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KATA PENGANTAR

Buku referensi “Pendidikan Estetika Seni” ini hadir sebagai
respons atas kebutuhan akan literatur pendidikan seni yang
komprehensif, reflektif, dan relevan dengan perkembangan budaya serta
dinamika pendidikan kontemporer. Pendidikan estetika tidak hanya
berfokus pada penguasaan teknik atau keterampilan artistik semata,
tetapi juga menyentuh dimensi apresiasi, kreativitas, dan kepekaan
terhadap nilai-nilai keindahan dalam kehidupan sehari-hari.

Dalam era globalisasi dan kemajuan teknologi yang pesat,
pendidikan seni menghadapi tantangan sekaligus peluang untuk terus
beradaptasi. Perubahan pola pikir, perkembangan media digital, serta
interaksi lintas budaya menuntut adanya pendekatan baru dalam
memahami dan mengajarkan estetika. Oleh karena itu, pendidikan
estetika seni menjadi sarana penting dalam membentuk karakter,
memperkaya pengalaman batin, serta menumbuhkan kemampuan
berpikir kritis dan kreatif pada peserta didik.

Buku ini disusun dengan pendekatan integratif, menggabungkan
landasan teoritik yang bersumber dari pemikiran para ahli estetika dan
pendidikan seni dengan praktik empiris yang berkembang di dunia
pendidikan. Dengan demikian, buku ini diharapkan mampu menjadi
referensi yang tidak hanya memperkaya khazanah keilmuan, tetapi juga
memberikan kontribusi nyata dalam pengembangan pendidikan seni
yang lebih humanis, kontekstual, dan berkelanjutan.

Salam Hangat

Tim Penulis
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BAB 1
PENDAHULUAN

Pendidikan estetika seni merupakan proses pendidikan yang
bertujuan mengembangkan kemampuan peserta didik untuk merasakan,
memahami, menghayati, menilai, dan menciptakan pengalaman estetis
melalui berbagai aktivitas seni. Pendidikan ini tidak hanya mengajarkan
cara menghasilkan karya seni yang baik secara teknis, tetapi juga
membentuk kepekaan terhadap keindahan, makna, ekspresi, dan nilai-
nilai yang terkandung dalam karya seni maupun lingkungan sekitar.
Dengan demikian, pendidikan estetika memandang seni sebagai media
pembelajaran yang mampu mengembangkan aspek intelektual,
emosional, sosial, moral, dan spiritual peserta didik secara terpadu.

Istilah estetika berasal dari bahasa Yunani aisthesis yang berarti
persepsi atau kemampuan menangkap pengalaman melalui pancaindra.
Dalam perkembangan filsafat, estetika dipahami sebagai cabang ilmu
yang mengkaji hakikat keindahan, pengalaman artistik, penilaian
terhadap karya seni, dan hubungan manusia dengan nilai-nilai estetis.
Namun, perkembangan seni kontemporer menunjukkan bahwa estetika
tidak hanya berkaitan dengan sesuatu yang indah, tetapi juga mencakup
ekspresi, simbol, identitas budaya, kreativitas, bahkan kritik sosial. Oleh
karena itu, pendidikan estetika mendorong peserta didik untuk
memahami bahwa setiap karya seni memiliki makna yang dapat
diinterpretasikan dari berbagai sudut pandang.

Dalam konteks pendidikan sekolah dasar, pendidikan estetika
menjadi sarana bagi anak untuk mengenal dirinya, mengembangkan
imajinasi, mengekspresikan perasaan, dan memahami lingkungan
melalui pengalaman artistik. Pembelajaran seni tidak semata-mata
menghasilkan produk, tetapi lebih menekankan proses eksplorasi,
eksperimen, dan refleksi. Melalui proses tersebut, peserta didik belajar
menghargai keberagaman ide, menerima perbedaan, serta membangun
rasa percaya diri dalam mengekspresikan kreativitasnya.

Buku Referensi 1



A. Hakikat Pendidikan Estetika Seni

1. Definisi dan Dimensi Konseptual

Pendidikan estetika seni merupakan konstruk konseptual yang
menggabungkan dua domain besar: pendidikan dan estetika seni. Secara
etimologis, kata pendidikan berasal dari bahasa Latin educere yang
berarti "memimpin keluar" atau "mengembangkan potensi", dan educare
yang berarti "memelihara" atau "membesarkan". Makna ganda ini
mencerminkan dua fungsi utama pendidikan: mengembangkan potensi
yang ada dalam diri seseorang, dan memelihara serta memupuk potensi
tersebut sehingga berkembang secara optimal (Eisner, 2020).

Pendidikan estetika seni dengan demikian adalah upaya
sistematis, terencana, dan berkelanjutan untuk mengembangkan potensi
estetis manusia, kemampuan untuk merasakan, memahami, menghargai,
menciptakan, dan merefleksikan keindahan dalam berbagai bentuk
manifestasinya. Potensi estetis ini bukan sesuatu yang eksklusif dimiliki
oleh mereka yang berbakat seni; ia merupakan kapasitas universal
manusia yang dimiliki oleh semua orang dan dapat dikembangkan
melalui pendidikan yang tepat (Dissanayake, 2021, p. 18).

Menurut Bresler (2021), pendidikan estetika seni yang
komprehensif harus mencakup tiga dimensi yang saling berkelindan:
dimensi makro yang berkaitan dengan kebijakan dan sistem pendidikan;
dimensi meso yang berkaitan dengan kurikulum dan institusi pendidikan;
serta dimensi mikro yang berkaitan dengan pengalaman belajar
individual dalam interaksi langsung dengan karya seni. Ketiga dimensi
ini harus bergerak secara sinergis untuk menghasilkan pendidikan
estetika yang bermakna dan transformatif.

Tabel 1.1 Dimensi Komponen Pendidikan Estetika Seni

. . Aspek Indikator Pendekatan
Dimensi

Utama Kompetensi Pedagogi

Menganalisis elemen- ) . .
g Diskusi, studi

o Pemahaman elemen karya seni; .
Kognitif .. . . . kasus, analisis
& Analisis mengidentifikasi gaya
. tekstual
dan aliran

2 Pendidikan Estetika Seni



Dimensi Indikator Pendekatan
Kompetensi Pedagogi
Merespons karya seni Konser,
. Kepekaan & secara emosional; pameran,
Afektif . Sy .
Apresiasi menghargai keindahan kunjungan
alam dan budaya museum
) ) Menggunakan media SO i
Psikomo  Keterampilan - . workshop,
o seni; mengekspresikan .
tor Artistik :de melalui karva praktik
Y pertunjukan
Ve oy
Sosial- Identitas & menchar a’i komunitas,
Budaya Komunitas ghargal seni budaya
keberagaman estetika
lokal
budaya
. Menghayati makna .. Meditasi sent,
Spiritual Transendensi = mendalam dalam seni; -
P & Makna merasakan dimensi -

transendental

2. Hakikat sebagai Pendidikan Manusia Seutuhnya

Hakikat terdalam pendidikan estetika seni terletak pada
kontribusinya terhadap pembentukan manusia seutuhnya, apa yang
dalam tradisi Jerman disebut sebagai Bildung (pembudayaan atau
pembentukan karakter). Konsep Bildung, yang berakar dari pemikiran
Hegel, Humboldt, dan Schleiermacher, menekankan bahwa pendidikan
sejati adalah proses pembentukan diri yang menyeluruh bukan sekadar
akumulasi pengetahuan, tetapi transformasi cara seseorang memandang
dan menghidupi dunia. Seni, dalam tradisi ini, memainkan peran yang
tidak tergantikan karena ia menjangkau dimensi-dimensi manusia yang
tidak dapat dijangkau oleh ilmu pengetahuan atau logika semata
(Gallagher & Zahavi, 2023, p. 45).

Herbert Read dalam karyanya yang berpengaruh FEducation
Through Art (1943; dikutip dalam Efland, 2022, p. 33) mengemukakan
tesisnya yang terkenal: "seni harus menjadi basis pendidikan". Bagi
Read, seni bukan sekadar salah satu mata pelajaran di antara banyak mata
pelajaran lain, tetapi merupakan prinsip pengorganisasian seluruh
Buku Referensi 3



pendidikan. Ketika seni menjadi fondasi pendidikan, proses belajar
menjadi lebih holistik, lebih bermakna, dan lebih sesuai dengan kodrat
manusia sebagai makhluk yang secara fundamental bersifat estetis
(Read, dalam Efland, 2022).

Pandangan ini mendapat dukungan kuat dari tradisi pragmatisme
Amerika, khususnya dari John Dewey. Dalam karya monumentalnya Art
as Experience (1934; dalam Shusterman, 2022, p. 78), Dewey
berargumen bahwa pengalaman estetis adalah model dari seluruh
pengalaman yang bermakna, ia adalah pengalaman yang telah mencapai
puncak integrasinya, di mana seluruh dimensi manusia (intelektual,
emosional, sensoris, imajinatif) terlibat secara penuh dan harmonis.
Pendidikan yang berorientasi pada pengalaman estetis semacam ini
dengan demikian adalah pendidikan yang paling menghargai dan
mengembangkan potensi manusia secara utuh.

"Seni adalah cara manusia untuk memahami pengalamannya
vang paling dalam, tidak ada domain lain yang memberikan
akses terhadap dimensi kemanusiaan yang sama dalamnya." —
Elliot Eisner (2020, p. 47)

3. Pendidikan Estetika Seni dalam Konteks Global

Pada tataran global, pendidikan estetika seni semakin
mendapatkan pengakuan sebagai komponen esensial sistem pendidikan
yang berkualitas. UNESCO dalam Seoul Agenda: Goals for the
Development of Arts Education (2010) dan dokumen kebijakan
terbarunya Reshaping Policies for Creativity (2022) secara tegas
mengidentifikasi pendidikan seni sebagai kontributor utama bagi
pembangunan manusia yang berkelanjutan, pengembangan kreativitas,
penguatan identitas budaya, dan peningkatan kohesi sosial.

Di kawasan Asia-Pasifik, termasuk Indonesia, pendidikan
estetika seni menghadapi tantangan khas: tekanan untuk
memprioritaskan mata pelajaran yang dianggap lebih "akademis" (sains,
matematika, bahasa), keterbatasan sumber daya dan tenaga pendidik seni
yang terlatih, serta marginalisasi seni dalam sistem ujian dan evaluasi
nasional. Namun pada saat yang sama, terdapat momentum positif yang
semakin kuat: gerakan STEAM (Science, Technology, Engineering,
Arts, Mathematics) yang mengintegrasikan seni dalam kurikulum sains
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dan teknologi; pengakuan yang semakin luas terhadap kreativitas
sebagai kompetensi abad ke-21 yang krusial; serta semakin banyaknya
penelitian yang mendokumentasikan dampak positif pendidikan seni
terhadap berbagai aspek perkembangan peserta didik (Kemdikbudristek,
2022).

Gambar 1.1 Kerangka Konseptual Pendidikan Estetika Seni

LANDASAN FILOSOFIS

LANDASAN TEORITIS LANDASAN EMPIRIS

* Filsafat Seni G% * Teori Estetika * Penelitian Pendidikan
* Estetika Filsafati . * Psikologi Seni @ * Neurosains Estetika
* Aksiologi Pendidikan * Sosiologi Budaya * Studi Komparatif

( ] J
KURIKULUM PENDIDIKAN ESTETIKA SENI

APRESIASI | A KREASI REFLEKSI 7 KONEKSI
Estetis | ) Artistik Kritis L4y Budaya
L J

+
%/ PESERTA DIDIK YANG

@y ESTETIS, KREATIF,
Y DAN BERKARAKTER

Sumber: Adaptasi dari Eisner (2020), Bresler (2021), dan UNESCO
(2022)

4. Tujuan dan Fungsi Pendidikan Estetika Seni

Tujuan utama pendidikan estetika seni adalah mengembangkan
individu yang memiliki kepekaan estetis, kemampuan berpikir kreatif,
apresiasi terhadap karya seni, serta sikap menghargai budaya dan
kemanusiaan. Pendidikan estetika membantu peserta didik memahami
bahwa seni merupakan bagian dari kehidupan yang dapat digunakan
sebagai media komunikasi, ekspresi, refleksi, dan pembentukan karakter.
Oleh karena itu, pembelajaran seni tidak hanya mengejar keterampilan
teknis, tetapi juga menumbuhkan kemampuan berpikir kritis dan kreatif
dalam menghadapi berbagai persoalan kehidupan.

Fungsi pendidikan estetika dapat dilihat dari berbagai aspek
perkembangan peserta didik. Dari aspek kognitif, pendidikan seni
melatih kemampuan mengamati, menganalisis, menginterpretasikan,
dan memecahkan masalah secara kreatif. Dari aspek afektif, seni
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membantu peserta didik mengenali emosi, mengembangkan empati,
serta membangun apresiasi terhadap keberagaman budaya dan
pandangan hidup. Dari aspek psikomotorik, berbagai aktivitas berkarya
melatih koordinasi motorik, ketelitian, dan keterampilan menggunakan
berbagai media dan teknik seni.

Selain itu, pendidikan estetika memiliki fungsi sosial dan budaya.
Melalui seni, peserta didik belajar bekerja sama, berkomunikasi,
menghargai pendapat orang lain, serta memahami identitas budaya lokal
maupun global. Pendidikan estetika juga menjadi media pelestarian
budaya karena memperkenalkan berbagai bentuk seni tradisional
sekaligus mendorong peserta didik mengembangkan karya baru yang
relevan dengan perkembangan zaman.

5. Relevansi Pendidikan Estetika Seni di Sekolah Dasar

Pendidikan estetika memiliki relevansi yang sangat besar dalam
pendidikan sekolah dasar karena masa kanak-kanak merupakan periode
penting bagi perkembangan kreativitas, imajinasi, dan kepekaan
emosional. Melalui pembelajaran seni, peserta didik belajar mengenali
diri sendiri, mengelola emosi, berkomunikasi secara kreatif, serta
membangun hubungan sosial yang positif. Pengalaman tersebut menjadi
fondasi bagi perkembangan kepribadian yang seimbang dan kemampuan
belajar sepanjang hayat.

Dalam konteks pembelajaran modern, pendidikan estetika juga
mendukung pengembangan kompetensi abad ke-21, seperti kreativitas,
berpikir kritis, komunikasi, dan kolaborasi. Kegiatan seni yang berbasis
proyek, eksplorasi, dan pemecahan masalah memberikan kesempatan
kepada peserta didik untuk mengembangkan ide-ide inovatif, bekerja
dalam kelompok, serta mempresentasikan hasil karyanya kepada orang
lain. Dengan demikian, seni menjadi wahana yang efektif untuk
mengintegrasikan berbagai disiplin ilmu dan pengalaman belajar yang
autentik.

Selain itu, pendidikan estetika berperan dalam memperkuat
identitas budaya di tengah arus globalisasi. Melalui pengenalan seni
tradisional, cerita rakyat, musik daerah, tari, kerajinan, dan berbagai
bentuk budaya lokal lainnya, peserta didik belajar menghargai warisan
budaya bangsa sekaligus memiliki sikap terbuka terhadap perkembangan
seni dunia. Di era digital, pendidikan estetika juga mencakup

pemanfaatan teknologi sebagai media berkarya dan berapresiasi, seperti
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desain grafis, ilustrasi digital, animasi sederhana, maupun pameran karya
secara virtual. Integrasi antara seni, budaya, dan teknologi menjadikan
pendidikan estetika semakin relevan dalam mempersiapkan peserta didik
menghadapi tantangan masyarakat abad ke-21 tanpa kehilangan identitas
budayanya.

B. Pengertian Estetika dan Seni

1. Etimologi dan Definisi Estetika

Kata estetika berasal dari bahasa Yunani Kuno aisthetikos yang
berasal dari akar kata aisthanesthai yang berarti "merasakan",
"memersepsi”, atau "mengamati melalui indera". Bentuk nominalnya,
aisthesis, merujuk pada persepsi indrawi secara umum bukan hanya
persepsi terhadap keindahan. Dengan demikian, secara etimologis,
estetika adalah ilmu tentang persepsi indrawi (Brady & Levinson, 2021).

Filsuf Jerman Alexander Gottlieb Baumgarten (1714-1762)
adalah orang pertama yang menggunakan istilah aesthetica secara
sistematis sebagai nama sebuah disiplin filosofis. Dalam karyanya
Aesthetica (1750—-1758), 1a mendefinisikan estetika sebagai scientia
cognitionis sensitivae sebagai "ilmu pengetahuan indrawi yang
sempurna". Bagi Baumgarten, estetika adalah mitra logika: jika logika
adalah ilmu tentang pengetahuan rasional yang sempurna, maka estetika
adalah ilmu tentang pengetahuan indrawi yang sempurna, yang ia
identifikasikan dengan keindahan (Guyer, 2020).

Dalam pengertian kontemporer, estetika berkembang menjadi
disiplin yang jauh lebih luas dan kompleks. Menurut Shusterman (2022),
estetika kontemporer mencakup setidaknya empat wilayah kajian utama:
(1) ontologi seni, yakni pertanyaan tentang apakah seni itu dan
bagaimana keberadaan karya seni; (2) epistemologi seni, yakni
pertanyaan tentang bagaimana kita mengetahui dan memahami karya
seni; (3) aksiologi seni, yakni pertanyaan tentang nilai dan penilaian
estetis; serta (4) fenomenologi seni, yakni pertanyaan tentang bagaimana
pengalaman estetis dirasakan secara subjektif.
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Tabel 1.2 Perbandingan Pengertian Estetika dan Seni menurut Para

Ahli/
Tokoh

Tahun

Ahli

Pengertian
Estetika

Pengertian Seni

Perspektif

Baumgarten 1750
Kant 1790
Hegel 1835
Dewey 1934
Danto 1981
Eisner 2020
Shusterman 2022
2.

8

Scientia
cognitionis
sensitivae (ilmu
pengetahuan
indrawi yang
sempurna)

Penilaian rasa
yang bersifat

universal subjektif

[lmu tentang
perwujudan Ide
dalam bentuk
indrawi

Teori pengalaman
yang bersifat
konsumatif

Teori tentang
dunia seni dan
status artistik

Teori tentang
persepsi dan
kognisi estetis

[lmu tentang
sensibilitas dan
pengalaman
estetis

Definisi dan Kategorisasi Seni

Seni (art dalam bahasa Inggris; ars dalam bahasa Latin) adalah
salah satu konsep yang paling kaya sekaligus paling kontroversial dalam
sejarah pemikiran manusia. Tidak ada definisi tunggal yang diterima
Pendidikan Estetika Seni

Ekspresi
keindahan
indrawi yang
sempurna

Produk
kejeniusan yang
menghasilkan
keindahan bebas

Perwujudan Roh
Absolut dalam
medium indrawi

Pengalaman
yang mencapai
puncak
integrasinya

Sesuatu yang
diakui oleh
artworld sebagai
seni

Ekspresi
kreativitas dalam
medium yang
dipilih

Praktik yang
mengembangkan
pengalaman
estetis

Rasionalis

Kritis-
Transendental

Idealis

Pragmatis

Institusional

Pendidikan
Seni

Somaestetika



secara universal; setiap era, setiap tradisi budaya, bahkan setiap aliran
filsafat seni memiliki definisinya sendiri.

