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Programma di studi di filosofia e arte per le scuole
superiori: introduzione generale

L'educazione filosofica e artistica si basa su un paradigma interdisciplinare che integra i
processi individuali di percezione, interpretazione e ricostruzione del mondo. Questo
curriculum tratta la filosofia non semplicemente come un insieme di conoscenze teoriche, ma
come una metodologia di pensiero strategico fusa con il potere estetico e creativo dell'arte. Il
periodo scolastico superiore, tra i tredici e i diciotto anni, rappresenta una fase di sviluppo in
cui la capacita cognitiva di un individuo si evolve verso il pensiero astratto e I'approfondimento
dell'interrogativo esistenziale. 1l programma educativo, elaborato in questo contesto, mira a
trasformare lo studente da osservatore passivo a "pensatore-artista” capace di analizzare oggetti,
concetti e valori con sensibilita estetica.

La visione del curriculum ¢ quella di far si che 'arte vada oltre il semplice oggetto di "gusto" e
di posizionarla come un campo di dati ontologico, epistemologico e assiologico. Tracciare la
catena intellettuale dietro un'opera d'arte significa essenzialmente decifrare le trasformazioni
della mentalita nel corso della storia umana. Questo processo educativo esamina le riflessioni
artistiche della ricerca della verita all'interno di un'ampia prospettiva storica, che spazia dalle
teorie dell'imitazione nell'antichita alle crisi del modernismo e alla struttura frammentata del
postmodernismo. In questo modo, lo studente acquisisce la capacita di combinare giudizi
estetici con una responsabilita etica universale, generando soluzioni filosofiche a problemi
sociali e globali attraverso I'espressione artistica.

Unita I: I fondamenti della percezione estetica e la filosofia
della curiosita

1. Introduzione: Le origini ontologiche ed epistemologiche dell*estetica

Questa unita, che costituisce il punto di partenza del curriculum di filosofia e didattica dell'arte,
esamina come la percezione sensoriale si trasformi in una disciplina intellettuale, a partire dalle
origini etimologiche del concetto di estetica. Derivata dal termine greco "aisthesis" (sensazione,
percezione), l'estetica non € semplicemente 'apprezzamento della bellezza, ma un'indagine su
come gli esseri umani sperimentano il mondo esterno attraverso i loro sensi e come classificano
questa esperienza utilizzando categorie mentali. Per gli studenti delle scuole superiori, questa
introduzione consente la ridefinizione delle immagini visive e uditive, consumate
inconsciamente nella vita quotidiana, come campi di dati ontologici attraverso un filtro
filosofico. In questo contesto, l'estetica si posiziona sia come branca della conoscenza
(epistemologia) sia come espressione sensoriale dell'esistenza (ontologia). Decifrare i
complessi processi mentali alla base dell'etichettatura di un oggetto come "bello™ da parte di
uno studente ¢ un pilastro del curriculum, consentendo agli individui di prendere



consapevolezza dei propri giudizi soggettivi e di ancorarli a un quadro razionale. Questa fase
iniziale, in cui I'arte incontra la filosofia, mira a trasformare lo studente da osservatore passivo
a pensatore che ricostruisce il mondo con consapevolezza estetica.

2. La fenomenologia della curiosita e la forza motrice della creativita artistica

La curiosita (thaumazein), denominatore comune del pensiero filosofico e della creazione
artistica, ¢ la forza trainante al centro di questa unita. La proposizione di Aristotele, "Tutti gli
uomini desiderano naturalmente conoscere", rivela che la curiosita non € solo un desiderio
intellettuale, ma un bisogno esistenziale. Per gli individui tra i tredici e i diciotto anni, la
curiosita ¢ fondamentale non solo per comprendere il mondo, ma anche per costruire la propria
identita. All'interno della filosofia dell'arte, la curiosita ¢ il processo attraverso il quale gli
oggetti trascendono le loro funzioni abituali e diventano "domande" in sé. Un artista ¢ qualcuno
che non guarda il mondo come tutti gli altri, ma ¢ curioso dei significati nascosti e delle
potenzialita estetiche degli oggetti. Questa sezione del curriculum mira a elevare la curiosita
dal semplice interesse al livello di "meraviglia filosofica". Praticando la scoperta dello
straordinario nel quotidiano, gli studenti comprendono che la creativita deriva in realta dalla
capacita di vedere il mondo su un nuovo piano di curiosita. La curiosita, a questo punto, ¢
definita come una trasgressione epistemologica dei confini. Il desiderio di andare oltre il
conosciuto ¢ il punto di partenza sia per stabilire un sistema filosofico sia per produrre un'opera
d'arte originale.

