
 

Curriculumul de Filosofie și Arte pentru Liceu: Introducere 

generală 

Educația în filosofie și artă se bazează pe o paradigmă interdisciplinară care integrează 

procesele individuale de percepere, interpretare și reconstrucție a lumii. Această programă de 

învățământ tratează filosofia nu doar ca pe o colecție de cunoștințe teoretice, ci ca pe o 

metodologie de gândire strategică îmbinată cu puterea estetică și creativă a artei. Perioada 

liceală între vârstele de treisprezece și optsprezece ani reprezintă o etapă de dezvoltare în care 

capacitatea cognitivă a unui individ evoluează în gândire abstractă, iar interogarea existențială 

se adâncește. Programul educațional, pregătit în acest context, își propune să transforme elevul 

dintr-un observator pasiv într-un „gânditor-artist” capabil să analizeze obiecte, concepte și 

valori cu sensibilitate estetică. 

Viziunea curriculumului este de a transforma arta dincolo de simpla obiect de „gust” și de a o 

poziționa ca un câmp de date ontologic, epistemologic și axiologic. Urmărirea lanțului 

intelectual din spatele unei opere de artă înseamnă, în esență, descifrarea transformărilor 

mentalității de-a lungul istoriei umane. Acest proces educațional examinează reflecțiile artistice 

ale căutării adevărului într-o perspectivă istorică largă, de la teoriile imitației în antichitate până 

la crizele modernismului și structura fragmentată a postmodernismului. Astfel, elevul 

dobândește capacitatea de a combina judecățile estetice cu o responsabilitate etică universală, 

generând soluții filosofice la problemele sociale și globale prin exprimare artistică. 

Unitatea I: Fundamentele percepției estetice și filosofia 

curiozității 

1. Introducere: Originile ontologice și epistemologice ale esteticii 

Această unitate, care constituie punctul de plecare al curriculumului de filosofie și educație 

artistică, examinează modul în care percepția senzorială se transformă într-o disciplină 

intelectuală, pornind de la originile etimologice ale conceptului de estetică. Derivată din 

cuvântul grecesc „aisthesis” (senzație, percepție), estetica nu este doar aprecierea frumosului, 

ci o investigație a modului în care oamenii experimentează lumea exterioară prin simțuri și cum 

clasifică această experiență folosind categorii mentale. Pentru elevii de liceu, această 

introducere permite redefinirea imaginilor vizuale și auditive, consumate inconștient în viața de 

zi cu zi, ca și câmpuri de date ontologice printr-un filtru filosofic. În acest context, estetica este 

poziționată atât ca o ramură a cunoașterii (epistemologie), cât și ca expresie senzorială a 

existenței (ontologie). Descifrarea proceselor mentale complexe din spatele etichetării de către 

un elev a unui obiect drept „frumos” este o piatră de temelie a curriculumului, permițând 

indivizilor să devină conștienți de propriile judecăți subiective și să le bazeze într-un cadru 

rațional. Această etapă inițială, în care arta întâlnește filosofia, își propune să transforme elevul 

dintr-un observator pasiv într-un gânditor care reconstruiește lumea cu conștientizare estetică. 



2. Fenomenologia curiozității și forța motrice a creativității artistice 

Curiozitatea (thaumazein), numitorul comun al gândirii filosofice și al creației artistice, este 

forța motrice din centrul acestei unități. Propoziția lui Aristotel, „Toți oamenii doresc în mod 

natural să știe”, dezvăluie că curiozitatea nu este doar o sete intelectuală, ci o nevoie 

existențială. Pentru indivizii cu vârste cuprinse între treisprezece și optsprezece ani, curiozitatea 

este esențială nu numai pentru înțelegerea lumii, ci și pentru construirea propriei identități. În 

cadrul filosofiei artei, curiozitatea este procesul prin care obiectele își transcend funcțiile 

obișnuite și devin „întrebări” în sine. Un artist este cineva care nu privește lumea așa cum o fac 

toți ceilalți, ci este curios despre semnificațiile ascunse și potențialele estetice ale obiectelor. 

Această secțiune a curriculumului își propune să ridice curiozitatea de la simplu interes la 

nivelul de „mirare filozofică”. Prin practicarea descoperirii extraordinarului în cotidian, elevii 

înțeleg că creativitatea provine de fapt din capacitatea de a vedea lumea pe un nou plan de 

curiozitate. Curiozitatea, în acest moment, este definită ca o transgresiune epistemologică a 

limitelor. Dorința de a depăși cunoscutul este punctul de plecare atât pentru stabilirea unui 

sistem filosofic, cât și pentru producerea unei opere de artă originale. 

3. Transformarea percepției estetice și a privirii cotidiene 

Interacțiunea umană cu lumea exterioară este, în general, modelată de o perspectivă utilitaristă. 

În viața de zi cu zi, atunci când privim un obiect, se ridică întrebări cu privire la funcția, 

siguranța sau dacă acesta servește unui scop. Cu toate acestea, percepția estetică începe cu 

suspendarea (epoché) acestei perspective utilitariste. Această secțiune a curriculumului 

examinează natura privirii estetice, bazată pe conceptul lui Kant de „satisfacție dezinteresată”. 