Aristoteles mendefinisikan seni sebagai mimesis, yakni imitasi
atau representasi alam dan tindakan manusia. Tolstoy memandang seni
sebagai komunikasi perasaan, seni yang baik adalah yang berhasil
mentransmisikan perasaan yang dialami seniman kepada penonton. Kant
menganggap seni sebagai produk kejeniusan (Genie) yaitu bakat alami
yang memungkinkan seseorang menciptakan sesuatu yang tidak dapat
diajarkan. Hegel melihat seni sebagai perwujudan Geist (Roh Absolut)
dalam bentuk indrawi, seni adalah cara Roh mengenali dirinya sendiri
melalui materi. Dewey mendefinisikan seni sebagai pengalaman yang
mencapai puncaknya sebagai integrasi penuh antara organisme dan
lingkungannya (Carroll, 2021).

Dalam kajian kontemporer, seni secara umum diklasifikasikan
berdasarkan beberapa kriteria. Berdasarkan medium, seni dapat dibagi
menjadi: seni visual (lukis, pahat, grafis, fotografi), seni temporal
(musik, sastra, film), seni spasial (arsitektur, lanskap), dan seni yang
menggabungkan dimensi spasial-temporal (tari, teater, opera).
Berdasarkan fungsi, seni dapat dibagi menjadi seni murni (fine arts yang
bertujuan estetis), seni terapan (applied arts yang menggabungkan
fungsi praktis dan estetis), dan seni pertunjukan (performing arts)
(Matthen & Stecker, 2020).

Dalam konteks Indonesia, seni dipahami secara lebih holistik,
tidak terpisah dari fungsi spiritual, sosial, dan budayanya. Seni Jawa, seni
Bali, seni Batak, seni Minangkabau, dan berbagai tradisi seni Nusantara
lainnya tidak dapat dipisahkan dari konteks ritual, komunal, dan
kosmologis yang melingkupinya. Pemahaman ini penting sebagai
fondasi pendidikan estetika seni yang kontekstual dan relevan dengan
kekayaan budaya Indonesia (Rohidi, 2022).

3. Hubungan Estetika dan Seni

Estetika dan seni memiliki hubungan yang erat namun tidak
bersifat identik. Estetika adalah disiplin reflektif, ia mengkaji seni dari
luar sebagai objek pemikiran filosofis. Seni adalah praktik aktivitas
konkret penciptaan, pertunjukan, dan penghayatan karya. Keduanya
saling membutuhkan: tanpa karya seni konkret sebagai objeknya,
estetika menjadi abstrak dan hampa; tanpa refleksi estetis, seni

kehilangan kedalaman dan konteks maknanya (Danto, 2021).
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Dalam konteks pendidikan, pemahaman tentang hubungan
estetika-seni ini menentukan orientasi pedagogis yang diambil. Model
pendidikan yang terlalu menekankan teori estetika tanpa praktik seni
akan menghasilkan pemahaman intelektual yang dangkal tanpa
pengalaman langsung. Sebaliknya, model yang hanya berfokus pada
keterampilan teknis tanpa refleksi estetis akan menghasilkan
keterampilan tanpa pemahaman mendalam. Model pendidikan estetika
seni yang ideal mengintegrasikan keduanya yaitu praktik artistik yang
dibarengi dengan refleksi estetis yang kritis (Efland, 2022).

C. Ruang Lingkup Pendidikan Estetika Seni

1. Dimensi Ruang Lingkup

Ruang lingkup pendidikan estetika seni mencakup dimensi yang
sangat luas dan multidimensi, melibatkan berbagai disiplin, jenjang
pendidikan, konteks budaya, dan pendekatan pedagogis. National Art
Education Association (NAEA, 2023) dalam standar pendidikan seni
terbarunya mengidentifikasi empat domain atau proses esensial dalam
pendidikan seni: (D) Creating (Menciptakan), proses
mengonseptualisasikan  dan  menghasilkan  karya seni; (2)
Presenting/Performing/Producing (Mempresentasikan), proses
menginterpretasikan dan berbagi karya seni dengan audiens; (3)
Responding (Merespons), proses memahami dan mengevaluasi makna
karya seni; serta (4) Connecting (Menghubungkan), proses
mengintegrasikan seni dengan kehidupan nyata dan disiplin lain.

Keempat domain ini tidak bersifat hierarkis atau berurutan;
dalam praktik pendidikan yang baik, keempat proses berlangsung secara
simultan dan saling memperkuat. Seorang pelajar yang sedang
menciptakan karya seni pada saat yang sama juga merespons dan
mengevaluasi pekerjaan dirinya sendiri, menghubungkan gagasan-
gagasannya dengan pengetahuan dan pengalaman yang lebih luas, serta
mempersiapkan diri untuk mempresentasikan karyanya kepada orang
lain.

2. Ruang Lingkup Berdasarkan Disiplin Seni
Pendidikan estetika seni mencakup berbagai disiplin seni yang
masing-masing memiliki karakteristik, medium, bahasa estetis, dan

tradisi pedagogis tersendiri.
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Tabel 1.3 Disiplin Seni dan Ruang Lingkupnya dalam Pendidikan

Disiplin

Seni

Sub-Disiplin
Utama

Elemen

Kompetensi yang
Dikembangkan

Seni Rupa

Seni
Musik

Seni Tari

Seni
Teater

Seni
Media

Seni
Tradisional

Gambar, Lukis,
Patung,
Keramik,
Grafis, Desain,
Fotografi, Seni
Digital

Vokal,
Instrumental,
Komposisi,
Musikologi,
Teknologi
Musik

Tari
Tradisional,
Tari
Kontemporer,
Koreografi,
Etnokoreologi

Akting,
Penyutradaraan,
Penulisan
Naskah,
Dramaturgi,
Tata Panggung

Film, Animasi,
Seni Interaktif,
Seni Digital,
Video Art

Wayang, Batik,
Angklung,
Gamelan, Reog,
dan lainnya

Buku Referensi

Estetis Khas

Garis,
bentuk,
warna,
tekstur,
ruang,
komposisi

Melodi,
harmoni,
ritme,
dinamika,
timbre,
struktur
formal

Gerak, ruang,
waktu,
energi,
ekspresi

kinestetis

Konflik
dramatik,
karakter,

dialog, ruang
pertunjukan

Montase,
narasi visual,
interaktivitas,

temporal

Nilai budaya,
simbolisme,
fungsi ritual-

sosial

Persepsi visual,
keterampilan
manual, ekspresi
visual, apresiasi
rupa

Kepekaan auditif,
keterampilan
musikal, apresiasi
musik, kreativitas
musikal

Kesadaran tubuh,
koordinasi,
ekspresi
kinestetis,
apresiasi tari

Ekspresi verbal-

nonverbal, kerja

sama, imajinasi,
empati

Literasi media,
kreativitas digital,
produksi media

Identitas budaya,

pelestarian tradisi,

apresiasi kearifan
lokal
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3. Ruang Lingkup Berdasarkan Jenjang Pendidikan

Pendidikan estetika seni dirancang secara progresif sesuai
dengan tahap perkembangan psikologis, kognitif, dan motorik peserta
didik. Lowenfeld dan Brittain (2020) mengidentifikasi tahap-tahap
perkembangan artistik anak yang menjadi landasan utama perencanaan
kurikulum seni berdasarkan jenjang pendidikan.

Pada jenjang Pendidikan Anak Usia Dini (PAUD, usia 0—6
tahun), pendekatan seni sepenuhnya bersifat eksploratif dan berbasis
bermain (play-based). Anak-anak pada tahap ini berada dalam fase
"coretan acak" hingga fase "pra-skematik" menurut terminologi
Lowenfeld, mereka belum mampu memproduksi representasi realistis,
tetapi sangat aktif dalam mengeksplorasi media dan mengekspresikan
diri secara spontan. Pendidikan seni pada tahap ini berfokus pada
pengembangan motorik halus, stimulasi sensoris, dan kebebasan
ekspresi.

Pada jenjang Pendidikan Dasar (SD/MI, usia 7—12 tahun), anak-
anak berada dalam fase "skematik" hingga "realisme semu". Mereka
mulai mengembangkan skema visual yang lebih terstruktur dan tertarik
pada representasi yang lebih akurat. Pendidikan seni pada jenjang ini
mulai memperkenalkan elemen-elemen dasar seni (garis, bentuk, warna,
ruang) secara lebih sistematis, sambil tetap menjaga kebebasan
eksplorasi dan memberikan ruang bagi ekspresi personal.

Pada jenjang Pendidikan Menengah (SMP-SMA/MTs-MA, usia
13—18 tahun), peserta didik memasuki fase "krisis artistik" dan kemudian
berkembang menuju fase "kesadaran artistik". Mereka menjadi semakin
kritis terhadap karya mereka sendiri dan mulai mengembangkan selera
estetis yang lebih personal. Pendidikan seni pada jenjang ini mulai
melibatkan pemikiran kritis estetis, pengenalan sejarah seni, dan
pengembangan gaya personal.
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Gambar 1.2 Hierarki Jenjang Pendidikan Estetika Seni

’ pERGURUAN '"NGG' Fase: Profesionalisme Artistik & Penelitian Estetika
(18+ tahun) Fokus: Teori lanjutan, riset, penciptaan karya,
kritik seni akademis

’ SMA / SMK/ MA Fase: Kesadaran Artistik (Lowenfeld)
(15-18 tahun) Fokus: Apresiasi mendalam, pengembangan

gaya personal, kritik seni

’ SMP / MTS Fase: Realisme & Krisis Artistik (Lowenfeld)

(12-15 tahun) Fokus: Teori dasar, eksplorasi gaya, seni
pertunjukan kolaboratif

» SD / M| Fase: Skematik & Realisme Semu (Lowenfeld)

(7-12 tahun) Fokus: Elemen dasar seni, seni budaya lokal,
kreasi sederhana
' PAUD Fase: Coretan Acak — Pra-Skematik (Lowenfeld)
(0-6 tahun) Fokus: Eksplorasi sensoris, permainan kreatif,

ekspresi bebas

Sumber: Adaptasi dari Lowenfeld & Brittain (2020) dan
Kemdikbudristek (2022)

4. Pengembangan Sensitivitas Estetis

Ruang lingkup pertama pendidikan estetika seni adalah
pengembangan sensitivitas estetis, yaitu kemampuan peserta didik untuk
mengenali, merasakan, dan menghayati nilai-nilai keindahan dalam
berbagai objek, peristiwa, maupun karya seni. Sensitivitas estetis tidak
muncul secara otomatis, tetapi berkembang melalui pengalaman yang
berulang dalam mengamati, mendengarkan, merasakan, dan
merefleksikan berbagai fenomena estetis. Oleh karena itu, pembelajaran
seni perlu memberikan kesempatan kepada peserta didik untuk
berinteraksi secara langsung dengan karya seni, lingkungan alam,
budaya, maupun kehidupan sehari-hari.

Di sekolah dasar, pengembangan sensitivitas estetis dilakukan
melalui kegiatan yang melibatkan seluruh indera, seperti mengamati
warna, bentuk, tekstur, bunyi, gerak, dan pola. Peserta didik diajak untuk
mengenali keunikan setiap karya serta mengungkapkan perasaan dan
pendapatnya terhadap pengalaman yang diperoleh. Proses ini membantu
anak mengembangkan kemampuan mengapresiasi keindahan sekaligus
membangun empati, kepedulian, dan penghargaan terhadap lingkungan
sosial maupun budaya.
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5. Pengembangan Kreativitas dan Ekspresi Artistik

Ruang lingkup berikutnya adalah pengembangan kreativitas dan
ekspresi artistik. Kreativitas merupakan kemampuan menghasilkan
gagasan, solusi, atau karya yang orisinal dan bermakna, sedangkan
ekspresi artistik adalah kemampuan menuangkan ide, emosi,
pengalaman, dan imajinasi ke dalam bentuk karya seni. Pendidikan
estetika memberikan ruang bagi peserta didik untuk bereksplorasi,
bereksperimen, serta menemukan berbagai cara dalam mengekspresikan
dirinya melalui seni.

Pembelajaran seni hendaknya tidak hanya berorientasi pada hasil
akhir, tetapi juga menghargai proses kreatif yang dilalui peserta didik.
Guru perlu menciptakan lingkungan belajar yang aman, terbuka, dan
mendorong keberanian mencoba berbagai teknik, media, dan
pendekatan. Kegiatan menggambar, melukis, membuat kerajinan,
bermain musik, menari, maupun bermain peran menjadi sarana bagi
peserta didik untuk mengembangkan imajinasi, rasa percaya diri,
kemampuan memecahkan masalah, dan fleksibilitas berpikir. Dengan
demikian, seni menjadi media untuk mengembangkan potensi kreatif
yang dapat diterapkan dalam berbagai aspek kehidupan.

D. Tujuan Pendidikan Estetika Seni

1. Tujuan Umum dan Khusus

Tujuan umum pendidikan estetika seni dapat dirumuskan sebagai
pengembangan kapasitas estetis manusia secara menyeluruh,
kemampuan untuk merasakan, memahami, menghargai, menciptakan,
dan merefleksikan keindahan dan seni sebagai ekspresi humanitas yang
bermakna. Dalam pengertian ini, tujuan pendidikan estetika seni tidak
sekadar bersifat instrumental (menggunakan seni sebagai alat untuk
mencapai tujuan di luar seni), tetapi juga bersifat intrinsik
(mengembangkan kapasitas estetis itu sendiri sebagai nilai yang
berharga secara independen) (Reimer, 2022).

Secara lebih spesifik, Elliot Eisner (2020) merumuskan enam
tujuan khusus pendidikan seni yang komprehensif: Pertama,
mengembangkan kapasitas persepsi estetis, kemampuan untuk
memperhatikan, membedakan, dan menghargai kualitas-kualitas estetis
dalam karya seni dan lingkungan. Kedua, mengembangkan kemampuan

untuk mengkodekan gagasan dan perasaan dalam medium artistik
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tertentu. Ketiga, mengembangkan pemahaman tentang bagaimana seni
berkaitan dengan budaya dan sejarah. Keempat, mengembangkan
kemampuan untuk membuat penilaian estetis yang berdasar. Kelima,
memahami seni sebagai bahasa manusia yang memiliki kontribusi unik
terhadap pengetahuan manusia. Keenam, mengembangkan disposisi
untuk mengapresiasi dan mencari pengalaman estetis dalam kehidupan
sehari-hari.

Tabel 1.4 Tujuan Pendidikan Estetika Seni Berdasarkan Kompetensi

Buku Referensi

evaluasi karya seni

. Kompetensi yang Indikator
No Tujuan Utama Dikembangkan Ketercapaian
Mampu
Sensitivitas mengidentifikasi
Mengembangkan Sensoris; dan
Persepsi Estetis diskriminasi mendeskripsikan
kualitas estetis elemen estetis
karya seni
Berpikir divergen; merlt/le}lllzfi}lkan
Memupuk fleksibilitas - agseni o
Kreativitas kognitif; rya seni yang
Lo orisinal dan
orisinalitas .
ekspresif
Mampu
Mengembangkan Komunikasi mengekspresikan
Kemampuan artistik; ekspresi gagasan dan
Ekspresif diri yang autentik perasaan melalui
medium seni
Mampu
Membentuk Pemahaman hptas m.engafpreswm .
. budaya; identitas seni dari berbagai
Apresiasi Budaya .
nasional budaya dan
periode
. . Mampu membuat
Analisis, o .
Mengembangkan interpretasi penilaian estetis
Berpikir Kritis P ’ yang berargumen

dan berdasar
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. Kompetensi yang Indikator
Tujuan Utama Dikembangkan Ketercapaian
Menunjukkan
Disiplin, nilai-nilai
Membentuk . .
6 ketekunan, empati, karakter positif
Karakter :
kerja sama dalam proses
artistik
Meningkatkan Regulasi emosi; Men.ggunaka.n
. seni sebagai
7 Kesejahteraan ketangguhan . .
. . media ekspresi
Psikologis mental .
emosi yang sehat
Penghargaaq Mengenal dan
terhadap seni
Memperkuat .. ] bangga terhadap
8 . tradisional; .
Identitas Budaya . . kekayaan seni
nasionalisme
budaya Nusantara
budaya

2. Tujuan dalam Perspektif Abad ke-21

Pendidikan abad ke-21 menuntut profil lulusan yang mampu
menghadapi  kompleksitas dunia yang berubah dengan cepat.
Partnership for 21st Century Learning mengidentifikasi "4C" sebagai
kompetensi inti yang harus dikembangkan: Critical Thinking (Berpikir
Kritis), Creativity (Kreativitas), Collaboration (Kolaborasi), dan
Communication (Komunikasi). Pendidikan estetika seni secara unik
mampu mengembangkan keempat kompetensi ini secara simultan dalam
konteks yang bermakna (Thom, 2023).

Ketika peserta didik terlibat dalam proyek seni kolaboratif,
misalnya mementaskan sebuah pertunjukan teater, merancang dan
melaksanakan pameran bersama, atau menciptakan mural komunitas,
mereka tidak hanya mengembangkan keterampilan artistik. Mereka juga
belajar berpikir kritis (mengevaluasi karya mereka dan karya teman),
berkreasi (menghasilkan solusi artistik yang orisinal), berkolaborasi
(bekerja sama dalam tim dengan peran yang berbeda-beda), dan
berkomunikasi (menyampaikan gagasan artistik kepada audiens). Ini
adalah model pembelajaran yang secara inheren mengintegrasikan
semua kompetensi abad ke-21 dalam satu konteks yang bermakna.

Gambar 1.3 Model Kompetensi 4C dalam Pendidikan Estetika Seni
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PROYEK SENI AUTENTIK

(Pementasan, Pameran, Festival, Mural, dsb.)

0

Q| ¢

O
CREATIVE COLLABORATIVE COMMUNICATIVE
THINKING LEARNING SKILLS

7

CRITICAL
THINKING

e Evaluasi e Orisinal * Tim kerja \ * Presentasi
|
* Analisis * Divergen ¢ Empati « Dialog

e Kritik ¢ Inovatif « Toleransi o Ekspresi
|\ 5 . J \ / \

Sumber: Adaptasi dari Thom (2023) dan Partnership for 21st Century
Learning (dalam NAEA, 2023)

3. Tujuan dalam Konteks Pendidikan Nasional Indonesia

Dalam konteks pendidikan nasional Indonesia, tujuan pendidikan
estetika seni harus ditempatkan dalam kerangka amanat Undang-Undang
Nomor 20 Tahun 2003 tentang Sistem Pendidikan Nasional, yang
menegaskan bahwa pendidikan nasional bertujuan "mengembangkan
potensi peserta didik agar menjadi manusia yang beriman dan bertakwa
kepada Tuhan Yang Maha Esa, berakhlak mulia, sehat, berilmu, cakap,
kreatif, mandiri, dan menjadi warga negara yang demokratis serta
bertanggung jawab" (UU Sisdiknas No. 20/2003, Pasal 3).

Kata kreatif dalam rumusan tujuan pendidikan nasional tersebut
menempatkan pengembangan kreativitas sebagai salah satu tujuan
konstitusional pendidikan Indonesia. Kreativitas, sebagaimana telah
dibahas, adalah salah satu kompetensi inti yang paling efektif
dikembangkan melalui pendidikan estetika seni. Dengan demikian,
pendidikan estetika seni adalah salah satu pilar utama yang menopang
pencapaian tujuan pendidikan nasional tersebut.

