לאהרן, דינה, אלילי וענת באהבה
דורות על גבי דורות, עוסקות נשים בסריגה, רוכנות על השיפודים ובתנועות קצובות ומרגיעות סורגות עין לעין, עין לעין, כמו תפילה חרישית. התנועות הריתמיות החוזרות על עצמן מזכירות את גלי הים, הגאות והשפל, החיים והמוות.
אמי היתה משקיעה את כל אהבתה אלינו בדמות אפודות ססגוניות וסוודרים יפהפיים. כל הצבעוניות והחמימות של נשמתה, באו לידי ביטוי בצבעים המרהיבים ובשלל הדוגמאות.
כשאמא היתה סורגת היינו יודעים שהכל בסדר, שיש בית, ביטחון וחום. התנועות שלה, תנוחת הראש ויציבות הגוף השפיעו עלינו שקט ושלווה.
אני לא סורגת. צר לי על ילדי שאינם זוכים לאותו מתת אהבה ססגוני, כפי שאני זכיתי לו. ליד הביסלי, הכיף-כיף והג'אנק פוד, הם לובשים סוודרים ממכונת הסריגה, ויש להם אמא עסוקה ומודרנית שרוצה להיות אמא טובה, אבל גם לכבוש את העולם.
לפעמים ברגעי חולשה, אני רוצה לחזור ולהיות כמו הנשים של פעם, או כמו אמי, שסורגות עין לעין, עין לעין, בתנועות ריתמיות שמזכירות את גלי הים...
סימה טלמון
הצורך או הרצון ליצור, לעצב, לבצע במו ידיי, קיים בי מילדוּת ובעָצמה רבה. תמיד הייתה עבודת יד כלשהי בסביבתי. למדתי דוגמאות חדשות, ניסיתי טכניקות שונות ויצרתי עבודות משלי. היה זה בשבילי עולם קסום, מופלא, מגוּון, טומן בחוּבּו אפשרויות אין קץ. נראה לי, שגם בבחירת מקצועי הראשון, מורה למלאכה ולאמנות, הושפעתי מצורך זה.
ניתן לראות בי "מכורה" לעבודות היד. אם אצא מביתי בלי לקחת סריגה או רקמה, אסתובב בהרגשה ששכחתי משהו חשוב. ביתי מלא בעבודותיי, משפחתי היא משפחה "סרוגה". העובדה שאין מקום בביתי להכיל את עבודותיי אינה מונעת ממני להוסיף ולעשותן. קשה לי להיפרד מהעבודות או למכרן. רק הקרובים לי זוכים למתנות אלו. מה יש בעבודות הללו הגורם להתמכרות שכזאת?
הכרתי נשים רבות כמוני, ה"מכורות" לעבודות המחט, שאינן יכולות לשבת בביטול ידיהן מעבודה כלשהי. נראה הדבר שנשים אלו חשות גירוי תמידי בקצות אצבעותיהן, גירוי הדוחף אותן לעשות, לבצע, ליצור. מפליא הדבר בעיניי מה מניע נשים לעיסוק המתמיד בעבודות היד, על איזה צורך הוא עונה. יתרה מזאת, מדוע בדברי על עבודות היד, וליתר דיוק על עבודות המחט, אני מתייחסת לנשים בלבד. איה מקומם של הגברים בתמונה?
בשנת 1976 השתתפתי בשיעור לתולדות האמנות, שיעור שניתן על ידי אחד מטובי המורים לאמנות בישראל. תוך כדי אפיון הזרם הרומנטי באמנות, הזכיר המורה הנכבד את ויליאם מוריס ואת תנועת ה"ארט אנד קראפט" שהקים. בנקודה זו במהלך השיעור, הפסיק המורה את רצף הדברים והחל בביקורת קטלנית, חדורת ציניות וזלזול, על עבודות היד ועל היותן משהו אנכרוניסטי וחסר כל ערך. במיוחד זכור לי הלעג שבו דיבר על הנשים היושבות שעות על שעות ורוקמות חוטים לבנים על בד לבן (תחרה או רקימה לבנה). יחסו היה שלילי ומתנשא, רווי בוז וסרקזם. הוא התייחס לעבודות אלו כאל בזבוז זמן מהסוג הטיפשי והגרוע ביותר, כאל מעשה של טמטום מוחלט. מצאתי את עצמי יושבת מולו ותוהה - האם הוא עיוור? האין הוא מסוגל לראות את היופי, העדינות והטוהר של אותן רקימות? מה מונע זאת ממנו? ממה נובע יחסו המזלזל?
אף על פי שישבו בכיתה יותר ממאה סטודנטים, הייתה לי הרגשה שהדברים מכוּונים אליי, כאילו שזו התקפה אישית עליי, כאישה וכאדם. הרגשתי נבוכה, מבוישת ומושפלת. אך מעֵבר לאותה בדיחוּת הדעת שבה הוצגו הדברים חשתי צרות עין, שנאה ואפילו קנאה באותה ייחודיות נשית. לא יכולתי אז, באותו שלב, למצוא הסבר הגיוני, הן לצורה הבוטה שבּהּ נאמרו הדברים והן להתנגדות הרַבה שעוררו בי.
שנים לאחר מכן, כשראיינתי נשים שאוהבות לסרוג, גרמו דבריהן לזיכרון לצוץ ולהכות מחדש. שמעתי את המרואיינות מספרות, שהן נמנעות מלסרוג בפומבי ולמרות אהבתן לסריגה, הן מתביישות בתדמיתן כסורגות. הן היו מודעות לדעה הרוֹוחת, שהסריגה היא עיסוק נחות בחשיבותו, עיסוק שאינו מתאים לנשים מודרניות, משכילות ואינטליגנטיות. רוב הנשים שראיינתי לא הסכימו עם דעה זו, אבל כדי לשמור על תדמיתן המכובדת העדיפו להיכנע למוסכמות ולסרוג רק בין כותלי הבית, או בחברת נשים בלבד.
היו כאן שני צדדים לאותה מטבע – הגבר המזלזל, הצוחק והבז לאמנות הנשית מחד גיסא, והנשים, שבגלל היחס המזלזל, נרתעות מחשיפה, נכנעות, מקבלות את ההשקפה הגברית ללא מחאה ובעצם משלימות עם השיפוט השגוי והמעוּות שנעשה כאן.
כיצד ניתן להסביר את התופעה?
מי הקובע מהי אמנות?
שאלות אלו עוררו את סקרנותי והניעו אותי לחפש חומר כתוב על הנושא. למרבית הפתעתי, לא מצאתי כמעט דבר. אף על פי שיש אלפי חוברות וספרי הדרכה, המורים דרכים לביצוע ומציעים דגמים להעתקה, אין חומר הדן במניעים הדוחפים נשים לעבודות אלו. אין בספרות חומר העוסק בפּן הפסיכולוגי או הסוציולוגי של התופעה, ולא נמצא שום מחקר הקשור בנושא.
הדבר נראה תמוה והעלה שאלות נוספות באשר להעדר מחקרים על הנושא. האם העובדה שאלו "עסקי נשים" מסבירה את ההתעלמות מהנושא? האם לאומנויות בכלל ולעבודות המחט בפרט יש דימוי נמוך בהשוואה לאמנות, ואם אכן נכון הדבר, מהי הסיבה? מהו טיב הקשר בין אמנות ובין אומנות? מתי נחשבת יצירה לאמנות ומתי לאומנות? מה הן אמות המידה להערכה ומי הם הקובעים?
