HOVEDMOMENTER KUN 2000/4000

Tre hoveddeler: 

I) Antikk, middelalder, renessanse. 

II) 1700-tallet, tysk idealisme m. Kant, Hegel, romantikken og Nietsche som overgangsfigur.

III) Moderne estetikk gjennom 1900-tallet 

DEL I) ANTIKK / MIDDELALDER / RENESSANSE
a) ANTIKKEN (Beardsley, Wallenstein)
PLATON (428-348 fK): 

Utgangspunktet for Platon er hans idélære: det Skjønne, det Gode og det Sanne er ett. Det skjønne er ikke relatert til kunst, men forstått metafysisk (jf. Symposion).

- Staten, bok X: Kritikk av kunsten som etterlignende, imiterende, avbildende (mimesis). Tar bruksgjenstanden en seng som eksempel: Mens Gud er opphavet til sengens idé og håndverkeren er i stand til å bygge en bestemt seng, er kunstnerens maleri av en seng kun en etterligning i tredje hånd som er uten  virkelighet og fjernt fra sannheten. Med sin apell til de irrasjonelle lidenskapene i oss er kunsten tvilsom og kan ikke få innpass i hans modell for den rettferdige stat.  Han vil kun tillate ”hymner til gudene og lovsanger over gode menn”, dvs. oppbyggelig kunst underlagt et pedagogisk siktemål.

- Poetens guddommelige galskap og inspirasjon (Ion, Faidros): kunst er ikke basert på sann kunnskap, men på det at kunstneren er fra sans og samling, inspirert av musene. Dette understreker det irrasjonelle i kunsten og står i motsetning til techne (evnen til å frembringe noe basert på rasjonelle prinsipper).

ARISTOTELES (384-322 fK):

- Elev av Platon, argumenterer mot Platons tanker om kunst: a) Kunst er techne (ikke guddommelig inspirasjon), noe som er basert på regler og fornuftsmessig forståelig. b) Enig med Platon i at kunst er etterligning, men dette er ikke negativt, tvertimot: det å etterligne ligger i menneskets natur og er noe som gir oss kunnskap. c) Enig med Platon i at poesien vekker følelser, men dette er et gode, fordi vi på den måten kan kultivere våre egne følelser og bli etisk gode samfunnsborgere.

- Poetikken (”Om diktekunsten”, skrevet sanns. 360-55 fK): Tragedien blir definert som etterligning av en handling som gjennom tilskuerens "frykt og medlidenhet" bevirker ”katharsis” - "en efterligning av en alvorlig, i seg selv avsluttet handling av et visst omfang, i et forskjønnet språk...en efterligning av mennesker i direkte handling...og gjennom frykt og medlidenhet fører den til den renselse som hører slike sinnsstemninger til." (s. 35)

- Katharsis-begrepets to hovedtolkninger: a) renselse forstått som det å få utslipp for negative følelser, b) renselse forstått som det å kultivere følelsene våre.

Polykleitos’ (gr. skulptør) "Kanon": Skulpturen "Spydbæreren", ca. 450-440 fK som normsettende ideal for fremstillingen av menneskekroppen. Er ledsaget av en tapt traktat (sannsynligvis den første kunstteoretiske traktat overhodet) som baserer seg på Pythagoras' idé om at harmoniske proporsjoner (i musikken) kan tilbakeføres til bestemte tallrelasjoner. Skjønnhet er basert på symmetri, de forskjellige delenes proporsjonalitet i forhold til hverandre, en tanke man finner igjen i utallige variasjoner oppover i vestlig kunst og kulturhistorie, bl.a. hos Vitruvius og Alberti.

VITRUVIUS (De architectura, Ti bøker om arkitekturen): De grunnleggende prinsippene for arkitekturen er orden, symmetri og proporsjoner - tilsvarende den menneskelige kroppen. 

Plotin (204-270 eK. Beardsley, Wallenstein) - det Skjønne forstått metafysisk jf. Platon.

b) MIDDELALDER (Beardsley)

Augustin (354-430) - det Skjønne definert som helhet, tallproporsjoner og orden.

Thomas Aquinas (1225-74): antikkens filosofiske litterartur igjen tilgjengelig, Aquinas bygger filosofisk på Aristotelses. Skjønnhet er: perfeksjon og helhet, proporsjon og harmoni, klarhet.

c) RENESSANSE (Beardsley, Wallenstein)

LEON BATTISTA ALBERTI (1409-72):

Traktat om maleriet (Della pittura/On painting, 1435): første kunstteoretiske fremstilling av  sentralperspektivet (se Wallensteins diskusjon om perspektivet og subjektbegrepet!) - begrepet om det skjønne – begrepet om historia. Skriver også en traktat om arkitektur som bygger videre på Vitruvius (De re aedificatoria, 1452/85).

