sistemov. 

Včasih pa je red tisti, ki se 
rodi iz kaosa: umetnik najprej 
svobodno raziskuje in nato 
postopno vnaša red skozi 
kompozicijo, barvna razmerja 
ali prostorsko razporeditev.

Likovni red je tako orod-
je in hkrati cilj, saj daje delu 
fokus, pomen in pripoved, ter 
omogoča, da se med elementi 
vzpostavijo odnosi, ki gledalca 
vodijo skozi delo in mu omo-
gočajo, da iz vizualnega kaosa 
prepozna pomen, ritem in 
logiko likovne kompozicije.

»Kjer manjka-

jo red, razmer-

ja in merila, 

tam umetnost ne 

obstaja.« 

- Leonardo

da Vinci



Enotnost je eno ključnih 
načel likovnega reda, saj pred-
stavlja povezovalno tkivo med 
vsemi vizualnimi elementi 
umetniškega ali oblikovalske-
ga dela.

Gre za občutek, da vsi deli 
kompozicije pripadajo istemu 
sistemu – da ne delujejo vsak 
zase, temveč skupaj tvorijo 
celoto, ki je smiselna, uravno-
težena in vizualno usklajena. 
Enotnost gledalcu omogoča, 
da delo dojame kot celoto in 
da v njem prepozna notranjo 
logiko, ki ji sledi.

Dosegamo jo lahko na raz-
lične načine – pogosto s po-
navljanjem oblik, linij, barv-
nih tonov, ritmov ali tekstur. 

»Umetniško delo 

mora biti kot or-

ganizem – vsaka 

njegova podrob-

nost mora delo-

vati v sozvočju z 

njegovim celotnim 

značajem.« 

- Johannes Itten

Temelji lahko tudi na slogovni 
doslednosti, kjer se vizualni 
jezik skozi delo neprestano 
ponavlja ali razvija na predvi-
dljiv način.

Uporaba sorodnih oblik in 
barv tako poveže različne dele 
v harmonično celoto. Prav 
tako lahko enotnost nastane z 
uporabo mreže ali druge kom-

dinamičnem ravnovesju med 
podobnostjo in razliko. Delo 
je enotno, kadar je jasno, a ne 
dolgočasno; kadar je razgiba-
no, a ne razpršeno. Pogosto se 
zato enotnost prepleta s kon-
trastom, ritmom in drugimi 
načeli likovnega reda – skupaj 
ustvarjajo ravnotežje med 
redom in gibanjem.

V oblikovanju ima eno-
tnost posebno vlogo, saj 
močno vpliva na funkcio-
nalnost, uporabniško izku-
šnjo in vizualni učinek. V 
celostni grafični podobi na 
primer enotnost pomeni, da 
se tipografija, barvni sistem, 
oblike in postavitve dosledno 
pojavljajo skozi različne me-
dije – od logotipa in spletne 

pozicijske zasnove, ki določa 
ritem in razporeditev elemen-
tov v prostoru.

Pomembno je razumeti, 
da enotnost ne pomeni nuj-
no monotonosti ali popolne 
simetrije, saj lahko popol-
na enoličnost hitro postane 
dolgočasna ali predvidljiva. 
Prava moč enotnosti se kaže v 

ENOTNOST

strani do embalaže in tisko-
vin. To gledalcu omogoča, da 
blagovno znamko prepozna 
hitro in intuitivno. Enotnost 
v tem kontekstu ne služi le 
estetskemu vtisu, temveč pos-
tane ključna komunikacijska 
strategija.

Ima torej vlogo povezoval-
nega elementa, ki ustvarjalni 
izraz združi v smiselno celoto. 
Je temelj, na katerem lahko 
gradimo kompleksne vizualne 
svetove – tiste, ki kljub svoji 
raznolikosti delujejo logično, 
celovito in izrazno. In prav v 
tej notranji skladnosti, v tem 
»redu, ki izraža duha časa«, 
kot je zapisal László Moholy-
-Nagy, se skriva moč vsake 
dovršene kompozicije.

»Umetnost, znanost 

in poezija so is-

kanje enotnosti v 

raznolikosti.« 

- Jacob Bronowski



Harmonija v umetnosti 
pomeni stanje vizualne sk-
ladnosti, kjer vsi elementi 
delujejo v medsebojnem 
ravnovesju, brez da bi si med 
seboj nasprotovali ali izstopali 
na moteč način.

