
 

Πρόγραμμα Σπουδών Φιλοσοφίας και Καλλιτεχνικής 

Εκπαίδευσης Λυκείου: Γενική Εισαγωγή 

Η φιλοσοφία και η καλλιτεχνική εκπαίδευση βασίζονται σε ένα διεπιστημονικό παράδειγμα 

που ενσωματώνει τις διαδικασίες αντίληψης, ερμηνείας και ανακατασκευής του κόσμου από 

ένα άτομο. Αυτό το πρόγραμμα σπουδών αντιμετωπίζει τη φιλοσοφία όχι απλώς ως μια 

συλλογή θεωρητικών γνώσεων, αλλά ως μια μεθοδολογία στρατηγικής σκέψης σε συνδυασμό 

με την αισθητική και δημιουργική δύναμη της τέχνης. Η περίοδος του λυκείου μεταξύ 

δεκατριών και δεκαοκτώ ετών αντιπροσωπεύει ένα αναπτυξιακό στάδιο όπου η γνωστική 

ικανότητα ενός ατόμου εξελίσσεται σε αφηρημένη σκέψη και η υπαρξιακή αμφισβήτηση 

εμβαθύνει. Το εκπαιδευτικό πρόγραμμα, που καταρτίζεται σε αυτό το πλαίσιο, στοχεύει να 

μετατρέψει τον μαθητή από παθητικό παρατηρητή σε «στοχαστή-καλλιτέχνη» ικανό να 

αναλύει αντικείμενα, έννοιες και αξίες με αισθητική ευαισθησία. 

Το όραμα του προγράμματος σπουδών είναι να οδηγήσει την τέχνη πέρα από το να είναι απλώς 

ένα αντικείμενο «γούστου» και να την τοποθετήσει ως ένα οντολογικό, επιστημολογικό και 

αξιολογικό πεδίο δεδομένων. Η ανίχνευση της πνευματικής αλυσίδας πίσω από ένα έργο τέχνης 

ουσιαστικά σημαίνει την αποκρυπτογράφηση των μετασχηματισμών στη νοοτροπία σε όλη την 

ανθρώπινη ιστορία. Αυτή η εκπαιδευτική διαδικασία εξετάζει τις καλλιτεχνικές αντανακλάσεις 

της αναζήτησης της αλήθειας μέσα σε μια ευρεία ιστορική προοπτική, που εκτείνεται από τις 

θεωρίες της μίμησης στην αρχαιότητα έως τις κρίσεις του μοντερνισμού και την 

κατακερματισμένη δομή του μεταμοντερνισμού. Έτσι, ο μαθητής αποκτά την ικανότητα να 

συνδυάζει αισθητικές κρίσεις με μια καθολική ηθική ευθύνη, δημιουργώντας φιλοσοφικές 

λύσεις σε κοινωνικά και παγκόσμια προβλήματα μέσω της καλλιτεχνικής έκφρασης. 

Ενότητα Ι: Τα θεμέλια της αισθητικής αντίληψης και η 

φιλοσοφία της περιέργειας 

1. Εισαγωγή: Οι Οντολογικές και Επιστημολογικές Προελεύσεις της 

Αισθητικής 

Αυτή η ενότητα, η οποία αποτελεί το σημείο εκκίνησης του προγράμματος σπουδών 

φιλοσοφίας και καλλιτεχνικής εκπαίδευσης, εξετάζει πώς η αισθητηριακή αντίληψη 

μετατρέπεται σε μια πνευματική πειθαρχία, ξεκινώντας από την ετυμολογική προέλευση της 

έννοιας της αισθητικής. Προερχόμενη από την ελληνική λέξη «αίθεσις» (αίσθηση, αντίληψη), 

η αισθητική δεν είναι απλώς η εκτίμηση της ομορφιάς, αλλά μια διερεύνηση του πώς οι 

άνθρωποι βιώνουν τον εξωτερικό κόσμο μέσω των αισθήσεών τους και πώς ταξινομούν αυτήν 

την εμπειρία χρησιμοποιώντας νοητικές κατηγορίες. Για τους μαθητές λυκείου, αυτή η 

εισαγωγή επιτρέπει τον επαναπροσδιορισμό των οπτικών και ακουστικών εικόνων, που 

καταναλώνονται ασυνείδητα στην καθημερινή ζωή, ως οντολογικά πεδία δεδομένων μέσω ενός 

φιλοσοφικού φίλτρου. Σε αυτό το πλαίσιο, η αισθητική τοποθετείται τόσο ως κλάδος της 

γνώσης (επιστημολογία) όσο και ως η αισθητηριακή έκφραση της ύπαρξης (οντολογία). Η 



αποκρυπτογράφηση των σύνθετων νοητικών διεργασιών πίσω από την ετικέτα ενός 

αντικειμένου ως «όμορφο» από έναν μαθητή αποτελεί ακρογωνιαίο λίθο του προγράμματος 

σπουδών, επιτρέποντας στα άτομα να συνειδητοποιήσουν τις δικές τους υποκειμενικές κρίσεις 

και να τις θεμελιώσουν σε ένα ορθολογικό πλαίσιο. Αυτό το αρχικό στάδιο, όπου η τέχνη 

συναντά τη φιλοσοφία, στοχεύει να μετατρέψει τον μαθητή από έναν παθητικό παρατηρητή σε 

έναν στοχαστή που ανακατασκευάζει τον κόσμο με αισθητική επίγνωση. 

2. Η Φαινομενολογία της Περιέργειας και η Κινητήρια Δύναμη της 

Καλλιτεχνικής Δημιουργικότητας 

Η περιέργεια (θαυμάζειν), ο κοινός παρονομαστής της φιλοσοφικής σκέψης και της 

καλλιτεχνικής δημιουργίας, είναι η κινητήρια δύναμη στην καρδιά αυτής της ενότητας. Η 

πρόταση του Αριστοτέλη, «Πάντες οι άνθρωποι επιθυμούν εκ φύσεως να γνωρίζουν», 

αποκαλύπτει ότι η περιέργεια δεν είναι απλώς μια πνευματική πείνα, αλλά μια υπαρξιακή 

ανάγκη. Για άτομα ηλικίας μεταξύ δεκατριών και δεκαοκτώ ετών, η περιέργεια είναι το κλειδί 

όχι μόνο για την κατανόηση του κόσμου αλλά και για την οικοδόμηση της δικής τους 

ταυτότητας. Στη φιλοσοφία της τέχνης, η περιέργεια είναι η διαδικασία με την οποία τα 

αντικείμενα υπερβαίνουν τις συνήθεις λειτουργίες τους και γίνονται «ερωτήματα» από μόνα 

τους. Ένας καλλιτέχνης είναι κάποιος που δεν κοιτάζει τον κόσμο όπως όλοι οι άλλοι, αλλά 

είναι περίεργος για τις κρυφές έννοιες και τις αισθητικές δυνατότητες των αντικειμένων. Αυτό 

το τμήμα του προγράμματος σπουδών στοχεύει να ανυψώσει την περιέργεια από το απλό 

ενδιαφέρον στο επίπεδο του «φιλοσοφικού θαύματος». Εξασκώντας την ανακάλυψη του 

εξαιρετικού μέσα στην καθημερινότητα, οι μαθητές κατανοούν ότι η δημιουργικότητα πηγάζει 

στην πραγματικότητα από την ικανότητα να βλέπουν τον κόσμο σε ένα νέο επίπεδο 

περιέργειας. Η περιέργεια, σε αυτό το σημείο, ορίζεται ως μια επιστημολογική παραβίαση των 

ορίων. Η επιθυμία να ξεπεράσει κανείς το γνωστό είναι το σημείο εκκίνησης τόσο για τη 

δημιουργία ενός φιλοσοφικού συστήματος όσο και για την παραγωγή ενός πρωτότυπου έργου 

τέχνης. 

3. Ο Μετασχηματισμός της Αισθητικής Αντίληψης και του Καθημερινού 

Βλέμματος 

Η ανθρώπινη αλληλεπίδραση με τον εξωτερικό κόσμο διαμορφώνεται γενικά από μια 

ωφελιμιστική προοπτική. Στην καθημερινή ζωή, όταν κοιτάμε ένα αντικείμενο, εγείρονται 

ερωτήματα σχετικά με τη λειτουργία του, την ασφάλειά του ή το αν εξυπηρετεί έναν σκοπό. 