Kurikulum Merdeka (Kemdikbudristek, 2022) memperkenalkan
konsep Profil Pelajar Pancasila yang mencakup enam dimensi: beriman,
bertakwa kepada Tuhan YME, dan berakhlak mulia; berkebinekaan
global; bergotong royong; mandiri; bernalar kritis; dan kreatif.
Pendidikan estetika seni berkontribusi secara langsung terhadap
pengembangan setidaknya empat dari enam dimensi ini: berkebinekaan
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global (melalui apresiasi seni lintas budaya), bergotong royong (melalui
proyek seni kolaboratif), bernalar kritis (melalui apresiasi dan kritik
seni), dan kreatif (melalui penciptaan karya seni).

E. Urgensi Pendidikan Estetika Seni

1. Mengembangkan Kreativitas dan Kemampuan Berpikir
Tingkat Tinggi

Pendidikan estetika seni memiliki peran penting dalam
mengembangkan kreativitas sebagai salah satu kompetensi utama abad
ke-21. Melalui berbagai aktivitas seni, peserta didik dilatih untuk
mengeksplorasi gagasan, menemukan berbagai alternatif solusi, serta
menghasilkan karya yang orisinal dan bermakna. Proses kreatif tersebut
mendorong peserta didik untuk berpikir divergen, yaitu kemampuan
menghasilkan beragam kemungkinan jawaban terhadap suatu
permasalahan, sekaligus berpikir konvergen dalam memilih solusi yang
paling tepat.

Selain  kreativitas, pembelajaran  estetika seni  juga
mengembangkan kemampuan berpikir tingkat tinggi (Higher Order
Thinking  Skills/HOTS). Ketika mengamati, menginterpretasikan,
mengkritisi, dan menciptakan karya seni, peserta didik melakukan proses
analisis, evaluasi, dan kreasi. Aktivitas tersebut memperkuat
kemampuan bernalar, memecahkan masalah, mengambil keputusan,
serta menghubungkan berbagai konsep dari disiplin ilmu yang berbeda.
Dengan demikian, pendidikan estetika tidak hanya menghasilkan peserta
didik yang kreatif, tetapi juga mampu berpikir kritis dan inovatif dalam
menghadapi berbagai tantangan kehidupan.

2. Membentuk Karakter dan Kecerdasan Sosial-Emosional

Urgensi pendidikan estetika seni juga terletak pada
kemampuannya membentuk karakter dan mengembangkan kecerdasan
sosial-emosional peserta didik. Kegiatan seni memberikan ruang bagi
anak untuk mengenali, mengelola, dan mengekspresikan emosi secara
positif. Melalui proses berkarya, peserta didik belajar menghargai usaha,
menerima kritik, memperbaiki kesalahan, serta mengembangkan
ketekunan dan rasa percaya diri.
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Di samping itu, berbagai aktivitas seni yang dilakukan secara
kolaboratif, seperti bermain musik ansambel, menari, drama, atau proyek
seni kelompok, melatih kemampuan bekerja sama, berkomunikasi,
berempati, dan menghargai pendapat orang lain. Pengalaman tersebut
berkontribusi terhadap pembentukan karakter seperti disiplin, tanggung
jawab, toleransi, gotong royong, dan kepedulian sosial. Oleh karena itu,
pendidikan estetika seni menjadi sarana yang efektif untuk
mengintegrasikan penguatan pendidikan karakter ke dalam proses
pembelajaran secara alami dan bermakna.

3. Melestarikan Budaya dan Memperkuat Identitas Bangsa

Indonesia memiliki kekayaan seni dan budaya yang sangat
beragam sebagai bagian dari identitas nasional. Pendidikan estetika seni
berperan penting dalam memperkenalkan, melestarikan, dan
mengembangkan warisan budaya tersebut kepada generasi muda.
Melalui pembelajaran seni rupa, musik, tari, teater, maupun seni
tradisional lainnya, peserta didik memperoleh pemahaman mengenai
nilai-nilai budaya, sejarah, serta kearifan lokal yang hidup dalam
masyarakat.

Di tengah arus globalisasi dan perkembangan budaya populer,
pendidikan estetika membantu peserta didik membangun identitas
budaya tanpa menghambat keterbukaan terhadap budaya lain. Peserta
didik didorong untuk menghargai keberagaman budaya, bersikap
toleran, serta mampu mengembangkan inovasi yang tetap berakar pada
nilai-nilai lokal. Dengan demikian, pendidikan estetika tidak hanya
berfungsi sebagai media pelestarian budaya, tetapi juga sebagai sarana
membangun karakter kebangsaan yang inklusif dan adaptif terhadap
perubahan zaman.

4. Mempersiapkan Peserta Didik Menghadapi Era Digital dan
Masyarakat Kreatif

Perkembangan teknologi digital telah mengubah cara manusia
berkarya, berkomunikasi, dan mengapresiasi seni. Dalam konteks ini,
pendidikan estetika seni menjadi semakin penting karena membekali
peserta didik dengan literasi visual, literasi media, dan kemampuan
berpikir kreatif yang dibutuhkan pada era ekonomi kreatif dan
transformasi digital. Peserta didik tidak hanya belajar menggunakan
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berbagai media seni konvensional, tetapi juga memanfaatkan teknologi
digital sebagai sarana berekspresi, berkolaborasi, dan menghasilkan
karya yang inovatif.

Selain itu, pendidikan estetika mendukung pengembangan
kompetensi abad ke-21, seperti kreativitas, komunikasi, kolaborasi,
berpikir kritis, dan literasi digital. Keterampilan tersebut menjadi modal
penting bagi peserta didik untuk beradaptasi dengan perubahan dunia
kerja dan kehidupan masyarakat yang semakin dinamis. Dengan
mengintegrasikan seni, teknologi, dan budaya dalam pembelajaran,
pendidikan estetika berkontribusi dalam membentuk generasi yang
kreatif, adaptif, berkarakter, serta mampu menciptakan inovasi yang
memberikan manfaat bagi masyarakat.

5. Konteks Global dan Tantangan Kontemporer

Urgensi pendidikan estetika seni tidak pernah sekuat saat ini.
Dunia kontemporer menghadapi berbagai krisis yang secara langsung
atau tidak langsung terkait dengan defisit estetika dalam pendidikan,
krisis kreativitas di tengah otomasi masif, krisis empati di tengah
polarisasi sosial, krisis identitas budaya di tengah hegemoni budaya
populer global, dan krisis kesehatan mental di tengah tekanan kehidupan
modern. Pendidikan estetika seni menawarkan respons yang berakar
pada kekuatan terdalam kemanusiaan terhadap semua krisis ini.

World Economic Forum (2023) dalam The Future of Jobs Report
memproyeksikan bahwa otomasi dan kecerdasan buatan akan
menggantikan lebih dari 85 juta pekerjaan yang ada saat ini dalam
dekade mendatang, sekaligus menciptakan 97 juta jenis pekerjaan baru
yang lebih membutuhkan kreativitas, kepekaan manusiawi, dan
kemampuan berkolaborasi lintas budaya. Kemampuan-kemampuan ini
adalah persis apa yang dikembangkan oleh pendidikan estetika seni yang
berkualitas. Dengan demikian, investasi dalam pendidikan seni adalah
investasi yang sangat relevan untuk mempersiapkan generasi yang tidak
hanya mampu bertahan, tetapi berkembang di era pascaindustri.

Tantangan kedua adalah krisis kreativitas. Berbagai studi
longitudinal menunjukkan bahwa tingkat kreativitas anak-anak justru
menurun seiring berjalannya proses pendidikan formal yang terlalu
menekankan konformitas dan hafalan. Penelitian Kim (2021)
menggunakan Torrance Tests of Creative Thinking menemukan

penurunan yang konsisten dalam skor kreativitas anak-anak Amerika
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selama beberapa dekade terakhir, yang berkorelasi dengan penurunan
porsi seni dalam kurikulum sekolah. Pendidikan estetika seni yang
berkualitas adalah antidot terkuat terhadap krisis kreativitas ini.

6. Urgensi dalam Konteks Pendidikan Nasional

Dalam konteks nasional Indonesia, urgensi pendidikan estetika
seni terkait erat dengan beberapa prioritas pembangunan pendidikan.
Pertama, dalam kerangka Merdeka Belajar dan Kurikulum Merdeka,
pendidikan seni mendapatkan ruang yang lebih luas untuk berinovasi dan
beradaptasi dengan konteks lokal. Kurikulum Merdeka mendorong
pendekatan proyek (Proyek Penguatan Profil Pelajar Pancasila/P5) yang
sangat cocok dengan metodologi pendidikan estetika seni yang berbasis
pengalaman dan kreasi (Kemdikbudristek, 2022).

Kedua, dalam konteks diplomasi budaya dan pembangunan sof?
power nasional, seni dan budaya Indonesia memiliki potensi yang sangat
besar namun belum sepenuhnya dikembangkan. Keberhasilan batik,
wayang, angklung, dan seni budaya Indonesia lainnya mendapatkan
pengakuan UNESCO sebagai Warisan Budaya Tak Benda menunjukkan
nilai strategis kekayaan seni budaya bangsa. Pendidikan estetika seni
yang kuat adalah fondasi bagi regenerasi dan inovasi kekayaan budaya
tersebut.

Ketiga, dalam konteks industri ekonomi kreatif, pendidikan
estetika seni menjadi sumber daya manusia yang sangat dibutuhkan.
Badan Ekonomi Kreatif (Bekraf, dalam Kemdikbudristek, 2022)
mencatat bahwa sektor ekonomi kreatif menyumbang lebih dari 7% PDB
Indonesia dan terus tumbuh, namun menghadapi tantangan besar dalam
hal ketersediaan sumber daya manusia kreatif yang terampil dan berdaya
saing.

7. Pendidikan Estetika Seni dan Kesehatan Mental

Dimensi urgensi yang semakin mendapatkan perhatian adalah
hubungan antara pendidikan estetika seni dan kesehatan mental. Data
WHO (2023) menunjukkan bahwa gangguan kesehatan mental kini
menjadi salah satu beban penyakit terbesar di dunia, dengan remaja
menjadi kelompok yang paling rentan. Di Indonesia, survei kesehatan
mental nasional menunjukkan peningkatan signifikan dalam prevalensi
depresi, kecemasan, dan tekanan psikologis di kalangan pelajar, yang

semakin memburuk pasca pandemi Covid-19.
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Penelitian Stuckey dan Nobel (2023) dalam tinjauan sistematis
terhadap lebih dari 100 studi menemukan bahwa partisipasi dalam
kegiatan seni seperti visual, musik, tari, drama, secara konsisten
berkorelasi dengan penurunan gejala depresi dan kecemasan,
peningkatan harga diri, pengembangan resiliensi emosional, dan
peningkatan kualitas hidup secara keseluruhan. Seni memberikan
wahana ekspresi yang aman bagi emosi-emosi yang sulit diungkapkan
secara verbal, dan pengalaman menciptakan karya memberikan rasa
pencapaian, kompetensi, dan makna yang sangat penting bagi
kesejahteraan psikologis. Dengan demikian, pendidikan estetika seni
bukan hanya komponen penting dalam pembentukan kompetensi
akademik dan profesional, tetapi juga kontributor esensial bagi
kesehatan mental dan kesejahteraan psikologis peserta didik.
Mengabaikan pendidikan estetika seni berarti mengabaikan salah satu
sumber daya terpenting bagi perkembangan manusia yang sehat dan
seimbang secara holistik.

"Tanpa seni, pendidikan menghasilkan manusia yang
berpengetahuan tetapi tidak berperasaan; terampil tetapi tidak
peka; cerdas tetapi tidak bijaksana." — Herbert Read (dalam
Efland, 2022).
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BAB 11
KONSEP DASAR ESTETIKA

Bab ini membangun pemahaman yang komprehensif tentang
konsep dasar estetika sebagai ilmu yang mengkaji keindahan,
pengalaman estetis, dan nilai artistik. Pembahasan dimulai dari
pengertian estetika yang kaya dan multidimensi, diteruskan dengan
sejarah perkembangannya yang panjang dari Yunani Kuno hingga era
digital, kemudian dianalisis berbagai teori estetika yang telah
dirumuskan oleh para pemikir terkemuka, dan diakhiri dengan eksplorasi
mendalam tentang nilai estetik dan pengalaman estetik sebagai jantung
dari seluruh kajian estetika.

A. Pengertian Estetika

Estetika merupakan cabang filsafat yang mempelajari hakikat
keindahan, pengalaman estetis, nilai seni, serta cara manusia memahami
dan memberikan penilaian terhadap berbagai bentuk karya seni maupun
fenomena yang dianggap memiliki nilai keindahan. Istilah estetika
berasal dari bahasa Yunani aisthesis yang berarti persepsi, penginderaan,
atau kemampuan merasakan melalui pancaindra. Dari pengertian
tersebut, estetika pada awalnya berkaitan dengan bagaimana manusia
mengalami dunia melalui proses pengamatan, pendengaran, perasaan,
dan pengalaman indrawi yang kemudian menghasilkan respons
emosional maupun intelektual.

Dalam perkembangannya, konsep estetika tidak lagi terbatas
pada pembahasan mengenai keindahan (beauty). Para ahli memandang
estetika sebagai kajian tentang pengalaman manusia dalam
mengapresiasi, menginterpretasikan, dan menciptakan karya seni yang
mengandung makna, ekspresi, simbol, serta nilai budaya. Sebuah karya
seni tidak harus selalu indah menurut ukuran tertentu, tetapi dapat
memiliki nilai estetis karena mampu membangkitkan emosi,
menyampaikan  gagasan, mengkritisi  realitas  sosial,  atau
merepresentasikan identitas budaya. Oleh karena itu, estetika mencakup
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hubungan antara objek seni, pencipta karya, penikmat seni, dan konteks
sosial-budaya yang melingkupinya.

Dalam konteks pendidikan, estetika dipahami sebagai
kemampuan individu untuk mengenali, menghayati, menghargai, dan
menciptakan pengalaman yang memiliki nilai artistik. Pendidikan
estetika tidak hanya mengembangkan kemampuan mengapresiasi karya
seni, tetapi juga membentuk kepekaan terhadap harmoni, keseimbangan,
kreativitas, dan nilai-nilai kemanusiaan. Melalui pengalaman estetis,
peserta didik belajar mengembangkan imajinasi, berpikir reflektif,
mengekspresikan gagasan secara kreatif, serta menghargai keberagaman
bentuk ekspresi seni yang berkembang di masyarakat.

1. Estetika sebagai Ilmu Keindahan

Estetika dalam pengertian paling umum dipahami sebagai cabang
filsafat yang mengkaji sifat-sifat keindahan, pengalaman estetis,
penilaian seni, dan hubungan antara seni, alam, dan manusia. Namun di
balik definisi sederhana ini tersembunyi kompleksitas yang luar biasa.
Pertanyaan-pertanyaan yang tampaknya sederhana, apakah keindahan
itu? Apakah ia bersifat objektif atau subjektif? Apakah ada standar
universal untuk keindahan? ternyata membuka perdebatan filosofis yang
telah berlangsung selama lebih dari dua milenium tanpa kesimpulan
yang definitif (Matthen & Stecker, 2020).

Monroe Beardsley dan W.K. Wimsatt (dalam Carroll, 2021)
membedakan dua penggunaan utama istilah "estetika": pertama, sebagai
istilah deskriptif yang merujuk pada sifat-sifat tertentu dari pengalaman
yakni ketika pengalaman bersifat estetis dalam arti menyenangkan dan
berharga; kedua, sebagai istilah evaluatif yang merujuk pada kualitas-
kualitas yang membuat suatu objek layak untuk diapresiasi. Perbedaan
ini penting karena menunjukkan bahwa estetika tidak hanya berkaitan
dengan keindahan dalam arti sempit, tetapi dengan seluruh spektrum
kualitas yang membuat sesuatu layak untuk dihayati dan diapresiasi
secara indrawi dan emosional.

Dalam perkembangan kontemporer, ruang lingkup estetika terus
meluas. Ia tidak lagi hanya berkaitan dengan seni halus (fine arts) dan
alam, tetapi mencakup juga estetika lingkungan (bagaimana kita
menghargai dan membentuk lingkungan hidup kita secara estetis),
estetika sehari-hari (keindahan dalam objek dan aktivitas keseharian),
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estetika makanan, estetika olahraga, bahkan estetika matematika dan
ilmu pengetahuan (Berleant, 2021).

2. Estetika sebagai Ilmu Interdisipliner

Salah satu karakteristik paling menonjol dari estetika
kontemporer adalah sifatnya yang semakin interdisipliner. Estetika tidak
lagi menjadi monopoli filsafat; ia telah berkembang menjadi bidang yang
menyerap dan menyumbangkan pemikiran dari berbagai disiplin ilmu.
Psikologi estetika mengkaji bagaimana manusia merespons karya seni
dan lingkungan estetis secara psikologis. Sosiologi seni mengkaji
produksi, distribusi, dan konsumsi seni dalam konteks sosial.
Antropologi estetika mengkaji variasi dan universalitas estetika lintas
budaya. Ilmu saraf estetika (neuroaesthetics) mengkaji dasar-dasar
neurobiologis dari pengalaman estetis. [lmu komputer dan kecerdasan
buatan mengkaji kreativitas komputasional dan estetika digital
(Chatterjee, 2022).

Perkembangan neuroaesthetics sebagai bidang ilmu tersendiri
yang dipioniri oleh Semir Zeki pada akhir 1990-an dan berkembang
pesat sejak 2010 telah membuka dimensi baru yang sangat menarik
dalam pemahaman tentang keindahan. Penelitian-penelitian dalam
neuroaesthetics menunjukkan bahwa pengalaman estetis melibatkan
jaringan neural yang luas dan kompleks, termasuk korteks visual untuk
elaborasi perceptual, sistem limbik untuk respons emosional, korteks
prefrontal untuk evaluasi kognitif, dan sistem penghargaan (reward
system) berbasis dopamin untuk pengalaman kesenangan estetis
(Chatterjee, 2022).

Penelitian Leder et al. (2022) mengembangkan model kognitif
pengalaman estetis yang mengidentifikasi lima tahap elaborasi: persepsi
awal (pre-cognitive), pengelompokan implisit berdasarkan pola,
klasifikasi eksplisit, evaluasi kognitif, dan respons estetis. Model ini
menunjukkan bahwa pengalaman estetis bukanlah proses pasif
"menerima" keindahan dari luar, melainkan proses aktif konstruksi
makna yang melibatkan interaksi kompleks antara sifat-sifat objek dan
kapasitas kognitif-emosional subjek.

3. Estetika Timur dan Barat
Estetika Barat yang didominasi oleh tradisi Yunani-Romawi dan

Eropa Barat cenderung menekankan analisis konseptual yang tajam,
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pemisahan yang jelas antara subjek dan objek, serta pencarian prinsip-
prinsip universal tentang keindahan. Sementara itu, tradisi estetika
Timur, Tiongkok, India, Jepang, Korea, dan Persia memiliki pendekatan
yang berbeda namun tidak kalah canggih: lebih menekankan keselarasan
antara manusia dan alam, pengalaman holistik yang tidak terpilah, dan
dimensi spiritual-meditasi pada apresiasi keindahan (Parkes, 2020).