3. La trasformazione della percezione estetica e dello sguardo quotidiano

L'interazione umana con il mondo esterno ¢ generalmente plasmata da una prospettiva
utilitaristica. Nella vita di tutti i giorni, quando si osserva un oggetto, ci si interroga sulla sua
funzione, sulla sua sicurezza o sul suo scopo. Tuttavia, la percezione estetica inizia con la
sospensione (epoché) di questa prospettiva utilitaristica. Questa sezione del curriculum esamina
la natura dello sguardo estetico, basato sul concetto kantiano di "soddisfazione disinteressata”.
Viene discussa la differenza qualitativa tra la prospettiva di un falegname che osserva una
foresta per ricavarne legname e la prospettiva di un artista che si concentra sulle forme, sugli
effetti di luce e sull'armonia dei colori della foresta. La percezione estetica ¢ la capacita di
spogliare un oggetto del suo valore strumentale e di vederlo come un fine in sé. Per gli studenti
delle scuole superiori, questa trasformazione € un processo di sviluppo di un'attenzione chiara
che si oppone al rapido consumo visivo imposto dalla cultura consumistica. Questa forma pura
di percezione, focalizzata esclusivamente sulla forma, sulla consistenza e sull'esistenza
dell'oggetto, consente l'acquisizione di profondita filosofica attraverso un'esperienza estetica.
In questo processo, lo studente scopre la selettivita della propria percezione e la connessione
tra questa selettivita e il proprio mondo mentale.

4. 11 problema della bellezza: la tensione tra oggettivita e soggettivita

I1 concetto di "bellezza" viene presentato agli studenti come uno dei problemi piu controversi e
fondamentali nella storia dell'estetica. La bellezza ¢ una proprieta matematica e geometrica
intrinseca all'oggetto stesso o ¢ interamente un giudizio basato sulle risposte emotive del
soggetto? Questo dibattito viene affrontato nel curriculum attraverso teorie oggettive e
soggettive della bellezza. Mentre viene esaminata la concezione pitagorica della bellezza
nell'antica Grecia, basata su rapporti numerici (la sezione aurea), simmetria e armonia, vengono
analizzati gli approcci di pensatori come David Hume e Kant, che collegavano la bellezza alla
struttura mentale del soggetto.



Attraverso un‘analisi filosofica della proposizione "Non si discute di gusti e colori™, gli studenti
comprenderanno che i giudizi estetici implicano sia la liberta soggettiva sia la ricerca di un
"'senso estetico comune™ (sensus communis). Il corso esplorera come il concetto di bellezza sia
cambiato nel corso della storia, le percezioni della bellezza nelle diverse culture e le
giustificazioni filosofiche alla base di tali percezioni. L'obiettivo di questa sezione ¢ liberare gli
studenti da una definizione dogmatica di bellezza e consentirgli di vedere la bellezza come un
campo di discussione multidimensionale. Mettendo in discussione il legame tra bellezza e non
solo mezzo di piacere, ma anche verita e bonta (kalokagathia), si creera una consapevolezza
delle dimensioni etiche dell'estetica.

5. L'ontologia dell'opera d'arte: il passaggio dall'oggetto all'opera

La questione di in quale fase e in quali condizioni un oggetto acquisisca lo status di "opera
d'arte" ¢ I'ultimo e piu complesso argomento di discussione di questa unita. Il significato che
un comune orinatoio o una scatola di popcorn acquisiscono quando sono appesi alla parete di
un museo rappresenta un cambiamento ontologico nella definizione di arte. Qui, il programma
invita gli studenti a considerare i confini dell'arte attraverso la teoria del "mondo dell'arte™ di
Arthur Danto e la teoria dell™arte istituzionale" di George Dickie. Cio che rende un oggetto
artistico non sono tanto le sue caratteristiche fisiche, quanto piuttosto il significato filosofico
che gli viene attribuito e il contesto in cui esiste. Gli studenti dai 13 ai 18 anni scoprono che
I'arte non ¢ solo un'abilita tecnica, ma anche una "trasmissione di pensiero". A questo punto,
l'opera d'arte ¢ definita come una forma concreta del rapporto filosofico dell'artista con il
mondo. L'ambito di esistenza unico dell'opera d'arte ¢ caratterizzato dal suo essere sia un
oggetto fisico che un mondo di significato che va oltre la fisicita (la sua dimensione metafisica).
Al termine di questa unita, gli studenti avranno interiorizzato la consapevolezza che I'arte non
¢ semplicemente uno spettacolo, ma un campo profondo che riflette le ansie esistenziali
dell'umanita, le critiche sociali e la ricerca della verita.

Unita II: Il rapporto tra arte e verita dall'antichita al
Rinascimento

1. La mimesi nell'antica Grecia: l'imitazione della verita e la critica platonica

Uno dei dibattiti piu fondamentali nella storia della filosofia e dell'arte, il rapporto tra arte e
verita, si ¢ plasmato nel pensiero greco antico attraverso il concetto di "mimesis" (imitazione).
I1 primo problema fondamentale affrontato in questa unita ¢ il valore epistemologico del modo
in cui l'arte rappresenta il mondo esterno. Nel decimo libro della sua opera "La Repubblica”,
Platone sottopone l'arte a una dura critica, collocandola al fondo della gerarchia della verita.
Secondo l'ontologia platonica, la realta non esiste nel mondo dei sensi, ma nel mondo delle
idee. Un letto fatto da un falegname ¢ una copia dell"'idea di un letto", mentre un dipinto di un
letto dipinto da un pittore € una copia di una copia. Pertanto, secondo Platone, I'artista ¢ un
"cacciatore di ombre" a tre gradi di distanza dalla veritd. Questa natura imitativa dell'arte ¢
pericolosa perché allontana I'umanita dal pensiero razionale (logos) e la trascina nel mondo
ingannevole delle emozioni. In questa sezione, gli studenti analizzeranno approfonditamente
perché Platone non considerasse 1'arte una fonte di conoscenza e perché, nella sua filosofia
idealista, I'estetica dovesse essere sottoposta a un esame etico. La questione centrale di questa
unita ¢ se considerare I'arte come uno "specchio™ sia un ostacolo alla comprensione diretta della
verita o una necessita sensoriale.



