Zawsze znajdzie się jakaś menda i doniesie(
Estetyka[edytuj]

Brak wersji przejrzanej

Estetyka (gr. aisthetikos - dosł. 'dotyczący poznania zmysłowego', ale też 'wrażliwy') – trad. dziedzina filozofii, zajmująca się pięknem i innymi wartościami estetycznymi. W polskiej literaturze filozoficznej przedmiot estetyki w sposób najbardziej precyzyjny został określony przez Marię Gołaszewską w jej książce pt. Zarys estetyki, gdzie opisano estetykę jako naukę zajmującą się tzw. sytuacją estetyczną. W ramy sytuacji estetycznej wchodzą artysta (twórca), proces twórczy, dzieło sztuki, odbiorca, proces percepcji sztuki oraz wartości estetyczne. Zadaniem estetyki filozoficznej jest opisać relacje pomiędzy poszczególnymi elementami sytuacji estetycznej.Spis treści [ukryj]

1 Estetyka implicite i explicite

2 Estetyka w XX wieku

3 Literatura

4 Linki zewnętrzne

Estetyka implicite i explicite [edytuj]

Estetyka jako systematycznie prowadzony namysł nad pięknem i sztuką jest najmłodszą dziedziną filozofii. Explicite pojawiła się w XVIII za sprawą Aleksandra Gottlieba Baumgartena, który wyznaczył jej zadanie opisywania procesów poznawczych, czyli de facto traktował jako gałąź epistemologii. Takie rozumienie estetyki obecne jest jeszcze w Krytyce czystego rozumu Immanuela Kanta (estetyka transcendentalna), jednak już w Krytyce władzy sądzenia Kant zrywa z epistemologicznie rozumianym pojęciem estetyki i kładzie podwaliny pod nową gałąź filozofii - estetykę jako wiedzę o pięknie i sztuce. Od czasów Kanta estetyka funkcjonuje jako "regularna" dziedzina filozoficzna, uprawiana przez myślicieli tej miary co Schelling, Hegel czy Adorno. Jest to tzw. estetyka explicite.

Pod pojęciem estetyki implicite rozumie się bądź wszelkie poglądy na temat piękna i sztuki, które pojawiały się u filozofów, artystów i twórców doktryn artystycznych przy okazji omawiania innych zagadnień, bądź koncepcje powstające poza paradygmatem estetyki jako gałęzi filozofii świadomej swoich metod i celów poznawczych. Stąd też np. Władysław Tatarkiewicz mógł pisać historię estetyki od starożytności, przez średniowiecze, aż po XVIII wiek, chociaż samo pojęcie estetyki jako dziedziny wiedzy w owych epokach nie istniało.

Rozróżnienie między estetyką explicite i implicite z pewnością nie jest wystarczająco jasne. Pojawiało się wiele koncepcji – w starożytności koncepcja pitagorejczyków czy platońska koncepcja wartości poznawczej sztuki – które moglibyśmy dziś nazwać estetykami, chociaż, gdy powstawały, pojęcie estetyki jeszcze nie istniało.

Estetyka w XX wieku [edytuj]

W ramach estetyki nie pojawił się żaden nowy prąd filozoficzny, jak np. filozofia dialogu czy personalizm w etyce. Ma za to miejsce sytuacja odwrotna, wszelkie możliwe nurty filozoficzne odciskają swoje piętno na estetyce. Na przestrzeni XX wieku pojawiały się: estetyka pragmatyczna (John Dewey), marksistowska (Gyorgy Lukacs), fenomenologiczna (Roman Ingarden), feministyczna (Carolyn Corsmeyer), ekologiczna (Gernot Boehme) czy neuroestetyka (Semir Zeki). Estetyka ostatnich lat stanowi obszar badań interdyscyplinarnych. Na szczególną uwagę zasługują koncepcje estetyki neopragmatycznej Richarda Shustermana i anestetyki Wolfganga Welscha. Ten ostatni ogłosił estetykę "współczesną filozofią pierwszą" - zdaniem Welscha Zachód podlega procesowi estetyzacji kultury w stopniu budzący obawę, odruchem na estetyzację jest anestetyzacja (stępienie zmysłów), zadaniem estetyki jest badanie procesów estetyzacji i anestetyzacji. Również za przyczyną Welscha rozwija się tzw. estetyka transkulturowa, której w Polsce głównym przedstawicielem i popularyzatorem jest Krystyna Wilkoszewska.

Estetyka neopragmatyczna – nurt estetyki współczesnej, odwołujący się do osiągnięć pragmatyzmu, w tym szczególnie do prac Johna Deweya (przede wszystkim Sztuka jako doświadczenie).

Z punktu widzenia pragmatyzmu doświadczenie estetyczne i sztuka związane są z doświadczeniem harmonii życia. Jedyne kryterium, jakim można sensownie mierzyć sztukę to jej wartość dla życia, sposób, w jaki wzbogaca doświadczenie i czyni życie lepszym. Tym samym unieważnione zostają kryteria, które wypracowała XVIII i XIX-wieczna estetyka – smaku i bezinteresowności (bezinteresownej kontemplacji piękna).

Wśród wybitnych przedstawicieli estetyki neopragmatycznej należy wymienić Richarda Shustermana, który narzędzia pojęciowe wypracowane na gruncie pragmatyzmu wykorzystuje do zagadnień związanych z teoriami interpretacji, kulturą popularną i somaestetyką.

Alexander Gottlieb Baumgarten

Brak wersji przejrzanej

Alexander Gottlieb Baumgarten

Alexander Gottlieb Baumgarten (ur. 17 lipca 1714 w Berlinie, zm. 26 maja 1762 we Frankfurcie nad Odrą) - filozof niemiecki ze szkoły Leibniza i Wolffa, twórca terminu estetyka, czasem uważany też za właściwego twórcę estetyki jako samodzielnej gałęzi filozofii, mimo że użył tego terminu w znaczeniu podtrzymanym przez Kanta, czyli na oznaczenie nauki o wiedzy uzyskiwanej za pomocą zmysłów.

Jako profesor w Halle i Frankfurcie wykładał filozofię Wolffa.
Sztuka - dziedzina działalności ludzkiej, uprawiana przez artystów. Nie istnieje jedna spójna, ogólnie przyjęta definicja sztuki, gdyż jej granice są redefiniowane w sposób ciągły, w każdej chwili może pojawić się dzieło, które w arbitralnie przyjętej, domkniętej definicji się nie mieści. Sztuka spełnia rozmaite funkcje, m.in. estetyczne, społeczne, dydaktyczne, terapeutyczne, jednak nie stanowią one o jej istocie[1]

Sztuka narodziła się wraz z rozwojem cywilizacji ludzkiej. Można przypuszczać, że na początku miała przede wszystkim funkcję związaną z obrzędami magicznymi, którą zachowała u ludów pierwotnych.Spis treści [ukryj]
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Termin [edytuj]

Sam termin "sztuka" pochodzi od niemieckiego Meisterstück, które oznacza pracę wykonywaną przez ucznia warsztatu cechowego przy jego wyzwoleniu się na mistrza. W innych językach europejskich, szczególnie romańskich, słowo "sztuka" pochodzi od łacińskiego ars (włoskie i hiszpańskie arte, francuskie i angielskie art).

Definicje sztuki [edytuj]

Antyczna i średniowieczna definicja sztuki [edytuj]

Wyraz sztuka (łac.ars, grec. techne) w starożytności i średniowieczu oznaczały tyle, co umiejętność, znajomość ściśle określonych reguł i postępowanie zgodnie z nimi, czyli tyle co rzemiosło. I w istocie, w poczet sztuk zaliczano oprócz malarstwa i rzeźby wiele rzemiosł, jak garncarstwo, czy krawiectwo, ale także np. retorykę, czy strategię. Robienie czegoś bez reguł było przeciwieństwem sztuki, np. we wczesnym okresie Grecy sądzili, że poezja powstaje pod natchnieniem Muz i nie włączali jej w poczet sztuk.

Sztuki pospolite i wyzwolone [edytuj]

To, co łączy sztuki z rzemiosłem i częścią nauk było dla myślicieli starożytności i średniowiecza daleko bardziej widoczne niż to, co je odróżnia, nie powstał podział na sztuki rzemieślnicze i artystyczne, dzielono natomiast je ze względu na to, czy angażują tylko umysł, czy też wymagają także wysiłku fizycznego. Te pierwsze nazywano sztukami wyzwolonymi (artes liberales) a ostatnie pospolitymi (artes vulgares) w średniowieczu zaś pospolite przemianowano na mechaniczne. Sztuki wyzwolone były uważane za wiele wyższe niż mechaniczne. Sztuk wyzwolonych wymieniano siedem: gramatyka, retoryka, logika, arytmetyka, geometria, astronomia i muzyka. W średniowieczu sztuki mechaniczne (wśród których była również rzeźba, malarstwo, czy architektura ) usiłowano, dla zachowania symetrii sprowadzić również do siedmiu, a że było ich znacznie więcej, wymieniano te uznane za najważniejsze, czyli mające wymiar utylitarny (sztuki nazywane dziś pięknymi nie mieściły się więc na wykazach sztuk).

Renesansowa definicja sztuki [edytuj]

W Odrodzeniu pozycja społeczna artystów rośnie, zaczęli oni dążyć do podniesienia statusu swej profesji i oddzielenia od rzemiosła, toteż aspirują do miana uczonych, podnosząc rzeźbę, architekturę i malarstwo do rangi nauki, tym bardziej, że współgrało to z ich dążeniami, by obliczyć swe dzieła z matematyczną dokładnością. Dopiero później pojawił się sprzeciw wobec tej ścisłej koncepcji, sztuka oddzieliła się także od nauk., Pomimo, że miano świadomość, że sztuki są czymś różnym od nauk i rzemiosł, nie było pomysłu, co łączy to, co dziś nazywamy sztukami pięknymi. Początkowo uważano, że jest to rysunek, i mówiono o sztukach rysunkowych, nie wiedziano jednak, na jakiej podstawie dołączyć do tego muzykę, taniec i teatr. Próbowano wyróżnić też sztuki umysłowe, muzyczne, pamięciowe, obrazowe.

Sztuki piękne [edytuj]

W XVII i XVIII wieku trwały spory na temat nazewnictwa w dziedzinie sztuki. Dopiero pod koniec XVIII wieku francuski filozof oświeceniowy, Charles Batteux, wprowadził termin sztuki piękne (beaux-arts), zaliczając do nich malarstwo, rzeźbę, architekturę, muzykę, wymowę, poezję, taniec i teatr.