מתן תשובות על שאלות אלו הציב בפניי אתגר ויצאתי למסע חיפוש מרתק שסופו לפניכם.
במשך ההיסטוריה, בד בבד עם השינויים שהתחוללו בחברה, בכלכלה ובתרבות, חלו תמורות בהבנת המושג אמנות ובהגדרתו. במקביל, גם הקשר בין האמנות לאומנות פשט צורה ולבש צורה. מהות השינויים באומנויות התמצתה בתכנים, בסגנונות ובעיקר בהתייחסות כלפיהן. כך, למשל, ירדה קרנה של אמנות הפסיפס, והגננוּת אינה בבחינת אמנות בימינו.
בפרק זה ייבחנו טיב הקשר ומערכת היחסים שבין האומנויות השימושיות לבין האומנויות היפות מההיבט ההיסטורי, מתי ואיך נוצרה ההבחנה וההפרדה ביניהן, והאם היא תקפה גם בימינו. כן ייסקר יחסם של הפילוסופים והאסתטיקנים לאמנות ולאומנות, והשינוי שחל בו לאורך הדורות.
תרבות האיכרים, המתקיימת לאורך שנים ושומרת על מסורות קבועות ועל דפוסי חיים יציבים, היא נושאת הדגל של האמנות הגיאומטרית-עיטורית-דקורטיבית. מאמנות זו התפתחה האמנות העממית, אמנות הפנאי ואמנות האיכרים, שהתבצעה בבית על ידי נשים וגברים כאחד, והייתה חלק ממשק הבית הכללי. האמנות העממית מאופיינת במוטיבים דקורטיביים פשוטים ובאורנמנטיקה החוזרת על עצמה, שאינה דורשת אימון רב ומתאימה לחובבים.
היחס לאמנות ולאומנות בעולם העתיק וביוון הקלסית
האמנות בתקופה העתיקה הייתה, ברובה המכריע, אנונימית, ללא חותמת או חתימה אישית. האמן, בסדנאות שהתקיימו בתקופה זו, הוא בעל מלאכה מן השורה העובד בעבודת כפיים, שהיא נחותה מכל עבודה רוחנית, לפי דעת הקדמונים. המקוריות בעבודה אינה נחשבת ואף אינה מבוקשת. האמנים חוזרים שוב ושוב לסטנדרטים המקובלים, למודלים ולדפוסים אחידים, המבוצעים היטב ובדרגת מיומנות גבוהה ביותר. סדנאות האמנים במקדשים ובהיכלות היו גדולות ומאורגנות, והייתה חלוקת עבודה ושילוב של עבודת רבים לכלל שלמוּת אחת. זהו קולקטיב יוצר, שאין בו מקום לביטוי אינדיבידואלי-אישי וּוַדאי שלא לאמנות לשמה. למרות ההישגים מעוררי ההתפעלות באמנות מצרים והמזרח העתיק, אין לראות בהם אמנות לשמה. זוהי אמנות תכליתית, אמנות הנעשית למטרות מסוימות, ובעיקר דתיות. ברור ומובן אפוא שאין בעולם העתיק שום הפרדה בין אומנות שימושית לבין אמנות יפה.
אמנות יוון היא אמנות נטורליסטית, חופשית ודינמית, מלאת תנועה, הרמוניה וקצב. זוהי אמנות שיכולה להיווצר רק בחברה שבּהּ התפתחה תרבות עירונית ערה ודינמית, והאזרחים בה בני חורין. זוהי אמנות חילונית ואינדיבידואלית. עדות לכך, שהאמנות הפכה להיות אינדיבידואלית יותר, היא העובדה שעל רבות מיצירות התקופה נתגלתה חתימתו של היוצר.
גוף האדם, הגבר והאישה, הוא המוטיב העיקרי באמנות יוון. גם באמנות העיטורית של יוון נמצא דמויות אדם, בעיקר נשים, כחלק מן העיטור על כדים ועל חפצים אחרים. עם זאת צריך לזכור, שאומני יוון, חרף הסתכלותם החדה בטבע, לא ניסו לחפש את המיוחד והאישי שבדמות האדם, אלא רק את האוניברסלי הכללי. פסל יווני אינו מתאר דמות מסוימת, אלא מעצב אידיאל, עושה סינתזה של הרבה אנשים ובונה דמות אידיאלית המשותפת לכולם. כך נוצר מה שאנו מכנים היום האידיאל הקלסי.
התמורה הגדולה, שהביאה אמנות יוון לעולם האמנות היא, שלראשונה בהיסטוריה האמנות אינה משמשת למטרות תועלתיות בלבד, אלא עשיית אמנות הופכת למטרה בפני עצמה, מקור להנאה, למשחק של קו, צבע, קצב והרמוניה. האמנות הופכת לכלי ביטוי. היוונים עדיין רואים באמנות קודם כול אומנות. לדעתם, המלאכה, המיומנות והטכניקה, הן העומדות בייסודה. עבודת כפיים נחשבה לבזויה בעיני אזרחי יוון. עבודת הפַּסל או הצייר, שהיא מלאכת כפיים ממש, הכרוכה במאמץ פיזי, הורידה את ערכו של האמן בעיני אזרחי יוון. האמנות הפלסטית נחשבה לנחותה גם לעומת אמנות השיר, שבּהּ שלטת הרוח. המשורר, איש הרוח, נחשב נעלה יותר מהפסל או מהצייר המתפרנסים מיגיע כפיים.
היוונים אינם מחלקים את האומנויות ליפות ולשימושיות.
יוון הקלסית מחלקת את האומנויות לשלוש קבוצות עיקריות:
1.אומנויות מחקות, המנסות לחקות אובייקטים, אנשים או קולות, כמו ציור, פיסול, תיאטרון, מוסיקה ושירה.
2.אומנויות יצירתיות, היוצרות אובייקטים, כמו אדריכלות, נגרות או אריגה.
3.אומנויות משמרות, השומרות אובייקטים, כמו גימנסטיקה ותרבות הגוף.
אפלטון, גדול הפילוסופים של העולם העתיק (347-427 לפנה"ס) מבחין בין שני סוגי מציאות – של העולם הפיזי וזה של עולם האידיאות, שהוא האמיתי. העולם הפיזי הנו רק חיקוי לא מושלם לעולם האידיאות. האמנות, לפי תפיסתו של אפלטון, אינה אמיתית; הוא רואה בה בבוּאה או חיקוי למציאות. האמנות המחקה את המציאות, היא, בעצם, חיקוי מדרגה שנייה -חיקוי של העולם הפיזי, שהוא חיקוי של אידיאת היופי. בתור שכזאת, האמנות, לדעת אפלטון, נחותה, אפילו, מן האומנות.
האומן עושה אובייקטים מוחשיים - שולחן, נעליים, אריג. זהו חיקוי מדרגה ראשונה. האומן הבונה שולחן, מחקה את אידיאת השולחן. הצייר המצייר את השולחן, מחקה את השולחן שעשה הנגר, שחיקה את אידיאת השולחן וזהו חיקוי מדרגה שנייה. יתר על כן, האמנות יוצרת אילוזיות, אשליות. האמן המציג את אמנותו, רוצה שנאמין בה, הוא רוצה שנחשוב שהשולחן שצִייר הוא באמת שולחן, ובכך הוא מציג את האין כיש, הוא מטעה. האמנות, לדעת אפלטון, היא שקר מזיק ולכן מקצוע האמנות, לפי התפיסה האפלטונית, הוא הנחות בכל המקצועות והאמן נופל בחשיבותו גם מן האומן.