2. Aristotele e la conoscenza poietica: la verita della probabilita e della catarsi

Contrariamente alla critica dell'arte di Platone, Aristotele, nella sua opera "Poetica", fondo l'arte
su basi razionali, apportando una nuova prospettiva al concetto di mimesis. Secondo Aristotele,
l'arte non ¢ una mera imitazione cieca di cio che esiste; ¢ una rappresentazione di "cio che
potrebbe essere" (probabilitd). Mentre la storia racconta cio che ¢ accaduto, l'arte descrive
l'universale, le leggi immutabili della natura umana e come un personaggio potrebbe
comportarsi in circostanze specifiche. In questo contesto, per Aristotele, I'arte ¢ una forma di
conoscenza piu filosofica e superiore rispetto alla storia. In questa sezione del curriculum, gli
studenti esaminano come l'arte si configuri come "techne" (artigianato/conoscenza). Viene
discussa la funzione psicologica e sociale dell'arte, in particolare attraverso il concetto di
"catarsi" (purificazione). Secondo Aristotele, I'arte, soprattutto attraverso la tragedia, purifica
I'anima dai sentimenti di paura e pieta, raggiungendo cosi l'equilibrio. Questa ¢ la prova che
l'arte € un processo razionale al servizio di uno scopo etico e che arricchisce I'essere umano. Il
modo in cui l'arte riflette la veritd non avviene attraverso la somiglianza esteriore, bensi
attraverso una logica interna e una ricerca di universalita.

3. Estetica medievale: luce divina e verita simbolica

L'antica concezione della mimesis cedette il passo a un'estetica teocentrica (incentrata su Dio)
nel Medioevo. Durante questo periodo, la verita dell'arte non veniva ricercata nel mondo fisico
visibile, ma nell'ordine divino indicato da questo mondo. Nel pensiero medievale, I'arte era un
mezzo per "rendere visibile I'invisibile". Negli approcci estetici di pensatori come Agostino e
Tommaso d'Aquino, i concetti di "luce" (claritas), "proporzione" (consonantia) e "totalita"
(integritas) vengono alla ribalta. La luce, come riflesso di Dio, ¢ considerata la fonte
fondamentale della bellezza fisica. Pertanto, nella pittura e nell'architettura medievali,
l'espressione simbolica era preferita alla profondita realistica o all'accuratezza anatomica. In
questa parte del programma, gli studenti analizzano come I'arte funzioni come una "biblia
pauperum" (la Bibbia dei poveri) e perché l'estetica sia concepita come un ordine ontologico.
Nel Medioevo, la bellezza era una verita oggettiva, una manifestazione della perfezione di Dio
nel mondo. Un'opera darte funge da scala, separando l'osservatore da questo mondo e
guidandolo verso una verita sublime.

4. 11 Rinascimento e la scoperta della prospettiva: la centralita dell'uomo e il
razionalismo

Il Rinascimento rappresenta un periodo in cui arte e filosofia furono nuovamente sintetizzate e
il concetto di mimesi si fuse con metodi scientifici razionali. Uno dei punti di svolta piu critici
di questo periodo ¢ la scoperta della "prospettiva" non solo come metodo di disegno tecnico,
ma come sistema di pensiero. La prospettiva lineare ¢ un razionalismo che riorganizza il mondo
secondo il punto di vista umano, controllando lo spazio con precisione matematica. Figure come
Leon Battista Alberti e Leonardo da Vinci esaminano come l'arte sia diventata una "scienza"
(cosa mentale). L'artista rinascimentale non si limita a imitare la natura; la ricostruisce
decifrandone le leggi nascoste (matematica e anatomia). Questo processo simboleggia la
transizione dalla verita simbolica del Medioevo alla verita fisica osservabile e misurabile. Con
l'ascesa dell'umanesimo, la posizione centrale dell'umanita nell'universo trova il suo riflesso
diretto nella struttura compositiva delle opere d'arte. Discutendo il legame filosofico tra
I'emergere della prospettiva e la costruzione del soggetto cartesiano (il sé pensante), gli studenti
comprendono il potere dell'arte di rappresentare la verita razionale.



5. Genio e creazione: la nascita dell'artista come soggetto

Mentre nell'antichita I'artista era considerato un "artigiano" (banausos), con il Rinascimento il
concetto di "genio" acquisi uno status filosofico. Un'opera d'arte non ¢ piu semplicemente la
trasmissione di una tradizione o di una credenza, ma il prodotto della mente originaria e della
volonta creativa dell'artista. Questa sezione del curriculum esplora I'approccio neoplatonico di
Marsilio Ficino, in cui l'artista € considerato in possesso di un potere affine alla creativita divina.
L'artista ¢ una figura che da forma al caos, ripresentando la verita attraverso il proprio filtro
estetico. Questa trasformazione getta i primi semi dell'autonomia dell'arte. Attraverso le opere
incompiute di Michelangelo, viene esplorato il rapporto tra la verita dell'arte e il conflitto
interiore dell'artista. La verita non ¢ piu un oggetto fisso nel mondo esterno, ma un processo
dinamico plasmato dalla ricerca appassionata del soggetto (dell'artista). Al termine dell'unita,
gli studenti avranno analizzato come il legame tra arte e verita si arricchisca del fattore
"umano", tracciando un percorso dall'artista imitatore dell'antichita al genio creativo del
Rinascimento.