Sztuka począwszy od XIX wieku uniezależnia się od rzemiosła i wiąże ściślej z pojęciem twórczości, oryginalności, indywidualizmu i nowatorstwa. Materią sztuki są dzieła sztuki, a ich autorzy (według idealnego modelu) stają się artystami motywowanymi wewnętrznym przymusem tworzenia, czy też potrzebą wyrażenia uczuć, rozwiązania problemów własnych lub ogólnoludzkich, niedającymi się ograniczyć wyłącznie do funkcji dostarczyciela wrażeń estetycznych.

Współczesne definicje sztuki [edytuj]

Sztuka dzisiejsza, począwszy od dadaizmu i surrealizmu, nie odpowiada już takiej definicji, piękno w procesie estetyzacji rzeczywistości wyszło poza sztukę, a dla niej samej nie jest już nie tylko wartością wyróżniającą, ale nawet nie jest niezbędne. W ciągu swej długiej historii pojęcie sztuka z bardzo szerokiego, o precyzyjnie wytyczonych granicach znacznie zawęziło swój obszar, ale też jego granice wyraźnie się zatarły.

W społeczeństwach współczesnych, w dużej części zawłaszczona przez przemysł rozrywkowy, sztuka stała się też w pewnej mierze kolejną gałęzią przemysłu (zobacz: sztuka popularna).

Rezygnacja z definicji[2] [edytuj]

W XX wieku zaliczono sztukę do grupy pojęć otwartych (termin stworzony przez Ludwiga Wittgensteina ), czyli takich, które grupują w sposób luźny przedmioty nie mające wyraźnych cech wspólnych, jedynie coś, co Wittgenstein określił jako "podobieństwo rodzinne" a więc taki, że nie sposób podać dla takiej grupy cech koniecznych i wystarczających. To ujęcie spotkało się z krytyką, ze względu na to, iż na jej mocy w poczet sztuki można było zaliczyć wszystko.

Nominatywna definicja sztuki [edytuj]

Cechą łączną dla wszystkich dzieł sztuki ma być intencja, z jaką dzieło zostało powołane do życia. Jeśli twórca wytwarza je z intencją stworzenia dzieła, to dany wytwór dziełem bezwzględnie jest. Koresponduje to z powiedzeniem Donalda Judda, że sztuką jest to, co się za sztukę uważa. Taka definicja z kolei uniemożliwia wartościowanie wytworów, podobnie jak w poprzednim przypadku, wszystko, co autor uzna za sztukę, musi nią zostać, bez względu na poziom, jaki reprezentuje.

Definicja kontekstualna [edytuj]

To czy przedmiot, bądź wydarzenie stanie się dziełem sztuki zależy od tego, czy ogół ludzi sztuki, tzw. artworld [3] to za sztukę uzna na mocy intersubiektywnych opinii. Ważny tu jest kontekst aktualnego stanu teorii sztuki, a także miejsca i czasu, nie wszystko bowiem jest możliwe w każdym miejscu i czasie. Taki punkt widzenia zdecydowanie oddziela sztukę od wartości estetycznych

Instytucjonalna definicja sztuki [edytuj]

Ujęcie bardzo podobne do powyższego, tylko, że artworld jest tu rozumiany jako zajmujące się sztuką instytucje społeczne w szerokim tego słowa znaczeniu. Zaznaczyć trzeba, że tak rozumiany artworld nie posiada ściśle sformalizowanej struktury, uznanie danego przedmiotu za dzieło sztuki nie ma kształtu formalnego, urzędowego nadania. To rozumienie sztuki równie mocno jak poprzednie odrywa sztukę od wartości estetycznych.

Modele działania w sztuce Atkinsona[4] [edytuj]

Terry Atkinson wyróżnia cztery modele działania w sztuce:

Konstruowanie przedmiotów, których forma ma wszystkie cechy niezbędne do tego, aby dany przedmiot uznać za dzieło sztuki. (np. malowanie obrazu)

Dodawanie nowych cech do tych, które już zostały ustalone jako właściwe dziełu sztuki. (np. Magdalena Abakanowicz tworząc po raz pierwszy przestrzenną kompozycję z tkaniny artystycznej)

Uznawanie dowolnych przedmiotów za dzieła sztuki, jeśli tylko zostaną umieszczone w kontekście sytuującym je jako takie. (np. Marcel Duchamp Fontanna

Tworzenie teoretycznych obiektów o cechach tautologicznych, będących wypowiedzią sztuki o sztuce (konceptualizm, metasztuka)

Postmodernistyczny ogląd sztuki [edytuj]

Z chwilą gdy wszelkie całościowe, modernistyczne systemy, wyznaczające właściwe cele sztuki, odróżniające sztukę od niesztuki upadły, nastąpiła utrata "obiektywnego", "zewnętrznego" punktu oparcia dla sądów o sztuce, nie ma już dla nich ostatecznego, teoretycznego uzasadnienia. Sam podział na sztukę i niesztukę jednak pozostał, tworzący się na bieżąco w nieustającym dyskursie o sztuce, nie posiada, i jak się okazuje, też nie potrzebuje już żadnego głębszego zakorzenienia w jakiejkolwiek metanarracji.

Sztuka a estetyka [edytuj]

W nowożytnych koncepcjach sztuki pogląd o estetycznej jej naturze podawany był w wątpliwość od romantyzmu (przez takie kierunki jak naturalizm, ekspresjonizm). Zjawiska te były przez myśl estetyczną długo marginalizowane, przełom nastąpił dopiero dzięki awangardzie, sam zmysłowy ogląd przestał stanowić podstawę nie tylko do wartościowania, ale nawet rozpoznania dzieła sztuki (dadaizm, surrealizm, kubizm). Neoawangarda lat 60. (np. konceptualizm) odrzuciła wszystkie estetyczne wyróżniki sztuki[5].

Funkcje sztuki [edytuj]
Ta sekcja może zawierać twórczość własną lub niezweryfikowane dane.

Pomóż Wikipedii, dodając przypisy.

Sztuka pełni szereg funkcji w życiu jednostki i społeczeństwa:

estetyczna – sztuka powinna wywołać w odbiorcy swoiste przeżycia estetyczne, np. piękno,

komunikacyjna – artysta przez swe dzieło porozumiewa się z odbiorcą,

poznawcza – odbiorca poznaje nie tylko dzieło ale też historię przodków, poprzez dzieła może się "przenieść" do świata ówczesnego,

etyczna – sztuka wychowuje, uczy, nakłania, uwidacznia pewne wzorce postępowania,

metafizyczna (religijna) – dzieła sztuki pobudzają uczucia; muzyka, obrazy, rzeźby, architektura służą religii, ale też czerpią z niej tematykę swoich dzieł; Bogu, mitologi greckiej były poświęcone liczne dzieła : Dawid Michała Anioła, Freski z Kaplicy Sykstyńskiej, Ostatnia wieczerza - Leonarda da Vinci;

emocjonalna – objawia się głównie w tańcu i muzyce,

terapeutyczna – sztuka leczy, katharsis - oczyszczenie psychiki (muzykoterapia, poezjoterapia, wideoterapia, biblioterapia, filmoterapia, chromatoterapia, dramoterapia, ludoterapia, choteoterapia),

ludyczna (zabawowa) – pozwala się rozprężyć i odstresować poprzez taniec, muzykę, komedię, satyrę, kabarety,

indentyfikacyjna i integracyjna – sztuka integruje i wykazuje przynależność do pewnej grupy społecznej (lekarze, harcerze, muzycy, Polacy); pomaga zachować tożsamość kulturową narodom;

użytkowa – jest to sztuka którą posługujemy na co dzień, rzemiosło, architektura, przedmioty codziennego użytku, ale także satyra, muzyka taneczna,

wychowawcza - wychowuje i uczy, wskazuje na normy i wzorce postępowania.

Dziedziny sztuki [edytuj]

Terminu dziedzina sztuki nie należy mylić z terminem kierunek czy nurt artystyczny, który może obejmować wiele dziedzin sztuki. Jako przykład można podać sztukę minimalną. Jest to kierunek, który obejmuje dziedziny malarstwo i rzeźbęfilm
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Piękno – pozytywna właściwość estetyczna bytu wynikająca z zachowania proporcji, harmonii barw, dźwięków, stosowności, umiaru i użyteczności, odbierana przez zmysły. Istnieje piękno idealne, duchowe, moralne, naturalne, cielesne, obiektywne i subiektywne. Pojęcie to jest silnie związane z teorią estetyki, prawdy i dobra.

W metafizyce, piękno jest jedną z transcendentalnych właściwości bytu, wyrażającą jego scalenie, przejrzystość, proporcję wewnętrzną tworzyw bytu oraz doskonałość.

Badaniami nad precyzowaniem terminu piękna zajmują się nie tylko filozofowie i artyści, lecz także teoretycy z dziedzin: historii i krytyki sztuki, antropologii, socjologii, psychologii, a także szkolnictwa.Spis treści [ukryj]
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Próby definicji na przestrzeni wieków [edytuj]

W starożytnej Grecji pojęcie piękna było znacznie szersze niż w latach późniejszych. Wiązano je przede wszystkim z ideą dobra, duchowością, moralnością, myślą i rozumem; utożsamiano je wtedy z doskonałością jako warunkiem piękna i sztuki na najwyższym poziomie. Twierdzono, że piękno wynika głównie z zachowania proporcji i odpowiedniego układu. Pogląd ten przez wieki uważany był za najtrafniejszy. Wyznawali go m.in. pitagorejczycy, twierdząc, że piękno polega na doskonałej strukturze, wynikającej właśnie z proporcji części, harmonijnego ich układu. Dowodzili, że jest cechą obiektywną. W rozumieniu Arystotelesa pięknem jest wszystko, co wywołuje pozytywne emocje, zaś Platon uważał, że prawdziwe piękno jest ponadzmysłowe i jest dobrem tak wielkim jak prawda.

W V wieku p.n.e. sofiści zanegowali obiektywizm postrzegania tej wartości i ograniczyli jej pojęcie do tego co odbiera się jako przyjemne przez zmysł wzroku i słuchu. Tej teorii bliscy byli zarówno stoicy jak i niektórzy twórcy żyjący w czasie Oświecenia.