Se discută diferența calitativă dintre perspectiva unui tâmplar asupra unei păduri pentru a obține 

cherestea și perspectiva unui artist care se concentrează pe formele pădurii, efectele luminoase 

și armonia culorilor. Percepția estetică este capacitatea de a deposeda un obiect de valoarea sa 

instrumentală și de a-l vedea ca un scop în sine. Pentru elevii de liceu, această transformare este 

un proces de dezvoltare a unei atenții clare care se opune consumului vizual rapid impus de 

cultura consumului. Această formă pură de percepție, concentrându-se exclusiv pe forma, 

textura și existența obiectului, permite dobândirea profunzimii filosofice printr-o experiență 

estetică. În acest proces, elevul descoperă selectivitatea percepției sale și legătura dintre această 

selectivitate și propria lume mentală. 

4. Problema frumuseții: tensiunea dintre obiectivitate și subiectivitate 

Conceptul de „frumusețe” este prezentat studenților ca una dintre cele mai controversate și 

fundamentale probleme din istoria esteticii. Este frumusețea o proprietate matematică și 

geometrică inerentă obiectului în sine sau este în întregime o judecată bazată pe răspunsurile 

emoționale ale subiectului? Această dezbatere este purtată în programa școlară prin intermediul 

teoriilor obiective și subiective ale frumuseții. În timp ce este examinată înțelegerea pitagoreică 

a frumuseții în Grecia antică, bazată pe raporturi numerice (raportul de aur), simetrie și armonie, 

sunt analizate abordările unor gânditori precum David Hume și Kant, care au legat frumusețea 

de structura mentală a subiectului. 

Studenții vor înțelege că judecățile estetice, prin efectuarea unei analize filosofice a propoziției 

„Nu se poate discuta despre gusturi și culori”, implică atât libertate subiectivă, cât și o căutare 

a unui „simț estetic comun” (sensus communis). Cursul va explora modul în care conceptul de 

frumusețe s-a schimbat de-a lungul istoriei, percepțiile asupra frumuseții în diferite culturi și 

justificările filosofice din spatele acestor percepții. Scopul acestei secțiuni este de a elibera 



studentul de o definiție dogmatică a frumuseții și de a-i permite să vadă frumusețea ca un câmp 

de discuție multidimensional. Prin chestionarea legăturii dintre frumusețe și nu doar un mijloc 

de plăcere, ci și adevăr și bunătate (kalokagathia), se va crea o conștientizare a dimensiunilor 

etice ale esteticii. 

5. Ontologia operei de artă: Tranziția de la obiect la operă 

Întrebarea în ce etapă și în ce condiții un obiect dobândește statutul de „operă de artă” este 

ultimul și cel mai complex subiect de discuție din această unitate. Semnificația pe care o capătă 

un pisoar obișnuit sau o cutie de popcorn atunci când sunt atârnate pe peretele unui muzeu 

reprezintă o schimbare ontologică în definiția artei. Aici, programa îi îndeamnă pe elevi să ia 

în considerare limitele artei prin teoria lui Arthur Danto despre „lumea artei” și teoria lui George 

Dickie despre „artă instituțională”. Ceea ce face ca un obiect să fie artă nu sunt atât 

caracteristicile sale fizice, cât mai degrabă sensul filosofic atribuit acestuia și contextul în care 

există. Elevii cu vârste cuprinse între 13 și 18 ani descoperă că arta nu este doar o abilitate 

tehnică, ci și o „transmitere a gândirii”. În acest moment, opera de artă este definită ca o formă 

concretă a relației filosofice a artistului cu lumea. Domeniul unic al existenței operei de artă 

este caracterizat de faptul că este atât un obiect fizic, cât și posedă o lume a sensului dincolo de 

cel fizic (dimensiunea sa metafizică). Până la sfârșitul acestei unități, elevii vor fi internalizat 

înțelegerea faptului că arta nu este doar un spectacol, ci un câmp profund care reflectă 

anxietățile existențiale ale umanității, criticile sociale și căutarea adevărului. 

Unitatea II: Relația dintre artă și adevăr din antichitate 

până în Renaștere 

1. Mimesis în Grecia antică: Imitația adevărului și critica platonică 

Una dintre cele mai fundamentale dezbateri din istoria filosofiei și artei, relația dintre artă și 

adevăr, a fost conturată în gândirea greacă antică prin conceptul de „mimesis” (imitație). Prima 

problemă fundamentală abordată în această unitate este valoarea epistemologică a modului în 

care arta reprezintă lumea exterioară. În a zecea carte a operei sale „Republica”, Platon supune 

arta unei critici dure, plasând-o la baza ierarhiei adevărului. Conform ontologiei lui Platon, 

realitatea nu există în lumea simțurilor, ci în lumea ideilor. Un pat făcut de un tâmplar este o 

copie a „ideii de pat”, în timp ce o pictură a unui pat realizată de un pictor este o copie a unei 

copii. Prin urmare, potrivit lui Platon, artistul este un „vânător de umbre” aflat la trei grade 

distanță de adevăr. Această natură imitativă a artei este periculoasă deoarece distanțează 

umanitatea de gândirea rațională (logos) și o trage în lumea înșelătoare a emoțiilor. În această 

secțiune, studenții vor analiza în profunzime de ce Platon nu a văzut arta ca o sursă de 

cunoaștere și de ce, în filosofia sa idealistă, esteticul ar trebui să fie supus unui control etic. 