LEONARDO DA VINCI (1452-1519):

argumenterer for maleriet som vitenskap - "paragone": rangerer maleri høyere en poesien, musikken og skulpturen 

GIORGIO VASARI (1511-74), Vite (1555/68) - fremstilling av den florentinske kunsten fra sent 1200-tall (Cimabue) til Michelangelo og Vasaris egen tid - i form av kunstnerbiografier, forstått som en organisk og fremskrittsrettet utviklingshistorie fra barndom til moden alder. 

DEL II) 1700-1800 TALLET 

a) 1700-TALLET (Wallenstein kap. 3):

Fire viktige nyskapninger:

a) Kunstbegrepet: P.O. KRISTELLER "The Modern System of the Arts" (1951). 

Det er først på 1700-t det moderne begrepet om kunst (de skjønne kunster) blir etablert. Dette inkluderer fem kunstarter - maleri, skulptur, arkitektur, musikk, poesi. 

"It is my purpose here to show that this system of the five major arts, which underlies all modern aesthetics...is of comparatively recent origin and did not assume definite shape before the 18th century." (s.498 i orig.)

De avgjørende skrittet skjer med Abbé Batteux i Les beaux arts réduits à une méme principe (1746). "Thus we may conclude that the Encyclopédie, and especially its famous introduction, codified the system of the fine arts after and beyond Batteux and through its prestige and authority gave it the widest possible currency all over Europe." (s.23 i orig.)

Kristellers artikkel gir en viktig inngang til estetikkens historie.

b) Estetikk: Den filosofiske estetikken etableres av Alexander Baumgarten (1714-69) som "vitenskapen om sansemessig kunnskap", med utgangspunkt i begrepet "aisthesis" (Aesthetica, 1750-58)

c) Kunstkritikk: Denis Diderot etablerer kunstkritikken som litterær genre med sin første Salon (1759)

d) Kunsthistoriefaget: JOHANN JOACHIM WINCKELMANN og hans Geschichte der Kunst des Altertums (1764) blir grunnleggende for kunsthistoriefaget. Tolkningen av antikken som ideal rettesnor er det sentrale, bl.a. den hellenistiske skulpturen "Laookon".

GOTTHOLD EPHRAIM LESSING, Laookon (1766) - skiller mellom den visuelle kunst som romlig og diktekunsten som temporalt definert medium - bruker skulpturen Laokoon som eksempel

b) TYSK IDEALISME (Beardsley, Wallenstein)
IMMANUEL KANT (1724-1804)

Tre verdisfærer eller gyldighetsområder hvis objektive prinsipper er basert på subjektets egen aktivitet: 

1. Natur: forstanden foreskriver naturen et sett av erfaringsuavhengige (apriori) regler eller kategorier. Erkjennelsen er et produkt både av det mangfoldet som gis gjennom sanselige anskuelser og av subjektets begrepsmessige bestemmelse av mangfoldet gjennom forstanden. 

2. Frihet: menneskets overskridelse av naturens lovmessighet ut fra fornuft, det moralske imperativ. 

3. Kunsten (dømmekraft) får oppgaven å formidle mellom naturens determinisme og fornuftens frihet. 
Kritikk av dømmekraften (1790)

- Den estetiske dømmekraften (presisert som reflekterende dømmekraft, smaken) - det skjønne definert i fire momenter ut fra bl.a. "interesseløst velbehag" og "subjektiv allmengyldighet".

- Det sublime (jf. Wallenstein kap. 4: fra det sublime som retorisk figur i antikken - til Kant hvor det sublime innebærer innbildningskraftens kollaps i møte med det uendelig store eller grenseløse i naturen - og til Lyotard hvor det knyttes til avantgardekunsten.)

- Kunstnergeniet,: genietbegrepet hos Kant.

Friedrich Schiller (1759-1805)

- Det moderne mennesket og samfunnet er splittet og fremmedgjort. 

- Mennesket har grunndrifter som står i motsetning til hverandre: a) stoffdrift (Stofftrieb), mennesket som naturvesen, passivt mottagende bundet til sine sanser, og b) formdrift (Formtrieb), som streber etter frihet fra det materielle og mot allmenngyldige prinsipper. - En tredje ”lekedrift” (Spieltrieb) formidler mellom disse, mellom det sanselige og det fornuftsmessige, mellom det formløst vilkårlige og det abstrakte. Gjenstanden for lekedriften er det han kaller ”levende form” – dvs. skjønnhet i vid betydning. 