Witruwiusz w swoim dziele o architekturze pisał, że wartość piękna zostanie osiągnięta w budowli poprzez symetrię i odpowiedni stosunek elementów - wysokości i szerokości. Uważał, że podobnie jest w rzeźbie, malarstwie i przyrodzie; tę teorię popierali m.in. Leonardo da Vinci, Michał Anioł, św. Augustyn ("Umiar, kształt i ład"), Albrecht Dürer, Nicolas Poussin.

Plotyn głosił, iż decydują o nim nie tylko proporcje i właściwy układ części, ale przede wszystkim dusza, jak pisał, "przeświecająca" dane przedmioty czy elementy. To twierdzenie było propagowane przez chrześcijańskiego pisarza Pseudo-Dionizego ("proporcje i blask"). Funkcjonowało także w średniowieczu. Areopagita przypisywał piękno Bogu, jako jeden z jego atrybutów; podobnie jeden z ojców Kościoła, Klemens z Aleksandrii, łączył tę wartość z istotą dobra, pisząc, że "Bóg jest przyczyną wszystkiego co piękne." Przekonanie o tym, iż polega na połączeniu z prawdą i moralnością było w średniowieczu najpopularniejsze. Tomasz z Akwinu głosił, iż "ze względu na przyporządkowanie bytu do duszy w całości, piękne jest to, co ujrzane podoba się". Wartość ta jest jednym z transcendentaliów, którego cechą jest umiarkowanie (jako "powściągliwa i właściwa proporcja", lecz także w sensie moralnym)[1].

Na lata renesansu przypada czas rozważań na temat doskonałości a także piękna dzieł poszczególnych artystów, jak i tych pojęć samych w sobie. Petrarka i Giorgio Vasari przeciwstawiali wartość piękna (jako obiektywną) innym pojęciom estetycznym jak np. wdzięk (uważanym przez nich za subiektywne).

Christian Wolff i Cesare Ripa włączyli pojęcie doskonałości do teorii estetyki; nie wiązał tych pojęć żaden z wcześniejszych autorów piszących po Platonie. Myśl tę rozwinął Alexander Gottlieb Baumgarten, pojawiła się także w twórczości Lessinga.

Immanuel Kant uważał, że piękne jest to, co podoba się powszechnie, bezinteresownie i bezpośrednio. Oddzielał "sąd smaku" od pojęcia doskonałości.

Przemiany w definiowaniu pojęcia [edytuj]

W manieryzmie idea piękna została zastąpiona przez subtelność, wdzięk i dysharmonię. Po wieku XVIII teoria głosząca, iż piękno leży w proporcjach i zgodności części, przestała obowiązywać.

Cyprian Kamil Norwid w poemacie "Promethidion" twierdził, iż najważniejszym zadaniem sztuk plastycznych jest ucieleśnianie ideału, upowszechnianie piękna (tym samym nawiązywał do przekonań starożytnych Greków, łączących ideę piękna, doskonałości i sztuki).

Obecnie uważa się, że wzory piękna nie są stałe, pozostają swoiste dla kręgów kulturowych oraz okresu w jakim powstały. Dzieje się tak m.in. dlatego, iż częstokroć artyści starali się dać własną definicję piękna, niezależną od wcześniejszych kanonów. Tym samym piękno widziane przez artystę postrzegane jest jako subiektywne i zależne od gustu czy upodobań.

Przykłady piękna [edytuj]

W naturze [edytuj]

Pawi ogon


Paź królowej


Nenufar


Koliber

W architekturze [edytuj]

Kościół Santa Maria Novella we Florencji


Katedra Santa Maria del Fiore


Fasada katedry w Reims


Antoni Gaudí: Casa Batlló

W rzeźbie [edytuj]

Nike z Samotraki


Wenus z Milo


Michał Anioł: David


Auguste Rodin: Myśliciel

W malarstwie [edytuj]

Sandro Botticelli: Narodziny Wenus


Leonardo da Vinci: Mona Lisa


Caravaggio: Chłopiec z koszem owoców


Gustav Klimt: Pocałunek

W matematyce [edytuj]

 Osobny artykuł: Piękno matematyki.

żuk Mandelbrota


zbiór Julii


Smok Heighwaya


kostka Mengera

odernizm, sztuka nowoczesna, ang. modern art - umowny okres w dziejach sztuki, którego ramy czasowe wyznacza się od lat 60. XIX wieku (w związku z impresjonizmem) do lat 70. XX wieku (konceptualizm). Sztuka nowoczesna silnie związana jest z pojęciem modernizmu w filozofii i zjawiskiem awangardy. Terminu modern art, we w miarę skrystalizowanej formie użył jako pierwszy Joris-Karl Huysman w 1883.

Zakres pojęcia sztuki nowoczesnej wiąże się z nowymi koncepcjami sztuki i dzieła, zwracającymi się ku pogłębianiu refleksji nad językiem sztuki, artystycznemu eksperymentowi, stosowaniu nowych technik i materiałów, wiarą w głębokie związki kultury i techniki, a przede wszystkim z ideą postępu (liniowy rozwój sztuki i historii).

Sztuka modernistyczna opiera się na postawach o oświeceniowym rodowodzie, a więc na racjonalizmie, liberalizmie i wspomnianej już idei postępu.

Termin modernizm w węższym, obecnie rzadko stosowanym znaczeniu, oznacza też sztukę przełomu XIX i XX wieku, zobacz secesja (sztuka).Spis treści [ukryj]

1 Kierunki 

1.1 Druga połowa XIX w.

1.2 Przed II Wojną Światową

1.3 Po II Wojnie Światowej

2 Historia 

2.1 Kształtowanie się podstaw

2.2 Awangarda

2.3 Neoawangarda

2.4 Podsumowanie

3 Przypisy

4 Literatura

5 Zobacz też

6 Linki zewnętrzne

Kierunki [edytuj]

Druga połowa XIX w. [edytuj]

impresjonizm

neoimpresjonizm

postimpresjonizm

symbolizm

nabizm

Przed II Wojną Światową [edytuj]

secesja

fowizm

ekspresjonizm

kubizm

futuryzm

konstruktywizm

suprematyzm

rajonizm

surrealizm

neoplastycyzm

Po II Wojnie Światowej [edytuj]

abstrakcyjny ekspresjonizm

informel

taszyzm

hard edge painting

geometria strachu

Arte Povera

color field painting

rzeźba kinetyczna

minimalizm

abstrakcja liryczna

op art

sztuka konceptualna

spacjalizm

Historia [edytuj]

Kształtowanie się podstaw [edytuj]

Pierwszym kierunkiem w sztuce uznawanym za "nowoczesny" jest impresjonizm, m. in. z uwagi na jego inspiracje fotografią - flirt z nowoczesną techniką stanie się charakterystycznym składnikiem sztuki nowoczesnej. Impresjonizm także obdarzył kolor dużą dozą autonomii, kolor przestał pełnić rolę służebną wobec przedstawienia, obraz został uwolniony od literackich, czy alegorycznych treści, co więcej to temat obrazu staje się pretekstem do czysto malarskich (kolorystycznych) dociekań. Od impresjonizmu wartość dzieła mierzy się nie tym, co przedstawia, lecz jak przedstawia, najważniejsza staje się jakość środków formalnych.

Dużo bardziej naukowym podejściem charakteryzował się neoimpresjonizm, oparty na najbardziej ówcześnie aktualnych zdobyczach fizyki, a ściślej optyki. Sami arytści spod tego znaku określali swoją twórczość terminem chromo-luminaryzm, malarstwo światła i koloru, co znacznie lepiej charakteryzuje ich dążenia.

Po neoimpresjonistach pałeczkę przejęli postimpresjoniści,o których, pomimo dużych różnic między nimi, można powiedzieć, że podzielali dążenie do zwiększania autonomii obrazu, oderwania go od naśladowania natury. Można im też przypisać odziedziczone po impresjonizmie zgłębianie zagadnień kolorystycznych w malarstwie.

O krok dalej, chociaż z diametralnie róznym podejściem, idą symboliści, którzy rozpatrują obraz jako niezależny od rzeczywistości, samodzielny i tłumaczący się sam przez się, nie odzwierciedlający niczego poza subiektywnymi ideami jego twórcy. Symbolizm oderwał malarstwo od naśladowania natury jeszcze dalej, niż zrobił to postimpresjonizm, jeden z symbolistów, Maurice Denis, wypowiada często potem cytowane słowa: trzeba pamiętać, że obraz, zanim stanie się bojowym rumakiem, nagą kobietą, anegdotą, czy czymkolwiek innym, jest najpierw i przede wszystkim płaską powierzchnią, pokrytą w pewnym porządku kolorami.[1] Symboliści sprzeciwiają się naukowym koncepcjom sztuki oraz postępującej mechanizacji i sekularyzacji życia, oraz sztuce bezrefleksyjnie podążającej za takim stanem rzeczy.

Choć już od początku, obok nowej stylistyki zdarzały się postulaty, aby sztuka nowoczesna podejmowała tematykę współczesnego życia, to dopiero Secesja przynosi zaangażowanie artysty w sprawy społeczne, powracające później wiele razy w ruchach awangardowych, aż po Josepha Beuysa.

Awangarda [edytuj]

 Osobny artykuł: Awangarda (sztuka).

Ruchy awangardowe początku XX wieku najsilniej oddziałały na modernistyczną wizję sztuki, stworzyły nową koncepcję dzieła sztuki, opartą na eksperymencie, nowych technikach, badaniu języka sztuki, nowość i oryginalność stają się wartościami naczelnymi, charakterystyczna była też pogarda dla tradycji. Wiele kierunków próbowało stworzyć nową wrażliwość i nową sztukę, na miarę nowoczesnych czasów i nowoczesnego człowieka. Sztuka awangardowa łączy się z utopijnymi wizjami społecznymi, często jest politycznie zaangażowana (zwłaszcza lewicowo).

Neoawangarda [edytuj]

 Osobny artykuł: Neoawangarda.

Gdy widmo wojny zawisło nad Europą, wielu artystów poszukiwało schronienia najpierw w Londynie, a później w Stanach Zjednoczonych, tam też przenosi się w latach wojny, i po niej centrum światowej sztuki. Termin neoawangarda pochodzi z analogii kierunków powojennej awangardy z tymi przedwojennymi (na przykład sztuka konceptualna posiada wykazuje szereg podobieństw do dadaizmu). Po okropnościach wojny artyści porzucają utopijne wizje, skupiają się jeszcze mocniej na badaniu reguł sztuki - tradycyjne dyscypliny artystyczne jak malarstwo czy rzeźba zostają zatarte, pojawiają się nowe - happening, performance, environment. Nasila się dyktat oryginalności, wynalezienie nowej struktury formalnej dzieła staje się podstawowym motywem twórczości. Występuje tendencja do nieustannego poszerzania obszaru sztuki - aż do ostatecznej granicy - wszystko może zostać sztuką, i - jak powie Beuys - każdy jest artystą.