Gre za občutek, da se ob-
like, barve, teksture in pros-
torske razporeditve med seboj 
ujemajo – kot glasbeni akordi, 
ki zvenijo skupaj prijetno in 
zaokroženo. Harmonija ust-
varja spokojno, usklajeno in 
pogosto meditativno vzdušje 
v umetniškem delu.

Pomembno je razlikovati 
med harmonijo in enotnostjo. 
Medtem ko enotnost temelji 
na podobnosti in ponavljan-

ju, harmonija vključuje tudi 
razlike, a take, ki so med seboj 
uravnotežene. V tem smislu 
je harmonija bolj občutljiva: 
od umetnika zahteva občutek 
za merilo, za kombinacijo, za 
"prav toliko" razlike, da delo 
ostane zanimivo, a še vedno 
skladno.

Harmonijo lahko dosežemo 
z uporabo sorodnih barv, z 
ritmičnim prepletanjem oblik 
ali z mehkim prehajanjem 
med kontrasti. Pogosto jo 
opazimo v naravi – v simetriji 
listov, prelivanju svetlobe ali 
skladnosti razmerij – kar šte-
vilni umetniki in oblikovalci 
intuitivno prenašajo v svoje 
ustvarjanje in dela.

»Ko je barva na 

pravem mestu, je 

oblika popol-

na. Harmonija je 

rezultat.« 

- Paul Cézanne

V slikarstvu lahko har-
monijo ustvarijo barvna 
razmerja, v arhitekturi pa 
povezava med obliko, materi-
alom in svetlobo.

V oblikovanju se harmonija 
izraža predvsem skozi sklad-
nost med funkcijo in obliko. 
Prav tako lahko harmonijo 
vzpostavimo z doslednim 

slogom skozi različne medije: 
če tipografija, ilustracija in 
barve v reviji sobivajo v urav-
noteženem odnosu, bo končni 
vtis harmoničen.

Harmonija ni vedno 
navzoča že na prvi pogled. 
Pogosto je rezultat dolgotra-
jnega iskanja ravnotežja med 
elementi, občutka za kontekst 

HARMONIJA

in namena umetniškega dela. 
Ko jo dosežemo, se izraža v 
občutku notranje mirnosti in 
estetskega zadovoljstva, ki ga 
doživi gledalec. Tako kot v 
glasbi, tudi v vizualnem jeziku 
velja: harmonija ni le rezul-
tat pravil, ampak predvsem 
občutka za celoto.

»Harmonija ne 

nastane iz ena-

kosti, temveč iz 

uravnoteženih 

razlik.« 

- Goethe



KONTRAST

Kontrast v umetnosti in 
oblikovanju pomeni jasno 
razliko med posameznimi 
likovnimi elementi. Lahko 
gre za barvo, svetlobo, obliko, 
teksturo, velikost, smer ali 
gostoto – v vseh primerih pa 
kontrast deluje kot sredstvo 
poudarka, gibanja in napeto-
sti. Uporablja se, da gledalca 

njima ustvari napet odnos. 
Takšne razlike v likovnem 
jeziku ne služijo le estetiki, 
temveč okrepijo sporočilnost 
in strukturo dela. Poudarijo 
pomembno, ločijo ozadje od 
ospredja, ustvarjajo hierarhijo 
in ritem.

Učinek kontrasta je naj-
močnejši, kadar so razlike jas-

usmerja, izostruje vizualno 
izkušnjo in ustvarja dinamiko 
znotraj kompozicije.

Kontrast je tako eden 
najmočnejših orodij vizualne 
komunikacije. Ko postavimo 
svetel element na temno ozad-
je, bo takoj izstopal, ko zdru-
žimo ostro geometrično obli-
ko z mehko organsko, se med 

ne, a hkrati usklajene z logiko 
kompozicije. Poznamo več 
vrst kontrasta, ki se pogosto 
pojavljajo hkrati:

• barvni: topel-hladen, 
svetel-temen,
• oblikovni: ostro-mehko, 
ravno-zakrivljeno,
• teksturni: gladko proti 
hrapavemu,
• velikostni: majhno proti 
velikemu,
• smerni: vodoravno proti 
pokončnemu in
• številski: en sam element 
nasproti množici.
V oblikovanju kontrast po-

gosto pomeni tudi dostopnost 
– jasna razlika med besedilom 
in ozadjem, izboljša berljivost 
in orientacijo, v plakatnem ali 

»Ko vse deluje v 

harmoniji, kon-

trast ustvari 

življenje.« 

- Henri Matisse

oglasnem oblikovanju pa kon-
trast omogoča hitro zaznava-
nje ključnih informacij. Upo-
rablja se tudi za ustvarjanje 
ritma, na primer z izmenjavo 
svetlih in temnih pasov, ali z 
izstopajočim naslovom sredi 
mirnejšega prostora.