Ωστόσο, η αισθητική αντίληψη ξεκινά με την αναστολή (εποχή) αυτής της ωφελιμιστικής 

προοπτικής. Αυτό το τμήμα του προγράμματος σπουδών εξετάζει τη φύση του αισθητικού 

βλέμματος, βασισμένο στην έννοια της «ανιδιοτελούς ικανοποίησης» του Καντ. Συζητείται η 

ποιοτική διαφορά μεταξύ της οπτικής ενός ξυλουργού για ένα δάσος για την απόκτηση ξυλείας 

και της οπτικής ενός καλλιτέχνη που εστιάζει στις μορφές, τα φωτεινά εφέ και την αρμονία 

των χρωμάτων του δάσους. Η αισθητική αντίληψη είναι η ικανότητα να απογυμνώνει κανείς 

ένα αντικείμενο από την οργανική του αξία και να το βλέπει ως αυτοσκοπό. Για τους μαθητές 

λυκείου, αυτός ο μετασχηματισμός είναι μια διαδικασία ανάπτυξης μιας σαφούς προσοχής που 

αντιτίθεται στην ταχεία οπτική κατανάλωση που επιβάλλεται από την καταναλωτική 

κουλτούρα. Αυτή η καθαρή μορφή αντίληψης, που εστιάζει αποκλειστικά στη μορφή, την υφή 

και την ύπαρξη του αντικειμένου, επιτρέπει την απόκτηση φιλοσοφικού βάθους μέσω μιας 

αισθητικής εμπειρίας. Σε αυτή τη διαδικασία, ο μαθητής ανακαλύπτει την επιλεκτικότητα της 

αντίληψής του και τη σύνδεση μεταξύ αυτής της επιλεκτικότητας και του δικού του νοητικού 

κόσμου. 



4. Το πρόβλημα της ομορφιάς: Η ένταση μεταξύ αντικειμενικότητας και 

υποκειμενικότητας 

Η έννοια της «ομορφιάς» παρουσιάζεται στους μαθητές ως ένα από τα πιο αμφιλεγόμενα και 

θεμελιώδη προβλήματα στην ιστορία της αισθητικής. Είναι η ομορφιά μια μαθηματική και 

γεωμετρική ιδιότητα εγγενής στο ίδιο το αντικείμενο ή μήπως είναι εξ ολοκλήρου μια κρίση 

που βασίζεται στις συναισθηματικές αντιδράσεις του υποκειμένου; Αυτή η συζήτηση 

διεξάγεται στο πρόγραμμα σπουδών μέσω αντικειμενικών και υποκειμενικών θεωριών της 

ομορφιάς. Ενώ εξετάζεται η Πυθαγόρεια κατανόηση της ομορφιάς στην αρχαία Ελλάδα, 

βασισμένη σε αριθμητικές αναλογίες (χρυσή τομή), συμμετρία και αρμονία, από την άλλη 

πλευρά, αναλύονται οι προσεγγίσεις στοχαστών όπως ο Ντέιβιντ Χιουμ και ο Καντ, οι οποίοι 

συνέδεσαν την ομορφιά με τη νοητική δομή του υποκειμένου. 

Οι φοιτητές θα κατανοήσουν ότι οι αισθητικές κρίσεις, διεξάγοντας μια φιλοσοφική ανάλυση 

της πρότασης «Δεν υπάρχει διαφωνία για τα γούστα και τα χρώματα», περιλαμβάνουν τόσο 

υποκειμενική ελευθερία όσο και αναζήτηση μιας «κοινής αισθητικής αίσθησης» (sensus 

communis). Το μάθημα θα διερευνήσει πώς η έννοια της ομορφιάς έχει αλλάξει σε όλη την 

ιστορία, τις αντιλήψεις για την ομορφιά σε διαφορετικούς πολιτισμούς και τις φιλοσοφικές 

δικαιολογίες πίσω από αυτές τις αντιλήψεις. Στόχος αυτού του τμήματος είναι να 

απελευθερώσει τον φοιτητή από έναν δογματικό ορισμό της ομορφιάς και να τον βοηθήσει να 

δει την ομορφιά ως ένα πολυδιάστατο πεδίο συζήτησης. Αμφισβητώντας τη σύνδεση μεταξύ 

ομορφιάς και όχι μόνο ενός μέσου απόλαυσης αλλά και αλήθειας και καλοσύνης 

(καλοκαγαθία), θα δημιουργηθεί μια επίγνωση των ηθικών διαστάσεων της αισθητικής. 

5. Η Οντολογία του Έργου Τέχνης: Η Μετάβαση από το Αντικείμενο στο Έργο 

Το ερώτημα σε ποιο στάδιο και υπό ποιες συνθήκες ένα αντικείμενο αποκτά την ιδιότητα του 

«έργου τέχνης» είναι το τελευταίο και πιο σύνθετο θέμα συζήτησης σε αυτήν την ενότητα. Η 

σημασία που αποκτά ένα συνηθισμένο ουρητήριο ή ένα κουτί με ποπ κορν όταν κρεμαστεί 

στον τοίχο ενός μουσείου αντιπροσωπεύει μια οντολογική μετατόπιση στον ορισμό της τέχνης. 

Εδώ, το πρόγραμμα σπουδών ωθεί τους μαθητές να εξετάσουν τα όρια της τέχνης μέσα από τη 

θεωρία του Arthur Danto για τον «κόσμο της τέχνης» και τη θεωρία του George Dickie για την 

«θεσμική τέχνη». Αυτό που καθιστά ένα αντικείμενο τέχνη δεν είναι τόσο τα φυσικά του 

χαρακτηριστικά, αλλά μάλλον το φιλοσοφικό νόημα που του αποδίδεται και το πλαίσιο στο 

οποίο υπάρχει. Οι μαθητές ηλικίας 13-18 ετών ανακαλύπτουν ότι η τέχνη δεν είναι απλώς μια 

τεχνική δεξιότητα, αλλά και μια «μετάδοση σκέψης». Σε αυτό το σημείο, το έργο τέχνης 

ορίζεται ως μια συγκεκριμένη μορφή της φιλοσοφικής σχέσης του καλλιτέχνη με τον κόσμο. 

Το μοναδικό πεδίο ύπαρξης του έργου τέχνης χαρακτηρίζεται από το γεγονός ότι είναι 

ταυτόχρονα ένα φυσικό αντικείμενο και κατέχει έναν κόσμο νοήματος πέρα από το φυσικό (τη 

μεταφυσική του διάσταση). Μέχρι το τέλος αυτής της ενότητας, οι μαθητές θα έχουν 

εσωτερικεύσει την κατανόηση ότι η τέχνη δεν είναι απλώς ένα θέαμα, αλλά ένα βαθύ πεδίο 

που αντανακλά τις υπαρξιακές ανησυχίες της ανθρωπότητας, τις κοινωνικές κριτικές και την 

αναζήτηση της αλήθειας. 

Ενότητα II: Η σχέση μεταξύ τέχνης και αλήθειας από την 

αρχαιότητα έως την αναγέννηση 

1. Μίμηση στην Αρχαία Ελλάδα: Η μίμηση της αλήθειας και η πλατωνική 

κριτική 



Μία από τις πιο θεμελιώδεις συζητήσεις στην ιστορία της φιλοσοφίας και της τέχνης, η σχέση 

μεταξύ τέχνης και αλήθειας, διαμορφώθηκε στην αρχαία ελληνική σκέψη μέσα από την έννοια 

της «μίμησης». Το πρώτο θεμελιώδες πρόβλημα που εξετάζεται σε αυτή την ενότητα είναι η 

επιστημολογική αξία του τρόπου με τον οποίο η τέχνη αναπαριστά τον εξωτερικό κόσμο. Στο 

δέκατο βιβλίο του έργου του «Η Πολιτεία», ο Πλάτωνας υποβάλλει την τέχνη σε αυστηρή 

κριτική, τοποθετώντας την στο κάτω μέρος της ιεραρχίας της αλήθειας. Σύμφωνα με την 

οντολογία του Πλάτωνα, η πραγματικότητα δεν υπάρχει στον κόσμο των αισθήσεων, αλλά 

στον κόσμο των ιδεών. Ένα κρεβάτι φτιαγμένο από έναν ξυλουργό είναι ένα αντίγραφο της 

«ιδέας ενός κρεβατιού», ενώ ένας πίνακας ενός κρεβατιού από έναν ζωγράφο είναι ένα 

αντίγραφο ενός αντιγράφου. Επομένως, σύμφωνα με τον Πλάτωνα, ο καλλιτέχνης είναι ένας 

«κυνηγός σκιών» τρεις βαθμούς μακριά από την αλήθεια. Αυτή η μιμητική φύση της τέχνης 

είναι επικίνδυνη επειδή απομακρύνει την ανθρωπότητα από την ορθολογική σκέψη (λόγο) και 

την παρασύρει στον απατηλό κόσμο των συναισθημάτων. Σε αυτή την ενότητα, οι μαθητές θα 

αναλύσουν σε βάθος γιατί ο Πλάτωνας δεν έβλεπε την τέχνη ως πηγή γνώσης και γιατί, στην 

ιδεαλιστική του φιλοσοφία, η αισθητική θα πρέπει να υπόκειται σε ηθικό έλεγχο. Το κεντρικό 

ερώτημα αυτής της ενότητας είναι αν η θεώρηση της τέχνης ως «καθρέφτη» αποτελεί εμπόδιο 

στην άμεση κατανόηση της αλήθειας ή μια αισθητηριακή αναγκαιότητα. 