Estetika Tiongkok klasik, yang dipengaruhi oleh Taoisme,
Konfusianisme, dan Buddhisme, mengembangkan konsep-konsep unik
seperti gi yun (resonansi vitalitas kehidupan), yi jing (suasana puitis yang
melampaui representasi literal), xu shi (keseimbangan antara kepenuhan
dan kekosongan), dan wu wei (tindakan tanpa paksaan, spontanitas
natural). Dalam tradisi Jepang, konsep-konsep seperti wabi-sabi
(keindahan dalam ketidaksempurnaan dan ketidakpermanenan), mono
no aware (kepekaan terhadap kesementaraan hal-hal yang indah disertai
rasa haru), ma (makna ruang kosong), dan yiigen (keindahan misterius
yang dalam) mencerminkan pendekatan estetika yang sangat berbeda
namun sangat kaya (Parkes, 2020).

Estetika India klasik mengembangkan teori rasa yang sangat
canggih yakni teori tentang "sari estetis" atau "cita rasa estetis". Dalam
tradisi Natyashastra (disusun sekitar abad ke-2 SM hingga ke-2 M),
Bharata Muni mengidentifikasi delapan rasa (emosi estetis): shringara
(cinta/keindahan), hasya (kelucuan), karuna (kesedihan), raudra
(kemarahan), vira (kepahlawanan), bhayanaka (ketakutan), bibhatsa
(kejijikan), dan adbhuta (keajaiban). Teori rasa ini dipandang sebagai
salah satu kontribusi terbesar tradisi pemikiran India terhadap estetika
dunia (Guyer, 2020).

4. Estetika Nusantara

Tradisi estetika Nusantara yang mencakup berbagai sistem
estetika dari ratusan kelompok etnis dan budaya di seluruh kepulauan
Indonesia merupakan kekayaan yang belum cukup mendapat pengakuan
dan dokumentasi akademis yang semestinya. Namun penelitian-
penelitian terkini mulai mengungkap kekayaan dan kecanggihan tradisi
estetika Nusantara yang menakjubkan.

Estetika Jawa, misalnya, diorganisasikan di sekitar konsep rasa
yang berbeda dari konsep India meskipun memiliki akar yang sama, rasa

dalam konteks Jawa merujuk pada "perasaan batin yang dalam", "cita

rasa estetis", dan "inti hakikat suatu hal". Konsep rasa ini menjadi kunci
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untuk memahami seluruh tradisi seni pertunjukan Jawa, dari wayang
kulit hingga tari klasik Gaya Yogyakarta. Seorang dalang yang hebat
tidak hanya terampil secara teknis, ia harus mampu menghayati dan
mentransmisikan rasa yang tepat pada penonton (Sutiyono, 2023).

Dalam tradisi Bali, estetika tidak dapat dipisahkan dari
kosmologi dan spiritualitas. Prinsip 77i Hita Karana, keseimbangan
antara manusia dengan Tuhan, manusia dengan sesama, dan manusia
dengan alam menjadi fondasi seluruh ekspresi artistik Bali. Seni Bali
pada dasarnya adalah seni sakral yang didedikasikan untuk
keseimbangan kosmis, meskipun dalam perkembangannya juga
berkembang dimensi seni profan yang diperuntukkan bagi pariwisata
dan hiburan (Dibia, 2022).

Estetika Minangkabau, Batak, Dayak, Papua, dan ratusan tradisi
estetika Nusantara lainnya masing-masing memiliki sistem nilai estetis,
standar keindahan, dan prinsip-prinsip artistik yang unik dan tidak dapat
direduksi menjadi satu formula tunggal. Pemahaman tentang keragaman
estetika Nusantara ini adalah prasyarat bagi pengembangan pendidikan
estetika seni yang benar-benar kontekstual dan relevan dengan identitas
budaya Indonesia (Rohidi, 2022).

B. Sejarah Perkembangan Estetika

1. Estetika Pra-Modern

Pemikiran estetika terorganisasi pertama kali muncul dalam
tradisi filsafat Yunani Kuno. Plato (428—-348 SM) membahas keindahan
secara ekstensif dalam berbagai dialognya. Dalam Symposium (sekitar
385-370 SM), Diotima guru fiktif Socrates mendeskripsikan "tangga
keindahan": manusia yang mencari keindahan sejati harus naik dari
keindahan satu tubuh indah, ke keindahan semua tubuh, ke keindahan
jiwa, ke keindahan hukum dan ilmu pengetahuan, dan akhirnya ke
keindahan itu sendiri yang bersifat abadi, tidak berubah, murni, dan
sempurna. Dalam Republic, Plato bersikap kritis terhadap seni sebagai
imitasi dari imitasi yang menjauhkan manusia dari kebenaran dan
berpotensi merusak jiwa melalui stimulasi emosi yang berlebihan
(Carroll, 2021).

Aristoteles (384-322 SM) mengambil posisi yang berbeda.
Dalam Poetics, ia memandang mimesis sebagai aktivitas yang secara

alami menyenangkan dan mendidik manusia belajar melalui peniruan
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dan merasakan kesenangan dalam mengamati representasi. Ia
memperkenalkan konsep katharsis: tragedi yang baik mampu
memurnikan emosi penonton, rasa kasihan (eleos) dan rasa takut
(phobos) melalui proses dramatis yang menghasilkan rasa lega dan
pemahaman yang lebih dalam. Aristoteles juga menganalisis elemen-
elemen yang membuat sebuah tragedi berhasil: plot (mythos), karakter
(ethos), pemikiran (dianoia), diksi (lexis), lagu (melos), dan spektakel
(opsis) (Brady & Levinson, 2021).

Pada periode Romawi, pemikiran estetika berkembang lebih
lanjut melalui tokoh-tokoh seperti Cicero, Vitruvius (yang merumuskan
prinsip arsitektur: firmitas, utilitas, venustas), Horatius (dengan prinsip
aut prodesse aut delectare: seni harus berguna atau menyenangkan, atau
keduanya), dan Plotinus. Dalam tradisi Neoplatonisme, Plotinus (204—
270 M) mengembangkan konsep keindahan sebagai pancaran Yang Satu
(the One) keindahan adalah manifestasi dari kesatuan dan cahaya ilahi
yang bersinar melalui materi (Guyer, 2020).

Estetika Abad Pertengahan didominasi oleh pemikiran teologis
Kristen. Thomas Aquinas (1225-1274) mengidentifikasi tiga unsur
keindahan: integritas (keutuhan atau kesempurnaan), consonantia
(harmoni atau proporsi), dan claritas (kejelasan atau kecemerlangan).
Albertus Magnus, guru Aquinas, menambahkan dimensi keindahan
moral dan spiritual. Pada masa Renaisans, pemikiran estetika
berkembang dalam konteks kebangkitan kembali minat terhadap seni
dan budaya Yunani-Romawi Kuno. Leon Battista Alberti dalam De
Pictura (1435) merumuskan teori perspektif linear sebagai landasan seni
visual Renaisans. Leonardo da Vinci menggabungkan seni dan ilmu
pengetahuan dalam visinya tentang lukisan sebagai bentuk pengetahuan
tertinggi (Guyer, 2020).

2. Estetika Modern: Baumgarten hingga Hegel

Era modern estetika secara konvensional dimulai dengan karya
Alexander Gottlieb Baumgarten (1714-1762). Dengan menerbitkan
Aesthetica (1750-1758), Baumgarten tidak hanya menciptakan nama
untuk disiplin baru ini, tetapi juga memberikannya posisi yang sah dalam
sistem filsafat. Bagi Baumgarten, logika adalah ilmu tentang
pengetahuan rasional yang sempurna, sedangkan estetika adalah ilmu
tentang pengetahuan indrawi yang sempurna. Dengan demikian, estetika

bukan hanya berkaitan dengan kesenangan dan perasaan, tetapi
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merupakan bentuk pengetahuan yang sah meskipun berbeda dari
pengetahuan rasional (Guyer, 2020).

Immanuel Kant (1724-1804) membawa estetika ke puncak
kejayaannya dalam sejarah filsafat Barat melalui Kritik der Urteilskraft
(Critique of Judgment, 1790). Kant menganalisis secara mendalam
penilaian tentang keindahan (das Urteil des Geschmacks) dan
menemukan struktur yang unik: penilaian estetis bersifat subjektif
(berdasarkan perasaan, bukan konsep) namun secara legitimate
mengklaim universalitas (menuntut persetujuan dari semua orang). Ini
berbeda dari penilaian kognitif (yang berdasar pada konsep dan bersifat
objektif) dan dari penilaian tentang kelezatan (yang sepenuhnya
subjektif tanpa klaim universalitas). Kant merumuskan "universal tanpa
konsep" (Allgemeinheit ohne Begriff) (Guyer, 2020).

Kant juga membedakan antara keindahan (Schénheit) dan
sublimitas (Erhabenheit), dua kategori estetis yang fundamental namun
berbeda. Keindahan muncul ketika imajinasi dan pemahaman bermain
secara bebas dan harmonis dalam mengamati suatu objek yang memiliki
forma yang sesuai. Sublimitas, sebaliknya, muncul ketika kita
menghadapi sesuatu yang melampaui kemampuan persepsi kita, alam
yang dahsyat, ukuran yang luar biasa besar yang pertama-tama membuat
kita merasa terancam, tetapi kemudian mengungkap kesadaran tentang
keagungan akal budi kita yang melampaui alam fisik. Sublimitas bukan
pada objek, tetapi pada subjek yang menghadapinya (Guyer, 2020).

Friedrich Schiller (1759-1805) mengembangkan implikasi
estetika Kant dalam arah pendidikan melalui Uber die dsthetische
Erziehung des Menschen (On the Aesthetic Education of Man, 1795).
Schiller berargumen bahwa manusia modern terfragmentasi, dorongan
indrawi (Sinnentrieb) dan dorongan rasional (Formtrieb) tidak
terintegrasi. Seni dan pengalaman estetis adalah cara untuk
menyembuhkan fragmentasi ini melalui apa yang ia sebut Spieltrieb
(dorongan bermain) ketika manusia bermain dalam pengertian estetis
yang paling dalam, ia menjadi manusia yang utuh. Karya Schiller ini
meletakkan fondasi bagi pandangan bahwa pendidikan estetika adalah
komponen esensial dari pendidikan manusia (Guyer, 2020).
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Tabel 2.1 Perkembangan Estetika dari Abad ke Abad

Periode

Konsep Kunci

Pengaruh pada
Pendidikan Seni

Yunani Kuno
(450-300 SM)

Helenistik-
Romawi (300
SM-300 M)

Abad
Pertengahan
(300-1400)

Renaisans
(1400-1600)

Pencerahan
(1650-1800)

Idealisme
Jerman (1780-
1850)

Abad ke-20
Awal (1900-
1960)

Kontemporer
(1960-kini)

30

Plato,
Aristoteles

Plotinus,
Horatius,
Cicero

Aquinas,
Albertus
Magnus

Alberti,
Leonardo,
Vasari

Baumgarten,
Burke,
Baumgarten

Kant,
Schiller,
Hegel

Croce,
Dewey,
Collingwood

Danto,
Dickie,
Shusterman

Mimesis, Katharsis,
Kalos

To Kalon,

Pulchritudo, Decorum

Integritas,

Consonantia, Claritas

Imitatio, Perspektif,
Grazia

Aesthetic, Taste,
Sublime

Urteil, Spieltrieb,
Geist

Expression,
Experience,
Imagination

Artworld, Institutional
Theory, Somaesthetics

Dasar apresiasi dan

teori representasi
seni

Konsep keindahan

sebagai pancaran
kesempurnaan

Seni sebagai jalan
menuju kebenaran
ilahi

Teknik perspektif,
proporsi, dan
naturalisme

Estetika sebagai
disiplin otonom

Pendidikan estetika
sebagai
pembentukan
manusia utuh

Seni berbasis
pengalaman dan
ekspresi

Pluralisme estetis
dan estetika tubuh
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3. Estetika Abad ke-20

Abad ke-20 adalah abad yang paling produktif dan juga paling
kompleks dalam sejarah estetika. Berbagai aliran pemikiran berkembang
secara bersamaan, sering kali saling bertentangan, dan masing-masing
memberikan kontribusi yang berharga namun parsial. Benedetto Croce
(1866—1952) dalam Estetica come scienza dell'espressione e linguistica
generale (1902) mengembangkan teori ekspresionisme yang
berpengaruh. Bagi Croce, seni adalah intuisi-ekspresi: seni bukan pada
objek fisik (kanvas, suara, kata-kata), tetapi pada citra mental intuitif
yang mencerminkan ekspresi jiwa seniman. John Dewey (1859-1952)
dalam Art as Experience (1934) mengembangkan teori pragmatis yang
menempatkan pengalaman estetis sebagai model dari seluruh
pengalaman yang bermakna. R.G. Collingwood (1889—-1943) dalam The
Principles of Art (1938) membedakan antara seni sejati (ekspresi emosi
yang disertai kesadaran) dengan craft (aktivitas teknis berdasarkan
rencana yang telah ditentukan) (Matthen & Stecker, 2020).

Pada pertengahan abad ke-20, filsafat analitik mulai
mendominasi estetika berbahasa Inggris. Morris Weitz (1916-1981)
dalam artikel berpengaruhnya "The Role of Theory in Aesthetics" (1956)
berargumen bahwa konsep "seni" adalah konsep yang secara esensial
terbuka (open concept) tidak ada dan tidak mungkin ada definisi yang
diperlukan dan cukup untuk membatasi seni. Nelson Goodman (1906—
1998) dalam Languages of Art (1968) mengembangkan semiotika seni
yang canggih, menganalisis simbol-simbol dalam seni sebagai sistem-
sistem notasi yang berbeda-beda (Carroll, 2021).

Arthur Danto (1924-2013) mengubah lanskap estetika analitik
dengan konsep "Artworld" (1964) dan teori "transfigurasi yang umum"
(transfiguration of the commonplace) dalam bukunya yang berjudul
sama (1981). Danto menganalisis karya-karya seperti Brillo Box Andy
Warhol (1964) yang secara visual tidak dapat dibedakan dari kotak
detergen biasa, namun dianggap sebagai karya seni. la menyimpulkan
bahwa status sebagai karya seni ditentukan oleh konteks teoritis
(artworld) suatu objek menjadi seni ketika ia ditempatkan dalam konteks
teori seni tertentu (Danto, 2021).

4. Estetika Kontemporer dan Digital
Estetika kontemporer ditandai dengan pluralisme metodologis

yang ekstrem, berbagai pendekatan (analitik, fenomenologi,
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hermeneutika, kritis, feminist, postkolonial) hidup berdampingan dan
saling berdialog. Perkembangan paling mutakhir yang menjadi
tantangan sekaligus peluang bagi estetika adalah proliferasi teknologi
digital dan kecerdasan buatan dalam seni. Seni yang dihasilkan oleh Al
(Al-generated art), seni generatif, NFT (Non-Fungible Token), seni
immersive berbasis realitas virtual dan augmented, serta platform-
platform seni digital telah mengubah secara radikal cara seni diproduksi,
didistribusikan, dikonsumsi, dan dinilai. Pertanyaan-pertanyaan filosofis
baru bermunculan: Dapatkah mesin menciptakan seni yang
sesungguhnya?, Bagaimana pengalaman estetis dalam ruang virtual
berbeda dari pengalaman estetis dalam dunia fisik? (Paul, 2023).
Richard Shusterman (2022) mengembangkan pendekatan yang ia
sebut somaesthetics, estetika tubuh yang menekankan peran sentral
pengalaman tubuh (bodily experience) dalam pengalaman estetis. Bagi
Shusterman, kebijaksanaan estetis (aesthetic wisdom) tidak hanya
berkaitan dengan persepsi visual atau evaluasi kognitif, tetapi dengan
seluruh kehadiran dan kepekaan tubuh. Pendekatan ini sangat relevan
untuk pendidikan seni yang menekankan pengalaman langsung dan
keterlibatan penuh bukan hanya pemahaman intelektual tentang seni.
Gambar 2.1 Linimasa Perkembangan Estetika

@ PLATO —  Mimesis, Keindahan Transendental, Kritik Seni

m @ ARISTOTELES —  Katharsis, Elemen Tragedi, Nilai Seni

250 M - @ PLOTINUS —  Keindahan sebagai Pancaran Yang Satu
M' = 9 THOMAS AQUINAS — Integritas, Consonantia, Claritas
m = = ALBERTI —  Perspektif, Proporsi, Naturalis
.ﬁ"‘f":y,,»\‘: —@= :;:* BAUMGARTEN —  Estetika sebagai Disiplin Otonom

s i O KANT —  Critique of Judgment, Beauty vs Sublime

ETB + @ scHLLER —  Pendidikan Estetika, Spieltrieb
I3 + O HeceL —  Seni sebagai Perwujudan Roh Absolut

1902 M ® a CROCE —  Ekspresi-Intuisi sebagai Hakikat Seni

1934M el B @ DEWEY — Artas Experience, Seni berbasis Pengalaman
m ® @ WEITZ —  Konsep Seni sebagai Open Concept
m 9 @ DANTO —  Artworld, Institusionalisme
[ 1981v B DANTO —  Transfiguration of the Ci
m —— g SHUSTERMAN —  Somaesthetics, Estetika Tubuh

IO @  ESTETKAAI&DIGITAL —  SeridiEra Kecerdasan Bustan

Sumber: Dikompilasi dari Carroll (2021), Guyer (2020), dan Danto
(2021)
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C. Teori-Teori Estetika

Berbagai teori estetika yang dikembangkan sepanjang sejarah
tidak hanya merupakan sistem pemikiran yang bersaing, tetapi juga
merupakan lensa-lensa yang masing-masing mengungkap dimensi
berbeda dari fenomena estetis yang kompleks. Pemahaman yang baik
tentang berbagai teori ini, bukan untuk memilih satu yang "benar" dan
menolak yang lain, tetapi untuk menggunakan masing-masing sebagai
alat analisis yang tepat dalam konteks yang sesuai adalah kompetensi
esensial bagi pendidik seni dan peneliti estetika (Carroll, 2021).

1. Teori Representasionalisme

Teori representasionalisme, yang juga dikenal sebagai
mimetisme atau realisme dalam estetika, berpendapat bahwa seni pada
dasarnya adalah representasi atau imitasi dari realitas, baik realitas fisik
(alam, manusia, peristiwa) maupun realitas ideal (kebenaran, keindahan,
kebaikan). Teori ini memiliki sejarah yang sangat panjang, dimulai dari
konsep mimesis Aristoteles dan berlanjut hingga berbagai bentuk
realisme artistik dalam seni Barat.

Dalam versi modernnya, representasionalisme berpendapat
bahwa karya seni yang bernilai tinggi adalah yang berhasil
merepresentasikan aspek-aspek realitas secara akurat, ekspresif, atau
revelatoris yakni mengungkapkan dimensi-dimensi realitas yang tidak
terlihat dalam pengamatan biasa. Seni tidak sekadar meniru permukaan,
tetapi mengungkap esensi. Pandangan ini sangat berpengaruh dalam
pendidikan seni yang menekankan pengamatan yang cermat terhadap
alam dan kemampuan representasi yang akurat (Carroll, 2021).