אריסטו (322-384 לפנה"ס) מקבל את עובדת היות האמנות חיקוי למציאות, אבל בניגוד לאפלטון, מורו, אין הוא רואה בכך כל רע. לדעתו אין בכוונת האמנות להטעות, אלא להביא את הצופים לכלל התעוררות רגשית ובעקבותיה לפורקן (קתרסיס), המסייע להשתחרר מפחדים, שנאות ורגשות אי-רציונליים. האמנות עוזרת למצוא את האיזון הנפשי בצורה טובה יותר, ובאמצעותה ניתן להבין את מהות הדברים, את משמעותם ואת תכליתם. אריסטו הנו מאמין גדול בכוחה התרפואי של האמנות. תרומתו הגדולה לחקר האמנות, היא בהדגשת הצד התרפואי שלה. מטרת האמנות, לדעתו, היא ליצור אמוציות ולהביא את הצופים לפורקן.
היחס לאמנות ולאומנות בתרבויות המזרח הרחוק
בניגוד לתרבות המערב, המציגה את האדם במרכז הבריאה, רואה תרבות המזרח הרחוק את היקום כמרכז ואת הטבע כאידיאל היופי. האדם הוא רק נקודה קטנה, מרכיב שולי וסתמי בתוך הקוסמוס. לא המסתורין שבאדם מעניין את האמן במזרח הרחוק, אלא פלאי הטבע. המסר הוא המסר הבודהיסטי היסודי האומר, שעולם התופעות הוא עולם חולף, שעולם החושים מתעתע ושיש אמיתוֹת אחרות, שאליהן צריך האדם לחתור. גם היפה הוא רגעי ובן חלוף, כמו אגל טל.
הציור בסין וביפן הוא בעיקרו ציור סכמתי של הגות וצמצום. אין תיאורים מדויקים של מראות נוף, אלא ערפול מכוון, תיאור סמלי של הטבע והפשטה שלו. מטרת הציור היא לתפוס אווירה, לבטא תנועה, לתאר הלך נפש ולמצוא את סוד הפשטות והצמצום. זוהי אמנות המחפשת את הרוחני, את המופשט והלא ממשי. כל קו בציור רומז למשהו, לכל צורה יש משמעות ותוכן. זהו ציור מינימליסטי, בעל חוקים וכללים משלו, ציור המושפע רבות מפילוסופיית הזן-בודהיזם, הרואה קשר בין הפשוט למופשט.
גישה אסתטית כזאת, הרואה מעשה אמנות בכל תופעה, מרחיבה את תחום האמנות לעבר הסביבה האנושית כולה ומבטאת שאיפה להפוך גם את הדברים היום-יומיים ליצירות אמנות. טקס הכנת התה ושתייתו, אמנות הקרמיקה, סידור הפרחים והגננוּת המרהיבה, מהווים דוגמאות לגישה זאת לאמנות, ההופכת לדרך חיים. זוהי גישה, שבּהּ גם ההבחנה בין אמנות לבין אומנות נעשית בלתי אפשרית.
לרקימה בסין וביפן תפקיד מקביל לציור, כעוד אמצעי הבעה. באמצעות רקמה עדינה על משי מציירים אמני המזרח הרחוק תמונות נפלאות בחוט ומחט. בתמונות כאלו אין כל הבדל בין אמנות הציור ובין אמנות הרקמה. בעצם, כשכל פעולה או מעשה יכולים לקבל משמעות אמנותית, קשה לדבר על הבחנה בין אומנויות יפות ובין אומנויות שימושיות. הבחנה כזאת, פשוט אינה תופסת בתרבות המזרח הרחוק.
היחס לאמנות ולאומנות בימי הביניים
תפקידה העיקרי של האמנות בנצרות הקדומה ובימי הביניים הוא להיות כלי שרת לאמונה ולדת. הסגנון האפי-אילוסטרטיבי בא להמחיש עלילות מהביבליקה ומחיי הקדושים. אלו סיפורים מצוירים, אמנות עממית ופשוטה, שמטרתה הסברתית-דידקטית המיועדת להמונים הנבערים מדעת, שלא ידעו קרוא וכתוב. הסגנון האימפרסיוניסטי מקבל גוון סימבולי, שבּוֹ הצורות שטוחות וחסרות נפח. זהו מעין כתב ציורי, רחוק ממוחשיות, המתקרב יותר ויותר לעולם של סמלים. הדמויות והפרופורציות ביניהן, שוב אינן מתואמות למציאות, אלא לנושא ולמידת חשיבותן בו. המשמעות הרוחנית היא הקובעת. האמנות משתחררת מן המציאות, הדמויות המצוירות נעדרות משקל ונעות בסביבה, שבּהּ החלל חסר עומק ופרספקטיבה. הסדר הדקורטיבי של התמונה הוא סמל לסדר ההרמוני החדש, שכולו מנוכר לחיים ולגשמיות.
בסוף המאה החמישית לספירה, חגגה הכנסייה את ניצחונה השלם, והסגנון האמנותי החדש משתלט על הסגנון הקלסי של העולם העתיק. תקופת נדידת העמים הביאה את אירופה לשפל תרבותי, לנסיגה ולחזרה מתרבות עירונית מפותחת לתרבות כפרית נחשלת. מסגרות החברה, הכלכלה, המסחר, התרבות והאמנות של ימי רומא מתפרקות, מתנוונות, משתכחות ונעלמות אט אט. הפיאודליזם החקלאי והמשק האוטרקי הסגור, שבּוֹ נעשה הייצור לצורכי צריכה עצמית בלבד, תופס את מקומן. במסגרת כפרית אוטרקית זו, כמו בכל תרבות איכרים, האמנות היחידה הקיימת היא האמנות השימושית של עשיית כלים, תכשיטים, קישוטים, בגדים ועיטורים.
האמנות הכפרית החדשה מתבטאת בחזרה לגיאומטריזם ולאמנות דקורטיבית, שעיקרה במלאכת הבית. שמורת הטבע של התרבות הקודמת, שומרי הגחלת, היא הכנסייה והמנזרים, שלהם מונופול על החינוך ועל ההשכלה ובהם מתפתחת אמנות הקליגרפיה, העתקת ספרים ועיטורם וציור מיניאטורות ומנוסקריפטים. לצד הכנסייה, שהיא עדיין צרכנית האמנות העיקרית, מהווים המנזרים את המרכז למדע, לספרות ולאמנות. במנזרים ייחסו ערך רב לעבודת כפיים ובמסגרתם הוקמו סדנאות לאומנויות שונות -לזכוכית וקרמיקה, לכריכת ספרים, לצורפות ולעבודות אמייל, לסנדלרות, רצענות, מסגרות, קליגרפיה, ציור, פיסול וכו'. גם בעלי המלאכה והאומנים הנודדים, שהיו עוברים בין האחוזות הגדולות ומשכירים עצמם לעבודות שונות, רכשו את הידע שלהם במנזרים.
סגנון הבנייה הכנסייתית בשיא הפיאודליזם, הוא סגנון הרומנסק. הכנסייה חזקה, עשירה ומעוניינת לשמור על כוחה ועל הסדר הקיים. היא הבונה העיקרית בתקופה זו ומקימה מבנים מסיביים, חזקים, יציבים וגדולים, סמל לקביעות השלטון, לכוחו ולסדר האלוהי. האמנות בכנסיות פשוטה, הומוגנית, דתית, סימבולית, מופשטת ולא מציאותית, אמנות מטפיזית.