- Frihet og likevekt: ”estetisk frihet” innebærer at sanselighet og fornuft samtidig er virksomme. Den estetiske tilstanden åpner for fornuftens egenaktivet og gjør en utvikling av det moralske mulig. ”Mennesket er i sin fysiske tilstand bare underlagt naturens makt; det frigjør seg fra denne makt i den estetiske tilstand og blir herre over den i den moralske.” (Om menneskets estetiske oppdragelse i en rekke brev, 1795, 24.brev)

Friedrich Wilhelm von Schelling (1775-1854)

Forsøker å overskride dualismen i Kants system mellom natur og ånd - forstår naturen som en ubevisst form for tenkning - forelesninger om estetikk i 1802-3 som blir viktige for den romantiske bevegelsen (først publisert 1859) - kunsten får en helt sentral stilling i hans system: gjennom kunsten som både har et bevisst og et ubevisst element blir Selvet bevisst sin harmoni med Naturen.

Romantikken (Beardsley s. 244-65, Wallenstein s. 75-82)

Det romantiske vs. det klassiske - en ny vekt på følelser - ny vekt på kunstnersubjektet - teorier om fantasien som veviser til dype sannheter - fire viktige problemstillinger fra romantikken som fortsetter å være aktuelle for det estetisk moderne (jf. Wallenstein, s. 80-82): genitanken og retten til å bryte med etablerte konvensjoner (avantgarde) - estetisk autonomi - rivalisering med filosofien - politisering av estetikken.

GEORG FRIEDRICH WILHELM HEGEL (1770-1831)

Vorlesungen über die Ästhetik (1835) - definerer estetikk som "Philosophie der schönen Kunst", utelukker dermed det naturskjønne forstått som lavere i rang enn det menneskeskapte 

- Hegels filosofi er generelt historiefilosofi, historien beskriver en formålsrettet bevegelse hvor Ånden (Geist, fornuft) realiserer og erkjenner seg selv i form av en stadig større rasjonalitet - den historiske utvikling skjer dialektisk, hvor motsetninger mellom tese og antitese oppheves til en syntese som igjen danner utgangspunkt i en ny motsetning

- Ånden har tre former: ”subjektiv ånd” (individet); ”objektiv ånd” i form av samfunnsmessige størrelser: familie, samfunn, og staten som den høyeste form for objektiv fornuft; ”absolutt Ånd” som forsoner splittelsen mellom de to, uttrykt i form av kunst, religion og filosofi. Kunsten er altså del av den absolutte ånd.

- I den greske antikken representerte kunsten (skulpturen) en form for total syntese av Ånden,  en fullkommen balanse mellom form og innhold. I moderne tid er det filosofien som har denne rolle. Derav tesen om "die Ende der Kunst", dvs. kunsten opphører ikke å eksistere, men er ikke lenger det primære medium Ånden erkjenner seg selv i. 

- I kunsten fremtrer Ånden i sanselig form som en åpenbaring av dens sannhet. Skjønnhet forstås som den sanselige fremstillingen av Ideen (definert som at begrep og realitet smelter sammen), hvor det sansemessige og fornuften blir forenet idealt 

- Mht. kunstens forskjellige former skiller Hegel mellom tre historiske hovedfaser: ”det symbolske” (repesentert ved arkitekturen), ”det klassiske” (skulptur) og ”det romantiske” (maleri, musikk, poesi). 

c) SCHOPENHAUER OG NIETZSCHE 

Arthur Schopenhauer (1788-1860)

Hans kunstfilosofi er uttrykt i Die Welt als Wille und Vorstellung (1819/44): skille mellom verden slik den er gitt sansemessig og som fenomen vs. en bakenforliggende oversanselig verden (jf. Kants Ding an sich). Denne oversanselige verden forstås av Schopenhauer som en irrasjonell og grenseløs "vilje til liv", som gjennomsyrer naturen og menneskets begjær og generelt miserable/lidelsesfylte eksistens. Kunsten gjør menneskelivet mulig å utholde og forholder seg til det Schopenhauer kaller "Ideene".  Hans musikkfilosofi får stor innflytelse i andre halvdel av 1800-tallet, bl.a. ble Richard Wagner sterkt påvirket av ham. 

FRIEDRICH NIETZSCHE (1844-1900) - viktig overgangsfigur som innleder den moderne kritikken av metafysikken:

- Tragediens fødsel (1872): postulerer to metafysiske prinsipper i mennesket og i naturen: det ”dionysiske” og det ”apollinske” - den greske tragedien representerer en balanse mellom disse to - Ser i  Wagners gesamtkunstverk en gjenfødelse av den greske tragedien 

- Vending omkr. 1876-78: brudd med den metafysiske tenkningen i Tragediens fødsel og dens dualisme, oppgjør med Wagner, begynnende kritikk av vestlig metafysikk og kristendommen. 