Kritik terhadap representasionalisme datang dari berbagai sudut.
Pertama, banyak karya seni yang secara intuitif kita anggap bernilai
tinggi seperti musik instrumental, arsitektur, seni abstrak tampaknya
tidak merepresentasikan apapun secara harfiah. Kedua, dua karya seni
yang merepresentasikan objek yang sama dapat memiliki nilai estetis
yang sangat berbeda, menunjukkan bahwa representasi bukan satu-
satunya sumber nilai estetis. Ketiga, fotografi yang akurat secara
mekanistik tidak selalu menghasilkan karya seni yang bernilai,
menunjukkan bahwa akurasi representasi saja tidak cukup (Matthen &
Stecker, 2020).
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2. Teori Ekspresionisme

Teori ekspresionisme dalam estetika berpendapat bahwa seni
pada dasarnya adalah ekspresi perasaan, emosi, atau kondisi batin
seseorang. Tolstoy dalam What is Art? (1897) mendefinisikan seni
sebagai aktivitas di mana seseorang secara sadar mentransmisikan
perasaan yang pernah dialaminya kepada orang lain melalui tanda-tanda
eksternal tertentu. Bagi Tolstoy, karya seni yang baik adalah yang
berhasil membuat audiens merasakan apa yang dirasakan seniman
dengan intensitas yang sama.

Benedetto Croce mengembangkan versi ekspresionisme yang
lebih filosofis. Bagi Croce, ekspresi artistik adalah identik dengan intuisi
yakni proses jiwa yang memformulasikan isi batin yang tak berbentuk
menjadi citra mental yang jelas. Seni bukan pada objek fisik (medium),
tetapi pada citra mental intuitif yang diciptakan oleh seniman. R.G.
Collingwood membedakan antara "mengungkapkan" (express) emosi
dalam pengertian seni yang sejati yakni proses di mana seniman
menemukan dan memperjelas emosinya melalui tindakan artistik dengan
"melampiaskan" (venf) atau "menggambarkan" (portray) emosi yang
sudah diketahui sebelumnya (Matthen & Stecker, 2020).

Kekuatan teori ekspresionisme terletak pada kemampuannya
menjelaskan mengapa kita sering merasakan koneksi mendalam dengan
karya seni tertentu, seolah-olah ia berbicara langsung kepada kondisi
batin kita. Keterbatasannya terletak pada sulitnya memverifikasi klaim
tentang kondisi batin seniman (yang mungkin telah meninggal berabad-
abad lalu), dan pada kenyataan bahwa banyak karya seni yang dibuat
secara kolaboratif atau mekanis namun tetap memiliki nilai estetis yang
tinggi (Carroll, 2021).

3. Teori Formalisme

Teori formalisme berpendapat bahwa nilai estetis sebuah karya
seni terletak sepenuhnya pada struktur dan hubungan formal antara
elemen-elemen karya tersebut, bukan pada isi, konteks, atau pesan yang
disampaikan. Clive Bell (1881-1964) dalam Ar¢ (1914) merumuskan
konsep significant form, kualitas formal tertentu dalam karya visual
(hubungan antara garis, warna, dan bentuk) yang secara langsung
menimbulkan emosi estetis (aesthetic emotion) yang khas dan berbeda
dari emosi biasa.
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Roger Fry (1866-1934) mengembangkan pendekatan formalis
dalam kritik seni dengan menekankan pentingnya "melihat secara murni"
(pure vision) yakni merespons karya seni hanya berdasarkan kualitas-
kualitas formalnya, mengesampingkan semua asosiasi, narasi, dan
konteks. Eduard Hanslick (1825-1904) menerapkan pendekatan
formalis pada musik dalam Vom Musikalisch-Schonen (1854),
berargumen bahwa keindahan musik bersifat "murni formal" ia terletak
pada hubungan antara nada-nada dan tidak berkaitan dengan perasaan
atau emosi tertentu (Brady & Levinson, 2021).

Kekuatan formalisme terletak pada kemampuannya melampaui
batas bahasa dan budaya, kualitas formal suatu karya dapat diapresiasi
oleh seseorang dari budaya yang sama sekali berbeda dengan budaya si
pencipta. Keterbatasannya terletak pada reduksi yang terlalu drastis:
mengabaikan sepenuhnya isi, konteks, dan fungsi karya seni seringkali
menghasilkan penilaian estetis yang artifisial dan tidak sesuai dengan
pengalaman artistik yang sesungguhnya (Matthen & Stecker, 2020).

4. Teori Institusional

Teori institusional seni, yang dikembangkan oleh George Dickie
dan Arthur Danto, merespons tantangan yang ditimbulkan oleh seni
avant-garde abad ke-20, khususnya karya-karya seperti Fountain (1917)
Marcel Duchamp, sebuah wurinal yang diajukan ke pameran seni.
Bagaimana sesuatu yang secara visual tidak berbeda dari objek sehari-
hari biasa dapat menjadi karya seni? Danto (dalam Carroll, 2021)
mengusulkan bahwa status sebagai karya seni ditentukan oleh "dunia
seni" (artworld) sebuah institusi sosial yang terdiri dari seniman,
kritikus, kurator, kolektor, galeri, museum, akademi seni, dan seluruh
infrastruktur sosial-budaya yang mendefinisikan apa yang dianggap
sebagai seni. Suatu objek menjadi karya seni ketika ia ditempatkan
dalam konteks teori seni tertentu yang memungkinkan kita melihatnya
sebagai seni.

Dickie (dalam Danto, 2021) mengembangkan teori institusional
yang lebih sistematis: sesuatu adalah karya seni jika ia adalah artefak
yang memiliki status sebagai kandidat apresiasi yang diberikan
kepadanya oleh seseorang yang bertindak atas nama institusi seni
(artworld). Teori ini, meskipun dikritik sebagai sirkular dan terlalu
permisif, berhasil menjelaskan mengapa seni kontemporer yang paling
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radikal pun masih dapat diakui sebagai seni yang sah dalam konteks
institusional yang tepat (Carroll, 2021).

5. Teori Pragmatis

Teori pragmatis seni, yang paling berpengaruh dikembangkan
oleh John Dewey dalam Art as Experience (1934), bertolak dari kritik
terhadap pemisahan seni dari kehidupan sehari-hari. Dewey mengamati
bahwa seni dalam masyarakat modern telah menjadi sesuatu yang
eksklusif, dikurung dalam museum dan galeri, dipisahkan dari
pengalaman hidup biasa, dan dianggap sebagai komoditas mewah bagi
kelas atas. Ini, bagi Dewey, adalah distorsi fungsi seni sesungguhnya.

Bagi Dewey, seni adalah kelanjutan dan puncak dari pengalaman
biasa manusia. Ia mendefinisikan pengalaman estetis sebagai
"pengalaman yang  konsumatif' (consummatory  experience),
pengalaman yang mencapai integrasi penuh antara organisme dan
lingkungannya, di mana seluruh dimensi manusia (persepsi, perasaan,
pikiran, imajinasi) terlibat secara harmonis dan menghasilkan rasa
keterpenuhan. Setiap pengalaman sehari-hari yang mencapai puncak
integrasinya adalah estetis: menikmati makanan yang enak dengan
penuh perhatian, menyelesaikan pekerjaan tangan dengan kepuasan,
bahkan percakapan yang harmonis (Shusterman, 2022).

Implikasi pedagogis dari pandangan Dewey sangat signifikan:
pendidikan seni yang baik seharusnya tidak memisahkan seni dari
kehidupan, tidak memperlakukan karya seni sebagai benda suci yang
jauh dari jangkauan, tetapi sebaliknya menunjukkan bagaimana dimensi
estetis hadir dalam pengalaman sehari-hari dan bagaimana kepekaan
estetis dapat memperkaya seluruh kehidupan. Ini adalah pendidikan seni
yang bersifat demokratis dan inklusif (Shusterman, 2022).

6. Teori Hermeneutika dan Fenomenologi

Pendekatan hermeneutika dalam estetika, yang dikembangkan
oleh Hans-Georg Gadamer (1900-2002) dalam Wahrheit und Methode
(Truth and Method, 1960), memandang karya seni sebagai "teks" yang
menuntut interpretasi aktif dari pembacanya. Gadamer berargumen
bahwa pemahaman terhadap karya seni selalu melibatkan "peleburan
cakrawala" (Horizontverschmelzung), pertemuan antara cakrawala
makna si penafsir dengan cakrawala makna yang ada dalam karya itu
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sendiri. Makna karya seni tidak tetap dan tunggal, tetapi senantiasa
berkembang dalam setiap peristiwa penafsiran yang baru.

Paul Ricoeur (1913-2005) mengembangkan hermeneutika yang
lebih sistematis, menekankan proses interpretasi sebagai lingkaran yang
bergerak dari keseluruhan ke bagian dan kembali lagi ke keseluruhan.
Dalam konteks seni, ini berarti bahwa pemahaman terhadap karya seni
memerlukan gerakan bolak-balik antara elemen-elemen partikular dan
keseluruhan strukturnya, antara konteks historisnya dan relevansinya
bagi kita saat ini (Gallagher & Zahavi, 2023).

Pendekatan fenomenologis, yang diilhami oleh Edmund Husserl
(1859-1938) dan Maurice Merleau-Ponty (1908-1961), menekankan
deskripsi yang cermat dan tidak berprasangka tentang struktur
pengalaman estetis sebagaimana dialami dari dalam. Merleau-Ponty
dalam Phénoménologie de la Perception (1945) menekankan peran
sentral tubuh dalam persepsi, kita tidak hanya melihat dunia dengan
mata, tetapi dengan seluruh tubuh kita. Ini memiliki implikasi yang
sangat kaya untuk pemahaman tentang tari, musik, dan bentuk-bentuk
seni yang melibatkan pengalaman kinestetis (Gallagher & Zahavi, 2023).

7. Teori Kritis dan Postmodern

Pendekatan Teori seni kritis, yang dikembangkan oleh pemikir
Frankfurt School seperti Theodor Adorno (1903-1969) dan Walter
Benjamin (1892-1940), menekankan dimensi sosial dan politik seni.
Adorno dalam Asthetische Theorie (Aesthetic Theory, 1970) berargumen
bahwa karya seni sejati bersifat otonom dari kepentingan komersial dan
ideologis, ia menolak untuk diintegrasikan ke dalam sistem kapitalisme
yang mengkomudifikasi segalanya. Dengan menjaga otonominya, seni
mampu berfungsi sebagai kritik terhadap realitas sosial yang ada.

Benjamin dalam Das Kunstwerk im Zeitalter seiner technischen
Reproduzierbarkeit (The Work of Art in the Age of Mechanical
Reproduction, 1936) menganalisis bagaimana reproduksi teknis
mengubah pengalaman seni secara fundamental. Karya seni yang asli
memiliki "aura" suatu kualitas keunikan tempat dan waktu,
ketidakhadiran yang hadir dan yang hilang dalam reproduksi. Namun
Benjamin juga melihat potensi demokratis dalam reproduksi: seni yang
dapat direproduksi menjadi dapat diakses oleh semua orang, bukan
hanya kelas elit (Carroll, 2021).
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Pendekatan postmodern dalam estetika meragukan gagasan-

gagasan besar (grand narratives) seperti kemajuan seni, hierarki nilai
estetis, dan perbedaan antara seni tinggi dan budaya populer. Jean-
Francois Lyotard, Jean Baudrillard, dan Jacques Derrida masing-masing
mengembangkan kritik terhadap fondasi-fondasi estetika tradisional
yang berimplikasi luas: jika tidak ada hierarki nilai estetis yang objektif,
maka bagaimana kita menilai karya seni? Jika perbedaan antara asli dan
tiruan runtuh (Baudrillard), maka apakah otentisitas dalam seni masih
bermakna? Pertanyaan-pertanyaan ini tetap relevan dalam konteks
estetika digital dan seni Al saat ini (Paul, 2023).

Tabel 2.3 Perbandingan Teori-Teori Estetika

Prinsip Inti

Kekuatan

Keterbatasan

Relevansi

Representasi
onalisme

Ekspresionis
me

Formalisme

Institusiona-
lisme

Pragmatisme

38

Seni =
imitasi
realitas

Seni =
ekspresi
emosi

Nilai estetis
= kualitas
formal

Status seni =
konteks
artworld

Seni =
pengalaman
konsumatif

Menjelaskan
seni figuratif;
mendorong
pengamatan
cermat

Menjelaskan
koneksi
emosional
seniman-
audiens

Lintas
budaya;
analisis

struktural

Menjelaskan
seni
kontemporer

Demokratis;
integratif;
berbasis
pengalaman

Tidak berlaku
untuk seni
abstrak/musik

Sulit
diverifikasi;
mengabaikan
aspek formal

Mengabaikan
konten dan
konteks

Sirkular; tidak
membedakan
seni baik-
buruk

Sulit
menetapkan
standar
kualitas

Pedagogis

Dasar
pembelajaran
menggambar,

melukis,
fotografi

Dasar
pembelajaran
ekspresi diri
dan kreativitas

Dasar analisis
elemen-elemen
seni

Memahami
konteks seni
kontemporer

Dasar
pembelajaran
berbasis
pengalaman
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Relevansi

Prinsip Inti Kekuatan Keterbatasan

Pedagogis
Mengembang-
Hermeneu- Seni = teks Menekanka'n Relativisme kan
tika yang ditafsir interpretast interpretif kemampuan
aktif interpretasi
karya seni
Mengungkap Mengembang-
Teori Kritis Seni = kritik dimensi Instrumenta- kan kesadaran
sosial sosial-politik lisasi seni kritis terhadap
seni seni

D. Nilai Estetik

1. Pengertian Nilai Estetik

Nilai estetik merupakan kualitas atau nilai yang melekat pada
suatu objek, karya seni, peristiwa, maupun pengalaman sehingga mampu
menimbulkan respons berupa rasa kagum, nikmat, haru, atau refleksi
pada diri seseorang. Nilai estetik tidak hanya berkaitan dengan
keindahan dalam arti fisik, tetapi juga mencakup makna, ekspresi,
keharmonisan, keaslian, dan pesan yang terkandung dalam sebuah karya.
Oleh karena itu, suatu karya dapat memiliki nilai estetik yang tinggi
meskipun tidak selalu memenuhi standar keindahan yang bersifat
konvensional.

Dalam filsafat seni, nilai estetik dipahami sebagai hasil interaksi
antara objek yang diamati dengan pengalaman, pengetahuan, latar
belakang budaya, dan kepekaan individu yang mengamatinya. Penilaian
terhadap suatu karya seni bersifat dinamis karena dipengaruhi oleh
konteks sosial, budaya, dan perkembangan zaman. Dengan demikian,
nilai estetik tidak sepenuhnya bersifat objektif maupun subjektif,
melainkan merupakan perpaduan antara kualitas karya dan pengalaman
estetis penikmatnya.

Dalam pendidikan, pemahaman tentang nilai estetik membantu
peserta didik mengembangkan kemampuan mengapresiasi karya seni
secara lebih mendalam. Peserta didik tidak hanya menilai apakah suatu
karya terlihat indah, tetapi juga belajar memahami ide, emosi, simbol,
dan nilai budaya yang disampaikan melalui karya tersebut. Proses ini
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membentuk kemampuan berpikir kritis, reflektif, dan terbuka terhadap
berbagai bentuk ekspresi artistik.

2. Dimensi-Dimensi Nilai Estetik

Nilai estetik tidak dapat direduksi hanya pada satu dimensi yaitu
keindahan (beauty) semata. Pengalaman estetis manusia jauh lebih kaya
dan variatif dari itu. Berbagai kategori estetis telah diidentifikasi oleh
para filsuf dan psikolog estetika yang masing-masing memiliki
karakteristik fenomenologis yang khas dan memerlukan kapasitas
apresiasi yang berbeda.

Keindahan (beauty) dalam pengertian sempit merujuk pada
kualitas yang menimbulkan rasa senang dan kekaguman yang halus dan
bebas dari kepentingan praktis. Kant mendefinisikan keindahan sebagai
"yvang menyenangkan tanpa kepentingan" (das Wohlgefallen ohne
Interesse) kita menemukan sesuatu indah ketika ia menyenangkan kita
hanya melalui penampilan (Erscheinung)nya, tanpa keinginan untuk
memiliki atau menggunakannya (Guyer, 2020, p. 98).

Sublimitas (sublimity) adalah kategori estetis yang berbeda: ia
muncul ketika kita berhadapan dengan sesuatu yang sangat besar, sangat
kuat, atau sangat melampaui kapasitas pemahaman kita, alam yang
dahsyat (badai, gunung berapi, lautan), karya seni yang sangat agung
(Simfoni ke-9 Beethoven, "Paradise Lost" Milton) yang pertama-tama
membuat kita merasa kecil dan tak berdaya, tetapi kemudian
mengungkap keagungan jiwa manusia yang melampaui alam fisik
(Guyer, 2020, p. 112-145).

Tabel 2.4 Dimensi dan Kategori Nilai Estetik

Kategori
Estetis

Respons Contoh dalam
Tipikal Seni

Deskripsi

. . Kesenangan Musik Mozart,
Harmoni, proporsi,

Beauty keserasian van halus, lukisan
(Keindahan) men enanykaf kekaguman, Renaisans, tari
Y & ketenangan Jawa klasik
Keagungan yan, I<bzlr<s§rllllm1?rn Simfoni ke-9
Sublimity gungan yang P Beethoven,
_ melampaui rasa takut, .
(Sublimitas) . . Guernica
kemampuan indrawi perasaan Picasso

kecil
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Kategori
Estetis

Deskripsi

Respons
Tipikal

Contoh dalam
Seni

Gerakan atau Kesenangan Tari balet,
Grace bentuk yang mulus, kinestetis, kaligrafi
(Keanggunan) ringan, dan rasa ikut Tiongkok,
berirama mengalir arsitektur Islam
. Rasa haru, Tragedi
. Penderitaan yang .
Tragic s T katharsis, Shakespeare,
. memiliki nilai .
(Tragis) . empati Wayang Purwa,
estetis
mendalam lagu Blues
. Ketidaksesuaian Ly . Karlkatur, .
Comic (Lucu) . relaksasi, komedi, parodi
yang menghibur .
kesenangan seni
Familiar namun Ketidaknya Surrealisme,
Uncanny terasa asing secara manan seni horor, de
(Aneh/Gaib) men ai u estetis yang Chiricc;
seangs menarik
Keindahan dalam Penerimaan, .
ketidaksempurnaan kesyukuran e < g
Wabi-Sabi ’ dengan retak,
g T tanaman bonsai
ketidakpermanenan lembut

3. Unsur-unsur Pembentuk Nilai Estetik

Nilai estetik terbentuk melalui perpaduan berbagai unsur visual,
audio, maupun gerak yang tersusun secara harmonis. Dalam seni rupa,
unsur-unsur seperti titik, garis, bidang, bentuk, warna, tekstur, ruang, dan
komposisi menjadi dasar terciptanya kualitas estetis sebuah karya.
Sementara itu, dalam seni musik nilai estetik dibangun melalui melodi,
ritme, tempo, dinamika, harmoni, dan warna bunyi. Pada seni tari dan
teater, nilai estetik lahir dari perpaduan gerak, ekspresi, pola lantai, tata
rias, tata busana, iringan, serta penghayatan terhadap karakter.

Selain unsur formal tersebut, prinsip-prinsip desain seperti
keseimbangan, kesatuan, proporsi, irama, penekanan, kontras, dan
harmoni turut menentukan kualitas estetis sebuah karya. Penggunaan
unsur dan prinsip yang tepat menghasilkan karya yang menarik,
komunikatif, dan mampu memberikan pengalaman estetis kepada
penikmatnya.
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Namun demikian, nilai estetik tidak hanya dibangun oleh aspek
visual atau teknis. Gagasan kreatif, orisinalitas, konteks budaya, fungsi
karya, serta kemampuan karya dalam menyampaikan pesan juga menjadi
faktor penting yang menentukan kualitas estetik. Oleh karena itu,
penilaian terhadap sebuah karya seni harus dilakukan secara menyeluruh
dengan mempertimbangkan aspek bentuk maupun maknanya.