Întrebarea centrală a acestei unități este dacă a privi arta ca pe o „oglindă” reprezintă un obstacol 

în calea înțelegerii directe a adevărului sau o necesitate senzorială. 

2. Aristotel și cunoașterea poietică: Adevărul probabilității și catharsisului 

Spre deosebire de critica lui Platon asupra artei, Aristotel, în lucrarea sa „Poetică”, a 

fundamentat arta pe o bază rațională, aducând o nouă perspectivă conceptului de mimesis. 

Conform lui Aristotel, arta nu este doar o imitație oarbă a ceea ce există; este o reprezentare a 

„ceea ce ar putea fi” (probabilitate). În timp ce istoria relatează ce s-a întâmplat, arta descrie 

universalul, legile imuabile ale naturii umane și modul în care un personaj s-ar putea comporta 



în circumstanțe specifice. În acest context, pentru Aristotel, arta este o formă de cunoaștere mai 

filozofică și superioară istoriei. În această secțiune a curriculumului, elevii examinează modul 

în care arta este poziționată ca o „techne” (meșteșug/cunoaștere). Funcția psihologică și socială 

a artei este discutată, în special prin conceptul de „catarsis” (purificare). Conform lui Aristotel, 

arta, în special prin tragedie, purifică sufletul de sentimentele de frică și milă, atingând astfel 

echilibrul. Aceasta este o dovadă că arta este un proces rațional care servește unui scop etic și 

îmbogățește ființa umană. Modul artei de a reflecta adevărul nu este prin asemănare externă, ci 

mai degrabă printr-o logică internă și o căutare a universalității. 

3. Estetica medievală: Lumină divină și adevăr simbolic 

Înțelegerea antică a mimesisului a cedat locul unei estetici teocentrice (centrate pe Dumnezeu) 

în Evul Mediu. În această perioadă, adevărul artei nu era căutat în lumea fizică vizibilă, ci în 

ordinea divină indicată de această lume. În gândirea medievală, arta era un mijloc de a „face 

invizibilul vizibil”. În abordările estetice ale unor gânditori precum Augustin și Toma de 

Aquino, conceptele de „lumină” (claritas), „proporție” (consonantia) și „integralitate” 

(integritas) ies în prim-plan. Lumina, ca reflecție a lui Dumnezeu, este considerată sursa 

fundamentală a frumuseții fizice. Prin urmare, în pictura și arhitectura medievală, expresia 

simbolică era preferată profunzimii realiste sau acurateței anatomice. În această parte a 

curriculumului, elevii analizează modul în care arta funcționează ca o „biblia pauperum” (Biblia 

săracilor) și de ce estetica este concepută ca o ordine ontologică. În Evul Mediu, frumusețea era 

un adevăr obiectiv, o manifestare a perfecțiunii lui Dumnezeu în lume. O operă de artă servește 

ca o scară, separând privitorul de această lume și ghidându-l spre un adevăr sublim. 

4. Renașterea și descoperirea perspectivei: poziția centrală a omului și 

raționalismul 

Renașterea reprezintă o perioadă în care arta și filosofia au fost din nou sintetizate, iar conceptul 

de mimesis a fost îmbinat cu metode științifice raționale. Unul dintre cele mai importante 

momente de cotitură ale acestei perioade este descoperirea „perspectivei” nu doar ca metodă de 

desen tehnic, ci ca sistem de gândire. Perspectiva liniară este un raționalism care rearanjează 

lumea conform punctului de vedere uman, controlând spațiul cu precizie matematică. Figuri 

precum Leon Battista Alberti și Leonardo da Vinci examinează modul în care arta a devenit o 

„știință” (cosa mentale). Artistul renascentist nu se limitează la a imita natura; o reconstruiește 

descifrând legile sale ascunse (matematica și anatomia). Acest proces simbolizează trecerea de 

la adevărul simbolic al Evului Mediu la adevărul fizic observabil și măsurabil. Odată cu 

ascensiunea umanismului, poziția centrală a umanității în univers își găsește reflectarea directă 

în structura compozițională a operelor de artă. Discutând legătura filosofică dintre apariția 

perspectivei și construcția subiectului cartezian (sinele gânditor), studenții înțeleg puterea artei 

de a reprezenta adevărul rațional. 

5. Geniu și creație: Nașterea artistului ca subiect 

În timp ce în Antichitate artistul era văzut ca un „meșteșugar” (banausos), odată cu Renașterea 

conceptul de „geniu” a căpătat un statut filosofic. O operă de artă nu mai este doar transmiterea 

unei tradiții sau credințe, ci un produs al minții originale și al voinței creative a artistului. 

Această secțiune a curriculumului explorează abordarea neoplatonică a lui Marsilio Ficino, 

unde artistul este considerat a poseda o putere similară creativității divine. Artistul este o figură 

care dă formă haosului, reprezentând adevărul prin propriul filtru estetic. Această transformare 

seamănă primele semințe ale autonomiei artei. Prin operele neterminate ale lui Michelangelo, 



este explorată relația dintre adevărul artei și lupta interioară a artistului. Adevărul nu mai este 

un obiect fix în lumea exterioară, ci un proces dinamic modelat de căutarea pasională a 

subiectului (artistului). Până la sfârșitul unității, elevii vor fi analizat modul în care legătura 

dintre artă și adevăr este îmbogățită de factorul „uman”, trasând o cale de la artistul imitativ al 

Antichității până la geniul creativ al Renașterii. 