המשמעות הטרנסצנדנטלית של אמנות ימי הביניים מגיעה כאן לשיאה – הדמויות לא ריאליסטיות, ארוכות ומעוּותות; אין התייחסות לחוקי היופי, אין לצורות ערך כשלעצמן, והן משמשות כסמלים בלבד. נושאי היצירה העיקריים הם יום הדין וייסורי ישו. באורנמנטיקה, בפסיפסים ובעיטורי הכנסיות ברומנסק, ניתן למצוא גם השפעה רבה של מוטיבים מזרחיים ומוסלמיים.
במשך כל התקופה הזאת אי אפשר לדבּר על הפרדה כלשהי בין אמנות ובין אמנות שימושית. הייחודיות של האמן כאינדיבידואל כמעט ואינה קיימת והיצירה האומנותית היא ברוּבּהּ אנונימית. הדרישה למקוריוּת אינה מקובלת ואף לא מובנת. גם אמנות האיכרים וגם אמנות המנזרים היא אמנות שימושית. האמן הוא אומן. לפעמים אומן עצמאי, הנודד בין האחוזות, לפעמים שייך לבעל האחוזה כשאר האריסים, ולפעמים מהווה חלק מצוות סדנה במנזר, או חלק מקבוצת עבודה העוסקת בבניית הכנסיות ובקישוטן.
סביר להניח, שבבתי האיכרים כבבתי האדונים ובמנזרים, עסקו הרבה בעבודות מחט, שהיו בבחינת הכרח ולא מותרות, צורך לספק בגדים, כיסויים ושמיכות. עיטור העבודות וקישוטן נבעו מהרצון לביטוי עצמי ומהשאיפה ליופי. עבודות מחט, או עבודות רקמה, תחרה, גובלן, סריגה ואריגה הן עבודות שבדרך כלל אינן מחזיקות מעמד לאורך זמן ומתבלות במהרה. זו גם הסיבה לכך שרק עבודות מחט מעטות נותרו מתקופות קודמות.
אחת הדוגמאות המעניינות של התקופה, המרמזת על סוג אמנות שונה, חילוני במהותו ובעל אופי ריאליסטי וחי, אם כי פשוט ומזכיר ציורי ילדים, שעדיין לא למדו את חוקי הציור, היא עבודת הרקמה הגדולה הידועה בשם רקמת באייה. (באייה – עיר צרפתית, באזור החוף של נורמנדי.) זוהי עבודת הרקמה העתיקה ביותר שנמצאה באירופה, מהמאה ה-11, והיא מתארת את פרשת כיבוש אנגליה על ידי הנורמנדים. לרקמת באייה אפשר בהחלט להתייחס כאל ציור יפהפה בחוטים, דוגמא נוספת לכך שלא תמיד ניתן להפריד בין אמנות הרקימה ובין אמנות הציור.
מסעי הצלב, בתחילת האלף השני, החזירו את התנועה ואת המסחר לאירופה. חודש הקשר עם המזרח ונפרץ המשק האוטרקי. מרכזים עירוניים, שריכזו את המסחר והמלאכה, עלו והחלו לפרוח בכל רחבי היבשת. העיר המתחדשת העלתה מעמד חדש, מעמד הביניים והבורגנות העירונית, העוסקת במלאכה ובמסחר. מהמאה ה-12 ואילך עוברת נקודת הכובד של החברה בהדרגה מהכפר לעיר. הייצור שוב אינו נעשה רק לשם צריכה ישירה, אלא גם למכירה בשוק החופשי והתאגדויות מקצועיות תופסות את מקום ההתאגדויות המשפחתיות.
האמנות הגותית היא ביטוי לתרבות העירונית המתפתחת. הערים המתעשרות יכולות ורוצות לממן ולעמוד בנטל הכספי הכבד של בניית הכנסיות הגותיות הענקיות. צמיחתן המהירה של הערים והבנייה הרַבּה, הביאו עִמן פריחה לאיגודי הבונים ולגילדות האומנים. צורת הארגון של האמנים והאומנים בקבוצות עבודה היה קיים עוד במצרים העתיקה ובתרבות הקלסית. בימי הביניים היו קבוצות כאלה אחראיות לבניית הכנסיות הגדולות. היו אלה ארגונים עצמאיים וקואופרטיבים של אמנים ואומנים, שכּללו את כולם – מהמתכנן, האדריכל ורב-הבנאים, דרך בעלי המלאכה השונים, מהבנאים ואמני הסטוקו ועד עושי החלונות ואמני הויטראז', בוני הפסיפסים, אמני הקרמיקה, הנגרים ואמני העץ, הפָּסלים, אמני הפרסקו והציירים, אורגי השטיחים ורוקמי הגובלנים. איגוד בונים כזה חִייב ארגון רב ועבודת צוות לאורך שנים ארוכות. בהשתייכו לאיגוד כזה, היה האמן או האומן חש ביטחון כלכלי. עבודות בנייה פרטיות כמעט שלא היו. הכנסיות, חצרות המלוכה והעיריות היו ספּקיות העבודה הגדולות.
התקשרות עם איגוד בנייה הבטיחה עבודה לחבריו. בתוך איגודים כאלו בלטו, כמובן, האנשים המוכשרים יותר, אבל לעבודתו ולכשרונו של היחיד הייתה משמעות רק במסגרת עבודת הצוות. העיקר היה הקולקטיב, שהיחיד הוא חלק ממנו. במסגרת כזאת אין מקום לאמנות אינדיבידואלית ואף לא להפרדה בין אמנות לאומנות. אמנים ואומנים כאחד היו חברים שווים באיגוד.
הגברת כוח הקנייה של הבורגנות העירונית המשכילה הביאה לפיתוחו של שוק פרטי ליצירות אמנות, וכתוצאה מכך החלו גם איגודי הבנייה הגדולים להיפרד לקבוצות מקצועיות. ציירים ופסלים נפרדו מאיגודי הבנייה, הקימו בערים סדנאות וגילדות משלהם וסיפקו עבודות למזמינים פרטיים. במאה ה-14 הוקמו סדנאות של אומנים, שבראש כל אחת מהן עמד רב-אומן, מייסטר, שהוא המומחה במקצועו, המנהל, המארגן, מקבל העבודות והאחראי לביצוען. המייסטר הוא גם המורה והמדריך, המקבל תחת חסותו נערים לחניכות ומאמן אותם בעבודות הסדנה השונות. שוליה כזה יכול היה, לאחר מספר שנים של עבודה ואימון במקצוע ולאחר שעמד בבחינות מטעם הגילדה, לקבל דרגת אומן עצמאי ואף לפתוח סדנה משלו.
הקשיים שהעמידה הגילדה בפני המצטרפים לשורותיה, באו לשמור על המונופול של חבריה ולמנוע תחרות בענף. בצד זאת, הבטיחו תנאי הקבלה הקשים מיומנות מקצועית גבוהה, עד כדי העלאת המלאכה לדרגת אמנות. עד היום שגור בשפה הביטוי "Master piece" כשריד מימי הגילדות, לציוּן עבודת אומנות מצטיינת, עבודה מעולה, כפסגה שאליה יש לשאוף ואותה משתדלים לעבור. שיטת הלימוד העיקרית בגילדה הייתה על ידי חיקוי עבודות המייסטר והעתקת יצירות שנחשבו לטובות. שיטת הלימוד לא כללה הסתכלות וציור מהטבע. למדו את הנוסח המקובל בסדנה. השוליות החלו בעבודות עזר והתקדמו לאט במשך שנות החניכות. כשהתקדם נער השוליה, ניתן לו, לדוגמא, לצבּוֹע קטעים בעבודת פטרונו, לצייר רקע ואף לעצב חלקים בלתי חשובים של התמונה.