4. Jenis-jenis Nilai Estetik

Secara umum, nilai estetik dapat dibedakan menjadi nilai estetik
objektif dan nilai estetik subjektif. Nilai estetik objektif menekankan
bahwa kualitas keindahan suatu karya ditentukan oleh unsur-unsur yang
melekat pada karya itu sendiri, seperti komposisi, proporsi,
keseimbangan, teknik, dan kesatuan bentuk. Dalam pandangan ini,
sebuah karya dinilai memiliki kualitas estetis apabila memenuhi prinsip-
prinsip artistik tertentu yang dapat diamati secara relatif objektif.

Sebaliknya, nilai estetik subjektif memandang bahwa
pengalaman keindahan sangat dipengaruhi oleh persepsi, pengalaman,
emosi, latar belakang budaya, dan preferensi masing-masing individu.
Sebuah karya yang dianggap indah oleh seseorang belum tentu
memberikan pengalaman yang sama kepada orang lain. Perbedaan
tersebut merupakan hal yang wajar karena setiap individu memiliki
pengalaman estetis yang unik. Dalam praktik pendidikan seni, kedua
perspektif tersebut saling melengkapi. Peserta didik perlu memahami
unsur-unsur artistik yang menjadi dasar penilaian sebuah Kkarya,
sekaligus menghargai keberagaman interpretasi dan pengalaman estetis
yang dimiliki setiap individu. Pendekatan ini membantu membangun
sikap apresiatif, terbuka, dan menghargai perbedaan dalam berkesenian.

5. Nilai Estetik dalam Pendidikan Seni

Dalam pendidikan seni, nilai estetik memiliki fungsi yang lebih
luas daripada sekadar menjadi objek penilaian terhadap karya. Nilai
estetik menjadi sarana untuk mengembangkan kepekaan rasa,
kreativitas, kemampuan berpikir reflektif, dan apresiasi budaya peserta
didik. Melalui pengalaman mengamati, menciptakan, dan mengapresiasi
karya seni, peserta didik belajar mengenali hubungan antara bentuk,
makna, fungsi, dan nilai yang terkandung dalam sebuah karya.

Pembelajaran yang menekankan nilai estetik juga membantu

peserta didik membangun karakter positif, seperti ketelitian, kesabaran,
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disiplin, rasa percaya diri, tanggung jawab, serta penghargaan terhadap
hasil karya sendiri maupun karya orang lain. Selain itu, peserta didik
belajar memahami bahwa setiap karya seni merupakan hasil proses
kreatif yang dipengaruhi oleh pengalaman, budaya, dan lingkungan
penciptanya.

Di era digital, pemahaman terhadap nilai estetik semakin penting
karena peserta didik setiap hari berinteraksi dengan berbagai bentuk
visual dan media digital. Literasi estetika memungkinkan mereka
menilai kualitas visual, memahami pesan yang disampaikan melalui
media, serta menghasilkan karya kreatif yang tidak hanya menarik secara
artistik, tetapi juga etis dan bertanggung jawab. Dengan demikian, nilai
estetik menjadi landasan penting dalam membentuk peserta didik yang
kreatif, kritis, berbudaya, dan mampu mengapresiasi keberagaman
ekspresi seni dalam kehidupan modern.

6. Nilai Estetik dalam Konteks Budaya

Nilai estetik tidak sepenuhnya bersifat universal; ia juga dibentuk
oleh konteks budaya yang melingkupinya. Apa yang dianggap indah,
agung, atau elegan dalam satu tradisi budaya mungkin dipandang biasa,
bahkan tidak estetis, dalam budaya lain. Standar kecantikan fisik,
estetika musik, nilai-nilai komposisi visual, dan banyak aspek lain dari
nilai estetis bervariasi signifikan lintas budaya dan lintas periode sejarah.

Namun relativisme estetis tidak dapat dibawa terlalu jauh.
Berbagai penelitian lintas budaya menunjukkan adanya unsur-unsur
universal dalam respons estetis manusia, misalnya preferensi terhadap
simetri bilateral, kesenangan terhadap ritme teratur, respons terhadap
wajah yang simetris sebagai tanda keindahan, dan pengalaman
sublimitas dalam menghadapi alam yang dahsyat, yang bersifat lintas
budaya dan kemungkinan besar memiliki dasar biologis-evolusioner
(Chatterjee, 2022, p. 156-189).

Dalam pendidikan estetika seni, pemahaman tentang
keseimbangan antara universalitas dan relativitas budaya nilai estetik
memiliki implikasi yang penting: kurikulum pendidikan seni yang baik
harus mampu mengembangkan kemampuan peserta didik untuk
menggunakan lebih dari satu kerangka estetis dalam menilai dan
mengapresiasi karya seni dari berbagai tradisi, tanpa jatuh ke dalam
relativisme yang nihilistis di satu sisi atau etnosentrisme estetis di sisi

lain (Anderson, 2023, p. 67).
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E. Pengalaman Estetik

1. Hakikat Pengalaman Estetik

Pengalaman estetik adalah pengalaman batin yang muncul ketika
seseorang berinteraksi dengan karya seni, alam, atau objek lain yang
memiliki nilai estetis sehingga menimbulkan respons berupa rasa kagum,
haru, senang, takjub, atau refleksi yang mendalam. Pengalaman ini tidak
hanya melibatkan proses pengindraan, tetapi juga melibatkan emosi,
imajinasi, pengetahuan, dan penafsiran terhadap objek yang diamati.
Dengan demikian, pengalaman estetik merupakan perpaduan antara apa
yang dilihat, didengar, atau dirasakan dengan makna yang dibangun oleh
individu berdasarkan pengalaman hidup dan latar belakang budayanya.

Dalam konteks pendidikan seni, pengalaman estetik menjadi inti
dari proses pembelajaran. Peserta didik tidak hanya mempelajari konsep
atau teknik berkesenian, tetapi juga mengalami secara langsung proses
mengamati, merasakan, menghayati, menginterpretasikan, dan
menciptakan karya seni. Pengalaman tersebut memungkinkan peserta
didik membangun hubungan emosional dengan seni sehingga
pembelajaran menjadi lebih bermakna. Oleh karena itu, keberhasilan
pendidikan seni tidak hanya diukur dari kualitas produk yang dihasilkan,
tetapi juga dari kualitas pengalaman belajar yang diperoleh peserta didik.

Monroe Beardsley mengidentifikasi lima kriteria yang menjadi
ciri khas pengalaman estetik: (1) Object directedness: perhatian terfokus
pada objek persepsi sebagai sebuah kesatuan; (2) Felt freedom: rasa
bebas dari kekhawatiran praktis dan tekanan eksternal; (3) Detached
affect: emosi yang muncul dengan jarak tertentu, tidak memaksa
tindakan langsung; (4) Active discovery: perasaan aktif menemukan
makna dan hubungan yang baru; (5) Wholeness: rasa keutuhan dan
keterpenuhan pengalaman (dalam Davies, 2021).

John Dewey mendekati pengalaman estetik dari perspektif yang
berbeda, namun saling melengkapi dengan Beardsley. Bagi Dewey,
pengalaman estetik adalah model dari "pengalaman" (an experience)
dalam pengertian penuh yakni setiap pengalaman yang mencapai
integrasi dan keterpenuhan. Yang membedakan pengalaman estetik dari
pengalaman biasa adalah kualitasnya: ia memiliki kesatuan (unity),
intensitas (intensity), dan rasa keterpenuhan atau penyelesaian
(consummation) yang khas (Shusterman, 2022).
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2. Komponen Psikologis dan Proses Terjadinya Pengalaman
Estetik

Dari perspektif psikologi, pengalaman estetik melibatkan
sejumlah komponen psikologis yang kompleks dan saling berinteraksi.
Leder, Belke, Oeberst, dan Augustin (2022) mengembangkan model
pemrosesan informasi estetis yang mengidentifikasi lima tahap. Tahap
pertama adalah persepsi awal (pre-cognitive processing), pemrosesan
visual (atau auditif, kinestetis, dst.) yang berlangsung secara otomatis
dan cepat, menghasilkan respons awal terhadap simetri, keteraturan,
kompleksitas, dan fluensi persepsi. Tahap kedua adalah pengelompokan
implisit (implicit memory integration) objek yang diamati dicocokkan
dengan representasi-representasi yang tersimpan dalam memori implisit,
menghasilkan klasifikasi yang tidak disadari. Tahap ketiga adalah
klasifikasi eksplisit (explicit classification) karya seni diidentifikasi
secara sadar: genre, gaya, periode sejarah, seniman.

Tahap keempat adalah elaborasi kognitif (cognitive mastering &
evaluation) pemahaman yang lebih dalam tentang makna, konteks, dan
nilai karya. Tahap kelima adalah respons estetis (aesthetic judgment &
emotion) penilaian evaluatif (apakah karya ini bagus?) dan respons
emosional (apa yang saya rasakan ketika mengamati karya ini?). Kedua
respons ini kognitif dan emosional serta saling berinteraksi secara terus-
menerus dalam proses pengalaman estetis yang sesungguhnya.

Pengalaman estetik terjadi melalui serangkaian proses yang
saling berkaitan. Tahap pertama adalah persepsi, yaitu ketika peserta
didik menggunakan pancaindra untuk mengamati objek atau karya seni.
Pada tahap ini perhatian diarahkan pada berbagai unsur seperti warna,
bentuk, bunyi, gerak, tekstur, atau komposisi yang membangun sebuah
karya.

Tahap berikutnya adalah penghayatan, yaitu proses ketika peserta
didik mulai merasakan emosi, membangun hubungan dengan karya, dan
memberikan perhatian yang lebih mendalam terhadap pengalaman yang
dialami. Setelah itu berlangsung tahap interpretasi, yaitu usaha
memahami makna, simbol, fungsi, atau pesan yang disampaikan melalui
karya seni. Setiap peserta didik dapat menghasilkan interpretasi yang
berbeda sesuai dengan pengalaman dan pengetahuannya.

Tahap terakhir adalah refleksi dan apresiasi, yaitu proses
mengevaluasi pengalaman yang telah diperoleh, mengungkapkan
pendapat, serta menghargai karya seni maupun proses kreatif
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penciptanya. Dalam pembelajaran seni, keempat tahap tersebut sering
berlangsung secara terpadu melalui kegiatan mengamati, berdiskusi,
berkarya, mempresentasikan hasil karya, dan memberikan tanggapan
terhadap karya sendiri maupun karya teman.

3. Karakteristik Pengalaman Estetik

Pengalaman estetik memiliki beberapa karakteristik yang
membedakannya dari pengalaman belajar pada umumnya. Pertama,
pengalaman estetik bersifat personal karena setiap individu dapat
memberikan respons yang berbeda terhadap objek atau karya seni yang
sama. Perbedaan tersebut dipengaruhi oleh usia, pengalaman, budaya,
pengetahuan, minat, dan kondisi emosional masing-masing individu.

Kedua, pengalaman estetik melibatkan keterlibatan emosional
dan intelektual secara bersamaan. Ketika menikmati sebuah karya seni,
seseorang tidak hanya menggunakan kemampuan berpikir untuk
memahami unsur-unsur karya, tetapi juga merasakan emosi, membangun
imajinasi, dan menghubungkan karya tersebut dengan pengalaman
hidupnya. Ketiga, pengalaman estetik bersifat reflektif, yaitu mendorong
individu untuk merenungkan makna, nilai, maupun pesan yang
terkandung dalam karya seni. Proses refleksi inilah yang menjadikan
pengalaman estetik mampu memberikan dampak terhadap cara berpikir,
bersikap, dan bertindak.

4. Pengalaman Estetik dalam Pendidikan

Dalam konteks pendidikan, pengalaman estetik memiliki nilai
pedagogis yang melampaui tujuan pendidikan seni semata. Ketika
seorang pelajar mengalami pengalaman estetik yang autentik
terperangah oleh keindahan sebuah karya seni, terhanyut dalam musik,
atau merasakan kepuasan mendalam saat karyanya sendiri berhasil
mengekspresikan apa yang ingin ia sampaikan, ia tidak hanya belajar
tentang seni. la mengalami proses pembelajaran yang mengintegrasikan
seluruh dimensi manusianya.

Csikszentmihalyi (2022) mengidentifikasi kondisi flow,
keterlibatan total yang menyenangkan di mana seseorang begitu
tenggelam dalam aktivitasnya sehingga lupa waktu dan kehilangan
kesadaran diri sebagai salah satu kondisi belajar yang paling optimal.
Aktivitas artistik sangat kondusif untuk menghasilkan kondisi flow ini,

karena ia menggabungkan tantangan yang sesuai dengan kemampuan,
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umpan balik yang langsung, dan tujuan yang jelas namun tidak mengikat.
Pelajar yang sering mengalami flow dalam kegiatan seni
mengembangkan tidak hanya keterampilan artistik, tetapi juga motivasi
intrinsik, ketekunan, dan kemampuan berkonsentrasi yang dapat
ditransfer ke berbagai konteks belajar lainnya.

5. Pengalaman Estetik Digital

Perkembangan teknologi digital menghadirkan bentuk-bentuk
baru pengalaman estetik yang belum pernah ada sebelumnya dalam
sejarah seni dan estetika. Seni imersif (immersive art) yang
menggunakan teknologi Virtual Reality, Augmented Reality, dan
instalasi digital menciptakan pengalaman estetik yang secara radikal
berbeda dari pengalaman estetik tradisional: pengunjung tidak lagi
berdiri di luar karya dan mengamatinya dari jarak tertentu, tetapi masuk
ke dalam dunia yang diciptakan oleh karya tersebut.

Fenomena ini memunculkan pertanyaan-pertanyaan filosofis
yang mendasar: Apakah pengalaman estetik dalam ruang virtual sama
dalamnya dengan dalam ruang fisik? Apakah ketika tubuh tidak benar-
benar hadir dalam ruang yang sama dengan karya seni, dimensi-dimensi
pengalaman estetik tertentu hilang? Penelitian awal menunjukkan bahwa
seni imersif berbasis VR mampu menimbulkan respons emosional dan
estetis yang sangat kuat bahkan dalam beberapa kasus lebih kuat dari
pengalaman mengamati karya seni fisik, terutama untuk tema-tema yang
berkaitan dengan skala, ketinggian, atau lingkungan yang tidak dapat
dialami secara fisik (Paul, 2023).

Pertanyaan lain yang muncul adalah tentang pengalaman estetik
kolektif di era digital. Ketika jutaan orang mengamati karya seni yang
sama secara bersamaan melalui platform digital, apakah itu menciptakan
bentuk pengalaman estetik kolektif yang baru? Bagaimana interaksi
online (komentar, meme, parodi) mengubah cara orang menerima dan
mengapresiasi karya seni? Pertanyaan-pertanyaan ini mendorong
estetika kontemporer untuk terus berkembang dan memperluas batas-
batasnya (Paul, 2023).

Gambar 2.3 Model Pengalaman Estetik Terintegrasi (MPET)
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Sumber: Adaptasi dari Leder et al. (2022) dan Chatterjee (2022)
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BAB III
LANDASAN FILOSOFIS PENDIDIKAN
ESTETIKA SENI

Bab ini mengangkat landasan filosofis yang menjadi fundamen
ontologis, epistemologis, dan aksiologis dari pendidikan estetika seni.
Filosofis dalam konteks ini bukan berarti abstrak dan tidak relevan, tetapi
sebaliknya pemikiran yang paling fundamental dan mendalam tentang
hakikat seni, keindahan, dan peran seni dalam kehidupan manusia
memiliki implikasi yang langsung dan konkret bagi praktik pendidikan
estetika seni. Bab ini mengeksplorasi filsafat seni, posisi estetika dalam
sistem filsafat, konsep keindahan dari berbagai tradisi, hubungan seni
dengan kemanusiaan, dan pendidikan karakter melalui seni.

A. Filsafat Seni

1. Pengertian dan Ruang Lingkup

Filsafat seni (philosophy of art) adalah cabang filsafat yang
mengkaji secara sistematis dan mendalam pertanyaan-pertanyaan
fundamental tentang hakikat seni, karya seni, pengalaman estetis, dan
penilaian seni. Meskipun sering digunakan secara bergantian dengan
"estetika", secara teknis filsafat seni lebih terfokus pada seni sebagai
fenomena manusiawi, sedangkan estetika dalam pengertian yang lebih
luas juga mencakup keindahan alam dan pengalaman estetis secara
umum (Carroll, 2021).

Pertanyaan-pertanyaan utama dalam filsafat seni mencakup
berbagai dimensi. Pertanyaan ontologis: Apakah karya seni itu? Di mana
karya seni berada dalam objek fisik, dalam pikiran seniman, dalam
pengalaman audiens, atau di ketiga-tiganya? Bagaimana karya seni yang
sama dapat ada dalam banyak instansi (misalnya simfoni yang dapat
dimainkan berkali-kali)? Pertanyaan epistemologis: Bagaimana kita
mengetahui makna sebuah karya seni? Seberapa relevan intensi seniman
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dalam menentukan makna? Apakah ada interpretasi yang benar dan yang
salah?

Pertanyaan aksiologis: Bagaimana kita menilai karya seni?
Apakah ada standar penilaian yang objektif? Apa yang membuat sebuah
karya seni "baik"? Pertanyaan semantis: Bagaimana seni menghasilkan
makna? Bagaimana seni visual, musik, dan tari "berbicara" meskipun
tanpa menggunakan bahasa verbal? Pertanyaan pragmatis: Apa fungsi
seni dalam kehidupan individual dan sosial? Pertanyaan-pertanyaan
inilah yang menjadi fokus utama filsafat seni (Levinson, 2020, p. 1-23).

2. Aliran-Aliran Filsafat Seni

Dalam sejarah filsafat seni, berbagai aliran pemikiran telah
berkembang sebagai respons terhadap pertanyaan-pertanyaan
fundamental yang disebutkan di atas. Setiap aliran menekankan aspek
yang berbeda dari fenomena seni dan memiliki implikasi pedagogis yang

berbeda pula.