Podsumowanie [edytuj]

Tak zarysowana koncepcja sztuki nie mogła się rozwijać wiecznie, i po doprowadzeniu do ostatecznych konsekwencji i wyeksploatowaniu wszystkich możliwości (pod postacią konceptualizmu) musiała ustąpić - co sprowokowało tezy o końcu sztuki - jednak to nie sztuka się skończyła, tylko pewna jej wizja. Nadszedł czas na postmodernizm.

Sztuka współczesna - aktualny okres w dziejach sztuki, którego początek umownie wyznaczono na połowę XX wieku (po II wojnie światowej). Nie podlega jeszcze on ustalonym czasowym podziałom. Ruchy artystyczne, tendencje, manifesty składają się na skomplikowany obraz tej sztuki.

Zaczynu współczesności w sztukach wizualnych upatruje się w działalności dadaistów, czyli w początkach XX wieku.

Od czasu gdy artysta przestał być rzemieślnikiem w dziedzinie dekoracji i architektury, a stał się interpretatorem świata, twórcą szukającym odpowiedzi na istotne pytania epistemologiczne rozwiązującym własne problemy wewnętrzne - rola sztuki uległa zmianie. Estetyczne satysfakcje odbiorcy coraz rzadziej motywują twórców. Hasło "sztuka dla sztuki" - chociaż nie było pierwszym przykładem odchodzenia od służebnej roli sztuki - było pierwszym sztandarowym wezwaniem do wyzwolenia sztuki od uzależnień rynkowych.

W obecnej dobie rozwoju cywilizacji nie można zamknąć sztuki współczesnej w jednolitych formułach. Sztuka poprzez dzieła artystów reaguje na ogromny potencjał, możliwości i zagrożenia otaczającego świata. Artyści dla swoich poszukiwań znajdują różne środki wyrazu. Do najwcześniej wprowadzonych nowatorskich rozwiązań - przez pierwszą awangardę - należą abstrakcje, collage, fotomontaż, manifest, obiekt, w czasach drugiej awangardy (neoawangardy) pojawia się także instalacje, videoinstalacje, performance, happening. Nie istnieją żadne zauważalne dla współczesnego odbiorcy ograniczenia estetyczne czy techniczne w wypowiedzi artystycznej.Spis treści [ukryj]

1 Galerie sztuki współczesnej w Polsce 

1.1 Centra Sztuki Współczesnej

1.2 Wybrane galerie niekomercyjne

1.3 Wybrane galerie komercyjne

1.4 Inne

2 Czasopisma poświęcone sztuce współczesnej

3 Nagrody i konkursy 

3.1 w Polsce

3.2 za granicą

4 Kierunki 

4.1 Abstrakcja niegeometryczna

4.2 Abstrakcja geometryczna

4.3 "Sztuka żywa"

5 Bibliografia

6 Przypisy

7 Zobacz też

8 Linki zewnętrzne

Galerie sztuki współczesnej w Polsce [edytuj]

Centra Sztuki Współczesnej [edytuj]

Centrum Sztuki Współczesnej Zamek Ujazdowski w Warszawie

Instytut Sztuki Wyspa w Gdańsku

Centrum Sztuki Współczesnej Kronika w Bytomiu

Centrum Sztuki Współczesnej Łaźnia w Gdańsku

Centrum Sztuki Współczesnej Znaki Czasu w Toruniu

Centrum Sztuki Współczesnej Solvay w Krakowie

Mazowieckie Centrum Sztuki Współczesnej "Elektrownia" w Radomiu.

Wybrane galerie niekomercyjne [edytuj]

Białystok: Galeria Arsenał

Bielsko-Biała: Galeria Bielska BWA

Cieszyn: Galeria Szara

Częstochowa: Galeria Konduktorownia

Katowice: Galeria Sztuki Współczesnej BWA, Galeria Rondo Sztuki, galerie Górnośląskiego Centrum Kultury: Galeria Sektor I, Galeria Engram, Galeria Piętro Wyżej, Galeria Pusta, Galeria "5"

Kraków: Galeria Krzysztofory, Galeria Potocka, Otwarta Pracownia, Galeria Sztuki Współczesnej "Bunkier Sztuki"

Lublin: Galeria Biała, Centrum Kultury

Łódź: Galeria Atlas Sztuki, Galeria Manhattan

Poznań: Galeria AT, Galeria ON, Stary Browar, Galeria Miejska "Arsenał"

Słupsk: Bałtycka Galeria Sztuki Współczesnej

Toruń: Galeria Wozownia

Warszawa: Zachęta Narodowa Galeria Sztuki, Galeria Foksal, Galeria XX1

Wrocław: Galeria Entropia, Biuro Wystaw Artystycznych (Galeria Awangarda, BWA Studio, Galeria Dizajnu, Galeria Szkła i Ceramiki)

Zielona Góra: Biuro Wystaw Artystycznych

Wybrane galerie komercyjne [edytuj]

Gliwice: Galeria Sztuki Współczesnej Esta

Kraków: Galeria Sztuki Współczesnej Kersten, Galeria Zderzak, Galeria Starmach

Poznań: Galeria Ego, Galeria Pies

Warszawa: Fundacja Galerii Foksal, Galeria Ras

piękno polega na mierze układzie i stosunku części

 wielka teoria estetyki zachodniej

Święty tomasz piękno jest to co nam się podoba

pewne rzeczy są piękne same przez się 

a drugie pewne rzeczy są tylko sasme z siebie

sofiście pierwszymi rlatywistami

epikurejczycy byli subiektywistami ale nie relatywsitami 

sceptycy relatywsitami nie d

wykonanie 

Znać należy: Strukturę przeżycia estetycznego u Kanta, subiektywna istota piękna, awangarda, historyczne pojęcie piękna.

 Piękno, sztuka, przeżycie estetyczne, dzieło sztuki, estetyzacja. 

Piękno w znaczeniu ścisłym jest utożsamiane z formą. Coś jest piękne ze względu na formę. Kategorie piękna w znaczeniu szerszym:

- wdzięk

- subtelność

- wzniosłość

- odpowiedniość

liczba, Harmonia, pitagorejczycy/  miara, doskonałość – platon /. / 

 Arystoteles do Platona dodał że jednym spojrzeniem należy objąć przedmiot ,/ stoicy m- mają być zachowane proporcje / 

 proporcja, kształt, układ, stosunek, części – liczby stanowią o proporcjach proporcje o kształcie a kształty o pięknie. Augustyn/ , upodobanie, uznanie. Św Tomasz. / tatarkiewicz – piękno enie piękna pierwsze wrażenie coś jest piękne co budzi wdzięk subtelność tłumaczy zeczy piękne. Piekne  jest to co wzniosłe/ odpowiedniość co do celu  któremu powinno służyć od Sokratesa.  – węższe i szersze pojęcie piękna wdzięk
Sokrates rozróżnił dwa rodzaje piękna:
- rzeczy piękne same z siebie

- rzeczy piękne ze względu na odpowiedniość do celu, któremu służyły

To co łączy sztuki z rzemiosłem i częścią nauk było dla myślicieli starożytności i średniowiecza daleko bardziejwidoczne niż to, co je odróżnia, nie powstał podział na sztuki rzemieślnicze i artystyczne, dzielono natomiast je ze względu na to, czy angażują tylko umysł, czy też wymagają także wysiłku fizycznego. Te pierwsze nazywano sztukami wyzwolonymi (artes liberale) a ostatnie pospolitymi (artes vulgares) w średniowieczu zaś pospolite przemianowano na mechaniczne. Sztuki wyzwolone były uważane za wiele wyższe niż mechaniczne. Sztuk wyzwolonych wymieniano siedem: gramatyka (umieć pisać), (retoryka (umieć mówić), logika (umieć myśleć), arytmetyka (umieć liczyć), geometria (umieć mierzyć), astronomia (umieć patrzeć) i muzyka (umieć słuchać). W średniowieczu sztuki mechaniczne  (wśród których była również  rzeźba, malarstwo, czy architektura) usiłowano dla zachowania symetrii sprowadzić również do siedmiu.

Gtarum  sprawia przyjemnosć

Aptitudo tto co odpowiednie

Teoria przeżycia estetycznego:

- iluzji

- katharsis (Pojęcie utworzył i zdefiniował Arystoteles w VI rozdziale Poetyki. Uznał on, że celem sztuki jest wzbudzanie u widza uczuć litości i trwogi, aby przez to następnie oczyścić jego umysł z tych doznań. W XX w. ponownie wzrosło zainteresowanie katharsis, zwłaszcza dzięki psychoanalizie. Według nowszych interpretacji istota katharsis polega na tym, że odbiorca odczuwając litość i trwogę, bunt i cierpienie, dochodzi do zrozumienia tajemnicy losu, do pogodzenia się z nim, a także ze zbiorową mądrością i doświadczeniem.

- mimesis (zasada twórczego naśladownictwa natury, bądź dzieł mistrzów, którym udało się tę naturę odtworzyć.)

Skrajna awangarda idzie w kierunku sztuki bez dzieł sztuki, końca sztuki.

Przeżycie estetyczne – skupienie (najbardziej istotne) i marzenie (wtórne) 

Przedrefleksyjne, refleksyjne, wtórnie nierefleksyjne

Irracjonalne, ekspresyjne, nawykowe, rozumiejące, profesjonalne.

Kant twierdził, że „co się podoba, ani przez wrażenie, ani przez pojęcia, podoba z subiektywną koniecznością, w sposób powszechny, bezpośredni i zupełnie bezinteresowny”. Nasze przeżycie i upodobanie estetyczne jest uwarunkowane przez wrażenie i sąd jednocześnie. Sądy są subiektywne, lecz mają one podstawy w rzeczywistości. Za piękną możemy uznać tylko taką rzecz, która jest odpowiednia/dopasowana do naszego umysłu. 

6 10 2008

Pojęcie piekna – Estetyka próbuje wyjaśnić problem czym jest piękno? Estetyka powinna być nauką o sztuce ponieważ pojęcie piękna jest rozmyte. Piękno i sztuka stanowią dwa odrębne zagadnienia. Jak ludzie, a zwłaszcza artyści , pojmują piękno. W starożytności zajmowano się pojęciem piękna i pojęciem sztuki. Pomimo iż te dziedziny nie pokrywają się, to w historii jest wiele przypadkó LISTNUM  kiedy w sztuce rozważano piękno i na odwrót. Jednakże sztuka nie koniecznie jest piękna. W niektórych teoriach sztuki, całkowicie odrzuca się piękno. 