Pomembno je, da kontrast 
ni sam sebi namen, saj preveč 

kontrasta lahko poruši ravno-
težje, delo postane nemirno, 
kaotično ali celo agresivno. 
Ravno prava mera kontrasta 
v dialogu z drugimi prvinami 
– kot so harmonija, enotnost 
in ritem – ustvari napeto, a 
še vedno skladno vizualno ali 
oblikovalsko swwceloto.

Umetniki kontrast pogosto 
uporabljajo kot pripovedno 
orodje. V delih Caravaggia se 
svetlo-temni kontrast ne upo-
rablja le za ustvarjanje prosto-
ra, temveč za izražanje duhov-
ne drame. Tudi v sodobnem 
oblikovanju se kontrast lahko 
uporablja za izražanje napeto-
sti, moči, poziva k dejanju ali 
poudarjanja identitete.

»Brez temnih 

tonov ni svet-

lobe. In brez 

nasprotij ni 

razumevanja.« 

- John Ruskin



Dominacija je načelo, s ka-
terim umetnik ali oblikovalec 
v likovni kompoziciji poudari 
en element nad drugimi.

Gre za namerno vzposta-
vitev vizualne hierarhije, ki 
gledalcu pomaga razumeti, 
kaj je v delu najpomembnej-
še oziroma čemu naj najprej 
posveti pozornost.

»V vsaki resnični 

umetnini obstaja 

eno mesto, kjer se 

vse začne in ka-

mor se vse vrača.«

- Wassily

Kandinsky

Element, ki dominira, ime-
nujemo tudi dominanta – to 
je tista točka, ki “vodi” delo in 
usmerja branje kompozicije.

Dominacija je lahko iz-
ražena na različne načine: z 
velikostjo, barvo, položajem, 
obliko, teksturo ali svetlob-
nim kontrastom. Na primer, 
večji lik bo običajno deloval 
bolj dominantno kot manjši. 
Podobno bo živa barva izsto-
pala na umirjenem ozadju, 
svetel predmet bo prevladal 
nad temnim ali dinamična 
oblika nad statično. Umetnik 
se pri tem zavestno odloča, kaj 
želi izpostaviti, in s tem tudi, 
kako želi, da gledalec “vstopi” 
v njegovo likovno delo.

Pomembno je razlikovati 
med dominacijo kot odno-
som in dominanto kot točko.
Kompozicija je lahko zelo 
uravnotežena, a še vedno 
vključuje dominanto – nekaj, 
kar subtilno ali očitno vodi 
pogled. Lahko pa ima delo več 
dominant, ki so med seboj 
razvrščene po stopnji vpliva: 
ena bo najbolj izrazita, druge 
pa bolj podporne. Vse pa sku-
paj ustvarjajo vizualni red.

V oblikovanju ima domi-
nacija izredno pomembno 
komunikacijsko funkcijo. Na 
plakatih, naslovnicah, spletnih 
straneh ali embalaži mora biti 
glavno sporočilo jasno iz-
postavljeno – naslov, logotip, 

»Umetniško delo 

mora prevlada-

ti nad gledalcem; 

gledalec ne sme 

prevladati nad 

umetniškim

delom.« 

- Oscar Wilde

Umetniška dela pogosto 
uporabljajo dominacijo tudi 
za povečanje dramatičnosti ali 
simbolnega pomena.

Na primer, v klasičnih 
portretih je obraz pogosto 
dominantni del kompozicije. 
V moderni umetnosti pa je 
dominacija lahko tudi ironizi-
rana ali pod vprašajem – ko na 
primer likovno prevlada nekaj 
“nepomembnega” ali abstrak-
tnega.

Dominacija torej ni le 
orodje za ustvarjanje estetske-
ga ravnovesja, temveč gre za 
način usmerjanja pozornosti, 
izražanje pomena in ustvarja-
nje reda v vizualni pripovedi.

ključna podoba. Brez jasne 
dominante bi bilo sporočilo 
nejasno, razpršeno ali spregle-
dano.