Tabel 3.1 Aliran Filsafat Seni dan Implikasi Pedagogisnya

Aliran

Prinsip

Dasar

Implikasi bagi
Pendidikan Seni

Kekuatan

Seni sebagai

Pendidikan seni

Memberikan

. manifestasi Plato, .. seni dimensi
Idealisme . sebagai jalan .
. Ide dan Plotinus, . spiritual dan
Platonis menuju kebenaran
Kebenaran Hegel .. filsofis yang
dan kebijaksanaan
transendental mendalam
ni sebagai Menghargai
isrflitass?b a%l Penckanan pada keteerfm i%an
Realisme yang Aristoteles, = teknik representasi mp
. . berguna; . teknis dan
Aristotelian . Aquinas dan pemahaman S
katharsis fungsi sosial
. konten .
emosi seni
. . Menekankan Menghargai
Seni sebagai Croce, enckanka engharga
. ... . autentisitas orisinalitas
Idealisme ekspresi jiwa Schelling, . .
. SR ekspresi; dan ekspresi
Romantik dan intuisi Schopenha . .
. kreativitas sebagai personal
artistik uer .
pembebasan seniman
Pragmatism Seni sebagai Dewey, Integrasi seni Demokratis;
pengalaman . relevan
¢ Dewey . Shusterman dengan kehidupan
konsumatif; dengan
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c Prinsip Implikasi bagi
Aliran Dasar Pendidikan Seni Kekuatan
seni dan nyata; berbasis kehidupan
kehidupan pengalaman sehari-hari
bersatu
Seni sebagai .
ekspresi Menekankan Menghar.gal
) . Sartre, keberanian
Eksistensial kebebasan kebebasan L.
. Camus, . . artistik dan
isme dan . berekspresi; seni .
.. Heidegger . .. komitmen
otentisitas sebagai proyek diri
. personal
manusia
Tidak ada
makna Pluralisme Meniearrrllbang
Dekonstruk = tunggal; teks Derrida, interpretasi; .y
. . ; pemikiran
tivisme terbuka bagi Lyotard menghargai
. . S . terbuka dan
interpretasi ambiguitas kritis
tak terbatas
Seni sebagai . .
Filsafat ekspresi Dalang, D Sent LG SvETL
. . dengan nilai konteks
Seni keselarasan Sufi, Wali . :
. spiritual dan sosial budaya
Nusantara kosmis dan Songo .
lokal Indonesia

nilai budaya

3. Filsafat Seni Nusantara

Tradisi filsafat seni Nusantara merupakan sistem pemikiran
tentang seni yang kaya dan khas, namun sayangnya masih kurang
mendapat pengakuan dalam wacana akademik estetika global. Berbeda
dari tradisi Barat yang cenderung memisahkan seni dari kehidupan,
filsafat seni Nusantara secara umum memandang seni sebagai bagian tak
terpisahkan dari totalitas kehidupan, dari praktik spiritual, dari
komunitas sosial, dari alam kosmis.

Dalam filsafat seni Jawa, seni dipahami melalui konsep rasa,
cipta, dan karsa, tiga kekuatan jiwa yang bekerja secara sinergis dalam
penciptaan seni. Rasa (perasaan, intuisi, cita rasa estetis), cipta (pikiran,
kreativitas intelektual), dan karsa (kehendak, kemauan, dorongan
artistik) harus bekerja secara harmonis untuk menghasilkan karya seni
yang baik. Ketidakseimbangan di antara ketiganya akan menghasilkan
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karya yang timpang, terlalu rasional tanpa perasaan, atau terlalu
emosional tanpa kontrol intelektual (Sutiyono, 2023).

Konsep estetika Jawa tentang sawiji, greget, sengguh, dan ora
mingkuh dalam seni tari yang merupakan empat kualitas yang harus
dimiliki seorang penari yang sempurna menunjukkan kecanggihan
filosofi seni Jawa dalam menganalisis kualitas artistik. Sawiji berarti
konsentrasi total dan menyatunya penari dengan perannya; greget berarti
kekuatan batin dan dinamisitas; sengguh berarti kepercayaan diri dan
kematangan artistik; dan ora mingkuh berarti keteguhan dan tidak
menyerah dalam menghadapi tantangan artistik (Sutiyono, 2023).

Tradisi seni Islam di Nusantara yang masuk melalui jalur
perdagangan, dakwah, dan akulturasi budaya, memberikan dimensi lain
yang kaya dalam filsafat seni Nusantara. Konsep fajalli (manifestasi
Tuhan dalam keindahan ciptaan-Nya) dalam tradisi Sufi memberikan
landasan teologis bagi apresiasi keindahan sebagai jalan spiritual. Para
Wali Songo menggunakan seni wayang, gamelan, tembang sebagai
media dakwah yang menggabungkan dimensi estetis dengan dimensi
spiritual-pedagogis (Nasr, 2021).

4. Filsafat Seni Kontemporer

Filsafat seni kontemporer ditandai dengan beberapa
perkembangan yang signifikan. Pertama, semakin diakuinya keragaman
tradisi estetika non-Barat seperti Tiongkok, India, Jepang, Afrika, Islam,
dan Nusantara sebagai bagian yang sah dan kaya dari percakapan estetika
global. Kedua, munculnya filsafat seni feminis yang mengkritik bias
gender dalam kanon seni Barat dan mengembangkan perspektif estetis
yang berpusat pada pengalaman perempuan. Ketiga, perkembangan
filsafat seni postkolonial yang mengkritik hegemoni estetika Eropa dan
mengembangkan perspektif dari dunia yang pernah dijajah (Carroll,
2021).

Keempat, munculnya filsafat seni  ekologis  yang
mempertanyakan hubungan antara seni, manusia, dan alam dalam
konteks krisis lingkungan global. Apakah seni dapat berkontribusi bagi
kesadaran ekologis dan perubahan perilaku terhadap alam? Bagaimana
estetika lingkungan dapat menjadi fondasi bagi gerakan pelestarian
alam? Kelima, filsafat seni di era Al yang mempertanyakan apakah
kreativitas dan ekspresi artistik merupakan kapasitas yang eksklusif

manusiawi atau dapat direplikasi oleh mesin (Paul, 2023).
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B. Estetika sebagai Cabang Filsafat

Sebagai disiplin filsafat, estetika tidak hanya membahas apa yang
dianggap indah, tetapi juga mengkaji mengapa sesuatu dipandang indah,
bagaimana pengalaman keindahan terbentuk, serta apa makna seni dalam
kehidupan manusia. Dengan demikian, estetika berusaha menjelaskan
hubungan antara manusia sebagai subjek yang mengalami, objek yang
diamati, dan nilai yang muncul dari interaksi keduanya.

1. Posisi Estetika dalam Sistem Filsafat

Dalam peta besar filsafat, estetika menempati posisi yang unik
dan kompleks. Secara tradisional, filsafat dibagi menjadi beberapa
cabang utama: metafisika/ontologi (ilmu tentang keberadaan),
epistemologi (ilmu tentang pengetahuan), logika (ilmu tentang
penalaran), dan aksiologi (ilmu tentang nilai). Aksiologi sendiri dibagi
menjadi etika (ilmu tentang nilai moral) dan estetika (ilmu tentang nilai
estetis dan keindahan). Namun dalam perkembangannya, estetika tidak
dapat dikurung hanya dalam aksiologi, ia memiliki dimensi ontologis
(pertanyaan tentang keberadaan karya seni), epistemologis (pertanyaan
tentang pengetahuan tentang seni), dan bahkan logis (pertanyaan tentang
argumentasi estetis) (Brady & Levinson, 2021, p. 1-12).

Gambar 3.1 Posisi Estetika dalam Sistem Filsafat

[ I 1

METAFISIKA/ EPISTEMOLOGI LOGIKA
ONTQLOGI (Teori Pengetahuan) (Teori Penalaran)
(Teori Ada)
I

#SIN  AKSIOLOGI
Wy’ (TeoriNilai)

1
1
@ ETIKA @ ESTETIKA |q-- FILSAFAT SENI
(Nilai Moral) (Nilai Keindahan) (Ontologi Seni,
Penilaian Seni,

Interpretasi)
FILSAFAT SENI l
(Cabang yang tumpang-tindih
dengan estetika luas)

Sumber: Adaptasi dari Brady & Levinson (2021) dan Carroll (2021)
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2. Hubungan Estetika dengan Disiplin Filsafat Lain

Keterkaitan estetika dengan epistemologi menampakkan diri
dalam pertanyaan tentang "pengetahuan artistik": Apakah seni mampu
memberikan pengetahuan yang tidak dapat diperoleh melalui cara-cara
lain? Plato menolak klaim ini, seni jauh dari kebenaran dan hanya
menghasilkan opini. Aristoteles mengakuinya tragedi memberikan
pengetahuan universal tentang manusia dan kehidupan melalui
representasi yang bersifat partikular. Dalam perdebatan kontemporer,
Nelson Goodman berargumen bahwa seni memberikan "cara
mengetahui dunia" (ways of worldmaking) yang tidak dapat disubstitusi
oleh cara-cara lain, ia mengorganisasi pengalaman dengan cara yang
khas yang menghasilkan pemahaman tentang aspek-aspek realitas yang
tidak dapat ditangkap oleh sains atau filsafat (Carroll, 2021).

Keterkaitan estetika dengan etika menampakkan diri dalam
pertanyaan-pertanyaan tentang tanggung jawab moral seniman, tentang
sensor seni, tentang seni yang provokatif secara moral, dan tentang
fungsi moral seni. Plato berargumen bahwa seni harus tunduk pada
pertimbangan moral dan politik, seni yang berbahaya bagi jiwa harus
dikecualikan dari negara yang ideal. Kant memisahkan keindahan dari
kebaikan moral, sesuatu yang secara moral baik belum tentu indah, dan
sesuatu yang indah belum tentu baik secara moral. Nussbaum (2022)
mengambil posisi lebih nuansir: seni khususnya sastra, mengembangkan
kapasitas moral kita melalui pengembangan imajinasi empatik yang
memungkinkan kita merasakan pengalaman orang lain.

Keterkaitan estetika dengan filsafat bahasa menampakkan diri
dalam pertanyaan tentang semantik seni: Bagaimana seni menghasilkan
makna? Apakah seni "berbicara" seperti bahasa verbal? Goodman
menganalisis seni sebagai sistem simbol dengan sifat-sifat sintaktis dan
semantis yang khas. Derrida mendekonstruksi opposisi antara bahasa
verbal dan bahasa seni, menunjukkan bahwa keduanya sama-sama
menunjuk ke luar dirinya (Matthen & Stecker, 2020).

3. Objek Kajian Estetika

Sebagai cabang filsafat, estetika memiliki objek kajian yang
mencakup berbagai aspek pengalaman artistik dan nilai keindahan.
Kajian estetika meliputi hakikat keindahan, hakikat seni, pengalaman
estetis, proses apresiasi, kreativitas, ekspresi artistik, serta kriteria

penilaian terhadap karya seni. Selain itu, estetika juga membahas
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hubungan antara seniman, karya seni, penikmat seni, dan lingkungan
sosial budaya tempat karya tersebut diciptakan.

Dalam konteks kontemporer, objek kajian estetika tidak lagi
terbatas pada karya seni yang bersifat tradisional. Desain produk,
fotografi, film, animasi, permainan digital, media sosial, hingga tata
ruang perkotaan juga menjadi bagian dari kajian estetika karena
semuanya mengandung unsur visual, simbolik, dan pengalaman artistik.
Dengan demikian, estetika memiliki ruang lingkup yang sangat luas dan
relevan dengan perkembangan ilmu pengetahuan, teknologi, serta
kehidupan masyarakat modern.

4. Relevansi Estetika sebagai Cabang Filsafat dalam Pendidikan
Seni

Pemahaman estetika sebagai cabang filsafat memberikan
landasan  konseptual bagi penyelenggaraan pendidikan seni.
Pembelajaran seni tidak hanya bertujuan menghasilkan karya yang
indah, tetapi juga mengembangkan kemampuan peserta didik untuk
berpikir kritis, menghayati pengalaman estetis, memahami makna
sebuah karya, serta menghargai keberagaman ekspresi seni. Melalui
pendekatan filosofis, peserta didik diajak menyadari bahwa seni
merupakan cara manusia memahami diri, masyarakat, budaya, dan
lingkungan.

Di sekolah dasar, pemahaman estetika sebagai cabang filsafat
diwujudkan melalui pembelajaran yang mendorong peserta didik
mengamati, mengapresiasi, berdialog, berefleksi, dan berkarya. Guru
tidak hanya mengajarkan teknik menggambar, bernyanyi, menari, atau
membuat kerajinan, tetapi juga membimbing peserta didik untuk
memahami alasan di balik pilihan bentuk, warna, bunyi, gerak, maupun
simbol dalam karya seni. Pendekatan tersebut membantu peserta didik
mengembangkan kemampuan berpikir reflektif, kreativitas, serta sikap
menghargai perbedaan perspektif dan keberagaman budaya.

Di era digital dan masyarakat global, relevansi estetika semakin
kuat karena peserta didik setiap hari berhadapan dengan berbagai bentuk
komunikasi visual dan audiovisual. Pemahaman filosofis tentang
estetika membekali mereka dengan kemampuan untuk menafsirkan,
mengevaluasi, dan menciptakan karya secara kritis, kreatif, dan
bertanggung jawab. Dengan demikian, estetika sebagai cabang filsafat

menjadi fondasi penting dalam membentuk individu yang memiliki
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kepekaan artistik, kemampuan berpikir mendalam, apresiasi budaya, dan
literasi visual yang diperlukan dalam kehidupan abad ke-21.

C. Konsep Keindahan dalam Seni

Konsep keindahan merupakan salah satu pokok bahasan utama
dalam estetika. Sejak zaman Yunani Kuno hingga era kontemporer, para
filsuf dan seniman terus mengembangkan pemahaman mengenai apa
yang dimaksud dengan keindahan, bagaimana keindahan dapat dikenali,
serta mengapa manusia merespons karya seni dengan rasa kagum, haru,
atau bahagia. Dalam konteks pendidikan seni, konsep keindahan tidak
hanya dipahami sebagai sesuatu yang menarik secara visual, tetapi juga
sebagai pengalaman yang melibatkan pikiran, perasaan, nilai budaya,
dan makna.

1. Keindahan sebagai Harmoni dan Keseimbangan

Pandangan klasik menganggap bahwa keindahan muncul karena
adanya keteraturan, proporsi, keseimbangan, dan keselarasan antarunsur
dalam sebuah karya seni. Sebuah lukisan, tarian, musik, atau bangunan
dianggap indah apabila unsur-unsurnya tersusun secara harmonis
sehingga menghasilkan kesatuan yang utuh. Konsep ini berkembang
sejak masa Yunani Kuno melalui pemikiran tokoh-tokoh seperti
Pythagoras, Plato, dan Aristoteles. Mereka meyakini bahwa keteraturan
merupakan cerminan dari tatanan alam semesta. Dalam seni rupa,
harmoni tampak pada komposisi warna, bentuk, dan ruang. Dalam
musik, harmoni tercermin melalui perpaduan nada dan irama. Sementara
dalam tari, keseimbangan terlihat dari keselarasan gerak tubuh dengan
iringan musik. Dalam pendidikan seni, pemahaman mengenai harmoni
membantu peserta didik mengenali prinsip-prinsip desain dan komposisi
sehingga mampu menghasilkan karya yang memiliki kesatuan visual
maupun ekspresif.

2. Keindahan sebagai Ekspresi

Pandangan modern menekankan bahwa keindahan tidak semata-
mata berasal dari bentuk yang sempurna, tetapi juga dari kemampuan
karya seni mengekspresikan emosi, gagasan, dan pengalaman manusia.
Sebuah karya dapat dianggap indah karena mampu menyampaikan
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perasaan yang mendalam meskipun tampil sederhana atau bahkan tidak
simetris. Melalui perspektif ini, seni menjadi media komunikasi
emosional antara pencipta karya dan penikmatnya. Lukisan yang
menggambarkan perjuangan, lagu yang menyentuh hati, atau
pertunjukan teater yang menggugah empati dapat menghadirkan
pengalaman estetis yang kuat tanpa harus mengikuti standar keindahan
klasik. Dalam pembelajaran seni, konsep ini memberikan ruang bagi
kreativitas peserta didik untuk mengekspresikan pikiran, pengalaman,
dan identitas diri melalui berbagai media seni.

3. Keindahan sebagai Pengalaman Subjektif

Perkembangan estetika kontemporer menunjukkan bahwa
keindahan bersifat relatif dan dipengaruhi oleh pengalaman, budaya,
usia, pendidikan, serta latar belakang seseorang. Ungkapan "beauty is in
the eye of the beholder" mencerminkan bahwa penilaian terhadap
keindahan tidak selalu sama pada setiap individu. Sebagai contoh, karya
seni abstrak mungkin dianggap membingungkan oleh sebagian orang,
tetapi dipandang sangat indah oleh mereka yang memahami simbol,
teknik, atau filosofi di balik karya tersebut. Demikian pula seni
tradisional dari suatu daerah dapat memiliki nilai estetis yang tinggi bagi
masyarakat setempat meskipun belum tentu dipahami oleh masyarakat
dari budaya lain. Dalam pendidikan seni, pemahaman ini menumbuhkan
sikap menghargai keberagaman selera, budaya, dan cara pandang
terhadap karya seni sehingga peserta didik belajar bersikap terbuka
terhadap berbagai bentuk ekspresi artistik.

4. Keindahan sebagai Nilai Budaya dan Moral

Keindahan dalam seni tidak hanya berkaitan dengan aspek visual
atau emosional, tetapi juga mengandung nilai-nilai budaya, sosial,
spiritual, dan moral. Banyak karya seni lahir sebagai representasi
identitas suatu masyarakat, media penyampaian ajaran, atau simbol nilai-
nilai kehidupan. Sebagai contoh, motif batik mengandung filosofi
tertentu, tari tradisional mencerminkan norma sosial masyarakat,
sedangkan lagu daerah merekam sejarah dan kebijaksanaan lokal. Oleh
karena itu, keindahan sebuah karya tidak hanya dinilai dari bentuknya,
tetapi juga dari makna yang dikandungnya. Dalam pendidikan seni,
konsep ini membantu peserta didik memahami bahwa karya seni

merupakan bagian dari warisan budaya yang perlu dihargai, dilestarikan,
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dan dikembangkan sebagai identitas bangsa sekaligus sarana
pembentukan karakter.

Konsep keindahan dalam seni berkembang dari pandangan yang
menekankan harmoni dan proporsi menuju pemahaman yang lebih luas,
yaitu sebagai ekspresi, pengalaman subjektif, dan representasi nilai
budaya. Keindahan bukan hanya persoalan bentuk yang menarik, tetapi
juga berkaitan dengan makna, emosi, konteks sosial, dan pengalaman
manusia. Oleh karena itu, pendidikan seni perlu membekali peserta didik
dengan kemampuan mengapresiasi berbagai konsep keindahan secara
kritis, kreatif, dan menghargai keberagaman budaya sehingga mereka
mampu menjadi pencipta maupun penikmat seni yang berwawasan luas.

D. Seni dan Kemanusiaan

1. Seni sebagai Ekspresi Kemanusiaan

Seni adalah salah satu ciri khas yang paling fundamental dan unik
dari spesies Homo sapiens. Tidak ada spesies lain yang menciptakan seni
dengan kesadaran estetis, intentionalitas, dan tujuan ekspresif seperti
yang dilakukan manusia. Kemampuan untuk menciptakan karya seni dan
menghayati keindahan bukan kemewahan evolusioner yang muncul di
akhir perkembangan namun hadir sangat awal dalam sejarah spesies kita.

Temuan arkeologis menunjukkan bahwa Homo sapiens telah
menciptakan seni sejak minimal 75.000 tahun yang lalu. Kulit kerang
yang diberi tanda geometris ditemukan di Blombos Cave, Afrika Selatan,
berasal dari 73.000 tahun yang lalu. Lukisan gua di Cueva de El Castillo,
Spanyol, diperkirakan berusia lebih dari 40.000 tahun. Yang lebih
mengejutkan, lukisan gua di Leang Tedong, Sulawesi, Indonesia,
diperkirakan berusia lebih dari 45.000 tahun menjadikannya salah satu
seni gua tertua yang dikenal di dunia, menunjukkan bahwa kreativitas
artistik manusia berkembang secara independen di berbagai penjuru
dunia (Mithen, 2021).