6. Conclusione: La danza dell’arte con la conoscenza e l'esistenza

Nella sezione di sintesi dell'Unita II, viene riassunto il viaggio bimillenario del concetto di
mimesi, sottolineando che I'arte ha affrontato la verita da una prospettiva diversa in ogni epoca.
Gli "ideali" dell'Antichita, i "simboli divini" del Medioevo ¢ la "realta matematica" del
Rinascimento rappresentano fasi diverse nella ricerca della verita da parte della mente umana.
In questo processo, l'arte dovrebbe essere vista non solo come un mezzo decorativo, ma come
un "linguaggio della verita" rivale che esprime cio che la filosofia esprime attraverso concetti,
utilizzando forme, colori e luce. Attraverso questa prospettiva storica, gli studenti acquisiscono
le basi per comprendere le complessita artistiche odierne. Queste grandi narrazioni del passato
preparano il terreno ontologico necessario per comprendere perché I'arte moderna e
contemporanea abbia infranto la tradizione classica della mimesi. La "crisi moderna” e
"l'autonomizzazione dell'arte", che saranno discusse nella prossima unita, inizieranno proprio
con lo scossone di questo universo razionale e antropocentrico instaurato dal Rinascimento.

Unita III: L'ITNluminismo e la nascita dell'estetica moderna

1. L'autonomia dell'estetica: Baumgarten e la scienza dell'informazione
sensoriale

I1 XVIII secolo rappresenta una svolta nella storia della filosofia, quando l'estetica dimostro la
sua maturita come disciplina indipendente. Il focus iniziale di questa unita ¢ il tentativo di
Alexander Gottlieb Baumgarten di liberare la conoscenza sensoriale (gnoseologia inferior) dal
giogo della logica (gnoseologia superior) utilizzando per la prima volta il termine "estetica".
Mentre il pensiero illuminista glorificava il razionalismo, Baumgarten sosteneva che anche la
percezione sensoriale possedeva una propria perfezione e leggi, definendo l'estetica come
"scienza della conoscenza sensoriale". Questo approccio apri la strada a una visione dell'arte
non solo come strumento teologico o morale, ma come ambito di verita a sé stante. Per gli
studenti delle scuole superiori, questo cambiamento concettuale ¢ fondamentale per
comprendere che il legame tra arte e "conoscenza" non ¢ esclusivamente razionale e
matematico, ma che anche 1 sensi possono essere una sorta di veicolo di verita. Alla luce
dell'llluminismo, 1'estetica cesso di essere una mera "critica del gusto” e fu reinventata come la
forma piu fondamentale e pura del rapporto umano con il mondo.



2. La rivoluzione copernicana di Kant: giudizio estetico e piacere disinteressato

Immanuel Kant, considerato il vero fondatore dell'estetica moderna, ha apportato una radicale
trasformazione alla teoria estetica con la sua opera "Critica del giudizio” (Kritik der
Urteilskraft). Kant ha ridefinito la bellezza non come una proprieta dell'oggetto, ma come una
forma di giudizio basata sull'interazione armoniosa delle facolta mentali del soggetto
(immaginazione e intelletto). In questa sezione, gli studenti approfondiranno il concetto
kantiano di "piacere disinteressato” (interesseloses Wohlgefallen). Secondo Kant, guardare un
oggetto esteticamente significa valutarlo non perché serva a uno scopo o per il desiderio di
possederlo, ma semplicemente attraverso un puro appagamento derivante dalla sua forma.
Questo ¢ l'argomento piu forte nel processo di autonomizzazione dell'arte. 1l giudizio sulla
bellezza ¢ soggettivo, ma secondo Kant, questo giudizio rivendica validita universale attraverso
il presupposto di un "senso comune" (sensus communis). Gli studenti scopriranno la razionalita
nascosta dietro la nostra affermazione "Questo ¢ bello", in cui ci aspettiamo non solo il nostro
gusto personale, ma anche che tutti gli altri approvino questa bellezza. Questa prospettiva
simboleggia la costruzione dell'individuo moderno, che cerca di risolvere la tensione tra liberta
e necessita attraverso l'esperienza estetica.

3. Bello e sublime: un'esperienza estetica ai confini della natura

Uno dei dibattiti piu affascinanti nell'estetica illuminista ¢ la distinzione tra "Bello" e
"Sublime". Attraverso Kant ed Edmund Burke, questa sezione dimostra che I'esperienza estetica
non si limita all'armonia e alla proporzione. Mentre il Bello ¢ associato ai limiti, all'ordine e
all'armonia della forma di un oggetto, il Sublime ¢ un misto di stupore e meraviglia provati di
fronte all'infinito e al potere, qualcosa che scuote il soggetto, trascendendo la sua capacita di
comprensione. Lo strano piacere provato di fronte a una colossale tempesta in mare o a una
vasta catena montuosa nasce dal conflitto tra i limiti fisici di una persona ¢ la sua sublimita
morale e intellettuale. A questo punto del curriculum, gli studenti comprendono che I'arte puo
essere non solo una bellezza confortante, ma anche un‘esperienza sconvolgente che ricorda
all'umanita 1 suoi limiti. Il concetto di Sublime, in particolare nel gettare le basi intellettuali del
Romanticismo, rappresenta il tentativo dell'arte di trascendere il razionale e toccare l'assoluto.
Questa analisi libera la sensibilita estetica dello studente da uno schema statico di
apprezzamento verso una dimensione dinamica ed esistenziale.