2. Αριστοτέλης και Ποιητική Γνώση: Η Αλήθεια της Πιθανότητας και της 

Κάθαρσης 

Σε αντίθεση με την κριτική του Πλάτωνα για την τέχνη, ο Αριστοτέλης, στο έργο του 

«Ποιητική», θεμελίωσε την τέχνη σε ορθολογική βάση, φέρνοντας μια νέα προοπτική στην 

έννοια της μίμησης. Σύμφωνα με τον Αριστοτέλη, η τέχνη δεν είναι απλώς μια τυφλή μίμηση 

αυτού που υπάρχει. Είναι μια αναπαράσταση «του τι θα μπορούσε να είναι» (πιθανότητα). Ενώ 

η ιστορία αφηγείται τι έχει συμβεί, η τέχνη περιγράφει το καθολικό, τους αμετάβλητους νόμους 

της ανθρώπινης φύσης και πώς ένας χαρακτήρας θα μπορούσε να συμπεριφερθεί υπό 

συγκεκριμένες συνθήκες. Σε αυτό το πλαίσιο, για τον Αριστοτέλη, η τέχνη είναι μια πιο 

φιλοσοφική και ανώτερη μορφή γνώσης από την ιστορία. Σε αυτό το τμήμα του προγράμματος 

σπουδών, οι μαθητές εξετάζουν πώς η τέχνη τοποθετείται ως «τέχνη» (γνώση). Συζητείται η 

ψυχολογική και κοινωνική λειτουργία της τέχνης, ιδιαίτερα μέσω της έννοιας της «κάθαρσης». 

Σύμφωνα με τον Αριστοτέλη, η τέχνη, ειδικά μέσω της τραγωδίας, καθαρίζει την ψυχή από τα 

συναισθήματα φόβου και οίκτου, επιτυγχάνοντας έτσι ισορροπία. Αυτό αποτελεί απόδειξη ότι 

η τέχνη είναι μια ορθολογική διαδικασία που εξυπηρετεί έναν ηθικό σκοπό και εμπλουτίζει τον 

άνθρωπο. Ο τρόπος της τέχνης να αντανακλά την αλήθεια δεν είναι μέσω της εξωτερικής 

ομοιότητας, αλλά μάλλον μέσω μιας εσωτερικής λογικής και μιας αναζήτησης για την 

καθολικότητα. 

3. Μεσαιωνική Αισθητική: Θείο Φως και Συμβολική Αλήθεια 

Η αρχαία κατανόηση της μίμησης έδωσε τη θέση της σε μια θεοκεντρική (θεοκεντρική) 

αισθητική στον Μεσαίωνα. Κατά τη διάρκεια αυτής της περιόδου, η αλήθεια της τέχνης 

αναζητήθηκε όχι στον ορατό φυσικό κόσμο, αλλά στη θεϊκή τάξη που υποδεικνύονταν από 

αυτόν τον κόσμο. Στη μεσαιωνική σκέψη, η τέχνη ήταν ένα μέσο για να «καταστήσει το αόρατο 

ορατό». Στις αισθητικές προσεγγίσεις στοχαστών όπως ο Αυγουστίνος και ο Θωμάς Ακινάτης, 

οι έννοιες του «φωτός» (claritas), της «αναλογίας» (consonantia) και της «ολότητας» 

(integritas) έρχονται στο προσκήνιο. Το φως, ως αντανάκλαση του Θεού, θεωρείται η 

θεμελιώδης πηγή της φυσικής ομορφιάς. Επομένως, στη μεσαιωνική ζωγραφική και 

αρχιτεκτονική, η συμβολική έκφραση προτιμήθηκε έναντι του ρεαλιστικού βάθους ή της 

ανατομικής ακρίβειας. Σε αυτό το μέρος του προγράμματος σπουδών, οι μαθητές αναλύουν 



πώς η τέχνη λειτουργεί ως «biblia pauperum» (η Βίβλος των φτωχών) και γιατί η αισθητική 

γίνεται αντιληπτή ως οντολογική τάξη. Στον Μεσαίωνα, η ομορφιά ήταν μια αντικειμενική 

αλήθεια, μια εκδήλωση της τελειότητας του Θεού στον κόσμο. Ένα έργο τέχνης χρησιμεύει ως 

σκάλα, χωρίζοντας τον θεατή από αυτόν τον κόσμο και οδηγώντας τον προς μια υψηλή 

αλήθεια. 

4. Η Αναγέννηση και η Ανακάλυψη της Προοπτικής: Η Κεντρική Θέση του 

Ανθρώπου και του Ορθολογισμού 

Η Αναγέννηση αντιπροσωπεύει μια περίοδο κατά την οποία η τέχνη και η φιλοσοφία 

συντέθηκαν για άλλη μια φορά, και η έννοια της μίμησης αναμείχθηκε με ορθολογικές 

επιστημονικές μεθόδους. Ένα από τα πιο κρίσιμα σημεία καμπής αυτής της περιόδου είναι η 

ανακάλυψη της «προοπτικής» όχι απλώς ως τεχνικής μεθόδου σχεδίασης, αλλά ως συστήματος 

σκέψης. Η γραμμική προοπτική είναι ένας ορθολογισμός που αναδιατάσσει τον κόσμο 

σύμφωνα με την ανθρώπινη οπτική γωνία, ελέγχοντας τον χώρο με μαθηματική ακρίβεια. 

Προσωπικότητες όπως ο Λεόν Μπατίστα Αλμπέρτι και ο Λεονάρντο ντα Βίντσι εξετάζουν πώς 

η τέχνη έγινε «επιστήμη» (cosa mentale). Ο καλλιτέχνης της Αναγέννησης δεν μιμείται απλώς 

τη φύση. την ανακατασκευάζει αποκρυπτογραφώντας τους κρυμμένους νόμους της 

(μαθηματικά και ανατομία). Αυτή η διαδικασία συμβολίζει τη μετάβαση από τη συμβολική 

αλήθεια του Μεσαίωνα στην παρατηρήσιμη και μετρήσιμη φυσική αλήθεια. Με την άνοδο του 

ουμανισμού, η κεντρική θέση της ανθρωπότητας στο σύμπαν βρίσκει την άμεση αντανάκλασή 

της στη συνθετική δομή των έργων τέχνης. Συζητώντας τη φιλοσοφική σύνδεση μεταξύ της 

ανάδυσης της προοπτικής και της κατασκευής του καρτεσιανού υποκειμένου (σκεπτόμενου 

εαυτού), οι μαθητές κατανοούν τη δύναμη της τέχνης να αναπαραστήσει την ορθολογική 

αλήθεια. 

5. Ιδιοφυΐα και Δημιουργία: Η Γέννηση του Καλλιτέχνη ως Υποκειμένου 

Ενώ στην Αρχαιότητα ο καλλιτέχνης θεωρούνταν «τεχνίτης» (banausos), με την Αναγέννηση 

η έννοια της «ιδιοφυΐας» απέκτησε φιλοσοφικό καθεστώς. Ένα έργο τέχνης δεν είναι πλέον 

απλώς η μετάδοση μιας παράδοσης ή πεποίθησης, αλλά προϊόν του πρωτότυπου νου και της 

δημιουργικής θέλησης του καλλιτέχνη. Αυτό το τμήμα του προγράμματος σπουδών διερευνά 

τη νεοπλατωνική προσέγγιση του Marsilio Ficino, όπου ο καλλιτέχνης θεωρείται ότι κατέχει 

μια δύναμη παρόμοια με τη θεϊκή δημιουργικότητα. Ο καλλιτέχνης είναι μια φιγούρα που δίνει 

μορφή στο χάος, αναπαριστώντας την αλήθεια μέσα από το δικό της αισθητικό φίλτρο. Αυτή 

η μεταμόρφωση σπέρνει τους πρώτους σπόρους της αυτονομίας της τέχνης. Μέσα από τα 

ημιτελή έργα του Michelangelo, διερευνάται η σχέση μεταξύ της αλήθειας της τέχνης και του 

εσωτερικού αγώνα του καλλιτέχνη. Η αλήθεια δεν είναι πλέον ένα σταθερό αντικείμενο στον 

εξωτερικό κόσμο, αλλά μια δυναμική διαδικασία που διαμορφώνεται από την παθιασμένη 

αναζήτηση του υποκειμένου (του καλλιτέχνη). Μέχρι το τέλος της ενότητας, οι μαθητές θα 

έχουν αναλύσει πώς η σύνδεση μεταξύ τέχνης και αλήθειας εμπλουτίζεται από τον 

«ανθρώπινο» παράγοντα, χαράσσοντας μια πορεία από τον μιμητικό καλλιτέχνη της 

Αρχαιότητας στη δημιουργική ιδιοφυΐα της Αναγέννησης. 