בסדנתו של רובנס, שחי מאוחר יותר (1640-1577), היו אומנים מיוחדים שהתמחו בציורי החיות, אחרים שציירו את העצים, הנוף והרקע, ואחרים שציירו את הדמויות. רובנס עצמו היה רושם את הסקיצה, משגיח ונותן את ה"פיניש" – משלים, מתקן ומשפץ. היה זה ממש סרט נע תעשייתי, בית-חרושת לציורים. סביב רבי-האומנים הגדולים נוצרו אסכולות ייחודיות של אומנים, עד כי אפשר גם היום לזהות ביצירות את מוצאן – מפירנצה, מוונציה, מסיינה וכדומה.
בתקופה זו, של ימי הביניים המאוחרים (המאה ה-14-13), עדיין אין לדבר על הכרה של ממש באישיותו של האמן, על ייחודיותו ועל הפרדה בין האמנות לשאר המקצועות. גם בסדנאות ובגילדות לא הייתה הפרדה בין אמנים ובין אומנים ועסקו בהן בכל סוגי האומנויות. בגילדה יכלו לקבל בו-זמנית הזמנות לציורים, לפרסקו, לעבודת גילוף, לעיצוב דוגמת שטיח, לבניית מזבח בכנסייה או לביצוע אמנות דקורטיבית. הבסיס לחלוקת האומנויות בימי הביניים היה בין אומנויות חופשיות ובין אומנויות מכניות (פרנסות). באומנויות החופשיות עסקו האדונים או הג'נטלמנים, שעִתותיהם בידם, שאינם צריכים לדאוג לפרנסה וכל עיסוקם מיועד להרחבת האופקים ולהנאה.
שבע האומנויות החופשיות היו: אריתמטיקה, גיאומטריה, אסטרונומיה, מוסיקה, לוגיקה, רטוריקה ודקדוק. הרטוריקה כללה בתוכה גם את הספרות והשירה. בפרנסות המכניות נכללו החקלאות, האדריכלות, הבנייה ומלאכת החרושת (הארמטורה). הציור והפיסול היו חלק ממלאכת החרושת, בצד המסגרוּת והנפּחוּת.
היחס לאמנות ולאומנות ברנסנס, במנייריזם ובברוק
ברנסנס הבשילו תהליכים, שהחלו בסוף ימי הביניים, והוא צמח ופרח בעריה האוטונומיות של איטליה. ברנסנס איבד הסימבוליזם המטפיזי את חשיבותו לטובת העולם האמפירי והמוחשי. שיבה לנטורליזם, צפייה והתבוננות חוקרת בטבע, שיקול דעת וחשיבה רציונלית, תפסו את מקום העל טבעי והדוֹגמתי. אינדיבידואליזם וליברליזם אופייניים לרנסנס, ויש בו אופטימיות ואמונה ביכולת האנושית. בעוד שבימי הביניים, היה ניגוד גמור בין חיי הרוח ובין החושניות הגופנית, הרי בשיא הרנסנס מופיעים היופי והכוח הגופניים כצורת ביטוי לגיטימית ומקבלים משמעות רוחנית. לימודי אנטומיה וציור דמויות אנשים בתנועה, תוך התבוננות בגוף האדם, הפכו לנורמה מקובלת על האמנים.
תושבי הערים האמידים בנו לעצמם ארמונות פרטיים ומילאו אותם ביצירות אמנות. הם הפכו לאספני אמנות נלהבים והביאו לפיתוח שוק למוצרים אלו. הייתה זו ציוויליזציה של אליטה עשירה, משכילה וחובבת תרבות, והאמנים היו תלויים בחסדן של מספר משפחות שבידיהן התרכזו הכוח והעושר. הייתה זאת תרבות של מצנטים ופטרונים, כדוגמת לורנצו לבית מדיצ'י, שריכז סביבו "חצר" של הוגי דעות, משוררים, פילוסופים, אנשי מדע ואמנים בעלי זיקה הומניסטית ואהבה לתרבות הקלסית. בהומניסטים אלה יש לראות את ראשוני האסתטיקנים, מבקרי האמנות ושופטיה.
הגילדות עדיין מושלות בכיפה והכשרת השוּליוֹת בסדנאות נמשכת. האומנים בסדנאות עוסקים בו-זמנית בכמה וכמה תחומים. הסדנה יכלה לספק, למשל, גם ציורים וגם דגמים לגובלנים ולעבודות רקמה, בהתאם לדרישה ולצורך. רוב רובה של העשייה האמנותית הייתה עדיין קומונלית, נעשית בחבורה ואינה אישית. האמן הוא עדיין אומן, אבל ברנסנס ואחריו בברוק, מתחילים להתגלות לראשונה ניצני ההפרדה בין האומן-היוצר המכני, לבין האמן-הגאון.
אומנים בעלי שם החלו להשתחרר מהתלות בגילדות והפכו לאמנים נודדים ולציירי חצר. אמנים, בעיקר הגדולים שבהם, התקשרו במישרין לפטרון, שהיה דואג להם והָפכם לבני חסותו. באמנות המאה ה-16 הסתמנו כמה מגמות מקבילות: מגמה אקספרסיבית חזקה (מיכלאנג'לו, טינטורטו, מתיאס גרינואלד), מגמה מיסטית-סימבולית (הרונימוס בוש, אל-גרקו) ומגמה נטורליסטית (פיטר ברויגל). יש כאן רב-גוניות של סגנונות אישיים מיוחדים.
מבּחינת שבירת המוסכמות והחיפוש אחר ביטוי אישי אינדיבידואלי, מייצגים האומנים הגדולים של המאה ה-16 את ראשוני האמנים המודרניים. מכאן ואילך, עוברת ההיסטוריה של האמנות דרך שמותיהם של האמנים הגדולים, נושאי דגל החדשנות.
תקופת הברוק (המאה ה-17), מאופיינת, מההיבט האמנותי, בשיבה לריכוזיות ובניסיון להעמיד מחדש את האמנות על עקרונות של סדר, הרמוניה, פרופורציה וחוקים של צבע.
בצרפת, שבּהּ היה שלטון ריכוזי שמרכזו בוורסאי, התפתחו סדנאות של אמנות שימושית, שפֵּרותיהן פיארו את ארמְנות המלך והאצילים. בית החרושת גובלן, שהיה מרכז חרושת השטיחים בצרפת, שימש גם מרכז לשאר עבודות האמנות הדקורטיבית, שהיו ידועות באיכותן הגבוהה, בערכן הרב ובמחירן הגבוה. לראשונה מאז העידן הקלסי, החלו ברנסנס ובברוק לראות באמנות תכלית בפני עצמה. האמנות שוב אינה רק כלי שרת בידי הדת, המוסר או המדע, אלא גוף אוטונומי, שמטרתו להנות ולהעשיר את הצופה.
עם זאת יש לציין שלא רק ציורים ופסלים, אלא גם חפצי אמנות שימושית, כמו ריהוט מגולף, תכשיטים, רקמות או אריגים, נועדו לגרום הנאה ונחשבו לאוצרות אמנות. בשנת 1563 נפתחה בפירנצה האקדמיה לאמנות. בנוסף לשבע האמנויות החופשיות, שנלמדו באקדמיות עד אז – אריתמטיקה, גיאומטריה, מוסיקה, לוגיקה, רטוריקה ודקדוק (שכלל שירה וספרות), החלו ללמד באקדמיה של פירנצה גם ציור ופיסול. ההנחה הייתה, שכדי להיות צייר או פסל טוב, יש לדעת גם פרספקטיבה, אופטיקה ואנטומיה וצריך להכיר ולהבין את המורשת הקלסית. האמן זקוק להשכלה רחבה ואין די בלהיות בעל מלאכה סתם, או אפילו רב-אומן. על האמן להיות גם אינטלקטואל.