Tako oblikovalci z na-
tančnim izborom tipografije, 
barvnih kontrastov in posta-
vitve ustvarjajo vizualno logi-
ko, ki usmerja uporabnika.

DOMINACIJA



RITEM

Ritem v umetnosti pome-
ni ponavljanje ali izmenjavo 
likovnih elementov, ki ustvar-
jajo občutek gibanja, poveza-
nosti in vizualnega toka.

Tako kot v glasbi določa 
tempo in strukturo melodije, 
tudi v likovni umetnosti dolo-
ča, kako gledalčevo oko potuje 
po umetniškem delu. Ritem 

»Ritem in po-

navljanje ustvar-

jata red, toda 

razlika in prese-

nečenje ustvarja-

ta umetnost.« 

- Hans Hofmann

na fasadi), ali za progresivni 
ritem, kjer se oblike postopo-
ma spreminjajo (npr. vse večji 
krogi ali temnejši toni). Izme-
nični ritem nastane, kadar se 
izmenjujejo različni elementi 
(npr. krog, trikotnik, krog, 
trikotnik). V naravi pa pogos-
to opazimo nepravilen ritem, 
ki je sicer svobodnejši, a še 

lahko ustvari dinamiko, red, 
tišino ali napetost – odvisno 
od tega, kako je oblikovan.

Najpogosteje ritmi nastaja-
jo s ponavljanjem oblik, barv, 
smeri, linij, velikosti ali raz-
mikov med elementi. Lahko 
gre za enakomeren ritem, kjer 
se elementi ponavljajo v pra-
vilnih presledkih (npr. okna 

strukturi, ki določa, kako so 
deli med seboj razporejeni. V 
dobri kompoziciji je ritem po-
gosto tisti »nevidni vodnik«, 
ki gledalca vodi skozi sliko, ne 
da bi se tega zavedal.

V oblikovanju ima ritem 
pomembno vlogo pri orga-
nizaciji informacij in ustvar-
janju vizualne jasnosti. V 

vedno ohranja notranjo logi-
ko (valovanje morske gladine, 
razporeditev vej na drevesu).

Ritem v kompoziciji pove-
zuje posamezne dele slike ali 
oblikovanja v smiselno celoto. 
Ni nujno, da je vedno očiten 
– včasih se skriva v nežnih 
ponovitvah barv, v zračnos-
ti med elementi ali celo v 

stejši ritmi delujejo energično, 
celo agresivno. Počasni in pa 
enakomerni ritmi ustvarjajo 
občutek miru in stabilnosti.

S tem ritem postane tudi 
čustveni nosilec, saj vpliva na 
gledalčevo doživljanje časa in 
prostora znotraj samega dela 
ter nosilec sporočila, saj mu s 
temi občutki nekaj sporoča.

»Ritem je duša 

umetnosti. Brez 

njega ni življe-

nja, ni govora,

ni izraza.« 

- Auguste Rodin

revijah, na spletnih straneh 
ali v plakatih ponavljajoči 
se elementi (naslovi, ikone, 
tipografija) ustvarijo red, ki 
gledalcu olajša orientacijo.
Hkrati pa ritem ustvarja obču-
tek živosti – vizualni utrip, ki 
delo naredi bolj privlačno.

Ritem je tudi orodje izraža-
nja razpoloženja. Hitrejši, go-



RAVNOVESJE

Ravnovesje je eno izmed 
temeljnih načel likovnega 
reda, ki pomeni vizualno ena-
kovredno porazdelitev likov-
nih elementov znotraj kom-
pozicije. Tako kot v fizičnem 
svetu tudi v umetnosti občuti-
mo stabilnost, kadar so sile na 
sliki porazdeljene uravnoteže-
no. Ni nujno, da gre za popol-
no simetrijo – pomembno je, 
da deli delujejo usklajeno in 
da noben del kompozicije ne 
»pade iz ravnotežja«.

Poznamo formalno (sime-
trično) ravnovesje, ki temelji 
na enakosti in zrcaljenju: leva 
in desna ali zgornja in spodnja 
stran slike sta si enakovredni 
po teži, pogosto tudi po obli-

ki. Takšna kompozicija delu-
je mirno, stabilno, klasično 
urejeno ter trdno.