Gdy mówimy o pięknie mamy na myśli – że piękno nie zależy od nas

- piękno jako przeżycie estetyczne

Nie ma rzeczy, która nie znalazłaby swe uznanie.

Upodobania mają często uwarunkowania kulturowe.

Piękno jest nie tylko odczuciem subiektywnym. Posiada również aspekt obiektywny. Gdy chodzi o piękno, musimy brać pod uwagę fakt, na ile jest ono obiektywne. Piękno jest związane z przeżyciami. Na piękno reagujemy emocjonalnie. Estetyka bada te przeżycia – jakiego są one rodzaju. Psychologia bada to empirycznie, a estetyka może tworzyć teorie w tym zakresie. Tatarkiewicz mówi o dwutorowości estetyki. Estetyka może mieć charakter normatywny. Może więc wskazywać jakie kryteria powinny być spełnione, aby coś mogło być uznane za piękne lub za dzieło sztuki.

Estetyka stwierdza fakty, tworzy uogólnienia Tworzy zasady, jakimi powinniśmy się kierować w ocenie sztuki. W istniejących opisach, widać dążenia do obiektywności. 

Przepisy w sztuce mogą być obiektywne, o ile opierają się o pewne ogólne zasady.

Subiektywne opierają się o indywidualne odczucia danej osoby (arysty, estetyka) Fakty i wyjaśnienia – mogą być tworzone i wyjaśniane dzięki estetyce, która ustala co to jest piękno, jakie kryteria mu podlegają i to stanowi fakty. Estetyka może również wyjaśniać co to jest piękno. Wyjaśnia dlaczego powstała sztuka i dlaczego ludzie je tworzą. Starożytni filozofowie stwierdzali na czym polega piękno, a za razem wyjaśniali, dlaczego coś jest piękne (np. Arystoteles).

Sztuka, to naśladowanie rzeczywistości.

Starożytna estetyka bardziej zajmowała się faktami. Współczesna -//- w większym stopniu zajmowała się ich wyjaśnianiem

TERMIN ESTETYKA – pierwszy użył tego terminu Baumgasten w wieku XVIII (1750r.) 

Estetyka wg. Kanta, to część teorii poznania zajmująca się przestrzenią i czasem. Od XIX w. pojęcie estetyki stało się powszechne.

„O dziele literackim” Ingardena PWN 

W koncepcji Ingardena ważny jest głos - brzmienie - w dziele literackim 

U Deridy – pismo

Coś jest piękne, gdyż budzi wdzięk.

Coś jest bardzo subtelne. Piękne jest to co wzniosłe.

Problem odpowiedniości – odnoszenia do celu

Węższe i szersze pojęcie piękna. Wszystko to składa się na piękno. Można mówić, że są to kategorie, rodzaje piękna. Węższe pojęcie piękna odnosi się tylko do formy. Jest to piękno w sensie najściślejszym, które mieści się w szerszym pojęciu (które zawiera 5 form piękna) w różnych okresach istniały różne określenia, nazwy piękna.  W średniowieczu – pulchrum (piękno) decor (dekoracja, ozdoba) gratum (coś co sprawia przyjemność, gdy się to ogląda) – aptitudo (to co odpowiednie) 

Starożytni są odpowiedzialni za dwoistość pojęcia piękna. W kulturze – piękno jest niejednoznaczne. W nowożytności – szersze pojęcie piękna. Artyści trzymali się węższej definicji piękna (pojęcia). Obiektywność piękna – starożytni myśliciele twierdzili że piękno jest obiektywne i subiektywne. 

13 10 2008

Piękno jest celem samym w sobie.

Piękno zawarte w naturze, naturalne.

Piękno rzeczy użytkowych 

Piękno  zdarzeń

Rozróżnienie piękna przez Tatarkiewicza. Teoria próbuje wytłumaczyć piękno. Na podstawie wartości odróżniamy to co piękne, jedne rzeczy od drugich.

Definicja piękna:

Piękno wg Pitagorasa jest liczbą, która tworzy harmonię. Platon zachowanie miary i prostoty. Stoicy – piękno tkwi w proporcji członów. Augustyn – kształty stanowią o pięknie, proporcje (liczby), proporcje decydują o kształcie a kształt o pięknie.

Piękno polega na mierze (wg Tatarkiewicza)

Tatarkiewicz nazywa tę koncepcję wielką teorią estetyki zachodniej. Piękne jest to co rodzi w nas upodobanie i uznanie. Św Tomasz – piękno w samym postrzeżeniu 

Piękno tkwi w naszej relacji do piękna. Odczucia, rzeczy nie mają takich wartości jak piękno. Relatywizm estetyczny.

Subiektywizm – stwierdza, że piękno jest w umyśle. Relatywizm estetyczny – nie dla każdego coś będzie piękne. Subiektywizm bez relatywizmu i związany z relatywizmem. 

Pitagorejczycy – piękno jest obiektywne.

Jeżeli jest proporcja to jest i piękno, a jeżeli nie ma piękna, to coś jest brzydkie. Przedmiot, albo ma proporcje, albo nie ma.

Sofiści – człowiek jest miarą wszystkich rzeczy.

Dowodzili, że różnym ludziom podobają się różne rzeczy.

Epiharm zauważył, że ludziom ze względu na skłonności coś się podoba. Sofiści nie tylko byli subiektywistami , ale też pierwszymi relatywistami.

Gorgiasz twierdził, że nasze odczucia wobec piękna nie mają żadnego odniesienia do rzeczywistości 

Piękno jest iluzoryczne, jest złudzeniem. Gorgiasz powoływał się głównie na literuję. Obiektywizm z subiektywizmem próbował połączyć. Sokrates, który zajął pośrednie stanowisko. Rozróżnił dwa rodzaj rzeczy pięknych. Jedne są piękne same z siebie, a inne tylko dla kogoś, kto się nimi posługuje.

Gdy chodzi o piękno obiektywne, to odnosił do złoto jest dla każdego piękne obiektywnie.

Złota tarcza jest piękna, ale tylko jako ozdoba. Platon był  na stanowisku obiektywności piękna. Piękno zawyżono do formuły. Stanowisko Pitagorasa przyjmował Arystoteles i Stoicy. (?)

Epikurejczycy  - piękno to, to co jest przyjemne dla oczu i uszu. W muzyce i poezji nic nie jest piękne z natury. Nasze odczucia mogą być podobne, jeśli chodzi o piękno każdy wydaje jakieś sądy, które są uniwersalne. Sceptycy poszli dalej. Zajmowali się głó LISTNUM nie pięknem w muzyce. 

Wyobrażenia na temat piękna

Nie da się zbudować wiedzy o pięknie

Perault (zaprojektował Luwr) i Blonde – mieli odmienne poglądy. Peraul twierdził, że piękno est czymś subiektywnym. Są jakieś właściwości w rzeczach dzięki którym możemy, mówić, że są piękne. W architekturze jest piękno (czyli w materiale), ale nie w formie.

Konwencje. Przyzwyczajenia, skojarzenia decydują o tym co jest piękne.

Imanuel Kant – nasze przeżycie i podobanie estetyczne jest uwarunkowane przez wrażenie i sądjednocześnie. Subiektywny sąd. Za piękno możemy uznac tylko rzecz, któ®a jest odpowiednia do naszego umysłu.  

13 10 2008 Estetyka ćwiczenie

Literatura piękna – została zaliczona przez Ingardena do pojęcia dzieła literackiego.

Pyzatym autobiografie nowele, dzieła naukowe.

Ingarden przyjmuje bardzo szeroką definicje dzieła literackiego.

Ingarden w punkcie wyjścia nie wartościuje dzieła. Dzieło literacki, niekoniecznie musi być dziełem sztuki. Dzieło literackie musi mieć 4cztery warstwy

Rozróżnienie przedmiotu i wartości. Kwestia sposobu istnienia dzieła literackiego. Byty realne i idealne. Idealne – nie mają początku i końca, bezczasowe, np. pojęcie prostokąta. Dzieło jest bytem realnym. Same zdania są bytami idealnymi. Zdanie jak zdanie ma swój sens. 

17 11 2008

Estetyka wykład

Pojecie sztuki,                                                                   sztuki piękne

                                             Odwzorowanie rzeczywistości /tworzą formy/ wywołują przeżycia estetyczne lub wywołują wstrząs/są ekspresją

Wielu autoró LISTNUM  stwierdziło, że można odrzucić definicję sztuki pięknych Tatarkiewicz był innego zdania.

Wittgenstein stwierdził, że pewne pojęcia mają liczne desygnaty. Sztuka jest terminem rodzinnym, jest ona odtwarzaniem rzeczy tworzeniem form, jeśli tylko np., utwór jest zdolny wytwarzać jakieś odczucia.

Teoria – próbują coś wyjaśnić. W teorii sztuki wyjaśniamy za pomocą pytań po co? Dlaczego? I na te pytania nie znajdziemy jednoznacznej odpowiedzi.

Twórczość artystyczna jest potrzebą człowieka (naturalną) Wszystkie te czynności, w których konstytujemy dzieła sztuki, Mają na celu sprawienie nam przyjemności. Jest to odwołanie do hedonistycznych potrzeb człowieka. Wielu artystó LISTNUM  cierpi podczas tworzenia swego dziełą, ale ma taką potrzebę, więc tworzy.

„Człowiek nie wie po co tworzy, ale ma potrzebę więc tworzy”

W historii filozofii znajdziemy jeszcze inne teorie.

1. Tworzenie dzieł sztuki jest służbą Bogu.

2. Sztuka jest krytyką społeczeństwa. W sztuce człowiek projektuje nowy świat.

Sztuka miała tworzyć piękno, które człowiek może przeżywać.