- I 1880-årene blir kunsten og det estetiske det grunnleggende for hans tilnærming til alle filosofiske spørsmål om sannhet, verdier og erkjennelse. Det menneskelige selvet blir også forstått som noe estetisk. Redefinerer estetikk som ”fysiologi”. Kunsten forstått som noe som øker vår livskraft ved at den forskjønner verden. Sannhet er ikke overensstemmelse med ytre saksforhold, men en vilje til makt. Overmennesket skaper sine egne verdier. Kunsten bejaer tapet av mening og skaper nye verdener. Denne fasen er kanskje hans viktigste bidrag til estetikkens historie.

III) MODERNE ESTETIKK
a)  THODOR W. ADORNO (1903-69)

- Adornos tenkning kan deles i tre hoveddeler: 

a) Hans samfunnsteori og kritikk av Vestens rasjonalitet kommer bl.a. til uttrykk i Opplysningens dialektikk (1947) skrevet sammen med Max Horkheimer (leder for Institutt for sosialforskning i Frankfurt, kjent som Frankfurterskolen og ”kritisk teori”, et intellektuelt miljø med folk som Walter Benjamin og Herbert Marcuse og hvor Adorno var en viktig figur). Dyster visjon for det moderne: sivilisasjonshistorien og opplysningen handler om en  naturbeherskelse som i det moderne slår over i barbari og hvor ”den instrumentelle fornuft” er fullstendig dominerende. Inneholder også et mye diskutert kapittel med kritikk av den moderne ”kulturindustrien”. 

b) Erkjennelsesteori: denne finner man bl.a. i Negativ dialektikk (1966): kontra Hegels  dialektiske opphevelse av motsetninger i en ny syntese, stiller han opp en tenkning som tar høyde for det som ikke lar seg underordne begrepet, det singulære, det ”ikke-identiske”. Nettopp kunsten blir viktig som et sted hvor det ikke-identiske kan tre frem.

c) Estetikk: er et helt sentralt anliggende i hans tenkning, med det ufullførte Estetisk teori (1970) som det mest vesentlige, ved siden av verk som bl.a. Den nye musikkens filosofi (1949), monografier over moderne komponister som Wagner, Berg og Mahler, og essays om litteratur.

 Estetisk teori (1970):

- Det avgjørende med autonomiseringen av kunsten i "det moderne" er at den blir selvrefleksiv og bevisst sin egen kritiske posisjon. Kunstens autonomisering innebærer samtidig at den står i fare for fullstendig å løsrive seg fra tradisjonen og samfunnet og lukke seg om seg selv.

- Kunstens dobbeltkarakter: A tenker alltid kunsten i forbindelse med og i motsetning til samfunnet og den empirisike realitet. Kunsten er både autonom (selvstendig) og samfunnsmessig bestemt på samme tid. Dette er to momenter som aldri faller sammen. Det er først som autonom motposisjon til samfunnet at kunsten blir samfunnsmessig. 

- Han kritiserer samtidig den type autonomi-tenkning som man finner i borgerlige l'art pour l'art teorier (kunsten for kunstens egen skyld). Han kritiserer også den type etterligningsteorier som søker kunstens politiske virkning i form av samfunnsmessig realisme (Georg Lukács)

- Hos moderne komponister som Schönberg, Berg og Webern eller forfattere som Kafka og Beckett, finner han en kunst som i radikal forstand lukker seg overfor samfunnet og fremstår som uforståelig og absurd, men som nettopp derved øver en langt sterkere kritikk av det bestående.

- Mimesis: Kunsten uttrykker det "ikke-identiske", det som ikke underlegger seg den begrepsmessige identitets-tenkningen slik vi kjenner den i den filosofiske idealismen og den instrumentelle fornuften i det moderne. Han knytter dette også til begrepet om "mimesis". Selvets mimetiske relasjon til verden eller kunstverket, innebærer at det ekspressivt føyer seg etter det og forholder seg til objektets særegne beskaffenhet, at det i sin mottagelighet lar tingen tale igjennom seg.

- Det naturskjønne: For Adorno fremstår "det skjønne" som noe helt annet enn det velbehag Kant henviser til. Han oppfatter det skjønne som uttrykk for en radikal anderledeshet som truer subjektets enhet og beherskelse. Han kaller dette for det "naturskjønne" og mener at det avanserte verk etterligner naturskjønnheten som sådan.Han restituerer dermed begrepet om det naturskjønne, som han mener har vært gjenstand for en fortrengning siden Kant pga. tenkningens naturbeherskende tendens.

b) FENOMENOLOGI (Wallenstein kap. 8)

Edmund Husserl (1859-38) grunnlegger fenomenologien som filosofisk program (Logische Untersuchungen, 1900). Mening forstås som en egenskap ved vår måte å relatere til verden på og fenomenologien skal undersøke hvordan noe er gitt for bevisstheten overhodet. 