6. Συμπέρασμα: Ο Χορός της Τέχνης με τη Γνώση και την Ύπαρξη 

Στο συνθετικό μέρος της Ενότητας II, συνοψίζεται το δισχιλιετές ταξίδι της έννοιας της 

μίμησης, τονίζοντας ότι η τέχνη έχει αντιμετωπίσει την αλήθεια από διαφορετική οπτική γωνία 

σε κάθε εποχή. Τα «ιδανικά» της Αρχαιότητας, τα «θεϊκά σύμβολα» του Μεσαίωνα και η 

«μαθηματική πραγματικότητα» της Αναγέννησης αποτελούν διαφορετικά στάδια στην 



αναζήτηση της αλήθειας από το ανθρώπινο μυαλό. Σε αυτή τη διαδικασία, η τέχνη δεν πρέπει 

να θεωρείται απλώς ως μέσο διακόσμησης, αλλά ως μια αντίπαλη «γλώσσα της αλήθειας» που 

εκφράζει αυτό που η φιλοσοφία εκφράζει μέσω των εννοιών, χρησιμοποιώντας μορφές, 

χρώματα και φως. Μέσα από αυτή την ιστορική οπτική, οι μαθητές αποκτούν μια βάση για την 

κατανόηση των καλλιτεχνικών πολυπλοκοτήτων του σήμερα. Αυτές οι μεγάλες αφηγήσεις του 

παρελθόντος προετοιμάζουν το οντολογικό έδαφος που είναι απαραίτητο για να κατανοήσουμε 

γιατί η μοντέρνα και η σύγχρονη τέχνη έχουν διαλύσει την κλασική παράδοση της μίμησης. Η 

«σύγχρονη κρίση» και η «αυτονομοποίηση της τέχνης», που θα συζητηθούν στην επόμενη 

ενότητα, θα ξεκινήσουν ακριβώς με την αναστάτωση αυτού του ορθολογικού και 

ανθρωποκεντρικού σύμπαντος που καθιέρωσε η Αναγέννηση. 

Ενότητα III: Ο Διαφωτισμός και η Γέννηση της Μοντέρνας 

Αισθητικής 

1. Η Αυτονομία της Αισθητικής: Ο Μπάουμγκαρτεν και η Επιστήμη των 

Αισθητηριακών Πληροφοριών 

Ο δέκατος όγδοος αιώνας αποτελεί σημείο καμπής στην ιστορία της φιλοσοφίας, όταν η 

αισθητική απέδειξε την ωριμότητά της ως ανεξάρτητος κλάδος. Το αρχικό επίκεντρο αυτής της 

ενότητας είναι η προσπάθεια του Alexander Gottlieb Baumgarten να απελευθερώσει την 

αισθητηριακή γνώση (gnoseologia inferior) από τον ζυγό της λογικής (gnoseologia superior) 

χρησιμοποιώντας για πρώτη φορά τον όρο «αισθητική». Ενώ η σκέψη του Διαφωτισμού δόξαζε 

τον ορθολογισμό, ο Baumgarten υποστήριξε ότι η αισθητηριακή αντίληψη διέθετε επίσης τη 

δική της τελειότητα και νόμους, ορίζοντας την αισθητική ως την «επιστήμη της αισθητηριακής 

γνώσης». Αυτή η προσέγγιση άνοιξε το δρόμο για να θεωρηθεί η τέχνη όχι απλώς ως θεολογικό 

ή ηθικό εργαλείο, αλλά ως ένα βασίλειο αλήθειας από μόνο του. Για τους μαθητές λυκείου, 

αυτή η εννοιολογική μετατόπιση είναι ζωτικής σημασίας για την κατανόηση ότι η σύνδεση 

μεταξύ τέχνης και «γνώσης» δεν είναι αποκλειστικά ορθολογική και μαθηματική, αλλά ότι οι 

αισθήσεις μπορούν επίσης να είναι ένα είδος φορέας αλήθειας. Υπό το φως του Διαφωτισμού, 

η αισθητική έπαψε να είναι μια απλή «κριτική του γούστου» και επαναπροσδιορίστηκε ως η 

πιο θεμελιώδης και αγνότερη μορφή ανθρώπινης σχέσης με τον κόσμο. 

2. Η Κοπερνίκεια Επανάσταση του Καντ: Αισθητική Κρίση και Αμερόληπτη 

Απόλαυση 

Ο Ιμμάνουελ Καντ, που θεωρείται ο πραγματικός ιδρυτής της σύγχρονης αισθητικής, επέφερε 

μια ριζική μεταμόρφωση στην αισθητική θεωρία με το έργο του «Κριτική της Κρίσης» (Kritik 

der Urteilskraft). Ο Καντ επαναπροσδιόρισε την ομορφιά όχι ως ιδιότητα του αντικειμένου, 

αλλά ως μια μορφή κρίσης που βασίζεται στην αρμονική αλληλεπίδραση των νοητικών 

ικανοτήτων του υποκειμένου (φαντασία και κατανόηση). Σε αυτή την ενότητα, οι μαθητές θα 

εμβαθύνουν στην έννοια του Καντ για την «ανιδιοτελή απόλαυση» (interesseloses 

Wohlgefallen). Σύμφωνα με τον Καντ, το να κοιτάς ένα αντικείμενο αισθητικά σημαίνει να το 

αξιολογείς όχι επειδή εξυπηρετεί έναν σκοπό ή από την επιθυμία να το κατέχεις, αλλά απλώς 

μέσω μιας καθαρής ικανοποίησης που προέρχεται από τη μορφή του. Αυτό είναι το ισχυρότερο 

επιχείρημα στη διαδικασία αυτονόμησης της τέχνης. Η κρίση της ομορφιάς είναι υποκειμενική, 

αλλά σύμφωνα με τον Καντ, αυτή η κρίση διεκδικεί καθολική ισχύ μέσω της υπόθεσης μιας 

«κοινής λογικής» (sensus communis). Οι μαθητές θα ανακαλύψουν την κρυμμένη 

ορθολογικότητα πίσω από το να λέμε «Αυτό είναι όμορφο», όπου περιμένουμε όχι μόνο τη 

δική μας προσωπική προτίμηση αλλά και ότι όλοι οι άλλοι θα πρέπει να εγκρίνουν αυτή την 



ομορφιά. Αυτή η προοπτική συμβολίζει την κατασκευή του σύγχρονου ατόμου, το οποίο 

επιχειρεί να επιλύσει την ένταση μεταξύ ελευθερίας και αναγκαιότητας μέσω της αισθητικής 

εμπειρίας. 

3. Όμορφο και Υπέροχο: Μια Αισθητική Εμπειρία στα Όρια της Φύσης 

Μία από τις πιο συναρπαστικές συζητήσεις στην αισθητική του Διαφωτισμού είναι η διάκριση 

μεταξύ «Όμορφου» και «Υψηλού». Μέσω του Καντ και του Έντμουντ Μπερκ, αυτή η ενότητα 

καταδεικνύει ότι η αισθητική εμπειρία δεν περιορίζεται στην αρμονία και την αναλογία. Ενώ 

το Όμορφο συνδέεται με τους περιορισμούς, την τάξη και την αρμονία της μορφής ενός 

αντικειμένου, το Υψηλό είναι ένα μείγμα δέους και θαυμασμού που νιώθει κανείς μπροστά στο 

άπειρο και τη δύναμη, κάτι που συγκλονίζει το υποκείμενο, ξεπερνά την ικανότητά του για 

κατανόηση. Η παράξενη ευχαρίστηση που νιώθει μπροστά σε μια κολοσσιαία καταιγίδα στη 

θάλασσα ή σε μια απέραντη οροσειρά προκύπτει από τη σύγκρουση μεταξύ των φυσικών 

περιορισμών ενός ατόμου και της ηθικής και πνευματικής του μεγαλοπρέπειας. Σε αυτό το 

στάδιο του προγράμματος σπουδών, οι μαθητές κατανοούν ότι η τέχνη μπορεί να είναι όχι μόνο 

μια παρηγορητική ομορφιά αλλά και μια συγκλονιστική εμπειρία που υπενθυμίζει στην 

ανθρωπότητα τους περιορισμούς της. Η έννοια του Υψηλού, ιδιαίτερα κατά την τοποθέτηση 

των πνευματικών βάσεων για τον Ρομαντισμό, αντιπροσωπεύει την προσπάθεια της τέχνης να 

υπερβεί το ορθολογικό και να αγγίξει το απόλυτο. Αυτή η ανάλυση απελευθερώνει την 

αισθητική ευαισθησία του μαθητή από ένα στατικό μοτίβο εκτίμησης σε μια δυναμική και 

υπαρξιακή διάσταση. 