6. Concluzie: Dansul artei cu cunoașterea și existența 

În secțiunea de sinteză a Unității II, este rezumată călătoria de două mii de ani a conceptului de 

mimesis, subliniind faptul că arta a abordat adevărul dintr-o perspectivă diferită în fiecare 

epocă. „Idealurile” Antichității, „simbolurile divine” ale Evului Mediu și „realitatea 

matematică” a Renașterii reprezintă etape diferite în căutarea adevărului de către mintea umană. 

În acest proces, arta ar trebui văzută nu doar ca un mijloc de decor, ci ca un „limbaj al 

adevărului” rival care exprimă ceea ce filosofia exprimă prin concepte, folosind forme, culori 

și lumină. Prin această perspectivă istorică, studenții dobândesc o bază pentru înțelegerea 

complexităților artistice de astăzi. Aceste mari narațiuni ale trecutului pregătesc terenul 

ontologic necesar pentru a înțelege de ce arta modernă și contemporană a spulberat tradiția 

clasică a mimesisului. „Criza modernă” și „autonomizarea artei”, care vor fi discutate în 

următoarea unitate, vor începe tocmai odată cu zdruncinarea acestui univers rațional și 

antropocentric stabilit de Renaștere. 

Unitatea III: Iluminismul și nașterea esteticii moderne 

1. Autonomia esteticii: Baumgarten și știința informației senzoriale 

Secolul al XVIII-lea reprezintă un punct de cotitură în istoria filosofiei, când estetica și-a 

dovedit maturitatea ca disciplină independentă. Focusul inițial al acestei unități este încercarea 

lui Alexander Gottlieb Baumgarten de a elibera cunoașterea senzorială (gnoseologia inferior) 

de sub jugul logicii (gnoseologia superior) folosind mai întâi termenul „estetică”. În timp ce 

gândirea iluministă glorifica raționalismul, Baumgarten susținea că percepția senzorială posedă 

și ea propria perfecțiune și legi, definind estetica drept „știința cunoașterii senzoriale”. Această 

abordare a deschis calea pentru ca arta să fie văzută nu doar ca un instrument teologic sau moral, 

ci ca un tărâm al adevărului în sine. Pentru elevii de liceu, această schimbare conceptuală este 

vitală pentru a înțelege că legătura dintre artă și „cunoaștere” nu este doar rațională și 

matematică, ci că simțurile pot fi și un fel de purtătoare de adevăr. În lumina Iluminismului, 

estetica a încetat să mai fie o simplă „critică a gustului” și a fost reimaginată ca cea mai 

fundamentală și mai pură formă de relație umană cu lumea. 

2. Revoluția copernicană a lui Kant: judecata estetică și plăcerea dezinteresată 

Immanuel Kant, considerat adevăratul fondator al esteticii moderne, a adus o transformare 

radicală în teoria estetică cu lucrarea sa „Critica judecății” (Kritik der Urteilskraft). Kant a 

redefinit frumusețea nu ca o proprietate a obiectului, ci ca o formă de judecată bazată pe 

interacțiunea armonioasă a facultăților mentale ale subiectului (imaginație și înțelegere). În 

această secțiune, studenții vor aprofunda conceptul lui Kant de „plăcere dezinteresată” 

(interesseloses Wohlgefallen). Potrivit lui Kant, a privi un obiect estetic înseamnă a-l evalua nu 

pentru că servește unui scop sau din dorința de a-l poseda, ci pur și simplu printr-o satisfacție 

pură derivată din forma sa. Acesta este cel mai puternic argument în procesul de autonomizare 

a artei. Judecata de frumusețe este subiectivă, dar, potrivit lui Kant, această judecată revendică 



validitate universală prin presupunerea unui „bun simț” (sensus communis). Studenții vor 

descoperi raționalitatea ascunsă din spatele spuselor noastre „Acesta este frumos”, unde ne 

așteptăm nu doar la propria noastră preferință personală, ci și ca toți ceilalți să aprobe această 

frumusețe. Această perspectivă simbolizează construcția individului modern, care încearcă să 

rezolve tensiunea dintre libertate și necesitate prin experiența estetică. 

3. Frumos și sublim: o experiență estetică la granițele naturii 

Una dintre cele mai fascinante dezbateri din estetica iluministă este distincția dintre „Frumos” 

și „Sublim”. Prin intermediul lui Kant și Edmund Burke, această secțiune demonstrează că 

experiența estetică nu se limitează la armonie și proporție. În timp ce Frumosul este asociat cu 

limitările, ordinea și armonia formei unui obiect, Sublimul este un amestec de uimire și uimire 

simțit în fața infinitului și a puterii, ceva ce zguduie subiectul, îi depășește capacitatea de 

înțelegere. Plăcerea stranie simțită în fața unei furtuni colosale pe mare sau pe un vast lanț 

muntos provine din conflictul dintre propriile limitări fizice ale unei persoane și sublimitatea sa 

morală și intelectuală. În această etapă a curriculumului, elevii înțeleg că arta poate fi nu doar 

o frumusețe reconfortantă, ci și o experiență șocantă care amintește umanității de limitele sale. 