- Erkjennelse forekommer i "bevissthetsakter" og målet er å gi en ren og teorfri beskrivelse av det som viser seg for erfaringen i slike erkjennelsesakter (fenomener). Et grunntrekk ved alle bevissthet er det han kaller "intensjonalitet", det at bevisstheten alltid er rettet mot og kun eksisterer som bevissthet om noe. Erfaringen av en gjenstand er dynamisk og innebærer en syntetiserende identifikasjon gjennom flere bevissthets-akter som lar gjenstanden fremstå i sine forskjellige aspekter. Den høyeste form for nærvær er den "direkte anskuelse", hvor jeg direkte sanser gjenstanden i hele dens fylde. 

- Det "transcendentale jeg" danner grunnlaget for alle erfaringer, som et sentrum  bevissthetsstrømmen hele tiden refererer til. Han undersøker hvordan subjektet konstituerer seg selv i en refleksiv relasjon, hvor subjektets kjerne forstås som en ren indre strøm av tidsbevissthet.

- Min konkrete erfaring av meg selv inkluderer min egen kropp (Leib). Dette adskiller seg fra min oppfatning av andre kropper "der ute" (Körper). Det er ved analogi-slutning at jeg antar dette som et annet jeg, en bevissthet tilsvarende meg selv. På denne måten konstitueres mitt eget jeg intersubjektivt i forhold til andre jeg, og med det en intersubjektivt gitt verden.
- I Husserls senere begrep om "livsverden" (Lebenswelt) ligger det en kritikk av den moderne naturvitenskapens verdensbilde. Den hverdagslige erfaringen av den sansbare verden, min egen kropp og andre mennesker, er ikke noe sekundært, men selve grunnlaget for vitenskapens abstraksjoner. 

MARTIN HEIDEGGER (1889-1976)

(Routledge Companion, etterord i org.tekst v. Øverenget/Mathisen og v. Gadamer)

- Elev/assistent hos Husserl og sterkt inspirert av dennes fenomenologi. Med publiseringen av sitt hovedverk Sein und Zeit (1927) bryter han med Husserl. Spesielt gjelder det spørsmålet om det transcendentale jeget, hvor Husserl ser bort fra det at jeget er eksisterende, noe H ser som et helt vesentlig kjennetegn. 

- I Sein und Zeit stiller H spørsmålet om værens mening som det avgjørende for filosofien, et spørsmål han hevder er blitt glemt og underslått siden Platon. - Den menneskelig væren, det menneskelig subjekt kaller H for "Dasein" (tilværen) og dette tar han som utgangspunkt for spørsmålet om væren. 

- Daseins vesen er å eksistere, det forholder seg til sin egen væren, befinner seg alltid i et forstående forhold til seg selv, en måte å være i verden på som H karakteriserer med begrepet "omsorg" (Sorge)

- Angsten er den opplevelsen gjennom hvilken fenomenet omsorg manifesterer seg. I angsten står Dasein overfor seg selv. Daseins væren er videre en væren-til-døden. Temporalitet utgjør den grunnleggende horisonten for Daseins væren (jf. verkets tittel).  

- Det skjer en vending i H filosofi etter Sein und Zeit: Dasein er ikke lenger i sentrum, men i stedet  spørsmålet om værens egen avsløring av seg selv. H diskusjon av kunsten er helt og fullt styrt av dette spørsmålet om kunstverkets måte å avdekke væren på.

Kunstverkets opprinnelse (1936)

- Kunstverkets opprinnelse dreier seg om spørsmålet om kunstens vesen, noe som gjør det nødvendig å gå til verket, hva og hvordan det er. Verkets tinglighet blir her et vesentlig anliggende, noe som gjør det nødvendig å undersøke hva en ting er. 

I) Tingen og verket: 

- H nevner tre tradisjonelle oppfatninger av tingens tinglighet, "tingen som en bærer av kjennetegn, som en enhet av et mangfold av sanseinntrykk og som formet stoff." (s. 27) Mht. tingen som formet stoff kan det knyttes til det han kaller brukstingen (Zeug). 

- Brukstingen kan minne om kunstverket i og med at den er frembrakt av menneskehånd, men ligner også den blotte og bare ting i sin selvtilstrekkelighet. Brukstingen står således imellom det han kaller "ting" og "verk".