4. Ο Χέγκελ και η ιστορικότητα της τέχνης: Το αισθητικό ταξίδι του πνεύματος 

Η κορωνίδα της αισθητικής του Διαφωτισμού και ο στοχαστής που άνοιξε τις πόρτες στον 

μοντερνισμό είναι ο G.W.F. Χέγκελ. Για τον Χέγκελ, η τέχνη είναι ένα στάδιο στο οποίο το 

Απόλυτο Πνεύμα (Geist) πραγματώνεται σε αισθητηριακές μορφές. Ωστόσο, η αισθητική του 

Χέγκελ τοποθετεί την τέχνη μέσα σε μια ιστορική διαλεκτική. Σε αυτή την ενότητα, οι μαθητές 

εξετάζουν τις τρεις κύριες φάσεις (Συμβολική, Κλασική και Ρομαντική τέχνη) στις οποίες ο 

Χέγκελ διακρίνει την ανάπτυξη της τέχνης. Στη Συμβολική τέχνη (Αιγυπτιακή/Ανατολική), η 

ύλη υπερβαίνει το νόημα, ενώ στην Κλασική τέχνη (Ελληνική), η ύλη και το νόημα βρίσκονται 

σε τέλεια αρμονία. Στη Ρομαντική τέχνη (Χριστιανισμός/Σύγχρονη Εποχή), το νόημα 

υπερβαίνει την ύλη και η τέχνη αρχίζει να μην μπορεί να εκφράσει το Πνεύμα. Η περίφημη 

θέση του Χέγκελ για το «τέλος της τέχνης» έρχεται στο προσκήνιο σε αυτό το σημείο. 

Σύμφωνα με τον Χέγκελ, η τέχνη έχει ολοκληρώσει την αποστολή της να εκφράζει την αλήθεια 

μέσω αισθητηριακών μέσων και έχει δώσει τη θέση της στην πιο αφηρημένη και ορθολογική 

θρησκεία και φιλοσοφία. Αυτός ο ισχυρισμός παρέχει ένα προκλητικό έδαφος για τους μαθητές 

να αμφισβητήσουν τη λειτουργία της τέχνης στον σύγχρονο κόσμο. Έχει πεθάνει η τέχνη ή 

υπάρχει απλώς ως «αντικείμενο»; Αυτή η συζήτηση οδηγεί σε έναν επαναπροσδιορισμό της 

τέχνης ως ιστορικού πεδίου συνείδησης. 

5. Η μετάβαση από την αυτονομία της τέχνης στο κίνημα «Τέχνη για την τέχνη» 

Η θεμελίωση της αισθητικής κρίσης από τον Καντ στην αδιαφορία έθεσε τα φιλοσοφικά 

θεμέλια για την έννοια της «τέχνης για την τέχνη» (l'art pour l'art) τον δέκατο ένατο αιώνα. 

Αυτή η ενότητα εξετάζει τη διαδικασία με την οποία η τέχνη θεσπίζει τους δικούς της νόμους, 

αρνούμενη να υπηρετήσει τον ηθικό, πολιτικό ή θρησκευτικό διδακτισμό. Η τέχνη δεν αφορά 

πλέον ένα «πράγμα». είναι ένα «πράγμα» από μόνο του. Το λογικό άτομο του Διαφωτισμού 

αρχίζει να βλέπει την τέχνη ως ένα είδος βασιλείου πνευματικής ελευθερίας. Οι μαθητές, 



εξετάζοντας τις απόψεις του Σίλερ στις «Επιστολές για την Αισθητική Εκπαίδευση του 

Ανθρώπου», συζητούν την ιδέα ότι η αληθινή ελευθερία μπορεί να επιτευχθεί μόνο μέσω του 

αισθητικού παιχνιδιού (Spieltrieb). Η τέχνη τοποθετείται ως πηγή θεραπείας που επανενώνει 

το ανθρώπινο ον (το ρήγμα μεταξύ λογικής και συναισθήματος) που έχει κατακερματιστεί από 

τη νεωτερικότητα. Αυτή η διαδικασία αυτονόμησης συμβολίζει τη μεταμόρφωση του 

καλλιτέχνη από κοινωνικό τεχνίτη σε «σύγχρονο υποκείμενο» που εκφράζει τον εσωτερικό του 

κόσμο και το αισθητικό του όραμα με απόλυτη ελευθερία. 

6. Συμπέρασμα: Αισθητική Συνείδηση στο Κατώφλι του Μοντερνισμού 

Στη φάση σύνθεσης της Ενότητας III, η έμφαση δίνεται στο πώς η ορθολογική κληρονομιά του 

Διαφωτισμού πειθάρχησε και απελευθέρωσε τόσο την αισθητική κρίση. Η αισθητική, που 

ονομάστηκε από τον Baumgarten, θεμελιώθηκε από τον Kant και ιστορικοποιήθηκε από τον 

Hegel, είναι ένας από τους θεμελιώδεις πυλώνες του τρόπου με τον οποίο ο σύγχρονος 

άνθρωπος αντιλαμβάνεται τον κόσμο. Μέχρι το τέλος αυτής της ενότητας, οι μαθητές θα 

κατανοήσουν ότι η ομορφιά δεν είναι πλέον απλώς θέμα «μορφής», αλλά ένα τεράστιο 

φιλοσοφικό δίκτυο συνυφασμένο με την ελευθερία του υποκειμένου, τα όρια της γνώσης και 

την ιστορική πορεία του Πνεύματος. Η αισθητική του Διαφωτισμού, ενώ καθιστά την τέχνη 

αντικείμενο ορθολογικής ανάλυσης, άνοιξε επίσης την πόρτα στη μυστηριώδη και εξαιρετική 

φύση της. Αυτή η ισορροπία παρέχει στους μαθητές όλα τα θεωρητικά εργαλεία που είναι 

απαραίτητα για να κατανοήσουν την κρίση της νεωτερικότητας, τα πρωτοποριακά κινήματα 

και τις διαδικασίες του «κατακερματισμού της ομορφιάς», τα οποία θα συζητηθούν στην 

επόμενη ενότητα. Η σύγχρονη αισθητική είναι ένα ταξίδι «αυτογνωσίας» που προσκαλεί την 

ανθρωπότητα να συνειδητοποιήσει τις δικές της αισθητηριακές και πνευματικές ικανότητες. 

Ενότητα IV: Νεωτερικότητα, Κρίση και Έκφραση 

1. Η Οντολογική Κρίση και η Αισθητική Ρήξη της Νεωτερικότητας 

Η νεωτερικότητα αντιπροσωπεύει μια περίοδο βαθιάς κρίσης από το δεύτερο μισό του δέκατου 

ένατου αιώνα και μετά, κατά την οποία η ορθολογική και αισιόδοξη κοσμοθεωρία του 

Διαφωτισμού κλονίστηκε και τα παραδοσιακά συστήματα αξιών καταστράφηκαν. Το σημείο 

εκκίνησης αυτής της ενότητας είναι η αντανάκλαση στη φιλοσοφία της τέχνης της αποξένωσης 

που δημιουργήθηκε στο ανθρώπινο πνεύμα από τη βιομηχανική επανάσταση, την 

αστικοποίηση και τους επακόλουθους παγκόσμιους πολέμους. Με τη νεωτερικότητα, η τέχνη 

έπαψε να είναι απλώς ένας κλάδος που επιδιώκει το «όμορφο», και έγινε αντ' αυτού η γλώσσα 

της κατακερματισμένης πραγματικότητας, του χάους και της αβεβαιότητας. Σε αυτήν την 

περίοδο, η αισθητική μετατράπηκε από πρόβλημα αναπαράστασης σε πρόβλημα ύπαρξης. Για 

τους μαθητές ηλικίας δεκατριών έως δεκαοκτώ ετών, αυτή η φάση προσφέρει την ευκαιρία να 

αναλύσουν, με φιλοσοφικό βάθος, γιατί και πώς κατέρρευσε η κλασική παράδοση της μίμησης 

και γιατί η τέχνη άρχισε να γίνεται «ακατανόητη» ή «διασπαστική». Η νεωτερικότητα είναι μια 

«κρίση αλήθειας», όπου το υποκείμενο προβάλλει τη ρήξη μέσα στον εσωτερικό του κόσμο 

στον εξωτερικό κόσμο και η αντικειμενική πραγματικότητα αντικαθίσταται από πολλαπλές 

προοπτικές και πνευματικές εκφράσεις. 