4. Hegel e la storicita dell'arte: il viaggio estetico dello spirito

L'apice dell'estetica illuminista, nonché il pensatore che apri le porte al modernismo, ¢ G.W.F.
Hegel. Per Hegel, l'arte ¢ una fase in cui lo Spirito Assoluto (Geist) si realizza in forme
sensoriali. Tuttavia, I'estetica di Hegel colloca I'arte all'interno di una dialettica storica. In questa
sezione, gli studenti esaminano le tre fasi principali (arte simbolica, classica e romantica) in cui
Hegel distingue lo sviluppo dell'arte. Nell'arte simbolica (egiziana/orientale), la materia
trascende il significato, mentre nell'arte classica (greca), materia e significato sono in perfetta
armonia. Nell'arte romantica (cristianesimo/eta moderna), il significato trascende la materia e
I'arte inizia a non riuscire a esprimere lo Spirito. La famosa tesi hegeliana della "fine dell'arte™
entra in gioco a questo punto. Secondo Hegel, I'arte ha completato la sua missione di esprimere
la verita attraverso mezzi sensoriali e ha lasciato il posto alla religione e alla filosofia piu astratte
e razionali. Questa affermazione fornisce agli studenti uno spunto stimolante per interrogarsi
sulla funzione dell'arte nel mondo moderno. L'arte ¢ morta o esiste semplicemente come
"oggetto"? Questo dibattito porta a una ridefinizione dell'arte come campo storico della
coscienza.



5. La transizione dall'autonomia dell'arte al movimento "*Arte per I'arte™

Il fondamento kantiano del giudizio estetico sul disinteresse ha gettato le basi filosofiche del
concetto di "arte per I'arte” (I'art pour I'art) nel XIX secolo. Questa sezione esamina il processo
attraverso il quale I'arte stabilisce le proprie leggi, rifiutandosi di servire il didatticismo morale,
politico o religioso. L'arte non riguarda piu una "cosa'"; ¢ una "cosa" a s¢ stante. L'individuo
razionale dell'Tlluminismo inizia a vedere 'arte come una sorta di regno di liberta spirituale. Gli
studenti, esaminando le opinioni di Schiller nelle "Lettere sull'educazione estetica dell'uomo”,
discutono l'idea che la vera liberta possa essere raggiunta solo attraverso il gioco estetico
(Spieltrieb). L'arte & considerata una fonte di guarigione che riunisce 1'essere umano (la frattura
tra ragione ed emozione) frammentato dalla modernita. Questo processo di autonomizzazione
simboleggia la trasformazione dell'artista da artigiano sociale a "soggetto moderno” che
esprime il proprio mondo interiore e la propria visione estetica con assoluta liberta.

6. Conclusione: la coscienza estetica alle soglie del modernismo

Nella fase di sintesi dell'Unita III, I'enfasi € posta su come 1'eredita razionale dell'llluminismo
abbia disciplinato e liberato il giudizio estetico. L'estetica, nominata da Baumgarten, fondata
da Kant e storicizzata da Hegel, ¢ uno dei pilastri fondamentali del modo in cui 'uomo moderno
percepisce il mondo. Al termine di questa unita, gli studenti comprenderanno che la bellezza
non ¢ piu solo una questione di "forma", ma una vasta rete filosofica intrecciata con la liberta
del soggetto, i limiti della conoscenza e il cammino storico dello Spirito. L'estetica illuminista,
pur rendendo l'arte oggetto di analisi razionale, ha anche aperto le porte alla sua natura
misteriosa e sublime. Questo equilibrio fornisce agli studenti tutti gli strumenti teorici necessari
per comprendere la crisi della modernita, i movimenti d'avanguardia e i1 processi di
"frammentazione della bellezza", che saranno discussi nella prossima unita. L'estetica moderna
¢ un viaggio di "autoconoscenza" che invita I'umanita a prendere consapevolezza delle proprie
capacita sensoriali e intellettuali.

Unita I'V: Modernita, crisi ed espressione

1. La crisi ontologica e la rottura estetica della modernita

La modernita rappresenta un periodo di profonda crisi a partire dalla seconda meta del XIX
secolo, in cui la visione razionale e ottimistica del mondo dell'llluminismo fu scossa e i sistemi
di valori tradizionali furono distrutti. 1l punto di partenza di questo modulo ¢ il riflesso, nella
filosofia dell'arte, dell'alienazione creata nello spirito umano dalla rivoluzione industriale,
dall'urbanizzazione e dalle successive guerre mondiali. Con la modernita, 1'arte cesso di essere
una mera disciplina che perseguiva il "bello", diventando invece il linguaggio della realta
frammentata, del caos e dell'incertezza. In questo periodo, I'estetica si trasformo da un problema
di rappresentazione a un problema di esistenza. Per gli studenti dai tredici ai diciotto anni,
questa fase offre l'opportunita di analizzare, con profondita filosofica, perché e come la
tradizione classica della mimesi crollo e perché l'arte inizio a diventare "incomprensibile" o
"dirompente". La modernita ¢ una "crisi di verita", in cui il soggetto proietta la rottura del
proprio mondo interiore sul mondo esterno, e la realta oggettiva viene sostituita da molteplici
prospettive ed espressioni spirituali.