- Disse ovennevnte måter å forstå tingbegrepet på blir i flg. H gjort gjeldende både for tingen, brukstingen og verket uten den nødvendig differensiering mellom disse.

- Han tar så "brukstingens brukstinglighet" som utgangspunkt for å nærme seg "tingens tinglighet" og "verkets verksmessighet".

-  For nettopp å beskrive en vanlig bruksting griper han til et par bondesko og velger et maleri av van Goghs for anskueliggjøre dette. Beskriver disse skoene i relasjon til bondekonas anvendelse av dem, deres tjenlighet: "Denne brukstingen tilhører jorden, og den bevares i bondekonens verden...For henne og for dem som lever som henne, er verden og jorden til kun på denne måten: i brukstingen." (s. 32)

- Brukstingens brukstings-væren fremstår dermed i sin sannhet i van Goghs maleri, den kommer først til syne i kunstverket. Kunstens vesen er at den i-verk-setter sannheten, den avdekker sannheten. Viktig poeng! H kommer gjennom dette eksemplet frem til hva kunstverkets vesen er: det avdekker det værendes sannhet.

- Verket lar seg ikke forstå med henvisning til den vanlige forståelsen av tingbegrepet.

 H stiller spørsmålet om hva i-verk-settelsen av denne sannheten betyr?

II) Verket og sannheten:

- Anskueliggjør "sannhetens hendelse i verket" ved å ta et gresk tempel som eksempel.

- Det er to vesenstrekk ved verket: Det "oppstiller en verden" (åpner en verden) samtidig som det "stiller frem jorden". 

- "Jorden er det essensielt selv-tillukkende. Å fremstille jorden betyr å bringe den inn i det åpne som selv-tillukkende." (s. 51)

- Welt og Erde blir to sentrale begreper for H. De to står i strid (Streit) med hverandre. "I og med at kunstverket oppstiller en verden og fremstiller en jord, innstifter det denne striden." (s. 54) 

- Sannhetens vesen er avdekkethet (alétheia), ikke som i metafysikken erkjennelsens overenstemmelse med et saksforhold. Det værende fremtrer i en åpenhet som omkretser alt værende, en lysning (Lichtung) - "Midt i det værende i sin helhet fremtrer et åpent sted. En lysning er." (s. 59)

- Dette står i forhold til en tildekning  (Verbergung) forstått som "begynnelsen på det opplystes lysning. Men tildekningen er samtidig også innenfor det opplyste." (s. 60)

- "Sannheten skjer i form av urstriden mellom lysning og tildekning." (s. 63)

- "i van Goghs maleri skjer sannheten. Det betyr ikke at noe forhånden blir riktig malt, men snarere at skotøyets brukstingsværen opplates når det værende som helhet - verden og jorden i sitt spill mot hverandre - kommer inn i avdekketheten....Skjønnheten er en måte sannheten fremtrer på som avdekkethet." (s. 64)

III) Sannheten og kunsten

- Vender oppmerksomheten mot kunstnerens frembringelse av verket. Det greske téchne betegner en måte å ha viten på og innebærer ikke noe rent håndverksmessig.

- Sannheten "innretter" seg i verket og kommer til uttrykk som "den strid mellom lysning og tildekning som fremtrer ved det at verden og jorden står mot hverandre." (s. 73)

- Denne striden (Streit) utgjør ikke en uoverstigelig revne (Riss), men binder de stridende sammen, som et ut-kast som "tegner grunntrekkene til hvordan det værendes lysning åpner seg." (s. 75)

- "Bevaring": Verket forvandler all tilvent gjøren og laden for i stedet å "dvele ved den sannhet som skjer i verket. Det er først denne dvelende tilbakeholdelsen som lar et verk være det det er. Dette å la verket være verk kaller vi bevaringen av verket." (s. 79)

- "All kunst er i sitt vesen diktning" (s. 86): diktning forstås her i vid forstand på en måte som også bl.a. kan inkludere billedkunst, samtidig som det er tett knyttet til språket. H påstår at det først er språket "som bringer det værende inn i det åpne som værende." (s. 88)

- I sitt etterord kritiserer H hvordan estetikken fra Kant har gjort opplevelsen til det sentrale for forståelsen av kunst. Han berører videre Hegels tese om kunstens død, og knytter skjønnhet sammen med spørsmålet om sannhet.

MAURICE MERLEAU-PONTY (1908-1961) 

(Wallenstein kap. 8, s.165-178, etterord i orig.tekst v. M.Tin)

- Knytter an til den sene Husserl og hans begrep om "livsverden". Står samtidig nært til Heidegger med sin anti-kartesianisme og kritikk av bevissthetsfilosofiens selvtilstrekkelige jeg.