Conceptul de Sublim, în special în punerea bazelor intelectuale pentru romantism, reprezintă 

încercarea artei de a transcende raționalul și de a atinge absolutul. Această analiză eliberează 

sensibilitatea estetică a elevului de un model static de apreciere către o dimensiune dinamică și 

existențială. 

4. Hegel și istoricitatea artei: Călătoria estetică a spiritului 

Culmea esteticii iluministe și gânditorul care a deschis ușile modernismului este G.W.F. Hegel. 

Pentru Hegel, arta este o etapă în care Spiritul Absolut (Geist) se realizează în forme senzoriale. 

Cu toate acestea, estetica lui Hegel poziționează arta într-o dialectică istorică. În această 

secțiune, studenții examinează cele trei faze principale (arta simbolică, clasică și romantică) în 

care Hegel distinge dezvoltarea artei. În arta simbolică (egipteană/orientală), materia transcende 

sensul, în timp ce în arta clasică (greacă), materia și sensul sunt în perfectă armonie. În arta 

romantică (creștinism/epoca modernă), sensul transcende materia, iar arta începe să nu 

reușească să exprime Spiritul. Faimoasa teză a lui Hegel „sfârșitul artei” intră în joc în acest 

moment. Potrivit lui Hegel, arta și-a îndeplinit misiunea de a exprima adevărul prin mijloace 

senzoriale și a făcut loc religiei și filosofiei mai abstracte și raționale. Această afirmație oferă 

un teren provocator pentru ca studenții să pună la îndoială funcția artei în lumea modernă. A 

murit arta sau există ea doar ca „obiect”? Această dezbatere duce la o redefinire a artei ca un 

câmp istoric al conștiinței. 

5. Tranziția de la autonomia artei la mișcarea „Arta de dragul artei” 

Fundamentarea judecății estetice de către Kant în dezinteres a pus bazele filosofice pentru 

conceptul de „artă de dragul artei” (l'art pour l'art) în secolul al XIX-lea. Această secțiune 

examinează procesul prin care arta își stabilește propriile legi, refuzând să servească 

didacticismului moral, politic sau religios. Arta nu mai este despre un „lucru”; este un „lucru” 

în sine. Individul rațional al Iluminismului începe să vadă arta ca un fel de tărâm al libertății 

spirituale. Studenții, examinând opiniile lui Schiller din „Scrisori despre educația estetică a 

omului”, discută ideea că adevărata libertate poate fi atinsă doar prin jocul estetic (Spieltrieb). 

Arta este poziționată ca o sursă de vindecare care reunește ființa umană (ruptura dintre rațiune 

și emoție) fragmentată de modernitate. Acest proces de autonomizare simbolizează 



transformarea artistului dintr-un meșteșugar social într-un „subiect modern” care își exprimă 

lumea interioară și viziunea estetică cu libertate absolută. 

6. Concluzie: Conștiința estetică la pragul modernismului 

În faza de sinteză a Unității a III-a, accentul se pune pe modul în care moștenirea rațională a 

Iluminismului a disciplinat și a eliberat judecata estetică. Estetica, numită de Baumgarten, 

fundamentată de Kant și istorizată de Hegel, este unul dintre pilonii fundamentali ai modului în 

care omul modern percepe lumea. Până la sfârșitul acestei unități, elevii vor înțelege că 

frumusețea nu mai este doar o chestiune de „formă”, ci o vastă rețea filosofică împletită cu 

libertatea subiectului, limitele cunoașterii și marșul istoric al Spiritului. Estetica iluministă, 

făcând din artă un obiect al analizei raționale, a deschis și ușa către natura sa misterioasă și 

sublimă. Acest echilibru oferă elevilor toate instrumentele teoretice necesare pentru a înțelege 

criza modernității, mișcările avangardiste și procesele de „fragmentare a frumuseții”, care vor 

fi discutate în următoarea unitate. Estetica modernă este o călătorie de „autocunoaștere” care 

invită umanitatea să devină conștientă de propriile capacități senzoriale și intelectuale. 

Unitatea IV: Modernitate, criză și expresie 

1. Criza ontologică și ruptura estetică a modernității 

Modernitatea reprezintă o perioadă de criză profundă începând cu a doua jumătate a secolului 

al XIX-lea, în care viziunea rațională și optimistă asupra lumii a Iluminismului a fost 

zdruncinată, iar sistemele de valori tradiționale au fost distruse. Punctul de plecare al acestei 

unități este reflectarea în filosofia artei a alienării create în spiritul uman de revoluția industrială, 

urbanizare și războaiele mondiale ulterioare. Odată cu modernitatea, arta a încetat să mai fie 

doar o disciplină care urmărește „frumosul”, devenind în schimb limbajul realității fragmentate, 

al haosului și al incertitudinii. În această perioadă, estetica s-a transformat dintr-o problemă de 

reprezentare într-o problemă a existenței. Pentru elevii cu vârste cuprinse între treisprezece și 

optsprezece ani, această fază oferă o oportunitate de a analiza, cu profunzime filosofică, de ce 

și cum s-a prăbușit tradiția clasică a mimesisului și de ce arta a început să devină 

„incomprehensibilă” sau „perturbatoare”. Modernitatea este o „criză a adevărului”, în care 

subiectul proiectează ruptura din propria lume interioară asupra lumii exterioare, iar realitatea 

obiectivă este înlocuită de perspective multiple și expresii spirituale. 