2. Φρίντριχ Νίτσε: Η τέχνη ως η ένταση μεταξύ Απόλλωνα και Διονύσου 

Ένα από τα πιο ριζοσπαστικά σημεία καμπής στη σύγχρονη αισθητική σκέψη είναι η 

δυαδικότητα που παρουσιάζει ο Φρίντριχ Νίτσε στο έργο του «Η Γέννηση της Τραγωδίας». Ο 



Νίτσε εξηγεί την τέχνη μέσα από δύο θεμελιώδεις ορμές: την Απολλώνια (μέτρο, φως, μορφή, 

όνειρο) και τη Διονυσιακή (συναίσθημα, έκσταση, χάος, μουσική). Η Απολλώνια αρχή 

δημιουργεί μια ανεκτή εμφάνιση δίνοντας τάξη και μορφή στον κόσμο. Η Διονυσιακή αρχή 

καταρρίπτει τα όρια της ατομικότητας, παρέχοντας άμεση επαφή με την ωμή και τρομακτική 

δύναμη της ζωής. Σε αυτό το τμήμα του προγράμματος σπουδών, οι μαθητές κατανοούν ότι η 

τέχνη δεν είναι απλώς ένα αντικείμενο ήρεμης εκτίμησης, αλλά μια ζωτική δύναμη στην 

επιβεβαίωση της ζωής (amor fati). Για τον Νίτσε, η τέχνη είναι το πιο ισχυρό αντίδοτο στον 

«μηδενισμό». Η ομορφιά δεν είναι πλέον μια μαθηματική αναλογία, αλλά μια αισθητική 

απάντηση στην τραγική φύση της ζωής. Αυτή η φιλοσοφική προοπτική προσφέρει ένα κλειδί 

για την κατανόηση του γιατί η σύγχρονη τέχνη έλκεται από χαοτικά, σοκαριστικά και 

παράλογα στοιχεία. 

3. Εξπρεσιονισμός και η Αναπαράσταση της Πνευματικής Αλήθειας 

Το πνευματικό κενό και το άγχος που δημιούργησε η νεωτερικότητα βρήκαν την πιο 

συγκεκριμένη έκφρασή τους στην τέχνη μέσω του κινήματος του «Εξπρεσιονισμού». Αυτή η 

ενότητα εξετάζει πώς η τέχνη, αντί να αντανακλά αντικείμενα στον εξωτερικό κόσμο, 

επικεντρώθηκε στην εσωτερική κραυγή, τους φόβους και την ταλαιπωρία του υποκειμένου. 

Από τις πινελιές του Βαν Γκογκ μέχρι την «Κραυγή» του Έντβαρντ Μουνκ, η «αλήθεια» δεν 

αναζητείται πλέον στην ορατή φυσική ομοιότητα, αλλά στην αισθητή πνευματική ένταση. Οι 

μαθητές αναλύουν, από φιλοσοφική άποψη, γιατί η εξπρεσιονιστική αισθητική παραμόρφωσε 

τις μορφές και ενέτεινε τα χρώματα. Σε αυτή τη φάση, η αισθητική, αντί να αποτελεί μέσο 

παρηγοριάς, γίνεται ένας καθρέφτης που αποκαλύπτει την οντολογική ανασφάλεια στην οποία 

έχει περιέλθει το σύγχρονο άτομο. Οι έννοιες της «αισθητικής της ασχήμιας» και του 

«παραλογισμού» συζητούνται ως νέες συντεταγμένες στην αναζήτηση της αλήθειας από τη 

σύγχρονη τέχνη. Το έργο τέχνης δεν είναι πλέον αντίγραφο μιας εξωτερικής πραγματικότητας, 

αλλά μια έκρηξη μιας εσωτερικής πραγματικότητας. 

4. Ο Μάρτιν Χάιντεγκερ και η Τέχνη ως Φωνή του Είναι 

Μία από τις πιο βαθιές έρευνες για την ουσία της τέχνης στη σύγχρονη φιλοσοφία διεξήγαγε ο 

Μάρτιν Χάιντεγκερ. Στο έργο του «Η Προέλευση του Έργου Τέχνης», ο Χάιντεγκερ ορίζει την 

τέχνη όχι ως μέσο αναπαράστασης, αλλά ως «την αυτοπραγμάτωση της αλήθειας (αλήθεια) 

μέσα στο έργο». Σε αυτή την ενότητα, οι μαθητές αναλύουν τη σύγκρουση (Riss) μεταξύ των 

εννοιών του Χάιντεγκερ για τον «Κόσμο» και τη «Γη». Το έργο τέχνης είναι ένα γεγονός 

(Ereignis) που αποκαλύπτει το μυστήριο της ύπαρξης, απελευθερώνοντας τα αντικείμενα από 

τις οργανικές τους λειτουργίες και επιτρέποντάς μας να τα δούμε στην ουσία τους. Μέσα από 

μια ανάλυση του πίνακα του Βαν Γκογκ με ένα ζευγάρι αγροτικά παπούτσια, οι μαθητές 

εξετάζουν πώς το έργο θυμίζει όχι μόνο ένα παπούτσι, αλλά ολόκληρο τον ζωντανό κόσμο 

στον οποίο ανήκει αυτό το παπούτσι (τη γη, την εργασία, την κούραση). Η χαϊντεγκεριανή 

οπτική δείχνει στους μαθητές ότι η τέχνη δεν είναι απλώς ένα αντικείμενο αισθητικής 

απόλαυσης, αλλά ένας ιερός χώρος όπου γίνεται αισθητή «η αλήθεια της ύπαρξης». 

5. Βάλτερ Μπένγιαμιν: Τεχνολογική Αναπαραγωγιμότητα και η Εξαφάνιση της 

Αύρας 

Η νεωτερικότητα δεν είναι μόνο μια πνευματική επανάσταση, αλλά και μια τεχνολογική. Αυτή 

η ενότητα, βασιζόμενη στο δοκίμιο του Βάλτερ Μπένγιαμιν «Το Τεχνολογικά Αναπαραγώγιμο 

Έργο Τέχνης», διερευνά τις νέες διαστάσεις που απέκτησε η τέχνη με την εφεύρεση της 

φωτογραφίας και του κινηματογράφου. Ο Μπένγιαμιν συζητά πώς η έννοια της «αύρας», που 



αντιπροσωπεύει τη μοναδικότητα και το ιστορικό πλαίσιο ενός έργου τέχνης, έχει χαθεί με την 

έλευση των τεχνολογικών εργαλείων αναπαραγωγής. Η παραγωγή χιλιάδων αντιγράφων ενός 

έργου υπονομεύει την τελετουργική και ελιτίστικη φύση της τέχνης, ενώ την πολιτικοποιεί 

καθιστώντας την προσβάσιμη στις μάζες. Οι μαθητές συζητούν εάν η απώλεια της αύρας 

σηματοδοτεί την απογοήτευση (Entzauberung) της τέχνης ή προσφέρει μια δημοκρατική 

δυνατότητα. Αυτή η ανάλυση παρέχει ένα ζωτικό ιστορικό πλαίσιο για την κατανόηση του 

σημερινού κόσμου της ψηφιακής τέχνης, των NFT και των εικόνων που δημιουργούνται από 

την Τεχνητή Νοημοσύνη. 

6. Η Σχολή της Φρανκφούρτης και η Κριτική της Πολιτιστικής Βιομηχανίας 

Η έννοια της «Βιομηχανίας Πολιτισμού», που αναπτύχθηκε από τους Adorno και Horkheimer, 

εξετάζει κριτικά τον μετασχηματισμό της μοντέρνας τέχνης εντός του καπιταλιστικού 

συστήματος. Σε αυτή την ενότητα, οι μαθητές αναλύουν τον κίνδυνο η τέχνη να πάψει να είναι 

εργαλείο απελευθέρωσης και να γίνει «εμπόρευμα» που νανουρίζει και ομογενοποιεί τις μάζες. 