הנחה זו מעלה את הסטטוס של הציור והפיסול, ההופכים למעין מעמד ביניים, בין האומנויות החופשיות לבין האומנויות המכניות. הציירים והפסלים, שוב אינם בעלי מלאכה רגילים, אף על פי שעבודתם קשורה בסדנה ובמלאכת כפיים, הם אמנים. האדריכל, לעומתם, נחשב עדיין לאדם העובד לשם פרנסה, כמו המסגר או הנפח, והאדריכלות עודנה נחשבת לחלק מהאומנויות המכניות.
זוהי ראשיתו של תהליך, שסופו בראיית הציירים והפסלים כאמנים ולא עוד כאומנים. במקביל החלה להתפתח התפיסה בדבר אחדות האומנויות, תפיסה הרואה קשר בין הציור, הפיסול, המוסיקה, השירה והתיאטרון. תפיסה כזאת, שלא הייתה קיימת עד אז, הביאה בסוף המאה ה-18 לניסיון הפילוסופי להפריד בין האמנות לאומנות. על כל פנים, עד המאה ה-18 אין הפרדה בין השתים והדעת אינה נתונה לאומנים ככלל, אלא רק לאמנים יחידים ומוכשרים במיוחד. חירותם של אמנים כאלה גדלה, פונים אליהם להזמנת עבודות, שכרם עולה ועמו הסטטוס החברתי שלהם.
ברנסנס צומח לראשונה מושג הגאון – האמנות הגדולה באמת, היא פרי יצירתה של אישיות מיוחדת, עשירה ועמוקה, החורגת מכבלי הזמן, המקום, המסורת והכללים המקובלים. הגאונות היא תכונה מוּלדת שאינה נרכּשת על ידי אימון ולימודים. זוהי מתנה משמים, מתנה ייחודית וחד-פעמית. "אין ללמוד ואין ללמד אמנות, כי האמן הוא אמן מבֶּטן ומלידה והאידיאה האמנותית היא ההתגלות האלוהית בנפשו של האמן." (ג'ורג'נו ברונו)1. הראשון שזכה להכרה בגאונותו, היה הצייר ג'וטו. האומנים הגדולים של הרנסנס ושל תחילת הברוק, כמו ברונלסקי, ליאונרדו דה-וינצ'י, רפאל, מיכלאנג'לו או טיציאן, זכו אף הם להערכה כאמנים ולהכרה בגאונותם.
הפילוסוף בן-עמי שרפשטין, בספרו "האמן בתרבויות העולם", מנסה להתמודד עם שאלת הקשר בין האומן ובין הגאון, תוך הסתכלות על האומן ומעמדו בתקופות שונות ובתרבויות שונות. הוא רואה את ההבדל בין האומן לגאון במידת היכולת, הכשרון והמקוריות. "בין הרבים שהם אומנים, מתנשאים משכמם ומעלה בעלי הכשרון הגדול. בתקופה של גילדות ואי הבחנה בין אמנות לאומנות, הפכו מיכלאנג'לו וליאונרדו לאמנים בזכות כשרונם וכן בגלל אישיותם המיוחדת. אין להפריד בין שתי הקטגוריות של האומן לזו של הגאון. הראשונה -חיקוי, השנייה – ספונטניות וחידוש. מעשה היצירה זקוק לנוכחותם של שני היסודות הללו"2 אין ולא יכולה להיות אמנות, ללא התשתית הרחבה של מעשה היצירה בכלל. עבודת האומנים היא הכמות. הגאונים, הם המקנים לה את איכותה המיוחדת.
גם אם מדובר על תולדות האמנות כעל ההיסטוריה של חידושי הגאונים ומפלסי הדרך, אין לשכוח את התשתית, את הבסיס, את מעשה היצירה של האומנים, את האלפים שעמלו, יצרו, עבדו, לא זכו לתהילת עולם, אך היווּ את הרוב הדומם, שתרם ותורם את תרומתו למעשה היצירה, נהנה ממעשי ידיו ושמח בחלקו.
האמנות והאומנות בעידן המהפכות והתמורות הגדולות
בשלהי המאה ה-18 מושלם המעבר ההדרגתי של הציור והפיסול, ובצדם האדריכלות, לעבר האומנויות החופשיות. בתקופה זו השתנתה גם צורת המיון בכללה, ושוב אין מדובר באומנויות חופשיות לעומת אומנויות מכניות, אלא בחלוקת הפעילויות האנושיות לפי תכליתן העיקרית:
פעילויות שתכליתן ליצור אובייקטים אסתטיים, שהעיקר בהן הוא ההתבוננות. פעילויות אלו נחשבות לאמנות.
פעילויות שתכליתן העיקרית שימושית: מדעית, מוסרית או דתית. פעילויות אלו שוב אינן נקראות אמנות.
המונח אסתטיקה, כענף בפילוסופיה בנוסף ללוגיקה ולאתיקה, חוּדש באמצע המאה ה-18 על ידי באומגרטן. האסתטיקה היא תורת היופי, שתפקידה לחקור את הגורמים להנאה מיופי ומאמנות. האסתטיקה בודקת כיצד פועלים החושים, האינטואיציות והדמיון ואיך הם משפיעים על האמנים ועל האמנות.
בסוף המאה ה-18 ובעיקר במאה ה-19, הגיעה ההפרדה בין האמנות לאומנות לשיאה. החלוקה היא כעת לאומנויות יפות לעומת אומנויות שימושיות. שבע האומנויות היפות הן מוסיקה, שירה (וספרות), תיאטרון, ציור, פיסול, אדריכלות ו... גננות נוי, שלדעת אנשי התקופה המרכיב העיקרי בה הוא האסתטיקה. האומנויות השימושיות היוו אז ישות אחרת, הנבדלת מהאומנויות היפות.
הסיבות להפרדה זו בין האומנויות היפות לשימושיות הן כלכליות וחברתיות. ההפרדה היא פרי השינויים העצומים, החברתיים, הפוליטיים והכלכליים, שהתרחשו באירופה בסוף המאה ה-18 ובמאה ה-19 ובעיקר תולדה של המהפכה התעשייתית, עלייתה של הבורגנות והתבססות המשטר הדמוקרטי.
המהפכה התעשייתית היא מהפכה כלכלית וחברתית, מהפכה שבּהּ הצמיתות נעלמת וכוח העבודה הופך נייד ונע לעבר מרכזי התעשייה, שגדלו והפכו לערים. המצאת הקיטור ככוח מניע והתפתחות הרכבות והתחבורה היבּשתית הביאו להופעת ערי תעשייה שבהן רוכזו בתי החרושת הגדולים ואליהם נהר כוח האדם מהכפרים. הגילדות נעלמו ועִמן בתי המלאכה הקטנים. האומנים העצמאיים הפכו לשכירים ולפועלי תעשייה. התפתחה העיר המודרנית.
פועלי התעשייה באו משתי שכבות:
איכרים ואנשי כפר, שנושלו מאדמתם בעקבות הריבוי הטבעי ותהליך תיעושה של החקלאות, והם נדדו לעבר מרכזי התעשייה.