Po drugi strani neformal-
no (asimetrično) ravnovesje 
ustvarja enakovredno težo s 
pomočjo raznolikih elemen-
tov: na eni strani je lahko 
manjši, a močno obarvan 
predmet, ki ravnoteži večjo, 
a svetlejšo ploskev na drugi 
strani. Takšno ravnovesje je 
bolj dinamično in sodobno, a 
še vedno jasno občuteno.

Ravnovesje v umetnosti ni 
odvisno le od oblike, temveč 
tudi od barve, svetlobe, po-
ložaja, teksture in pomena. 
Vizualno težji elementi (npr. 
temne barve, močne teksture 

»Ravnovesje ni 

statična ena-

kost, temveč di-

namičen odnos 

med nasprotji.«

- Wassily

Kandinsky

ali pomembne figure) morajo 
biti postavljeni v razmerje 
z drugimi, da celota ostane 
stabilna. Umetnik se pri tem 
pogosto intuitivno ali načr-
tno odloča, kako uravnotežiti 
napetost, da delo deluje pre-
pričljivo.

V oblikovanju je ravno-
vesje ključno za jasno komu-
nikacijo – spletna stran, ki 
ima preveč elementov na eni 
strani, lahko deluje kaotično 
ali neuravnoteženo, kar ote-
ži uporabo. Dobra grafična 
postavitev temelji na občutku 
teže med slikami, tipografijo 
in praznim prostorom – vse 
skupaj mora tvoriti skladno in 
berljivo celoto.

»Edini problem

v umetnosti je

doseči ravno-

vesje med su-

bjektivnim in 

objektivnim.« 

- Piet Mondrian

Ravnovesje ni vedno po-
polno. Umetniki se pogosto 
poigrajo s premikom: nekaj 
elementov rahlo porušijo, da 
ustvarijo napetost ali usme-
rijo pogled. Toda tudi v takih 
primerih obstaja navidezna 
ali notranja uravnoteženost – 
nekaj, kar povezuje vse dele v 
prepoznavno, celovito struk-
turo.

Ravnovesje je torej dinami-
čen odnos med deli, ki omo-
goča, da likovno delo deluje 
stabilno, pregledno in estetsko 
dovršeno. Je tihi temelj, na 
katerem lahko gradimo razno-
likost, gibanje in izraz – brez 
da bi izgubili občutek celote.
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KOMPOZICIJA

Kompozicija je temeljni 
likovni pojem, ki določa, kako 
so likovni elementi razpore-
jeni znotraj likovnega polja. 
Gre za način, kako umetnik 
ali oblikovalec poveže točko, 
linijo, ploskev, barvo, svet-
lobo in prostor v smiselno in 
estetsko celoto. Kompozicija 
ni le vizualni red, ampak tudi 

način, kako gledalca vodimo 
skozi delo, ustvarjamo pou-
darke, usmerjamo pozornost 
in izražamo pomen.

V najširšem smislu je kom-
pozicija torej ureditev. Lahko 
je preprosta ali kompleksna, 
dinamična ali statična, sime-
trična ali razpršena.

Vsaka odločitev – kam pos-
tavimo element, kako velik 
je, v kakšnem razmerju je do 
drugih – vpliva na to, kako bo 
gledalec delo dojel. Kompozi-
cija je torej nevidna struktura, 
ki drži delo skupaj in določa 
njegov ritem, težo, napetost 
in ravnovesje.

Poznamo različne tipe 
kompozicij, kot so:

»Kompozicija je 

umetnost razpo-

rejanja elementov 

tako, da gledalcu 

omogočimo jasno 

in estetsko

zaznavanje.«

- Henri Matisse

• centralna, kjer je teža 
zgoščena v sredini,
• diagonalna, ki ustvarja 
gibanje,
• krožna, kjer se elementi 
vrtijo okoli središča,
• modularna, ki temelji na 
ponavljajoči se mreži,
• pasovna, kjer so elementi 
razporejeni v vodoravnih 
ali navpičnih pasovih ter
• razpršena, ki deluje bolj 
svobodno, a še vedno pre-
mišljeno.
Izbira vrste kompozicije 

pogosto izraža tudi razpo-
loženje – centralna je lahko 
monumentalna, diagonalna 
dramatična, modularna racio-
nalna in podobno.

»Ko je kompozici-

ja trdna, je tudi 

najmanjši motiv 

lahko velik.«

- Paul Cézanne

kompozicija omogoča tudi 
večje oblikovalske svobode, 
saj nudi osnovno strukturo, 
znotraj katere se lahko dogaja 
ustvarjalna igra.