Σύμφωνα με τον Adorno, η αληθινή τέχνη πρέπει να είναι ασυμβίβαστη και να αναπτύσσει μια 

«αρνητική διαλεκτική» ενάντια στον δεδομένο κόσμο. Το χάσμα μεταξύ της αισθητικής της 

λαϊκής κουλτούρας που προσανατολίζεται στην κατανάλωση και της σοκαριστικής και 

ακατανόητης φύσης της πρωτοποριακής τέχνης αντιμετωπίζεται ως κοινωνική κριτική. Ο 

αγώνας για τη διατήρηση της αυτονομίας της τέχνης τοποθετείται ως μια μορφή αντίστασης 

στις ψεύτικες υποσχέσεις ευτυχίας που προσφέρει η νεωτερικότητα. Αυτή η συζήτηση δίνει τη 

δυνατότητα στους μαθητές λυκείου να αναγνωρίσουν τις χειριστικές πτυχές της οπτικής 

κουλτούρας στην οποία ζουν και να αναπτύξουν μια κριτική αισθητική συνείδηση. 

7. Υπαρξισμός και Ενεργή Τέχνη: Ελευθερία και Ευθύνη 

Το τελευταίο μέρος αυτής της ενότητας επικεντρώνεται στις υπαρξιστικές αισθητικές 

προσεγγίσεις στοχαστών όπως ο Ζαν-Πολ Σαρτρ και ο Αλμπέρ Καμύ. Η «ρίψη» της 

ανθρωπότητας στον κόσμο και η αναγκαιότητα δημιουργίας του δικού της νοήματος 

διερευνώνται ως τα θεμελιώδη κίνητρα πίσω από την τέχνη. Η έννοια της «εμπλοκής τέχνης» 

του Σαρτρ, όπως παρουσιάζεται στο έργο του «Τι είναι η Λογοτεχνία;», δίνει έμφαση στην 

κοινωνική και πολιτική ευθύνη του καλλιτέχνη. Η τέχνη δεν είναι απλώς η ομορφιά που 

παράγεται σε έναν πύργο από φιλντισένιο φιλντισένιο σώμα, αλλά μια πράξη στην οποία η 

ανθρωπότητα πραγματοποιεί την ελευθερία της και αναλαμβάνει την ευθύνη για την ελευθερία 

των άλλων. Η αισθητική της εξέγερσης στον «Μύθο του Σίσυφου» του Καμύ αναλύεται μέσα 

από την έννοια του παραλόγου. Η τέχνη είναι η ευγενέστερη και πιο δημιουργική απάντηση 

στην έλλειψη νοήματος του κόσμου. 

8. Συμπέρασμα: Αισθητικοί Ορίζοντες που Γεννιούνται από την Κρίση 

Η σύνθεση της Ενότητας IV τονίζει πώς οι κρίσεις της νεωτερικότητας έχουν ωθήσει την τέχνη 

σε ένα βαθύτερο και πιο αμφισβητήσιμο πεδίο. Ο κατακερματισμός της αναπαράστασης, η 

απώλεια της αύρας και η κριτική του συστήματος έχουν διακόψει τον υποχρεωτικό δεσμό της 

τέχνης με την «ομορφιά», τοποθετώντας την σε μια πιο οργανική σχέση με την «αλήθεια» και 

την «ελευθερία». Μέχρι το τέλος αυτής της ενότητας, οι μαθητές θα έχουν κατανοήσει τους 

φιλοσοφικούς λόγους για τους οποίους η σύγχρονη τέχνη αποτελεί πρόκληση για τον μέσο 

άνθρωπο. Η σύγχρονη αισθητική είναι το θάρρος να αντιμετωπίσει κανείς το σκοτάδι, την 

αβεβαιότητα και την ελευθερία του. Αυτή η βάση παρέχει όλα τα κρίσιμα εργαλεία που είναι 

απαραίτητα για την κατανόηση των εννοιολογικών ορίων του μεταμοντέρνου 

κατακερματισμού και της σύγχρονης τέχνης, τα οποία θα εξεταστούν στην επόμενη ενότητα. 



Ενότητα V: Σύγχρονη Τέχνη, Μετα-Δομισμός και Ηθική 

Ευθύνη 

1. Ο Οντολογικός Μετασχηματισμός της Σύγχρονης Τέχνης και η 

Μεταμοντέρνα Συνθήκη 

Αυτή η τελευταία και πιο σύνθετη ενότητα του προγράμματος σπουδών επικεντρώνεται στις 

ριζικές δομικές αλλαγές που έχει υποστεί η τέχνη από το τελευταίο τέταρτο του εικοστού αιώνα 

έως σήμερα. Η γραμμική πρόοδος του μοντερνισμού «στην αναζήτηση του νέου» και τα 

ιδανικά του για «υψηλή τέχνη» έχουν δώσει τη θέση τους σε έναν μεταμοντέρνο 

κατακερματισμό που ο Jean-François Lyotard περιέγραψε ως «την κατάρρευση των μεγάλων 

αφηγήσεων». Η σύγχρονη τέχνη δεν αφορά πλέον απλώς την παραγωγή ενός μουσειακού 

αντικειμένου, αλλά την κατασκευή ενός πλαισίου, ενός ερωτήματος ή ενός πεδίου δράσης. Σε 

αυτή την ενότητα, οι μαθητές αναλύουν πώς η τέχνη έχει συρθεί σε ένα «εννοιολογικό» 

βασίλειο, ξεπερνώντας τα φυσικά του όρια. Ένα έργο τέχνης δεν εκτιμάται πλέον μόνο για την 

ικανότητα του καλλιτέχνη, αλλά για το πνευματικό βάθος και την ειρωνεία που προσφέρει. 

Αυτή η οντολογική μετατόπιση απαιτεί από τους μαθητές να διαβάζουν την τέχνη όχι μόνο ως 

μέσο οπτικής απόλαυσης, αλλά ως πολιτιστική και φιλοσοφική γλώσσα. Η μεταμοντέρνα 

συνθήκη είναι ένα αισθητικό σύμπαν όπου οι ισχυρισμοί για απόλυτη αλήθεια έχουν δώσει τη 

θέση τους στον πλουραλισμό και τον σχετικισμό, και η ιεραρχία μεταξύ «υψηλής κουλτούρας» 

και «λαϊκής κουλτούρας» έχει σβηστεί. 

2. Jean Baudrillard: Προσομοίωση, Simulacra και η Εξάτμιση της 

Πραγματικότητας 

Ένα από τα πιο θεμελιώδη φιλοσοφικά εργαλεία για την κατανόηση της σύγχρονης αισθητικής 

είναι η θεωρία της προσομοίωσης του Jean Baudrillard. Σε αυτή την ενότητα, οι μαθητές 

εξετάζουν πώς τα μέσα μαζικής ενημέρωσης και οι ψηφιακές τεχνολογίες μεταμορφώνουν την 

αντίληψή μας για την πραγματικότητα, εξερευνώντας τον κόσμο των προσομοιωμάτων που 

είναι «πιο πραγματικά από την ίδια την πραγματικότητα». Σύμφωνα με τον Baudrillard, στον 

σύγχρονο κόσμο, τα σημάδια δεν δείχνουν πλέον σε μια πραγματικότητα, αλλά αναφέρονται 

μόνο σε άλλα σημάδια. Η τέχνη, σε αυτό το σημείο, είτε γίνεται μέρος της προσομοίωσης είτε 

λειτουργεί ως μηχανισμός κριτικής που αποκρυπτογραφεί αυτή τη διαδικασία. Μέσα από τα 

έργα της Pop Art και του Andy Warhol, η συζήτηση διερευνά πώς η μαζική παραγωγή, τα 

καταναλωτικά αντικείμενα και οι εικόνες δημιουργούν μια «υπερπραγματικότητα». 

Αμφισβητώντας το κενό πίσω από τις ψηφιακές εικόνες που καταναλώνουν στην καθημερινή 

ζωή και τη θέση της τέχνης μέσα σε αυτήν την ψευδή πραγματικότητα, οι μαθητές 

ανακαλύπτουν τα νέα όρια της αισθητικής κρίσης στην ψηφιακή εποχή. 