2. Friedrich Nietzsche: Arta ca tensiune între Apollo și Dionysos 

Unul dintre cele mai radicale momente de cotitură în gândirea estetică modernă este dualitatea 

prezentată de Friedrich Nietzsche în lucrarea sa „Nașterea tragediei”. Nietzsche explică arta 

prin două impulsuri fundamentale: apolinică (măsura, lumina, forma, visul) și dionisiac 

(emoția, extazul, haosul, muzica). Principiul apolinic creează o aparență tolerabilă dând ordine 

și formă lumii; principiul dionisiac spulberă granițele individualității, oferind contact direct cu 

puterea brută și terifiantă a vieții. În această secțiune a curriculumului, elevii înțeleg că arta nu 

este doar un obiect al aprecierii calme, ci o forță vitală în afirmarea vieții (amor fati). Pentru 

Nietzsche, arta este cel mai puternic antidot la „nihilism”. Frumusețea nu mai este un raport 

matematic, ci un răspuns estetic la natura tragică a vieții. Această perspectivă filosofică oferă o 

cheie pentru a înțelege de ce arta modernă gravitează spre elemente haotice, șocante și 

iraționale. 



3. Expresionismul și reprezentarea adevărului spiritual 

Vidul spiritual și anxietatea create de modernitate și-au găsit cea mai concretă expresie în artă, 

prin mișcarea „Expresionism”. Această secțiune examinează modul în care arta, în loc să 

reflecte obiectele din lumea exterioară, s-a centrat pe strigătul interior, temerile și suferința 

subiectului. De la tușele de pensulă ale lui Van Gogh la „Țipătul” lui Edvard Munch, „adevărul” 

nu mai este căutat în asemănarea fizică vizibilă, ci în intensitatea spirituală simțită. Studenții 

analizează, dintr-o perspectivă filosofică, de ce estetica expresionistă a deformat formele și a 

intensificat culorile. În această fază, estetica, în loc să fie un mijloc de consolare, devine o 

oglindă care dezvăluie insecuritatea ontologică în care a căzut individul modern. Conceptele de 

„estetică a urâțeniei” și „absurditate” sunt discutate ca noi coordonate în căutarea adevărului în 

arta modernă. Opera de artă nu mai este o copie a unei realități externe, ci o explozie a unei 

realități interne. 

4. Martin Heidegger și arta ca voce a ființei 

Una dintre cele mai profunde investigații asupra esenței artei în filosofia modernă a fost 

realizată de Martin Heidegger. În lucrarea sa „Originea operei de artă”, Heidegger definește 

arta nu ca un mijloc de reprezentare, ci ca „autorealizarea adevărului (aletheia) în cadrul 

operei”. În această secțiune, studenții analizează conflictul (Riss) dintre conceptele lui 

Heidegger despre „Lume” și „Pământ”. Opera de artă este un eveniment (Ereignis) care 

dezvăluie misterul ființei, eliberând obiectele de funcțiile lor instrumentale și permițându-ne să 

le vedem în propria lor esență. Printr-o analiză a picturii lui Van Gogh reprezentând o pereche 

de pantofi țărănești, studenții examinează modul în care opera evocă nu doar un pantof, ci 

întreaga lume vie căreia îi aparține acel pantof (pământul, munca, oboseala). Perspectiva 

heideggeriană le arată studenților că arta nu este doar un obiect al plăcerii estetice, ci un spațiu 

sacru unde se simte „adevărul ființei”. 

5. Walter Benjamin: Reproductibilitatea tehnologică și dispariția aurei 

Modernitatea nu este doar o revoluție intelectuală, ci și una tehnologică. Această secțiune, 

bazată pe eseul lui Walter Benjamin „Opera de artă reproductibilă tehnologic”, explorează noile 

dimensiuni pe care arta le-a dobândit odată cu invenția fotografiei și a cinematografiei. 

Benjamin discută despre modul în care conceptul de „aură”, reprezentând unicitatea și contextul 

istoric al unei opere de artă, s-a pierdut odată cu apariția instrumentelor tehnologice de 

reproducere. Producerea a mii de copii ale unei opere subminează natura ritualistă și elitistă a 

artei, politizând-o în același timp, făcând-o accesibilă masei. Studenții dezbat dacă pierderea 

aurei semnifică dezamăgirea (Entzauberung) artei sau oferă o posibilitate democratică. Această 

analiză oferă un context istoric vital pentru înțelegerea lumii artei digitale de astăzi, a NFT-

urilor și a imaginilor generate de inteligența artificială. 