- Hans grunnleggende prosjekt er å overvinne alle typer dualismer til fordel for en opprinnelig sammenfletning mellom jeget og verden, ånd og materie, subjekt og objekt. Betydningen av at mennesket alltid allerede er i verden, før enhver bevissthetsmessig selvrefleksjon.

- I hovedverket Phénoménologie de la Perception (1945) gjør han en analyse av persepsjonen i forhold til kropp, temporalitet og de andre. Mennesket er fremfor noe et kroppslig inkarnert subjekt. Kroppen forbinder oss med verden, samtidig som den også er utgangspunktet for å transcendere det kroppslige. Kroppens forbindelse med verden danner et før-refleksivt meningssjikt, en "væren-i-verden" hvor subjekt og objekt ennå ikke er adskilt.

- I de siste årenes ufullførte hovedverk, Le visible et l'invisible, går MPonty ennå sterkere bort fra et vanlig subjektbegrep med uttrykket "verdens kjøtt". Dette relaterer seg til en "Synlighet" som er dypere enn persepsjonen (men som samtidig kan fortette seg til persepsjon) og som samtidig er synlig innfor seg selv, slik at en "Seende" blir synlig for seg selv. Mennesket er en form for synlighet, hvor denne vender seg mot seg selv.

- Merleau-Ponty og kunsten: "Cezannes' tvil" (skrevet 1942) handler om hvordan Cézanne skildrer materien og tingene i ferd med å bli synlige, som en form for skapende natur.

- Øyet og ånden (publisert 1964), siste tekst MP skrev før sin død. Betoner nødvendigheten av at den moderne vitenskapen vender tilbake til den sanselige verden som sin grunn (jf. Husserls begrep om "livsverden"). Malerkunsten har denne "rå mening" som sitt utgangspunkt, en primær kroppslighet  som er en sammenfletning av syn og bevegelse, og hvor kroppen på en gang er seende og synlig. Malerkunsten feirer "synlighetens gåte". 

- MP setter dette opp mot Descartes og hans tanker om visualitet i La Dioptrique, hvor den seende og det synlige er skarpt adskilte (jf. hans grunnleggende idé om subjektet som en res cogitans og verden som en ustrakt og mekanisk res extensa). Decartes artikulerer noe som allerede ligger implisitt i renessansens sentralperspektiv, formulert teoretisk av Alberti. Rommet er imidlertid ikke noe vi ser utenfra og fremfor oss i flg. MP, men noe vi tvertimot lever innenfra og er omfattet av. Særlig fargedimensjonen åpner for en slik relasjon til verden hinsides skillet subjekt - objekt. 

Jean-Francois Lyotard (Wallenstein, s. 178-83): 

I Discours, Figure (1971) relaterer Lyotard seg kritisk til fenomenologien og spesielt Merleau-Ponty. Det ”figurale” gjør motstand mot og er ureduserbart i forhold til det diskursive (språket, teksten). Men samtidig er disse to også uoppløselig sammenflettet, samtidig som sanseligheten gis forrang. Figuren knyttes også til det libidinale og drømmearbeidet slik Freud forstår det, som del av en energetikk. Figuren som hhv. "bilde-figur" eller "form-figur" hviler på en tilgrunnliggende "matrise-figur" som tilsvarer det ubevisste hos Freud.

- Lyotard om det sublime i essayet "Det sublime og avantgarden" (Wallenstein, s. 93-102): ser det sublime som drivkraften i modernitetens estetisk logikk, et prosjekt som søker å  utvide grensen for det fremstillbare. Det finnes ingen natur å imitiere og kunsten blir i stedet en form for åpen eksperimentering, hinsides subjektet, naturen, kulturen eller historien som gitte kategorier.

c) JACQUES DERRIDA (1903-2004) - DEKONSTRUKSJON
- Derrida inngår i den moderne kritikken av metafysikken som ble innledet av Nietzsche. Han er inspirert spesielt av Heideggers ønske om en "destruksjon" av metafysikken, noe uttrykket "dekonstruksjon" viser tilbake til. 

- Hos D dreier det seg mer spesifikt om en kritikk av den såkalte "nærværsmetafysikken", bl.a. Husserls fundamentale utgangspunkt i subjektets nærvær innfor seg selv og sin erfaring. D kritiserer en slik nærværstenkning. Hans dekonstruksjon relaterer seg således til en fenomenologisk tradisjon som han samtidig grunnleggende kritiserer.

- D prosjekt er forøvrig også utviklet som en kritikk av strukturalismen på 1950/60-tallet, bl.a. grunnleggeren Saussures prioritering av det talte språket fremfor skriften. Han hevder at metafysikken fra Platon av er gjennomsyret av denne vektleggingen av stemmen som uttrykk for et opprinnelig nærvær på bekostning av skriftspråket som noe alltid formidlet og sekundært.