3. Μετα-δομισμός και η αποδόμηση του νοήματος: Ντεριντά και Φουκώ 

Αυτό το στάδιο του προγράμματος σπουδών επικεντρώνεται στις συνεισφορές των 

μεταδομιστών στοχαστών στη φιλοσοφία της τέχνης, οι οποίοι απορρίπτουν τη σταθερότητα 

του νοήματος. Μέσω της μεθόδου «αποδόμησης» του Ζακ Ντεριντά, διερευνάται η ιδέα ότι 

ένα έργο τέχνης δεν μπορεί να έχει ένα μόνο «σωστό» νόημα και ότι κάθε κείμενο και οπτικό 

στοιχείο περιέχει το δικό του αντίθετο και άπειρες δυνατότητες ερμηνείας. Παράλληλα με τη 

θέση του Ρολάν Μπαρτ για τον «Θάνατο του Συγγραφέα», τονίζεται ότι το νόημα ενός έργου 

τέχνης ανακατασκευάζεται στη διαδικασία πρόσληψης από τον θεατή, ανεξάρτητα από την 

πρόθεση του καλλιτέχνη. Από την άλλη πλευρά, οι αναλύσεις του Μισέλ Φουκώ, που 



αναπτύσσονται μέσα από τη σχέση μεταξύ εξουσίας και γνώσης, αμφισβητούν τον ρόλο της 

τέχνης και του μουσειακού θεσμού στον κοινωνικό έλεγχο και την κατασκευή ταυτότητας. Η 

τέχνη δεν είναι μόνο μια μορφή έκφρασης, αλλά και ένας διαλογικός χώρος όπου 

κωδικοποιούνται οι σχέσεις εξουσίας. Οι μαθητές αποκτούν δεξιότητες κριτικής ανάγνωσης 

θέτοντας ερωτήσεις όπως «Ποιος μιλάει;», «Ποια προοπτική νομιμοποιείται;» και «Ποιες 

φωνές καταστέλλονται;» όταν κοιτάζουν έργα τέχνης. 

4. Η Ηθική Ευθύνη της Τέχνης και του Ακτιβισμού: Αρτιβισμός 

Στον σύγχρονο κόσμο της τέχνης, η αισθητική συνδέεται ολοένα και περισσότερο με την ηθική 

και πολιτική ευθύνη. Αυτή η ενότητα, που διερευνάται μέσα από την έννοια του «Αρτιβισμού» 

(Τέχνη + Ακτιβισμός), εξετάζει τη δύναμη της τέχνης να δημιουργεί κοινωνική αλλαγή και τις 

ευθύνες του καλλιτέχνη ως «πολίτη του κόσμου». Η τέχνη δεν κρίνεται πλέον μόνο από το «τι 

είναι», αλλά και από το «τι κάνει» στον κόσμο. Θέματα όπως η κοινωνική δικαιοσύνη, η 

ισότητα των φύλων και τα ανθρώπινα δικαιώματα έχουν καταστεί κεντρικά στη σύγχρονη 

τέχνη. Σε αυτό το σημείο, η τέχνη παύει να είναι ένα ουδέτερο αισθητικό πεδίο και 

μετατρέπεται σε μια πρακτική μαρτυρίας και αντίστασης στην αδικία. Οι μαθητές αναλύουν 

την ικανότητα της τέχνης να θεραπεύει τον κοινωνικό ιστό και να ευαισθητοποιεί τον κόσμο, 

εντοπίζοντας μια πορεία από την έννοια της «κοινωνικής γλυπτικής» του Joseph Beuys στα 

σύγχρονα έργα δημόσιου χώρου. Η ηθική επαναπροσδιορίζεται όχι ως εξωτερικό συστατικό 

της αισθητικής, αλλά ως συστατικό και νοηματοδοτικό στοιχείο. 

5. Περιβαλλοντική Αισθητική και Βιωσιμότητα: Οικολογική Τέχνη 

Η παγκόσμια κλιματική κρίση και η οικολογική καταστροφή αποτελούν την πιο πιεστική ηθική 

ατζέντα της σύγχρονης φιλοσοφίας της τέχνης. Αυτό το τμήμα του προγράμματος σπουδών 

εξετάζει την «Οικολογική Τέχνη» (Eco-Art) και τις αισθητικές πρακτικές που επικεντρώνονται 

στη βιωσιμότητα και στοχεύουν στην αποκατάσταση της αποσύνδεσης της ανθρωπότητας από 

τη φύση. Οι καλλιτέχνες δεν απεικονίζουν πλέον απλώς τη φύση. Παρεμβαίνουν άμεσα 

καλλιτεχνικά σε διαδικασίες όπως η αποκατάσταση των φυσικών συστημάτων, η διατήρηση 

της βιοποικιλότητας και η μείωση του αποτυπώματος άνθρακα. Οι μαθητές συζητούν την 

έννοια της «οικολογικής ηθικής» σε ένα ευρύ φάσμα, από τη βιωσιμότητα των υλικών έως τον 

αντίκτυπο του έργου τέχνης στο οικοσύστημα. Αυτή η διαδικασία συμβολίζει τον 

μετασχηματισμό της αρχαίας κατανόησης της μίμησης (μίμησης της φύσης) σε ένα αισθητικό 

μοντέλο στον σύγχρονο κόσμο που συνεργάζεται με τη φύση και την προστατεύει. Η τέχνη, 

χτίζοντας μια συναισθηματική και πνευματική γέφυρα στον αγώνα για το μέλλον του πλανήτη, 

βοηθά στην εσωτερίκευση βιώσιμων συνηθειών διαβίωσης. 

6. Ψηφιακή Αισθητική και Τεχνητή Νοημοσύνη: Νέα Σύνορα 

Δημιουργικότητας 

Η πρωτοποριακή τεχνολογική και φιλοσοφική συζήτηση του προγράμματος σπουδών 

επικεντρώνεται στον αντίκτυπο της τεχνητής νοημοσύνης (AI), της εικονικής πραγματικότητας 

(VR) και της αλγοριθμικής τέχνης στην αισθητική κρίση. Ερωτήματα όπως «Είναι η 

δημιουργικότητα μοναδική στους ανθρώπους;», «Είναι ένα εικαστικό έργο που παράγεται από 

τεχνητή νοημοσύνη ένα πραγματικό έργο τέχνης;» και «Είναι ηθικό οι αλγόριθμοι να 

χειραγωγούν το αισθητικό μας γούστο;» διερευνούν το μέλλον της αισθητικής. Οι μαθητές 

αναλύουν πώς η τεχνολογία έχει κάνει τη σχέση μεταξύ καλλιτέχνη και έργου τέχνης πιο 

έμμεση και πώς η έννοια της «πρωτοτυπίας» έχει μεταμορφωθεί στην εποχή της ψηφιακής 

αναπαραγωγιμότητας. Η ηθική χρήση της τεχνητής νοημοσύνης, τα πνευματικά δικαιώματα 



και η συμβατότητα της ψηφιακής αισθητικής με τις ανθρώπινες αξίες είναι βασικά θέματα 

συζήτησης σε αυτήν την ενότητα. Αυτό το στάδιο στοχεύει να επιτρέψει στους μαθητές να 

διατηρήσουν μια φιλοσοφική και αισθητική στάση όχι μόνο στον σημερινό τεχνολογικό κόσμο 

αλλά και στον αυριανό. 

7. Συμπέρασμα: Το Αισθητικό Μανιφέστο και η Παγκόσμια Ιθαγένεια 

Στην τελική φάση του προγράμματος σπουδών, οι μαθητές συνθέτουν όλες τις φιλοσοφικές και 

καλλιτεχνικές γνώσεις που έχουν αποκτήσει κατά τη διάρκεια των πέντε ενοτήτων για να 

δημιουργήσουν το δικό τους «Αισθητικό και Ηθικό Μανιφέστο». Αυτό το μανιφέστο είναι ένα 

προσωπικό φιλοσοφικό έγγραφο που εκφράζει τον τρόπο με τον οποίο ο μαθητής 

αντιλαμβάνεται τον κόσμο, το όραμά του για τη λειτουργία της τέχνης στην κοινωνία και την 

ηθική του ευθύνη απέναντι στο περιβάλλον, την ανθρωπότητα και το μέλλον. Η φιλοσοφία και 

η καλλιτεχνική εκπαίδευση κορυφώνονται στη μεταμόρφωση του μαθητή όχι μόνο σε ένα 

ακαδημαϊκά επιτυχημένο άτομο αλλά και σε έναν ικανό παγκόσμιο πολίτη που διαθέτει 

αισθητική επίγνωση, κριτική νοημοσύνη και ηθική ευαισθησία. Αποφοιτώντας με την 

κατανόηση ότι η τέχνη είναι μια «γλώσσα της αλήθειας», το νεαρό άτομο αποκτά την 

ικανότητα να αναζητά αισθητική ποιότητα και φιλοσοφικό βάθος σε όλες τις πτυχές της ζωής. 

 