2. Friedrich Nietzsche: L'arte come tensione tra Apollo e Dioniso



Una delle svolte piu radicali nel pensiero estetico moderno ¢ la dualita presentata da Friedrich
Nietzsche nella sua opera "La nascita della tragedia™. Nietzsche spiega l'arte attraverso due
pulsioni fondamentali: apollineo (misura, luce, forma, sogno) e dionisiaco (emozione, estasi,
caos, musica). Il principio apollineo crea un‘apparenza tollerabile dando ordine e forma al
mondo; il principio dionisiaco infrange i confini dell'individualita, offrendo un contatto diretto
con la potenza cruda e terrificante della vita. In questa sezione del curriculum, gli studenti
comprendono che I'arte non ¢ semplicemente un oggetto di pacata apprezzamento, ma una forza
vitale nell'affermazione della vita (amor fati). Per Nietzsche, 1'arte ¢ I'antidoto piu potente al
"nichilismo". La bellezza non ¢ pitl un rapporto matematico, ma una risposta estetica alla natura
tragica della vita. Questa prospettiva filosofica offre una chiave per comprendere perché 1'arte
moderna graviti verso elementi caotici, sconvolgenti e irrazionali.

3. L'espressionismo e la rappresentazione della verita spirituale

Il vuoto spirituale e l'ansia creati dalla modernita hanno trovato la loro espressione piu concreta
nell'arte attraverso il movimento "Espressionista”. Questa sezione esamina come l'arte, invece
di riflettere gli oggetti del mondo esterno, si sia concentrata sul grido interiore, sulle paure e
sulla sofferenza del soggetto. Dalle pennellate di Van Gogh a "L'urlo™ di Edvard Munch, la
"verita" non ¢ piu ricercata nella somiglianza fisica visibile, ma nell'intensita spirituale
percepita. Gli studenti analizzano, da una prospettiva filosofica, perché 1'estetica espressionista
abbia deformato le forme e intensificato i colori. In questa fase, 1'estetica, anziché essere un
mezzo di consolazione, diventa uno specchio che rivela l'insicurezza ontologica in cui ¢ caduto
l'individuo moderno. I concetti di "estetica del brutto" e "assurdita" vengono discussi come
nuove coordinate nella ricerca della verita dell'arte moderna. L'opera d'arte non ¢ piu una copia
di una realta esterna, ma un'esplosione di una realta interiore.

4. Martin Heidegger e I'arte come voce dell'essere

Una delle indagini piu approfondite sull'essenza dell'arte nella filosofia moderna ¢ stata
condotta da Martin Heidegger. Nella sua opera "L'origine dell'opera d'arte”, Heidegger
definisce l'arte non come un mezzo di rappresentazione, ma come "l'autorealizzazione della
verita (aletheia) all'interno dell'opera". In questa sezione, gli studenti analizzano il conflitto
(Riss) tra i concetti heideggeriani di "Mondo" e "Terra". L'opera d'arte ¢ un evento (Ereignis)
che rivela il mistero dell'essere, liberando gli oggetti dalle loro funzioni strumentali e
permettendoci di vederli nella loro stessa essenza. Attraverso I'analisi del dipinto di Van Gogh
raffigurante un paio di scarpe da contadino, gli studenti esaminano come l'opera evochi non
solo una scarpa, ma l'intero mondo vivente a cui quella scarpa appartiene (la terra, il lavoro, la
stanchezza). La prospettiva heideggeriana mostra agli studenti che 1'arte non ¢ semplicemente
un oggetto di piacere estetico, ma uno spazio sacro in cui si percepisce "la verita dell'essere”.

5. Walter Benjamin: riproducibilita tecnologica e scomparsa dell'aura

La modernita non ¢ solo una rivoluzione intellettuale, ma anche tecnologica. Questa sezione,
basandosi sul saggio di Walter Benjamin "L'opera d'arte riproducibile tecnologicamente”,
esplora le nuove dimensioni acquisite dall'arte con I'invenzione della fotografia e del cinema.
Benjamin discute di come il concetto di "aura", che rappresenta 1'unicita e il contesto storico di
un‘opera d'arte, sia andato perduto con l'avvento degli strumenti di riproduzione tecnologica.
La produzione di migliaia di copie di un‘opera mina la natura rituale ed elitaria dell'arte,
politicizzandola al contempo rendendola accessibile alle masse. Gli studenti dibattono se la
perdita dell'aura significhi il disincanto (Entzauberung) dell'arte o offra una possibilita



democratica. Questa analisi fornisce un contesto storico essenziale per comprendere il mondo
dell'arte digitale, gli NFT e le immagini generate dall'intelligenza artificiale di oggi.