- Kunst: I sin tenkning omkring kunsten radikaliserer han Heidegger. Heideggers kritikk av subjektiveringen av estetikken fra Kant og fremover er at den mister av syne verkets grunn som er dets evne til å tale sannferdig og poetisk med utgangspunkt i væren. D posisjon derimot er følgende i følge E.Hammer i etterordet: "Snarere enn at værens egen sannhet er kunstens ytterste anliggende, vil Derrida henvise til en absolutt, ubetinget annethet eller alteritet som aldri kan objektiveres, men som må tenkes som betingelsen for all mening og sannhet. Koblingen til den klassiske estetikken må derfor gå via det sublime, det som unndrar seg enhver regel eller lov. Det sublime er det fraværende..."  (s.240)

- Sannheten i maleriet (1978): består av fire kapitler, i tillegg til pensumteksten gjør han bl.a. en dekonstruktiv lesning av Kants estetikk, med utgangspunkt i begrepet "parergon".

- "Restitusjoner av sannheten i skonummer": pensumeksten er et eksempel på en typisk dekonstruktiv strategi. D tar utgangspunkt i allerede eksisterende og gjerne sentrale tekster, for deretter å vise hvordan de (uavhengig av intensjoner om stringens og begrepsmessig entydighet) løser seg opp og blir inkonsistente og ubestemmelige (jf. det sublime)

- Det sentrale fokus i denne teksten er spørsmålet om sannhet, konkretisert med utgangspunkt i van Goghs bilde: til hva eller hvem kan disse skoene føres tilbake (restitueres)? Det er altså snakk om et meningsteoretisk spørsmål om hva/hvem de refererer til. 

- For Heidegger refererer de til landet, bondekonas innforlivethet med dem som en bruksting, hvis væren består i å være tjenlige og pålitelige.

- Den tysk-amerikanske kunsthistorikeren Meyer Schapiro reagerer på Heideggers tolkning. Han hevder at disse skoene kommer fra byen og tilhører van Gogh selv, at de ekspressivt er som et slags selvportrett fra van Goghs hånd. Han mener at Heidegger urettmessig har projisert hele sin tolkning inn i maleriet. Underliggende reagerer han på den nasjonalsosialistiske Blut und Boden-romantikken i Heideggers beskrivelse av skoene, jorden og bondekona.

- D ønsker i sin mangestemmige "polylog" å oppløse premissene for denne disputten og vise hvordan motivet med skoene forblir noe ubestemmelig. Det er ikke mulig å tilskrive dem en entydig referanse. Han stiller bl.a. spørsmålet om det i det hele tatt dreier seg om et skopar? Om hvorfor lissene ikke er tredd skikkelig (er de i det hele tatt i bruk)? Kan man med Freud se noe perverst og fetisjistisk i dem? Hvilket maleri av van Gogh dreier det seg egentlig om (han har malt flere tilsvarende motiver)? osv. osv.

- D er på linje med den metafysikk-kritiske Heidegger, men finner at han svikter sine radikale intuisjoner i hans forsøk på å skriver van Goghs motiv tilbake til noe tilgrunnliggende, størrelser som jorden osv., og oppfatter dette som et "patetisk kollaps" fra Heideggers side. Mht. Schapiro mener D at hans tro på at sannheten i et bilde er dets evne til adekvat å avbilde eller representere, faller tilbake på en naiv, ekspresjonistisk logikk. Schapiros politiske vemmelse deler D imidlertid.

IV) NOEN SENTRALE BEGREPER / FØRINGER

- Det skjønne (Platon, Plotin, Alberti, Kant, Hegel, Adorno). 

- Det sublime (Longinus,  Boileau, Edmund Burke, Kant, Lyotard)

- Det tragiske, den greske tragedien (Aristoteles, Nietzsche)

- Kunstnersubjektet (Platon: guddommelig inspirasjon, Kant: geniet, romantikken)

- Kunstartenes relasjon og rangering i forhold til hverandre (Leonardo, Lessing, Hegel, Kristeller)

- Autonomi (Kant, Kristeller, Adorno)

- Kunst og sannhet (Platon, Hegel, Adorno, Heidegger, Derrida)

- Sentralperspektivet som filosofisk diskusjon (Alberti – Descartes – Merleau-Ponty): koblingen mellom sentralperspektivet og Descartes jf. Wallenstein kap. 2 ("Subjektets scen") - Merleau-Pontys fundamentale kritikk av den kartesianske erkjennelsesteoriens dualisme og den moderne vitenskapen (jf. Wallenstein kap. 8 og Øyet og ånden)