6. Școala de la Frankfurt și critica industriei culturale 

Conceptul de „Industrie Culturală”, dezvoltat de Adorno și Horkheimer, examinează critic 

transformarea artei moderne în cadrul sistemului capitalist. În această secțiune, studenții 

analizează pericolul ca arta să înceteze să mai fie un instrument de eliberare și să devină o 

„marfă” care adormește și omogenizează masele. Potrivit lui Adorno, arta adevărată ar trebui 

să fie intransigentă și să dezvolte o „dialectică negativă” împotriva lumii date. Prăpastia dintre 

estetica orientată spre consum a culturii populare și natura șocantă și de neînțeles a artei 

avangardiste este abordată ca o critică socială. Lupta pentru păstrarea autonomiei artei este 



poziționată ca o formă de rezistență împotriva falselor promisiuni de fericire oferite de 

modernitate. Această discuție le permite elevilor de liceu să recunoască aspectele manipulatoare 

ale culturii vizuale în care trăiesc și să dezvolte o conștiință estetică critică. 

7. Existențialism și artă angajată: libertate și responsabilitate 

Secțiunea finală a acestei unități se concentrează pe abordările estetice existențialiste ale unor 

gânditori precum Jean-Paul Sartre și Albert Camus. „Aruncarea” umanității în lume și 

necesitatea de a-și crea propriul sens sunt explorate ca motivații fundamentale din spatele artei. 

Conceptul lui Sartre de „artă angajată”, așa cum este prezentat în lucrarea sa „Ce este 

literatura?”, subliniază responsabilitatea socială și politică a artistului. Arta nu este doar 

frumusețe produsă într-un turn de fildeș, ci un act în care umanitatea își realizează propria 

libertate și își asumă responsabilitatea pentru libertatea celorlalți. Estetica rebeliunii din „Mitul 

lui Sisif” de Camus este analizată prin intermediul conceptului de absurd. Arta este cel mai 

nobil și mai creativ răspuns la lipsa de sens a lumii. 

8. Concluzie: Orizonturi estetice născute din criză 

Sinteza Unității IV subliniază modul în care crizele modernității au propulsat arta într-un tărâm 

mai profund și mai complex. Fragmentarea reprezentării, pierderea aurei și critica de sistem au 

rupt legătura obligatorie a artei cu „frumusețea”, plasând-o într-o relație mai organică cu 

„adevărul” și „libertatea”. Până la sfârșitul acestei unități, studenții vor fi înțeles motivele 

filosofice pentru care arta modernă este o provocare pentru persoana obișnuită. Estetica 

modernă este curajul de a-ți confrunta propriul întuneric, incertitudine și libertate. Această 

fundație oferă toate instrumentele critice necesare pentru a înțelege limitele conceptuale ale 

fragmentării postmoderne și ale artei contemporane, care vor fi abordate în următoarea unitate. 

Unitatea V: Artă contemporană, post-structuralism și 

responsabilitate etică 

1. Transformarea ontologică a artei contemporane și condiția postmodernă 

Această unitate finală și cea mai complexă a curriculumului se concentrează pe schimbările 

structurale radicale pe care le-a suferit arta din ultimul sfert al secolului al XX-lea până în 

prezent. Progresia liniară a modernismului „în căutarea noului” și idealurile sale de „artă înaltă” 

au dat naștere unei fragmentări postmoderne pe care Jean-François Lyotard a descris-o drept 

„prăbușirea marilor narațiuni”. Arta contemporană nu mai înseamnă doar producerea unui 

obiect de muzeu, ci construirea unui context, a unei întrebări sau a unui câmp de acțiune. În 

această secțiune, studenții analizează modul în care arta a fost atrasă într-un tărâm „conceptual”, 

transcendând limitele sale fizice. O operă de artă nu mai este apreciată doar pentru priceperea 

artistului, ci pentru profunzimea intelectuală și ironia pe care le oferă. Această schimbare 

ontologică impune ca studenții să citească arta nu doar ca pe un mijloc de plăcere vizuală, ci ca 

pe un limbaj cultural și filosofic. Condiția postmodernă este un univers estetic în care pretențiile 

de adevăr absolut au cedat locul pluralismului și relativismului, iar ierarhia dintre „cultura 

înaltă” și „cultura populară” a fost ștearsă. 

2. Jean Baudrillard: Simulare, simulacre și evaporarea realității 



Unul dintre cele mai fundamentale instrumente filosofice pentru înțelegerea esteticii 

contemporane este teoria simulării a lui Jean Baudrillard. În această secțiune, studenții 

examinează modul în care mass-media și tehnologiile digitale transformă percepția noastră 

asupra realității, explorând lumea simulacrelor care sunt „mai reale decât realitatea însăși”. 

Potrivit lui Baudrillard, în lumea modernă, semnele nu mai indică o realitate, ci doar se referă 

la alte semne. Arta, în acest moment, fie devine parte a simulării, fie funcționează ca un 

mecanism critic care descifrează acest proces. Prin intermediul operelor lui Pop Art și Andy 

Warhol, discuția explorează modul în care producția de masă, obiectele de consum și imaginile 

creează o „hiperrealitate”. Prin interogarea golului din spatele imaginilor digitale pe care le 

consumă în viața de zi cu zi și a poziției artei în cadrul acestei false realități, studenții descoperă 

noile limite ale judecății estetice în era digitală. 