6. La Scuola di Francoforte e la critica dell'industria culturale

Il concetto di "Industria Culturale”, sviluppato da Adorno e Horkheimer, esamina criticamente
la trasformazione dell'arte moderna all'interno del sistema capitalista. In questa sezione, gli
studenti analizzano il pericolo che I'arte cessi di essere uno strumento di liberazione e diventi
una "merce" che assopisce e omogeneizza le masse. Secondo Adorno, la vera arte dovrebbe
essere intransigente e sviluppare una "dialettica negativa™ nei confronti del mondo dato. Il
divario tra I'estetica consumistica della cultura popolare e la natura scioccante e incomprensibile
dell'arte d'avanguardia viene affrontato come critica sociale. La lotta per preservare I'autonomia
dell'arte viene intesa come una forma di resistenza alle false promesse di felicita offerte dalla
modernita. Questa discussione consente agli studenti delle scuole superiori di riconoscere gli
aspetti manipolativi della cultura visiva in cui vivono e di sviluppare una coscienza estetica
critica.

7. Esistenzialismo e arte impegnata: liberta e responsabilita

L'ultima sezione di questa unita si concentra sugli approcci estetici esistenzialisti di pensatori
come Jean-Paul Sartre e Albert Camus. La "gettata" dell'umanita nel mondo e la necessita di
creare il proprio significato vengono esplorate come motivazioni fondamentali dell'arte. I
concetto di "arte impegnata" di Sartre, cosi come presentato nella sua opera "Che cos'e la
letteratura?", sottolinea la responsabilita sociale e politica dell'artista. L'arte non ¢
semplicemente bellezza prodotta in una torre d'avorio, ma un atto in cui l'umanita realizza la
propria liberta e si assume la responsabilita della liberta altrui. L'estetica della ribellione ne "Il
mito di Sisifo" di Camus viene analizzata attraverso il concetto di assurdo. L'arte ¢ la risposta
piu nobile e creativa all'insensatezza del mondo.

8. Conclusione: Orizzonti estetici nati dalla crisi

La sintesi dell'Unita IV sottolinea come le crisi della modernita abbiano spinto 1'arte verso un
regno piu profondo e interrogativo. La frammentazione della rappresentazione, la perdita di
aura e la critica del sistema hanno reciso il legame obbligatorio dell'arte con la "bellezza",
collocandola in una relazione piu organica con la "verita" e la "liberta". Al termine di questa
unita, gli studenti avranno compreso le ragioni filosofiche per cui l'arte moderna rappresenta
una sfida per l'uomo medio. L'estetica moderna ¢ il coraggio di confrontarsi con la propria
oscurita, incertezza e liberta. Questa base fornisce tutti gli strumenti critici necessari per
comprendere i limiti concettuali della frammentazione postmoderna e dell'arte contemporanea,
che saranno affrontati nella prossima unita.

Unita V: Arte contemporanea, post-strutturalismo e
responsabilita etica

1. La trasformazione ontologica dell'arte contemporanea e la condizione
postmoderna

Questa ultima e piu complessa unita del curriculum si concentra sui radicali cambiamenti
strutturali che I'arte ha subito dall'ultimo quarto del XX secolo a oggi. La progressione lineare



del Modernismo "alla ricerca del nuovo™ e i suoi ideali di "arte alta” hanno lasciato il posto a
una frammentazione postmoderna che Jean-Frangois Lyotard ha descritto come "il crollo delle
grandi narrazioni". L'arte contemporanea non riguarda piu semplicemente la produzione di un
oggetto museale, ma la costruzione di un contesto, di una domanda o di un campo d'azione. In
questa sezione, gli studenti analizzano come l'arte sia stata trascinata in un regno "concettuale”,
trascendendone i confini fisici. Un'opera d'arte non ¢ piu valutata solo per I'abilita dell'artista,
ma per la profondita intellettuale e l'ironia che offre. Questo cambiamento ontologico richiede
che gli studenti leggano I'arte non solo come mezzo di piacere visivo, ma come linguaggio
culturale e filosofico. La condizione postmoderna ¢ un universo estetico in cui le pretese di
verita assoluta hanno ceduto il passo al pluralismo e al relativismo, e la gerarchia tra "cultura
alta" e "cultura popolare" ¢ stata cancellata.

2. Jean Baudrillard: Simulazione, simulacri ed evaporazione della realta

Uno degli strumenti filosofici fondamentali per comprendere 1'estetica contemporanea ¢ la
teoria della simulazione di Jean Baudrillard. In questa sezione, gli studenti esaminano come i
mass media e le tecnologie digitali trasformino la nostra percezione della realta, esplorando il
mondo dei simulacri che sono "piu reali della realta stessa". Secondo Baudrillard, nel mondo
moderno 1 segni non indicano piu una realtd, ma si limitano a riferirsi ad altri segni. L'arte, a
questo punto, diventa parte della simulazione o funge da meccanismo critico che decifra questo
processo. Attraverso le opere della Pop Art e di Andy Warhol, la discussione esplora come la
produzione di massa, gli oggetti di consumo e le immagini creino una "iperrealta". Mettendo in
discussione il vuoto dietro le immagini digitali che consumano nella vita gquotidiana e la
posizione dell'arte all'interno di questa falsa realta, gli studenti scoprono i nuovi confini del
giudizio estetico nell'era digitale.