Awangarda w sztuce – sztuka podlega rozwojowi, w sztuce jest wolność. Bez wolności może być mowa o kiczu. Człowiek nie musi być ograniczony wymaganiami, powinien je wciąż przekraczać. W przeszłości artyści starali się podporządkować się jakimś kanonom. Gdy mowa o awangardzie , to sztuka powinna być (musi być) wolna. Żadnego skrępowania, nowość w związku z którą sztuka popadła w skrajność. Kresem awangardy pod koniec XX jest koniec sztuki. Awangarda w swej skrajnej postaci rodzi koniec sztuki zawodowej, artyzmu zawodowego. Sztukę może uprawiać każdy kto chce. Sztuka jest na ulicy, każdy uprawia sztukę. Wszystko jest sztuką. Porębski: „sztuką jest wszystko co potrafi zwrócić na siebie uwagę” 

Sztką może być wszystko (skrajna awangarda)

Dawniej przyjmowano, że sztuka jest pewną świętością, czyli, że nie należy do codziennej rzeczywistości. Z tej idei wyrosło przekonanie, że dziełoa  sztuki powinny być izolowane, a więc wystawiane np. galeriach. Sztuka działa właściwie gdy jest wtopiona w rzeczywistość, dlatego dzieła sztuki nie powinny być zamykane nie powinny być w miejscach publicznych. Sztuka jest zwyczajną pracą. Artysta jest pracownikiem fizycznym. Każda praca jest sztuką. W tym ujęciu sztuką jest wszystko, każda aktywność człowieka. Dla istnienia sztuki nie potrzebne są nasze dzieła, gdyż wystarczy zamysł

Żywot dzieł sztuki jest krótki. Z czasem, gdy się do nich przyzwyczajamy, przestają być dla nas dziełem. Kolejni myśliciele wprowadzają wątek sytuacji artystycznej – przeżycie artystyczne jest istotne. Skrajna awangarda idzie w kierunku sztuki bez dzieł sztuki; końca sztuki. 

Bodjard(??) – skrajny pluralizm, coś bardziej skrajnego od nihilizmu. Sprzeciw wobec muzeów), wobec estetyki, która uogólnia jednostkowe doświadczenie (dogmatyzm) Dogmaty ograniczają wolność.

Sprzeciw wobec gatunków sztuki, przeciw formie (sztuka ma być żywa); wobec społecznego traktowania sztuki (sztuka czymś osobistym). Niechęć wobec odbiorców dzieł sztuki, sprzeciw wobec artysty (każdy jest artystą, sprzeciw przeciw dziełom sztuki.

Witkacy Witkiewicz (proces rozpadu sztuki. Sztuka ma swe źródło w niepokoju metafizycznym) 

Tatarkiewicz – wbrew awangardzie, sztuka nie umrze, bo jak nie długo żyje człowiek tak długo będzie sztuka.  Dzieła na tomista mogą mieć różne formy. W sztuce owe reguły mogą mieć różne formy. W sztuce owe reguły mogą być wciąż zmieniane. Sztuka musi się wprawiać w konkretnym dziele. Formy sztuki mogą się zmieniać. Nawet gdybyśmy pozbyli się nazwy sztuki, to człowiek i tak będzie odnajdywał co raz to nowe zakresy dla swej twórczości i nigdy nie przestanie tworzyć. Nawet gdy wyczerpiemy wszystkie pomysły, to powrócimy do form z przeszłości. Przemijanie form prowadzi do nowych, a ten proces zatacza pewien krąg np. widać to w modzie.

W średniowieczu pojęcie sztuki, to wytwarzanie zgodnie z regułami. Dopiero w XVI w. wytwarzają się nowe koncepty.

Sztuka jest wyrazem człowieczeństwa. W sztuce człowiek się wypala. Dlaczego tak jest nie znajdziemy  jednoznacznej odpowiedzi. Wg. Witkacego, człowiek poprzez sztukę chce wyrazić to co niewyrażalne, to co jest nieodgadnione dla naszej podświadomości.

Problem przeżycia estetycznego (świadomość, emocje)

Przeżycie estetyczne, na jakiś przedmiot ( dzieło sztuki). 

Przedmiot mający, wartość estetyczną, piękna.

Podmiot i przedmiot przeżycia estetycznego

Przedmiot – relacja odbiorcy do dzieła sztuki. Nie może być utożsamiany z przedmiotem wytworzonym przez artystę. Nasza percepcja estetyczności, wypełnianie treściami danego dzieła (obrazu), np. wiedza o epoce, nurcie, nasze skojarzenia, wyobrażenia, treść przedmiotu estetycznego . Podmiotem nie jest człowiek, jako człowiek, tylko dana osobowość zaangażowana w interpretacje dzieła 

Wychowanie estetyczne człowieka.

Podmiot, to człowiek z całą swoją osobowością, zdolnością przeżywania estetycznego.

Aktywność odbiorcy w przeżyciu estetycznym (zaangażowanie odbiorcy w przeżycie estetyczne (zaangażowanie odbiorcy któ®y jest współtwórcą wartości estetycznych) Relacja artysty i odbiorcy. Odbiorca nadaje swoisty sens społeczny. Dlatego w każdym przypadkumamy do czynienia z niepowtarzalnym przedmiotem. Nie ma bowiem idealnego odczytania dzieła sztuki. Istnieje ogromna rozpiętość interpretacji. Aspekt racjonalizacji – my racjonalizujemy nasze przeżycie. Opisujemy przedmiot estetyczny (racjon) 

Opis tego przedmiotu który przeżywamy. Opis intersubiektywny, komunikowalny tak, że każdy może zrozumieć, ale nie jest to obiektywne. Nasz przedmiot przeżycia zachowuje związek z dziełem artysty. W przeżyciu estetycznym chodzi o coś co określamy mianem dzieła sztuki ( coś co uznajemy za piękne – piękno natury)

Przeżycie estetyczne – wiąże się z przedmiotami, które wzbudzają przeżycie związane z pięknem. Zewnętrzny przedmiot naszego przeżycia estetycznego musi być przetworzony, aby mówić o przeżyciu estetycznym (?)

Podmiot musi uznać coś za estetyczne, aby coś mogło być przeżyciem estetycznym. Musi być przeżycie, aby była mowa o przedmiocie.

24 11 2008

Tatarkiewicz wyróżnia w przeżyciu estetycznym: - skupienie i marzenie.

(kontemplacja piękna, gdy kontemplujemy zadziwiające nas zjawisko).

Skupienie jest czymś najistotniejszym dla przeżycia estetycznego ( w ścisłym znaczeniu) - > Skoncentrowanie  się na formie. Może też być kontemplacja treści (najczęściej dzieła literackie).

Marzenie – może pozostać wyłącznym elementem odbioru ( w odbiorców o niższej kulturze) U Tatarkiewicza reakcja, w której dużą rolę odgrywa wyobraźnia.

W marzeniu swobodne skojarzenia, wzruszenia. 

Przeżycie poetyczne. 

Wielu teoretyków nie uznaje marzenia za przeżycie estetyczne. Marzenie ma swoją rlę, jednakże  przeżycie nie może odnosić się jedynie do marzenia. Marzenie powinno być jedynie następstwem kontemplacji.

Typologia przeżyć estetycznych:

1. Przedrefleksyjne

2. Refleksyjne

3. wtórnie nierefleksyjne

Ad1 Mają swobodny charakter. Mają miejsce w bezpośrednim spotkaniu z przedmiotem przeżycia. Nie ma wiedzy na temat tego co się kontempluje

Ad2 zaangażowany jest intelekt. Mamy wiedze pojęciową. Na temat tego co przeżyjemy. Postać dzieła kształtuje się pod względem wiedzy. Wiedza modyfikuje się w momencie zetknięcia się z przedmiotem. Jest możliwe tylko tam, gdzie ktoś ma wiedzę na temat sztuki.

Ad3

Ktoś ma wiedzę na temat dzieła sztuki, ale tą wiedzę bierze w nawias, mając doczynienia z konkretnym dziełem. Koncentruje się tylko na formie dzieła. Ta wiedza zawsze pozostanie tłem dla przeżycia.

Irracjonalnie ekspresyjnie, nawykowe, rozumiejące, profesjonalne.

Irracjonalne – dominuje uczucie, dominacja, efekty, uczucie duchowe. Mające zabarwienie somatyczne. Krótkotrwałe, polega na silnym napięciu całej osobowości. Nie rozpoznaje się wartości, lecz działa tylko forma na człowieka. Mają miejsce w przypadku w zetknięciu się z pięknem natury. Gdy wartości są mocno uwydatnione. Zależą od podmiotu tzn. Są ludzie, którzy mają pewne predyspozycje do zachwycania się czymś. Dominuje przedmiot zachwytu. Rzecz zewnętrzna. 

Tego typu przeżycia są określane mianem fascynacji estetycznej. Jeśli ktoś jest miłośnikiem jakiejś sztuki…

Ważną rolę odgrywa nastrój chwili, samego odbiorcy. Chwilowy stan zachwytu.

2. Ekspresyjne – tworzenie przedmiotu przeżycia estetycznego. Odbiorca dopełnia percypowany przedmiot własnymi przeżyciami. Dopełnienie obrazu następuje w sposób pełniejszy niż irracjonalne. Odbiorca tworzy w swej wyobraźni przedmiot. Nie liczy się z zamierzeniami artysty.

Przeżywa je w sposób dowolny (przeżycie dyletanckie)  niezrozumienie całego dzieła sztuki, czyli np. nurtu) Może się zdarzyć, iż odbiorca oddaje sprawiedliwość dziełu sztuki czyli gdy odbiera je zgodnie z z zamysłem twórcy . Szczególnie dzieci tak przeżywają dzieło sztuki (tak dostrzegają piękno i tworzą własną teorię) Nawykowe – niektórzy twierdzą, że są to przeżycia estetyczne. Polega na tym, że określone procesy dokonują się automatycznie. Ten typ przeżyć jest uwarunkowany – posiadamy wiedzę na temat dzieła sztuki. Odbiorca wie jaki rodzaj to sztuki i jak bardzo jest to cenione dzieło. Bardzo często odbiorca nie ma zrozumienia dla wartości tego dzieła. Wartość jest częściej domniemana. Forma snobizmu (tego tupu przeżyci) Może dojść do przeżywania wartości.

Działanie spodziewanej wartości. Przy fascynacji nie ma czegoś takiego. Ten odbiór uzależniony od wiadomości jakie odbiorca wie o dziele np. opinii krytyka. Rozumiejące – zachodni równowaga wszystkich czynników które występują w przeżyciu estetycznym , czyli wiedza wrażliwość, nawyki kulturwe, wiedza, że w dziele są są wartości . Jest to uleganie pięknu dzieła, dzięki wiedzy o tym dziele. Mamy do czynienia z odczuciem piękna z wiedzą. Doznanie wartości, bez którego mieloiibyśmy do czynienia z przeżyciem  nawykowym. 