Pomembno je poudariti, da 
kompozicija ni zgolj racional-
na zasnova. Včasih jo zazna-
mo intuitivno, z občutkom za 
ritem, praznino in napetost.

Dobra kompozicija pogosto 
deluje "naravno" – kot da je 
vedno bila tam. Prav zato je 
eden izmed najzahtevnejših, 
a tudi najbolj izraznih vidi-
kov umetniškega jezika, saj s 
svojo tiho prisotnostjo določa 
ritem, ravnovesje in pomen 
dela, še preden se zavemo 
posameznih elementov.

Kompozicija ima po-
membno vlogo tudi v obli-
kovanju. V grafičnem ali 
produktnem oblikovanju ne 
gre le za lep izgled, temveč za 
funkcionalnost – da je sporo-
čilo jasno, berljivo, da se pog-
led usmerja intuitivno in da je 
vizualna informacija smiselno 
urejena. Dobro zastavljena 
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Ko razmišljam o svoji 
prihodnosti kot oblikovalka, 
se mi zdi znanje vizualnega 
jezika kot nekakšen notranji 
zemljevid. Ni le zbirka pravil 
ali teorij, temveč način gle-
danja na svet – bolj pozorno, 
bolj občutljivo, bolj struktu-
rirano. Vizualni jezik me uči, 
da so tudi najmanjši elementi 

med gledalcem in sporočilom. 
Ritem bom razumela kot pot 
pogleda, ravnovesje kot pros-
tor miru, barvo kot nosilko 
čustva in kontrast kot pou-
darek, ki pritegne in usmeri. 
Kompozicija zame postaja kot 
tiha arhitektura misli – brez 
nje se vse podre ali izgubi v 
šumu presotalih misli.

Pri svojem oblikovanju 
si želim ohraniti občutek za 
mero. Ne želim ustvarjati 
preglasnih podob, temveč 
take, ki dihajo, ki dajejo pros-
tor in čas za gledanje. Vodilo 
mi bo razmislek o čistosti 
sporočila in vrednosti tiši-
ne. Ne bom sledila trendom 
zaradi njih samih, temveč jih 

pomembni in da podoba ni-
koli ni naključna. Uči me tudi 
odgovornosti: da ima vsaka 
podoba moč oblikovati doži-
vetje, mnenje ali občutek.

V svojem prihodnjem delu 
želim to znanje uporabljati 
kot temeljno orodje za izraža-
nje, a tudi za gradnjo odnosov 
– med obliko in pomenom, 

razumela, kako pomembna 
je struktura, in hkrati, kako 
osvobajajoča zna biti svoboda 
znotraj te strukture.

Oblikovanje zame ni le 
poklic, temveč način razmi-
šljanja – je možnost, da iz 
vsakdanjih podob ustvarjam 
oblike, ki govorijo, in da s 
svojo občutljivostjo prispe-
vam nekaj smisla, reda in 
lepote v svet, ki je pogosto 
zasičen z nepreglednimi in-
formacijami.

Vizualni jezik mi pri tem 
ostaja kot kompas – ne zato, 
da me omejuje, temveč da mi 
pomaga usmeriti mojo ustvar-
jalnost v nekaj jasnega, pove-
dnega in estetskega.

bom presojala skozi prizmo 
pomena in trajnosti. Zdi se mi 
pomembno, da kot oblikoval-
ka ne ponavljam le tega, kar že 
obstaja, ampak skušam razmi-
šljati, zakaj nekaj sploh obli-
kujem, za koga in s kakšnim 
učinkom in sporočilom.

V prihodnosti si predsta-
vljam delo, ki bo prepletalo 

osebni izraz in družbeno ob-
čutljivost. Zanima me ilustra-
cija, a tudi tipografija, postavi-
tve knjig, vizualne identitete 
… Morda me bo pot vodila v 
digitalno oblikovanje, morda 
nazaj k ročnemu. A kamorkoli 
že, vem, da bo moj vizualni 
jezik rasel z menoj. Z vsakim 
novim projektom bom znova 

»Oblikovati po-

meni vizualno 

reševati proble-

me – preprosto, 

jasno in z ob-

čutkom.«

- Bruno Munari

POGLED NAPREJ

»Umetnost je na-

čin življenja. Ni 

nekaj, kar poč-

neš – temveč ne-

kaj, kar

postaneš.«

- Isamu Noguchi
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