אומנים ועובדי סדנאות, שעד למהפכה התעשייתית עבדו בבתיהם, מצאו את פרנסתם בכבוד ונהנו להוציא מתחת ידיהם יצירות אומנות מוגמרת - בד, רהיט, מכשיר חקלאי וכו'. אומנים אלו לא יכלו להתחרות במחיר הנמוך של המוצרים המתועשים ונאלצו לחפש עבודה. שתי שכבות אלו, האיכרים והאומנים, לא סבלו חרפת רעב קודם לכן כאשר בבעלותם היו בית, חצר ומשק זעיר. עתה, משנעשו תלויים לחלוטין בשכר הזעום שקיבלו ובימי מחלה או פיטורין, נותרו בלא כלום. העוני והסבל של הפועלים ליד המכונות היה מחריד. נשים צעירות וילדים קטנים התייסרו כעבדים לידן. העבודה בבתי החרושת הייתה קשה, משעממת וחד-גונית. הפועלים עבדו שעות עבודה רבות ובתנאים תת-אנושיים, נגזלו מהם ההנאה והגאווה מעצם מעשה היצירה ומהמוצר המוגמר. נוצר פער עמוק בין עושרו של בעל הבית ובין פועליו העניים. הקיטוב הכלכלי והחברתי בין המעמדות היה עמוק ונורא. קם הפרולטריון, מעמד הפועלים. החלה התקופה הקפיטליסטית.
לעליית הבורגנות והמעמד הבינוני היו כמה וכמה תוצאות על התפתחות האמנות:
נוצר שוק רחב ופתוח לייצור ולשיווק אמנות. האמן הופך לעובד עצמאי ובלתי תלוי, המייצר את מוצריו לקהל אנונימי. קודם לכן הוזמנו יצירות האמנות במישרין מהאמן, בבית מלאכתו לתכלית ידועה מראש ותוך הסכם בין האמן למזמין על גובה התשלום. עתה נותק הקשר הזה ומעמדו של האמן השתנה לחלוטין. לא עוד פטרונים והזמנות מראש, אלא עשיית אמנות, הצגתה בתערוכות ובמוזיאונים, חשיפתה לביקורת ומכירתה לשוק קונים מקרי ובלתי מזוהה. נעלמה היציבות מחיי האומנים ומעמדם הכלכלי נהרס, האמן יצר מבלי לדעת אם ימצא קונה ליצירתו ומאין יבוא לחמו. באותה עת גדלה גם שכבת בעלי האמצעים, ואנשים רבים יכלו להרשות לעצמם להוציא כסף על חפצי מותרות ועל קניית יצירות אמנות. גדלה הדרישה לאמנות.
ביקורת האמנות הלכה ותפסה מקום כקריטריון שיפוטי מרכזי וקבעה במידה רבה את טעם הקהל ואת סיכויי היצירה להימכר. האמן, בהיותו בלתי תלוי בפטרונים למיניהם, זכה, אמנם, לעצמאות ולחופש ביטוי, אבל חופש זה לא היה מוחלט, משום שהיה עליו להתאים את עצמו לרוח התקופה ולטעמם של מבקרי האמנות, על מנת שיוכל למכור את יצירותיו ולהתקיים. מוזיאונים, גלריות ותערוכות היו חלק בלתי נפרד מחיי האמנות, הם המתווכים העיקריים בין האמן לקהל הקונים.
המהפכה התעשייתית, הקמת בתי החרושת הגדולים והתמוטטות הגילדות, דחקו רגליהן של אומנויות היד הישנות. ניתק הקשר בין האמן לאומן. האומן ובעל המלאכה הפכו לפועלי תעשייה, והאריגה, הסריגה והתפירה הפכו לתעשיית הטקסטיל. קודם לכן בבתי המלאכה ובגילדות היו האמנות והאומנות שלובות זו בזו ואומני הגילדות קיבלו הזמנות ביצוע הן ליצירות של אמנות והן ליצירות של אמנות שימושית, אולם עתה חלה הפרדה בין מוצרי האמנות השימושית, שעברו תהליך של תיעוש, ובין האומנויות היפות כגון הציור והפיסול, שנשארו נחלתם של אמנים עצמאיים.
שומרות הגחלת של מלאכות היד הביתיות כמו הסריגה, האריגה, התפירה, הרקימה או התחרה היו הנשים, שהמשיכו לעסוק בהן במסגרת עבודות הבית. אומנויות אלו הפכו, מחד גיסא, לתעשיות סטנדרטיות, המוניות וחסרות כל ייחוד, ומאידך גיסא, לעיסוק נשי בלבד ולכן חסר ערך ונעדר חשיבות ועניין. הושלמה ההפרדה בין האמנות לאומנות. כאשר קיימת הפרדה מעשית כזאת בין האמנות לאומנות, יכולים הפילוסופים לבוא ולטעון לאוטונומיה של היפה ולהפרדת הערך האסתטי מהערך השימושי ומשאר צורות השיפוט הערכי. ההנחה המקובלת היא, שקיים יסוד אוניברסלי המשותף לכל האומנויות, והוא היסוד האסתטי. תפקיד מבקר האמנות הוא לזהות ולחשוף את היסוד הזה ולשם כך עליו לבדוק כל יצירה המתיימרת להיות אמנות ולגלות אם היא עומדת בקריטריונים האסתטיים אם לאו.
הפילוסוף עמנואל קאנט גיבש את התפיסה האסתטית האופיינית למחצית השנייה של המאה ה-18. בתקופה זו ראו בפעילות האסתטית פעילות אוטונומית הנפרדת מפעולות אנושיות אחרות. זוהי האוטונומיה של היפה. השיפוט האסתטי או ההנאה האסתטית, לפי קאנט, אינם מוגבלים לסוג מסוים של אובייקטים. כל אובייקט בטבע, כמו גם כל מוצר מעשה ידי אדם, יכול להיות מועיל, שימושי, נעים וכדומה... אך לתכונותיו אלו אין קשר לערכו האסתטי. הערך האסתטי קיים או אינו קיים, מנותק מהיבטים אחרים, ובעל אמות מידה בלתי תלויות בהיבט החברתי, המוסרי, המדעי והדתי. בספרו "ביקורת כוח השיפוט", שנכתב בשנת 1764, בהערות על רגש היפה והנשגב אומר קאנט, "שהיפה הוא הפקת נחת ללא כל חפץ עניין"3. היפה מעורר נחת על ידי צורתו, נחת שאין עמה בקשת תועלת או רווח. עם זאת מודע קאנט לכך שאין כמעט למצוא אובייקט חד-תכליתי, ולמעשה ניתן להעריך כל אובייקט מנקודות מוצא שונות. מוצר כלשהו יכול, למשל, להיות בעל ערך שימושי ובעל ערך אסתטי בו-זמנית. קאנט סובר שאפשר וצריך למדוד ולקבוע מהי תכליתו העיקרית של האובייקט ובהתאם לכך לקטלג אותו. רק האובייקטים שתכליתם העיקרית אסתטית, ראויים להיקרא אמנות.
סגנונות ותיאוריות באמנות בסוף המאה ה-18 ובמאה ה-19: ניאו-קלסיציזם, רומנטיקה, ריאליזם ונטורליזם
בכל תקופה היסטורית נוצרים זרמים אמנותיים המתאימים לאותה תקופה ומשקפים את ערכיה. כך גם תקופה זאת של המהפכות, עליית הבורגנות וההתעוררות הלאומית, יצרה כמה זרמים אמנותיים האופיניים לה, שמקורם בצרפת.