Różnica: W nawykowym  nie ma doznania wartości, a w rozumiejącym jest wiedza może być różna , ale oprócz niej jest doznanie wartości. Występowanie autentycznego kontaktu z wartościami estetycznymi.

Profesjonalne – udział kryzysów sztuki teoretyków historyków sztuki, a może i samych artystów. Mamy gruntowną wiedzę o dziele sztuki, a może i samych  artystów, historyków sztuki, a może i samych artystów. Mamy gruntowną wiedzę o dziele sztuki. Jak ta wiedza wpływa na kontakt z przedmiotem estetycznym. Jaka relacja zachodzi? Przedmiotem zainteresowania krytyka sztuki jest wartość estetyczna w danym dziele. Krytyk nie jest jedynie odbiorcą dzieła sztuki. Jak ta wiedza wpływa na kontakt z przedmiotem estetycznym? Jaka relacja zachodzi?

Przedmiotem zainteresowania krytyka sztuki jest wartość estetyczna w danym dziele. Krytyk nie jest jedynie odbiorcą dzieła sztuki. Krytyk nie tylko osobiście przeżywa dzieło sztuki, ale próbuje interpretować dzieło, jako fakt społeczny, stara się być pośrednikiem między artystą , a odbiorcą. 

Pomaga dostrzec wartości estetyczne , ale ten ma pewne niedostatki dzieła sztuki, będzie wskazywał na niepowtarzalność dzieła sztuki. Pełni rolę opiniotwórczą i to krytycy głównie urabiają gusta odbiorcom, wpływając też na twórców, albo ich motywując, albo ich zniechęcając, albo ich zniechęcając. Mogą wpłynąć na popularność artysty. Krytyka wpływa na rozważanie i refleksje naukowe wobec dzieła. Gdy chodzi o naukę, to można wyróżnić 3 rodzaje uprawiania sztuki.

1. Fil. Sztuki

2. Estetyka

3. Historia sztuki

4. Wiedza popularno naukowa o sztuce

5. Krytyka artystyczna. Te typy wiedzy  funkcjonują w świecie. Wszystkie zjawiska artystyczne znajdują swych komentatorów, teoretyków, popularyzatorów, czyli tych którzy dane wartości będą popularyzować (upowszechniać) czy ci, którzy mają tę wiedzę mają też przeżycia estetyczne.

Przedmiot to takie jego wyobrażenie

Do dziełą nie należy materiał głosowy, czyli intonacja, barwa głosu, ton tonacja. Samobrzmienie słowa… Ton wypowiedzi.

1 12 2008

Estetyka wykład

Krytyka z dystansu i z wewnątrz (zaangażowanie) Komentatorzy powinni wg niektórych badać sztukę z pozycji chłodnego obserwatora – wiedza teoretyczna paraliżuje autentyczne reakcje na piękno. Dzieła bywają traktowane jako pewne twory, które się bada, a nie za przedstawicieli piękna.

U tych którzy mają dużą wiedzę, to wiedza ta musi im często przesłaniać, piękno dzieła. Bywa też, że ta wiedza  to wiedza ta może im często przesłaniać piękno dziełą . Bywa też tak, że ta wiedza może przeszkadzać  w tym znaczeniu iż będą przewrażliwieni na wszelkie niedostatki. Drobne błędy, niedoskonałości, spowodują, że dane dzieło nie będzie pobudzać w nich wrażliwości estetycznej. Ten kto zajmuje się teorią sztuki powinien starać się zachowywać pewną świeżość doznań. Powinien dostrzegać wartości estetyczne biorąc w nawias posiadaną wiedzę. Przy zmianie zainteresowań np. od muzyki współczesnej przejście do średniowiecznej, może zachować  dystans i świeżość doznań. Przy zajmowaniu się tylko jednym problemem następuje pewne skostnienie. Teorie przeżycia estetycznego w starożytności 3 teorie p.e. wiążą się z teoriami piękna.

- teoria iluzji (reprezentuje ją Gorgiasz)

- teoria kataletyczna  (Pitagorejczycy)

Teoria minetyczna (mimesis Sokrates Arystoteles)

Gorgiasz twierdził, że przeżycie estetyczne polega na wzbudzeniu w umyśle odbiorcy  złudzenia o czymś co nie istnieje - sztuka jest oszukiwaniem. Oszukujący jest uczciwszy od nie oszukującego, a oszukany mądrzejszy od nie oszukanego.

      Iluzja powoduje, że człowiek jest zaczarowany, omamiony, ale pozytywnie. My poddajemy się owej iluzji i przeżywamy ją jako coś rzeczywistego wg Gorgiasza.

Mim - > odnajdywanie podobieństw przedmiotów w sztuce do przedmiotó LISTNUM  w świecie realnym (naśladownictwo)  przeżywać dzieło sztuki to trzeba wiedzieć co dane dzieło przedstawia, bo tylko wtedy możemy dostrzegać podobieństwo do teho, co istnieje realnie. Przeżycie estetyczne polega na szczególnej rozkoszy jaką dostarcza człowiekowi widok piękna. W dziełach sztuki to piękno naśladuje piękno realnie istniejące

Piękno jest powiązane z harmonią któ®a powoduje  szczególne oczarowanie wg Arystotelesa wszystkie przeżycia zawierają z wrażeń zmysłowych wrażenia zmysłowe muszą nam się z czymś skojarzyć np. z pięknymi formami.

Teoria oczyszczenia (katharsis) w kontakcie z dziełami sztuki dokonuje się oczyszczenie namiętności. Dusza pozbawiona jest złą moralnego tragedia wywołuje uczucie litości a zarazem trwogi i to  łagodzi nasze namiętności.  Współcześnie wielu wykorzystuje idee pochodzące od Freuda, wykorzystywana jest do interpretacji horrorów, kryminałów, filmów katastroficznych człowiek uczy się oglądając fikcję, obchodzić się z sytuacjami zagrożenia, a także uczy się panować nad swoimi negatywnymi odruchami.

W nowożytności 

Kant napisał książkę pt: Krytyka władzy sądzenia” Odnosiło się to do sądów estetycznych – oznacza swoisty smak. Jest to sąd na temat smaku estetycznego centrum przeżycia estetycznego jest ocena. Sam proces oceny wg niego ma charakter mocnego obcowania z dziełem sztuki.  Odbiorca koncentuje się na formie dzieła sztuki. Sam sąd dociekający nie wyraża poznania owego przedmiotu jako relacji między przedmiotem a podmiotem w tej relacji między przedmiotem a podmiotem w tej relacji idzie o ujęcie przedmiotu.  Aby wyobraźnia mogła ująć formę musi zaistnieć władza sądzenia która czyni to przez porównanie przedmiotu z formami które są w naszym intelekcie. Patrząc na jakiś przedmiot widzimy nim pewne formy i jeśli są onezgodne z formami, które są w naszym intelekcie. Patrząc na jakiś przedmiot widzimy w nim pewne formy i jeśli są one zgodne z formami nie z naszego intelektu, to wtedy doznajemy rozkoszy. Wrażenie estetyczne ma charakter (sam w sobie, cel dla siebie) Jest bezintersowne (ze swej istoty przeżycie estetyczne)  

Ma dwa aspekty

1. Upodobanie estetyczne jest mierzalne od realnie istniejącego przedmiotu (bezintersowność ontyczna – czyli przedmiopt nie musi istnieć , może podobac się jego wyobrażenie) 

2. Upodobanie estetyczne nie ma na względzie żadnej korzyści. Jest to czysty sąd smaku wg. Kanta 

Pamięć pozwala na przypominanie nam naszych pozytywnych odczuć, co też wzmaga odczucia. Pierwotne wzruszenia, doznawanie reakcja zmysłów na przedmiot. Charakter hedonistyczny – swoista przyjemność przeżywania piękna. Przyjemność jest sprawdzianem wartości estetycznej. Wyróżnia przeżycie estetyczne od innych. Przeżycie estetyczne musi rodzić przyjemność i tym się charakteryzuje. Nie jest to przyjemność, rozumiana jako przeżycie czysto zmysłowe. Nie jest tożsama z przeżyciem na przykład smaku. Przeżycie estetyczne jest różne od przeżycia czysto zmysłowego.

Te przeżycia są innego typu.

Candillac wskazywał, że jest to raczej delektacja. Jest to rozwinięcie przechodzenia od etapu niewiedzy do wiedzy. Od doznawania jakości czysto zmysłowej  do odkrywania znaczeń. Rola aktywności. Przyjemność sprawia sama aktywność odkrywania pewnych znaczeń. 

W tym procesie odkrywanie jest ową przyjemnością estetyczną.

Uaktywniają się ludzkie zdolności, które pierwotnie są uśpione. Człowiek dzięki odkrywaniu tego co zawiera dzieło sztuki niejako tworzy to dzieło.


 W sensie przenośnym, ale faktycznym, gdż odbiorca dopracowywuje to dzieło nadając mu ostateczną postać i towarzyszą temu twórcze uczucia, gdyż rozbudzane przez dzieło sztuki.

Teoria kontemplacji.

Schopenhauer (Xix) ur. 178 – zm 1860) – kontemplacja sztuki u Schopenhauera ma szczególną rolę w kjego koncepcji filozoficznej u niego pierwszego widać estetyzację metafizyki. Ideę tę można znaleźć jako implikowaną w poglądach Schopenhauera 

U Schopenhauera  światem rządzi ślepa wola. Człowiekowi się wydaje, że jest wolny (irracjonalna, działająca, bez celu) My jako ludzie dążymy do szczęścia, ale jest to irracjonalne dążenie do zachowania życia i co też jest irracjonalne, bo życie musimy utracić. Efektem naszych dążeń jest lęk przed losem. Przed śmiercią, my chcemy być szczęśliwi, ale nie jesteśmy bo boimy się, że nie raz je utracilismy. Życie jest jedną wielką udręką. Widzi dwa środki dzięki którym  możemy uśmierzyć mękę istnienia.

1. Postępowanie moralne – potrafimy wczuć się w los innych lu0dzi.

2. Przeżycie estetyczne – wh Schopenhauera polega na kontemplacji. Kontemplując dzieło sztuki, my przeciwstawiamy  się owej ślepej woli, przez to, że nasza kategoria estetyczna jest bezinteresowna. Pozbawiona pragnienia wszelkich pragnień. W kontemplacji dzieła sztuki niczego nie pragniemy. Chociaż w jego koncepcji kontemplacji dopatruje się wielu wątków buddyjskich – zawieszenie pracy naszego intelektu. Nie myślimy o dziele sztuki, oddajemy się wypróbowanemu  nas wrażeniu (?!) (przez dzieło sztuki) może to być kontemplacja dowolna. To my wybieramy celowo kontemplacje jakiegoś dzieła sztuki. Poczucie zaniku własnego istnienia.