3. Post-structuralismul și deconstrucția sensului: Derrida și Foucault 

Această etapă a curriculumului se concentrează pe contribuțiile gânditorilor post-structuralisti 

la filosofia artei, care resping fixitatea sensului. Prin metoda „deconstrucției” a lui Jacques 

Derrida, este explorată ideea că o operă de artă nu poate avea un singur sens „corect” și că 

fiecare text și imagine conține propriile sale posibilități opuse și infinite de interpretare. În 

paralel cu teza „Moartea autorului” a lui Roland Barthes, se subliniază faptul că sensul unei 

opere de artă este reconstruit în procesul de receptare al privitorului, independent de intenția 

artistului. Pe de altă parte, analizele lui Michel Foucault, dezvoltate prin relația dintre putere și 

cunoaștere, pun sub semnul întrebării rolul artei și al instituției muzeale în controlul social și 

construcția identității. Arta nu este doar o formă de exprimare, ci și un spațiu discursiv în care 

relațiile de putere sunt codificate. Elevii dobândesc abilități de citire critică punând întrebări 

precum „Cine vorbește?”, „Ce perspectivă este legitimată?” și „Ce voci sunt suprimate?” atunci 

când privesc opere de artă. 

4. Responsabilitatea etică a artei și activismului: Artivismul 

În lumea artei contemporane, estetica este din ce în ce mai mult împletită cu responsabilitatea 

etică și politică. Această secțiune, explorată prin conceptul de „Artivism” (Artă + Activism), 

examinează puterea artei de a crea schimbări sociale și responsabilitățile artistului ca „cetățean 

al lumii”. Arta nu mai este judecată doar după „ceea ce este”, ci și după „ceea ce face” în lume. 

Teme precum justiția socială, egalitatea de gen și drepturile omului au devenit centrale pentru 

arta contemporană. În acest moment, arta încetează să mai fie un câmp estetic neutru și se 

transformă într-o practică de a fi martor la nedreptate și de a opun rezistență. Studenții 

analizează capacitatea artei de a vindeca țesătura socială și de a crește gradul de conștientizare, 

trasând o cale de la conceptul de „sculptură socială” al lui Joseph Beuys până la proiectele 

contemporane de spațiu public. Etica este redefinită nu ca o componentă externă a esteticii, ci 

ca un element constitutiv și creator de sens. 

5. Estetica mediului și sustenabilitatea: Arta ecologică 

Criza climatică globală și distrugerea ecologică constituie cea mai presantă agendă etică a 

filosofiei artei contemporane. Această secțiune a curriculumului examinează „Arta Ecologică” 

(Eco-Art) și practicile estetice axate pe sustenabilitate, care își propun să repare deconectarea 

umanității de natură. Artiștii nu mai reprezintă doar natura; ei intervin direct artistic în procese 

precum restaurarea sistemelor naturale, conservarea biodiversității și reducerea amprentei de 

carbon. Studenții discută conceptul de „etică ecologică” într-un spectru larg, de la 

sustenabilitatea materialelor până la impactul operei de artă asupra ecosistemului. Acest proces 



simbolizează transformarea înțelegerii antice a mimesisului (imitația naturii) într-un model 

estetic în lumea contemporană care colaborează cu și protejează natura. Arta, prin construirea 

unei punți emoționale și intelectuale în lupta pentru viitorul planetei, ajută la internalizarea unor 

obiceiuri de viață sustenabile. 

6. Estetica digitală și inteligența artificială: Noi frontiere ale creativității 

Discuțiile tehnologice și filosofice de ultimă generație din curriculum se concentrează pe 

impactul inteligenței artificiale (IA), al realității virtuale (RV) și al artei algoritmice asupra 

judecății estetice. Întrebări precum „Este creativitatea unică pentru oameni?”, „Este o operă de 

artă vizuală produsă de inteligența artificială o adevărată operă de artă?” și „Este etic ca 

algoritmii să ne manipuleze gustul estetic?” explorează viitorul esteticii. Studenții analizează 

modul în care tehnologia a făcut ca relația dintre artist și operă de artă să fie mai indirectă și 

cum s-a transformat conceptul de „originalitate” în era reproductibilității digitale. Utilizarea 

etică a inteligenței artificiale, drepturile de autor și compatibilitatea esteticii digitale cu valorile 

umane sunt subiecte cheie de discuție în această secțiune. Această etapă își propune să le 

permită studenților să mențină o poziție filosofică și estetică nu numai în lumea tehnologică de 

astăzi, ci și în cea de mâine. 

7. Concluzie: Manifestul estetic și cetățenia globală 

În faza finală a curriculumului, elevii sintetizează toate cunoștințele filosofice și artistice pe 

care le-au dobândit pe parcursul celor cinci unități pentru a-și crea propriul „Manifest Estetic și 

Etic”. Acest manifest este un document filosofic personal care exprimă modul în care elevul 

percepe lumea, viziunea sa asupra funcției artei în societate și responsabilitatea sa etică față de 

mediu, umanitate și viitor. Filosofia și educația artistică culminează cu transformarea elevului 

nu doar într-un individ de succes academic, ci și într-un cetățean global competent, posedând 

conștiință estetică, inteligență critică și sensibilitate etică. Absolvind cu înțelegerea faptului că 

arta este un „limbaj al adevărului”, tânărul dobândește capacitatea de a căuta calitatea estetică 

și profunzimea filosofică în toate aspectele vieții. 

 