הניאו-קלסיציזם
בא לבטא את רעיונות הרציונליזם וההשכלה, את השיבה לקלסיקה היוונית ואת העניין המחודש בארכיאולוגיה ובאמנות הקלסית. הניאו-קלסיציזם, היפוכו של הרוקוקו המבריק, הווירטואוזי והריקני, הוא הזרם השולט בתקופת המהפכה הצרפתית. הסגנון הניאו-קלסיציסטי הוא סגנון אמנותי חמור, רציני ואובייקטיבי, השואף לפשטות ולכנות ומעדיף את הפשטות על הגודש.
הזרם הרומנטי
רואה באמנות תהליך של הבעה והעברת רגשות. העיקר הוא לתת ביטוי לרגשותיו של האדם ולתגובותיו הסובייקטיביות. כל ביטוי אומנותי הוא אישי, ייחודי, יחיד ומיוחד. אמני הרומנטיקה נסחפים אחר רגשותיהם הסוערים ונותנים ביטוי לאי השקט, ל"סער ולפרץ". לאמני הרומנטיקה נושאים אופייניים: שיבה לטבע, געגועים לעבר ולאורח החיים הישן, תאור מאורעות היסטוריים, בריחה למקומות אקזוטיים, לארצות רחוקות ולתרבויות אחרות, הליכה אל שבילי האגדות והדמיון. התפתחות הזרם הרומנטי באמנות קשורה בהתעוררות הלאומיות, המחזירה עמים לעברם, בחיפוש אחר מורשת משותפת, שורשים ומסורת.
הריאליזם
זרם המנסה להתבסס על המציאות, על הריאליזם וההיגיון, על הכאן והעכשיו. האמן הקלסיציסטי פנה ליוון ולרומא לחפש את סמליו, הרומנטיקה ברחה לעבר, לאגדות, לדמיון ולמקומות רחוקים ואקזוטיים. הריאליסט בניגוד להם, מחפש את נושאיו בסביבתו הקרובה, בחיי היום-יום, בהווה, במעשי העם הפשוט. הריאליסט מתאר את המציאות כמו שהיא. זוהי המציאות הבורגנית, המפוכחת, הריאליסטית, אשר אינה נזקקת לאשליות ולחלום.
לריאליזם באמנות שני כיוונים:
כיוון של מעורבות אידיאולוגית וחברתית, שבו האמן מתאר את הסבל והעוני וניצב לימין האיש הקטן והדפוק, הפועל או הפרולטר.
כיוון נטורליסטי של יציאה לטבע והתבוננות בו, ציורי נוף באוויר החופשי וציורים מחיי האיכרים והעם הפשוט. האמנים הנטורליסטים מנסים להיות אובייקטיבים, צופים מהצד. מתארים אבל שומרים מרחק.
מסוף המאה ה-18 ובמאה ה-19 קיימת הפרדה בין האומנויות היפות ובין האומנויות השימושיות, לכן מתייחסת משנתם של הפילוסופים, בני התקופה, בעיקר לאומנויות היפות. במאה ה-19 נסוגו ההוגים, במידה מסוימת, מרעיון האוטונומיה של היפה וחזרו לגישתו של בומגרטן, שראה באמנות צורה מוצלחת של תפיסה חושית. בדומה לבומגרטן טוען הפילוסוף הגרמני הגל (1831-1770) שהאמנות תופסת את המציאות בצורת דימויים, בעוד שהמדע תופס אותה בצורה מושגית-הכרתית. הגל מעדיף את הגישה המדעית ורואה, כמו פילוסופים נוספים במאה ה-19, את התפיסה הדימויית, כשלב נחות לעומת ההכרה המדעית של הממשות. פילוסופים אחרים, בעיקר מהזרם הרומנטי, כמו אנרי ברגסון או קרוצ'ה, רואים, דווקא, את האמן כראשון במעלה, וטוענים, שרק האמן, בכוח האינטואיציה הגאונית שלו, יכול להגיע ללב הממשות. לדעת הרומנטיקנים, האמנות היא הצורה המוצלחת ביותר של תפיסת האמת, צורה שהשכל והמדע קצרה ידם מלהשיגה.
שופנהאואר (1860-1788) רואה באמנות חוויה של התבוננות טהורה, גילוי האמת על החיים ואינטואיציה התופסת את המציאות תפיסה שהשכל אינו מסוגל לה. טולסטוי (1910-1828) כותב, שהאמנות היא האמצעי הראשון במעלה, להבעת רגשות ולהעברתם לזולת. ניטשה (1900-1844) רואה את האמנות כאמצעי להבעת רגשות ואת היצירתיוּת כדרך להתגבר על החולי. הוא שם דגש על התהליך, שבּוֹ הופך הביטוי האישי של האמן לביטוי אוניברסלי כללי. הבעייתיוּת טמונה בכך, שבדבּרם על האמנות כעל צורה של הכרת המציאות, מתייחסים הפילוסופים אל הצד ההכרתי-קוגניטיבי של האמנות, בשעה שהאמנות כמכשיר להעברת רגשות מתייחסת בדבריהם לצד הקומוניקטיבי שלה. בשני המקרים גם יחד, נבלעת הפונקציה האסתטית הטהורה של האמנות. האמת היא, שקל יותר להצביע על הפונקציה האסתטית כאשר מדובר בחפצי נוי ובאמנות שימושית - עיטור יפה, בגד רקום, וילון סרוג או כלי כלשהו. דווקא בחפצים כאלו, הפונקציה האסתטית פשוטה, ברורה ומובנת יותר מאשר ביצירת אמנות מורכבת, שהמסר שלה יכול להיות שונה. יצירת אמנות יכולה לעורר אי נחת, להתריע, לזעוק, או לבטא רגשות, כמו כעס, פחד, שמחה או תקווה.
הפָּן האסתטי הוא רק היבט אחד של האמנות. לכל אובייקט הנעשה בידי אדם יש משמעות, ולרוב אף יותר ממשמעות אחת. ליצירות של אמנות שימושית יש תכלית מסוימת, אבל בו-זמנית הן נובעות מצורך בביטוי עצמי, בקומוניקציה ובקשר עם האחרים בעקבות העשייה. על אחת כמה וכמה נכון עניין זה של ריבוי המשמעויות, כשמדובר ביצירות אמנות, שהן מורכבות, מסובכות ורבות פנים. בצד הפָּן האסתטי, קיימים גם המשמעות, התוכן, הרעיון, הלכי המחשבה, צורת ארגון היצירה ודרכי ההבעה. היצירה האמנותית יכולה להיות מעוגנת במציאות או מרחפת בדמיון, יכולה להיות מוחשית או מופשטת ולמלא פונקציות שונות וצרכים שונים בו-זמנית. כל הבחנה בהיבטים שונים של האובייקט, חלוקה שלו למשמעויות שונות והערכתן בנפרד, כעומדות בפני עצמן, מוטעית. כל שיפוט שאינו רואה את המכלול הוא מלאכותי, חוטא לאמת ובלתי מציאותי.
פרק זה קיים רק בגירסה המלאה.
קוראים יקרים, אנו מקווים שנהניתם מדוגמת החינם הכוללת פרקים ראשונים בלבד. תוכלו להנות מפרק זה ומשאר פרקי הספר בגירסתו המלאה.
לרכישת הספר בגירסה המלאה לחצו על הקישור שלהלן :
סוד קסמן של עבודות המחט / רמה ים
לשאלות, עזרה, הצעות ומשוב אנא פנו אלינו בדוא"ל support@mendele.co.il תודה.
מנדלי מוכר-ספרים ברשת www.mendele.co.il
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