Estetyka (gr. aisthetikos - dosł. 'dotyczący poznania zmysłowego', ale też 'wrażliwy') – trad. dziedzina filozofii, zajmująca się pięknem i innymi wartościami estetycznymi. W polskiej literaturze filozoficznej przedmiot estetyki w sposób najbardziej precyzyjny został określony przez Marię Gołaszewską w jej książce pt. Zarys estetyki, gdzie opisano estetykę jako naukę zajmującą się tzw. sytuacją estetyczną. W ramy sytuacji estetycznej wchodzą artysta (twórca), proces twórczy, dzieło sztuki, odbiorca, proces percepcji sztuki oraz wartości estetyczne. Zadaniem estetyki filozoficznej jest opisać relacje pomiędzy poszczególnymi elementami sytuacji estetycznej.Spis treści [ukryj]

1 Estetyka implicite i explicite

2 Estetyka w XX wieku

3 Literatura

4 Linki zewnętrzne

Estetyka implicite i explicite [edytuj]

Estetyka jako systematycznie prowadzony namysł nad pięknem i sztuką jest najmłodszą dziedziną filozofii. Explicite pojawiła się w XVIII za sprawą Aleksandra Gottlieba Baumgartena, który wyznaczył jej zadanie opisywania procesów poznawczych, czyli de facto traktował jako gałąź epistemologii. Takie rozumienie estetyki obecne jest jeszcze w Krytyce czystego rozumu Immanuela Kanta (estetyka transcendentalna), jednak już w Krytyce władzy sądzenia Kant zrywa z epistemologicznie rozumianym pojęciem estetyki i kładzie podwaliny pod nową gałąź filozofii - estetykę jako wiedzę o pięknie i sztuce. Od czasów Kanta estetyka funkcjonuje jako "regularna" dziedzina filozoficzna, uprawiana przez myślicieli tej miary co Schelling, Hegel czy Adorno. Jest to tzw. estetyka explicite.

Pod pojęciem estetyki implicite rozumie się bądź wszelkie poglądy na temat piękna i sztuki, które pojawiały się u filozofów, artystów i twórców doktryn artystycznych przy okazji omawiania innych zagadnień, bądź koncepcje powstające poza paradygmatem estetyki jako gałęzi filozofii świadomej swoich metod i celów poznawczych. Stąd też np. Władysław Tatarkiewicz mógł pisać historię estetyki od starożytności, przez średniowiecze, aż po XVIII wiek, chociaż samo pojęcie estetyki jako dziedziny wiedzy w owych epokach nie istniało.

Rozróżnienie między estetyką explicite i implicite z pewnością nie jest wystarczająco jasne. Pojawiało się wiele koncepcji – w starożytności koncepcja pitagorejczyków czy platońska koncepcja wartości poznawczej sztuki – które moglibyśmy dziś nazwać estetykami, chociaż, gdy powstawały, pojęcie estetyki jeszcze nie istniało.

Estetyka w XX wieku [edytuj]

W ramach estetyki nie pojawił się żaden nowy prąd filozoficzny, jak np. filozofia dialogu czy personalizm w etyce. Ma za to miejsce sytuacja odwrotna, wszelkie możliwe nurty filozoficzne odciskają swoje piętno na estetyce. Na przestrzeni XX wieku pojawiały się: estetyka pragmatyczna (John Dewey), marksistowska (Gyorgy Lukacs), fenomenologiczna (Roman Ingarden), feministyczna (Carolyn Corsmeyer), ekologiczna (Gernot Boehme) czy neuroestetyka (Semir Zeki). Estetyka ostatnich lat stanowi obszar badań interdyscyplinarnych. Na szczególną uwagę zasługują koncepcje estetyki neopragmatycznej Richarda Shustermana i anestetyki Wolfganga Welscha. Ten ostatni ogłosił estetykę "współczesną filozofią pierwszą" - zdaniem Welscha Zachód podlega procesowi estetyzacji kultury w stopniu budzący obawę, odruchem na estetyzację jest anestetyzacja (stępienie zmysłów), zadaniem estetyki jest badanie procesów estetyzacji i anestetyzacji. Również za przyczyną Welscha rozwija się tzw. estetyka transkulturowa, której w Polsce głównym przedstawicielem i popularyzatorem jest Krystyna Wilkoszewska.

Piękno[edytuj]

Brak wersji przejrzanej

Pietà Michała Anioła jako przykład piękna w sztuce renesansowej

Czerwona róża jako symbol piękna natury

Piękno – pozytywna właściwość estetyczna bytu wynikająca z zachowania proporcji, harmonii barw, dźwięków, stosowności, umiaru i użyteczności, odbierana przez zmysły. Istnieje piękno idealne, duchowe, moralne, naturalne, cielesne, obiektywne i subiektywne. Pojęcie to jest silnie związane z teorią estetyki, prawdy i dobra.

W metafizyce, piękno jest jedną z transcendentalnych właściwości bytu, wyrażającą jego scalenie, przejrzystość, proporcję wewnętrzną tworzyw bytu oraz doskonałość.

Badaniami nad precyzowaniem terminu piękna zajmują się nie tylko filozofowie i artyści, lecz także teoretycy z dziedzin: historii i krytyki sztuki, antropologii, socjologii, psychologii, a także szkolnictwa.Spis treści [ukryj]

1 Próby definicji na przestrzeni wieków

2 Przemiany w definiowaniu pojęcia

3 Przykłady piękna 

3.1 W naturze

3.2 W architekturze

3.3 W rzeźbie

3.4 W malarstwie

3.5 W matematyce

4 Zobacz też

5 Bibliografia i publikacje

6 Przypisy

Próby definicji na przestrzeni wieków [edytuj]

W starożytnej Grecji pojęcie piękna było znacznie szersze niż w latach późniejszych. Wiązano je przede wszystkim z ideą dobra, duchowością, moralnością, myślą i rozumem; utożsamiano je wtedy z doskonałością jako warunkiem piękna i sztuki na najwyższym poziomie. Twierdzono, że piękno wynika głównie z zachowania proporcji i odpowiedniego układu. Pogląd ten przez wieki uważany był za najtrafniejszy. Wyznawali go m.in. pitagorejczycy, twierdząc, że piękno polega na doskonałej strukturze, wynikającej właśnie z proporcji części, harmonijnego ich układu. Dowodzili, że jest cechą obiektywną. W rozumieniu Arystotelesa pięknem jest wszystko, co wywołuje pozytywne emocje, zaś Platon uważał, że prawdziwe piękno jest ponadzmysłowe i jest dobrem tak wielkim jak prawda.

W V wieku p.n.e. sofiści zanegowali obiektywizm postrzegania tej wartości i ograniczyli jej pojęcie do tego co odbiera się jako przyjemne przez zmysł wzroku i słuchu. Tej teorii bliscy byli zarówno stoicy jak i niektórzy twórcy żyjący w czasie Oświecenia.

Witruwiusz w swoim dziele o architekturze pisał, że wartość piękna zostanie osiągnięta w budowli poprzez symetrię i odpowiedni stosunek elementów - wysokości i szerokości. Uważał, że podobnie jest w rzeźbie, malarstwie i przyrodzie; tę teorię popierali m.in. Leonardo da Vinci, Michał Anioł, św. Augustyn ("Umiar, kształt i ład"), Albrecht Dürer, Nicolas Poussin.

Plotyn głosił, iż decydują o nim nie tylko proporcje i właściwy układ części, ale przede wszystkim dusza, jak pisał, "przeświecająca" dane przedmioty czy elementy. To twierdzenie było propagowane przez chrześcijańskiego pisarza Pseudo-Dionizego ("proporcje i blask"). Funkcjonowało także w średniowieczu. Areopagita przypisywał piękno Bogu, jako jeden z jego atrybutów; podobnie jeden z ojców Kościoła, Klemens z Aleksandrii, łączył tę wartość z istotą dobra, pisząc, że "Bóg jest przyczyną wszystkiego co piękne." Przekonanie o tym, iż polega na połączeniu z prawdą i moralnością było w średniowieczu najpopularniejsze. Tomasz z Akwinu głosił, iż "ze względu na przyporządkowanie bytu do duszy w całości, piękne jest to, co ujrzane podoba się". Wartość ta jest jednym z transcendentaliów, którego cechą jest umiarkowanie (jako "powściągliwa i właściwa proporcja", lecz także w sensie moralnym)[1].

Na lata renesansu przypada czas rozważań na temat doskonałości a także piękna dzieł poszczególnych artystów, jak i tych pojęć samych w sobie. Petrarka i Giorgio Vasari przeciwstawiali wartość piękna (jako obiektywną) innym pojęciom estetycznym jak np. wdzięk (uważanym przez nich za subiektywne).

Christian Wolff i Cesare Ripa włączyli pojęcie doskonałości do teorii estetyki; nie wiązał tych pojęć żaden z wcześniejszych autorów piszących po Platonie. Myśl tę rozwinął Alexander Gottlieb Baumgarten, pojawiła się także w twórczości Lessinga.

Immanuel Kant uważał, że piękne jest to, co podoba się powszechnie, bezinteresownie i bezpośrednio. Oddzielał "sąd smaku" od pojęcia doskonałości.

Przemiany w definiowaniu pojęcia [edytuj]

W manieryzmie idea piękna została zastąpiona przez subtelność, wdzięk i dysharmonię. Po wieku XVIII teoria głosząca, iż piękno leży w proporcjach i zgodności części, przestała obowiązywać.

Cyprian Kamil Norwid w poemacie "Promethidion" twierdził, iż najważniejszym zadaniem sztuk plastycznych jest ucieleśnianie ideału, upowszechnianie piękna (tym samym nawiązywał do przekonań starożytnych Greków, łączących ideę piękna, doskonałości i sztuki).

Obecnie uważa się, że wzory piękna nie są stałe, pozostają swoiste dla kręgów kulturowych oraz okresu w jakim powstały. Dzieje się tak m.in. dlatego, iż częstokroć artyści starali się dać własną definicję piękna, niezależną od wcześniejszych kanonów. Tym samym piękno widziane przez artystę postrzegane jest jako subiektywne i zależne od gustu czy upodobań.