3. Post-strutturalismo e decostruzione del significato: Derrida e Foucault

Questa fase del curriculum si concentra sui contributi dei pensatori post-strutturalisti alla
filosofia dell'arte, che rifiutano la fissita del significato. Attraverso il metodo della
"decostruzione" di Jacques Derrida, si esplora I'idea che un'opera d'arte non possa avere un
unico significato "corretto™” e che ogni testo e immagine contenga il proprio opposto e infinite
possibilita di interpretazione. Parallelamente alla tesi della "Morte dell'autore” di Roland
Barthes, si sottolinea che il significato di un'opera d'arte viene ricostruito nel processo di
ricezione dello spettatore, indipendentemente dall'intenzione dell'artista. D'altro canto, le analisi
di Michel Foucault, sviluppate attraverso il rapporto tra potere e conoscenza, mettono in
discussione il ruolo dell'arte e dell'istituzione museale nel controllo sociale e nella costruzione
dell'identita. L'arte non ¢ solo una forma di espressione, ma anche uno spazio discorsivo in cui
vengono codificate le relazioni di potere. Gli studenti acquisiscono capacita di lettura critica
ponendosi domande come "Chi sta parlando?”, "Quale prospettiva viene legittimata?" e "Quali
voci vengono soppresse?”. quando si guardano le opere d'arte.

4. La responsabilita etica dell'arte e dell'attivismo: I'artivismo

Nel mondo dell'arte contemporanea, 1'estetica ¢ sempre piu intrecciata con la responsabilita
etica e politica. Questa sezione, esplorata attraverso il concetto di "Artivismo” (Arte +
Attivismo), esamina il potere dell'arte di creare cambiamento sociale e le responsabilita
dell'artista come "cittadino del mondo". L'arte non ¢ piu giudicata solo per "cio che ¢", ma anche
per "cio che fa" nel mondo. Temi come la giustizia sociale, 1'uguaglianza di genere e 1 diritti
umani sono diventati centrali nell'arte contemporanea. A questo punto, I'arte cessa di essere un



campo estetico neutrale e si trasforma in una pratica di testimonianza e resistenza all'ingiustizia.
Gli studenti analizzano la capacita dell'arte di guarire il tessuto sociale e sensibilizzare,
tracciando un percorso dal concetto di "scultura sociale” di Joseph Beuys ai progetti
contemporanei di spazi pubblici. L'etica viene ridefinita non come una componente esterna
dell'estetica, ma come un elemento costitutivo e generatore di significato.

5. Estetica ambientale e sostenibilita: arte ecologica

La crisi climatica globale e la distruzione ecologica costituiscono 1'agenda etica piu urgente
della filosofia dell'arte contemporanea. Questa sezione del curriculum esamina |"Arte
Ecologica” (Eco-Art) e le pratiche estetiche incentrate sulla sostenibilita che mirano a riparare
la disconnessione dell'umanita dalla natura. Gli artisti non si limitano piu a raffigurare la natura;
intervengono direttamente artisticamente in processi come il ripristino dei sistemi naturali, la
conservazione della biodiversita e la riduzione dell'impronta di carbonio. Gli studenti discutono
il concetto di "etica ecologica" in un ampio spettro, dalla sostenibilita dei materiali all'impatto
dell'opera d'arte sull'ecosistema. Questo processo simboleggia la trasformazione dell'antica
comprensione della mimesi (imitazione della natura) in un modello estetico nel mondo
contemporaneo che collabora con la natura e la protegge. L'arte, costruendo un ponte emotivo
e intellettuale nella lotta per il futuro del pianeta, contribuisce all'interiorizzazione di abitudini
di vita sostenibili.

6. Estetica digitale e intelligenza artificiale: nuove frontiere della creativita

La discussione tecnologica e filosofica all'avanguardia del curriculum si concentra sull'impatto
dell'intelligenza artificiale (IA), della realta virtuale (VR) e dell'arte algoritmica sul giudizio
estetico. Domande come "La creativita ¢ esclusiva degli esseri umani?", "Un'opera d'arte visiva
prodotta dall'intelligenza artificiale ¢ una vera opera d'arte?" e "E etico per gli algoritmi
manipolare il nostro gusto estetico?" esplorano il futuro dell'estetica. Gli studenti analizzano
come la tecnologia abbia reso piu indiretto il rapporto tra artista e opera d'arte e come il concetto
di "originalita" si sia trasformato nell'era della riproducibilita digitale. L'uso etico
dell'intelligenza artificiale, il diritto d'autore e la compatibilita dell'estetica digitale con i valori
umani sono argomenti chiave di discussione in questa sezione. Questa fase mira a consentire
agli studenti di mantenere una posizione filosofica ed estetica non solo nel mondo tecnologico
di oggi, ma anche in quello di domani.

7. Conclusione: Il Manifesto Estetico e la Cittadinanza Globale

Nella fase conclusiva del curriculum, gli studenti sintetizzano tutte le conoscenze filosofiche e
artistiche acquisite durante le cinque unita per creare il proprio "Manifesto Estetico ed Etico".
Questo manifesto ¢ un documento filosofico personale che esprime la percezione del mondo da
parte dello studente, la sua visione della funzione dell'arte nella societa e la sua responsabilita
etica nei confronti dell'ambiente, dell'umanita e del futuro. L'educazione filosofica e artistica
culmina nella trasformazione dello studente non solo in un individuo di successo accademico,
ma anche in un competente cittadino del mondo dotato di consapevolezza estetica, intelligenza
critica e sensibilita etica. Laureandosi con la consapevolezza che 1'arte ¢ un "linguaggio della
veritd", il giovane individuo acquisisce la capacita di ricercare la qualita estetica e la profondita
filosofica in tutti gli aspetti della vita.