Ellen Dissanayake (2021) mengembangkan teori evolusioner
tentang seni yang ia sebut "making special" seni adalah kecenderungan
biologis manusia untuk membuat sesuatu menjadi istimewa dan berbeda
dari yang biasa. Ketika manusia menghias tubuh mereka, mengukir
ornamen pada alat-alat, atau menciptakan ritual yang bernilai estetis,
mereka sedang melakukan aktivitas yang bermakna, memperkuat ikatan

sosial, mempertahankan ingatan kolektif, dan mengekspresikan identitas
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kelompok. Seni dalam perspektif ini bukan sesuatu yang mewah atau
tambahan, tetapi kebutuhan biologis dan sosial yang fundamental.

2. Fungsi-Fungsi Seni bagi Kemanusiaan

Seni melayani berbagai fungsi yang sangat beragam dalam
kehidupan manusia individual dan sosial. Pemahaman tentang berbagai
fungsi ini penting bagi pendidik seni yang ingin menjelaskan secara
meyakinkan mengapa pendidikan seni penting bagi semua peserta didik,
bukan hanya mereka yang berbakat seni.

Tabel 3.2 Fungsi Seni bagi Kemanusiaan

Deskripsi

Manifestasi

Relevansi bagi

Ekspresif &
Komunikatif

Kognitif

Sosial &
Komunal
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Memungkinkan
manusia
mengekspresikan
dan
mengomunikasik
an pengalaman
batin yang sulit
diungkapkan
verbal

Mengorganisasi
dan
mengklarifikasi
pengalaman;
memberikan
pengetahuan yang
unik

Memperkuat
ikatan sosial;
memelihara
identitas kolektif;
memfasilitasi
kohesi sosial

dalam Seni

Musik, tari,
lukisan
abstrak yang
mengekspresi
kan emosi
kompleks

Fiksi yang
mengungkap
kebenaran
psikologis;
seni yang
memvisualisa
sikan konsep
abstrak

Ritual seni
komunal;
festival
budaya; seni
pertunjukan
kolektif

Pendidikan

Mengembangkan
kemampuan
ekspresi diri yang
autentik dan
komunikasi
nonverbal

Mengembangkan
cara berpikir
alternatif;
memperkaya
pemahaman
tentang
kompleksitas
hidup

Mengembangkan
rasa
kebersamaan,;
menghargai
identitas budaya
bersama
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Deskripsi

Manifestasi
dalam Seni

Relevansi bagi

Pendidikan

Terapeutik

Spiritual &
Transendental

Kritis &
Politis

Estetis-
Hedonistik

Membantu
penyembuhan
psikologis;
memberikan
katharsis;
meningkatkan
kesejahteraan

Membantu
manusia
menghadapi
pertanyaan
eksistensial;
menjembatani
dimensi
transendental

Mengkritisi
struktur sosial

yang tidak adil;

mendorong

perubahan sosial

Memberikan
kesenangan,
keindahan, dan
kenikmatan
indrawi yang
murni

Terapi seni;
musikoterapi;
bibliotherapy:;

seni sebagai

coping
mechanism

Seni sakral;
musik
spiritual;
arsitektur
masjid/candi;
seni ritual

Seni protest;
karikatur
politik; teater
forum; street
art

Musik yang
indah; tari
yang anggun;
alam yang
indah

3. Seni dalam Pembentukan Identitas
Seni memainkan peran yang sangat penting dan berlapis-lapis
dalam pembentukan identitas, baik identitas personal individual maupun

Mengembangkan
kemampuan
regulasi emosi;
resiliensi
psikologis

Mengembangkan
dimensi spiritual;
makna hidup;
rasa syukur

Mengembangkan
kesadaran Kritis;
kepedulian sosial

Mengembangkan
kapasitas
apresiasi;

kemampuan
menikmati
keindahan

identitas kolektif komunitas dan bangsa. Pada level personal, partisipasi
dalam seni membantu seseorang mengembangkan pemahaman tentang
dirinya sendiri, siapa ia, apa yang ia rasakan, apa yang ia hargai, dan
bagaimana ia memandang dunia. Proses menciptakan karya seni adalah
proses menemukan diri dan mengekspresikan diri yang tidak dapat
dengan mudah digantikan oleh aktivitas lain.
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Pada level kolektif, tradisi seni sebuah komunitas merupakan
repertoar identitas budaya yang mengandung memori kolektif, nilai-nilai
bersama, cara pandang terhadap dunia, dan cara merespons kehidupan
yang khas. Ketika anak-anak Indonesia belajar memainkan gamelan,
menari tari tradisional daerah mereka, atau mengenal wayang, mereka
tidak hanya mempelajari keterampilan seni, tetapi juga menyerap nilai-
nilai budaya, falsafah hidup, dan cara pandang terhadap dunia yang
terkandung dalam tradisi-tradisi tersebut. Ini adalah proses sosialisasi
budaya yang sangat penting (Rohidi, 2022).

Dalam konteks Indonesia yang sangat plural dengan lebih dari
1.300 kelompok etnis dan ratusan tradisi seni yang kaya, pendidikan
estetika seni yang mampu mengintegrasikan kekayaan seni Nusantara
tidak hanya melestarikan warisan budaya, tetapi juga membangun
fondasi bagi identitas nasional yang inklusif dan menghargai
keberagaman. Ini adalah visi yang selaras dengan semangat Bhinneka
Tunggal Ika: berbeda-beda namun tetap satu, dan kekayaan
keberagaman itu sendiri adalah identitas nasional yang paling berharga.

4. Seni dan Kesejahteraan Manusia

Penelitian dalam beberapa dekade terakhir semakin menegaskan
hubungan yang kuat antara seni dan kesejahteraan manusia (human well-
being) dalam berbagai dimensinya. Seni berkontribusi pada
kesejahteraan psikologis melalui ekspresi emosi, regulasi afektif,
pengembangan identitas, dan pengalaman flow, ia berkontribusi pada
kesejahteraan sosial melalui pembangunan komunitas, penguatan ikatan
sosial, dan pengembangan empati, serta berkontribusi pada
kesejahteraan fisik dalam seni gerak dan efek-efek neurobiologis dari
pengalaman estetis (Stuckey & Nobel, 2023).

WHO (World Health Organization) mendefinisikan kesehatan
sebagai "keadaan sempurna secara fisik, mental, dan sosial, bukan
sekadar tidak adanya penyakit atau kelemahan". Dalam kerangka ini,
seni berkontribusi pada ketiga dimensi kesehatan: fisik (melalui aktivitas
tubuh dalam seni gerak), mental (melalui ekspresi emosi, regulasi afektif,
dan pengembangan rasa kompetensi), dan sosial (melalui partisipasi
dalam komunitas seni dan pembangunan hubungan bermakna).
Implikasi bagi pendidikan estetika seni sangat jelas: bukan sekadar
keterampilan atau pengetahuan yang harus diajarkan, tetapi komponen
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esensial dari pembangunan kesejahteraan holistik peserta didik (Stuckey
& Nobel, 2023).

"Seni bukan sekadar cermin yang memantulkan realitas, ia
adalah palu yang membentuk realitas. Melalui seni, manusia
tidak hanya memahami dunia, tetapi menciptakan dunia baru
vang lebih bermakna."”

— Bertolt Brecht (dikutip dalam Carroll, 2021)

E. Pendidikan Karakter melalui Seni

1. Landasan Teoritis

Hubungan antara pendidikan seni dan pembentukan karakter
bukanlah asumsi yang bersifat romantis atau sentimental, ia memiliki
landasan teoritis yang kuat dari berbagai tradisi pemikiran. Dalam tradisi
Aristotelian, karakter (ethos) adalah kumpulan kebiasaan yang terbentuk
melalui praktik yang berulang. Kebajikan (arete) bukan sesuatu yang
dapat diajarkan secara verbal saja, ia harus dipraktikkan hingga menjadi
sifat kedua (second nature) seseorang. Seni, sebagai aktivitas yang
menuntut praktik yang intensif, disiplin yang konsisten, dan perhatian
terhadap kualitas, secara inheren melatih kebajikan-kebajikan karakter
ini (Nussbaum, 2022).

Schiller dalam Uber die disthetische Erziehung des Menschen
memberikan argumen yang lebih spesifik tentang mengapa pendidikan
estetika adalah pendidikan moral yang paling efektif. Baginya, Spieltrieb
(dorongan bermain dalam pengertian estetis yang paling mendalam)
adalah kondisi di mana manusia paling utuh dan paling bebas. Hanya
ketika bermain dalam seni dan estetika, manusia tidak tunduk pada
dorongan indrawi semata, juga tidak diperbudak oleh abstraksi rasional
semata, tetapi mampu mengintegrasikan keduanya dalam kebebasan
yang sejati. Dari kondisi inilah karakter yang sesungguhnya dapat
berkembang (Guyer, 2020).

Martha Nussbaum (2022) dalam Upheavals of Thought dan Not
for Profit memberikan argumen yang paling komprehensif dan
kontemporer tentang hubungan antara seni dan pembentukan karakter
moral. Bagi Nussbaum, imajinasi naratif (narrative imagination),
kemampuan untuk membayangkan diri berada di posisi orang lain dan
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merasakan apa yang mereka rasakan adalah kompetensi moral yang
paling fundamental, dan dikembangkan efektif melalui keterlibatan yang
mendalam dengan seni naratif: sastra, teater, film, dan bahkan musik.

2. Nilai-Nilai Karakter yang Dikembangkan

Berbagai penelitian empiris dan refleksi teoritis mengidentifikasi
sejumlah nilai karakter yang dapat dikembangkan secara efektif melalui
pendidikan estetika seni. Nilai-nilai ini bukan terbentuk secara "ajaib"
melalui kontak dengan seni, tetapi melalui proses pedagogis yang
terencana yang memanfaatkan pengalaman artistik sebagai laboratorium

pembentukan karakter.

Nilai

Karakter

Ketekunan &
Disiplin

Kreativitas &
Inovasi

Empati &
Kepekaan
Sosial
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Mekanisme
Pengembangan
melalui Seni

Proses berlatih
seni yang
membutuhkan
dedikasi jangka
panjang; toleransi
terhadap
kegagalan dan
pengulangan

Eksplorasi bebas
dalam medium
seni; pemecahan
masalah artistik
yang terbuka

Menghayati
karya seni yang
mengekspresikan
pengalaman
orang lain;
berperan sebagai
karakter lain
dalam teater

Tabel 3.3 Nilai Karakter yang Dikembangkan melalui Pendidikan Seni

Praktik
Artistik
Terkait

Latihan
musik, tari,
olah vokal;

sketsa
berulang

Improvisasi
musik,
eksperimen
media,
proyek seni
bebas

Membaca
novel,
menonton
teater,
bermain
peran (role

play)

Evidensi
Penelitian

Catterall et al.
(2021): korelasi
positif antara
aktivitas seni dan

ketekunan
akademik

Craft (2020):
pendidikan seni
meningkatkan
skor Torrance

Tests of Creative
Thinking

Nussbaum
(2022): seni
naratif
mengembangkan
imajinasi
empatik
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Nilai
Karakter

Kerja Sama
& Gotong
Royong

Apresiasi
Keberagaman

Kepercayaan
Diri

Ketangguhan
Emosional

Rasa Syukur
& Keindahan

64

Mekanisme

Pengembangan
melalui Seni

Proyek seni
kolaboratif yang
membutuhkan
pembagian peran
dan koordinasi

Mempelajari dan
menikmati seni
dari berbagai
tradisi budaya

Presentasi karya
kepada publik;
mendapatkan
pengakuan atas
karya sendiri

Menghadapi
kritik dan

kegagalan dalam

proses artistik;
menggunakan
seni sebagai
media
pengolahan
emosi

Mengembangkan

kemampuan
mengapresiasi

keindahan dalam
kehidupan sehari-

hari

Praktik
Artistik
Terkait

Orkestra,
paduan suara,
pementasan
teater, mural
bersama

Apresiasi seni
dunia, studi
lintas budaya,
festival seni

Pameran,
pertunjukan,
festival seni

Kritik seni
konstruktif;,
portofolio
revisi; jurnal
artistik

Apresiasi
alam, seni
tradisional,
kerajinan
tangan

Evidensi
Penelitian

Thom (2023):
seni kolaboratif
meningkatkan
keterampilan
kerja tim

Anderson (2023):
seni lintas
budaya
mengembangkan
toleransi dan
apresiasi
keberagaman

Rohidi (2022):
pendidikan seni
meningkatkan
kepercayaan diri
dan harga diri
peserta didik

Stuckey & Nobel
(2023): seni
sebagai sarana
regulasi emosi
yang efektif

Csikszentmihalyi
(2022):
pengalaman
estetis
meningkatkan
kesejahteraan
psikologis
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3. Model Integrasi Pendidikan Karakter dan Seni

Berbagai model telah dikembangkan untuk mengintegrasikan
pendidikan karakter dalam pendidikan seni secara sistematis dan
terencana. Model Studio Thinking Framework yang dikembangkan oleh
Hetland, Winner, Veenema, dan Sheridan (2020) mengidentifikasi
delapan "kebiasaan pikiran" (Studio Habits of Mind) dikembangkan dari
pendidikan seni di studio: (1) Develop Craft (Mengembangkan
Kerajinan): mempelajari teknik dan penggunaan alat. (2) Engage &
Persist (Terlibat dan Bertahan): terlibat penuh dan bertahan menghadapi
tantangan. (3)  Envision = (Membayangkan):  membayangkan
kemungkinan-kemungkinan = yang belum ada. (4) Express
(Mengekspresikan): mengekspresikan makna personal melalui karya. (5)
Observe (Mengamati): mengamati dengan cermat dunia di sekitar. (6)
Reflect (Merefleksikan): mengevaluasi karya sendiri dan karya orang
lain. (7) Stretch & Explore (Meregangkan dan Mengeksplorasi): keluar
dari zona nyaman dan bereksperimen. (8) Understand Art World
(Memahami Dunia Seni): terlibat dalam konteks institusi dan sejarah
seni.

Kedelapan kebiasaan pikiran ini memiliki relevansi dengan
berbagai nilai karakter yang menjadi tujuan pendidikan karakter. Engage
& Persist berkaitan dengan ketekunan dan disiplin. Express berkaitan
dengan keberanian dan autentisitas. Observe berkaitan dengan perhatian
dan kepekaan. Reflect berkaitan dengan kesadaran diri dan kemampuan
belajar dari pengalaman. Stretch & Explore berkaitan dengan keberanian
mengambil risiko dan kreativitas (Hetland et al., 2020).
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Gambar 3.3 Model Pendidikan Karakter melalui Seni
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Sumber: Adaptasi dari Hetland et al. (2020) dan Kemdikbudristek
(2022)

4. Pendidikan Karakter Seni dan Nilai Pancasila

Dalam konteks pendidikan Indonesia, integrasi pendidikan
karakter dalam pendidikan estetika seni harus diorientasikan pada nilai-
nilai Pancasila sebagai falsafah dan dasar negara. Setiap sila Pancasila
dapat dihubungkan dengan praktik dan pengalaman dalam pendidikan
estetika seni yang berkualitas.

Sila Pertama Ketuhanan Yang Maha Esa: Tradisi seni Indonesia
kaya dengan ekspresi spiritual dan sakral, dari gamelan untuk ritual
Jawa, wayang sebagai media dakwah, tari Kecak sebagai seni ritual
Hindu-Bali, musik kasidah dalam tradisi Islam Nusantara, hingga seni
ukir Toraja yang berkaitan dengan kepercayaan aluk todolo. Pendidikan
estetika seni yang mengintegrasikan tradisi-tradisi ini membantu peserta
didik mengembangkan penghargaan terhadap dimensi spiritual
keindahan dan seni, serta kesadaran bahwa keindahan adalah salah satu
manifestasi karunia Tuhan Yang Maha Indah.

Sila Kedua Kemanusiaan yang Adil dan Beradab: Seni adalah
ekspresi kemanusiaan yang paling universal. Pendidikan estetika seni
yang menekankan apresiasi terhadap seni sebagai ekspresi pengalaman
manusiawi yang universal, penderitaan, kegembiraan, cinta, kehilangan,
harapan mengembangkan empati dan penghargaan terhadap martabat
setiap manusia. Seni yang menampilkan penderitaan orang lain dengan
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cara yang bermartabat mengajarkan kepekaan sosial dan rasa
kemanusiaan.

Sila Ketiga Persatuan Indonesia: Indonesia memiliki kekayaan
seni yang luar biasa dari Sabang sampai Merauke. Pendidikan estetika
seni yang mengintegrasikan kekayaan seni tradisional berbagai daerah
mengajarkan peserta didik untuk bangga dengan keberagaman warisan
budaya bangsa. Program seperti pertukaran pelajar seni antar daerah,
festival seni nusantara, dan dokumentasi seni tradisional yang
melibatkan peserta didik secara aktif dapat menjadi wahana yang kuat
bagi penguatan rasa persatuan nasional melalui seni (Rohidi, 2022, p.
123-145).

Sila Keempat Kerakyatan yang Dipimpin oleh Hikmat
Kebijaksanaan dalam Permusyawaratan/Perwakilan: Proyek seni
kolaboratif yang membutuhkan musyawarah, kesepakatan bersama,
pembagian peran yang adil, dan pengambilan keputusan yang
demokratis merupakan laboratorium nyata bagi nilai-nilai demokrasi dan
musyawarah. Ketika peserta didik bernegosiasi tentang konsep karya
kolektif, menerima perbedaan pendapat artistik, dan mencapai
kesepakatan yang memuaskan semua pihak, mereka sedang
mempraktikkan nilai-nilai demokrasi dalam konteks yang konkret dan
bermakna.

Sila Kelima Keadilan Sosial bagi Seluruh Rakyat Indonesia:
Pendidikan estetika seni yang benar-benar menjangkau semua peserta
didik tanpa diskriminasi yang memberikan akses yang sama kepada
anak-anak di daerah terpencil, anak-anak dari keluarga miskin, anak-
anak berkebutuhan khusus adalah pendidikan yang
mengoperasionalisasikan nilai keadilan sosial. Seni sebagai universal
human right, bukan privilege kelas atas, adalah visi yang harus
diperjuangkan dalam sistem pendidikan nasional Indonesia.
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BAB IV
SENI DAN KREATIVITAS

Seni dan kreativitas merupakan dua dimensi yang tidak dapat
dipisahkan dalam pemahaman pendidikan estetika seni yang
komprehensif. Seni bukan sekadar produk jadi, ia adalah proses kreatif
yang hidup, bergerak, dan terus berkembang. Kreativitas bukan bakat
eksklusif segelintir orang, ia adalah kapasitas universal manusia yang
dapat dipupuk, dididik, dan dikembangkan melalui pengalaman artistik
yang tepat. Bab ini menelusuri hakikat seni secara mendalam,
menganalisis fungsi-fungsi vital seni dalam kehidupan manusia,
memetakan teori dan proses kreativitas dalam konteks berkesenian,
mengeksplorasi seni sebagai media ekspresi yang kaya, dan mengulas
peran seni dalam konteks kehidupan sosial budaya yang dinamis.

A. Hakikat Seni

Hakikat seni merupakan pembahasan mendasar yang
menjelaskan esensi, sifat, dan fungsi seni dalam kehidupan manusia.
Seni bukan sekadar hasil karya yang indah untuk dinikmati, melainkan
merupakan bentuk ekspresi manusia yang lahir dari kreativitas,
imajinasi, pengalaman, dan nilai-nilai budaya. Melalui seni, manusia
mengungkapkan gagasan, emosi, serta pandangannya terhadap
kehidupan dengan menggunakan berbagai media seperti rupa, bunyi,
gerak, maupun kata. Oleh karena itu, memahami hakikat seni menjadi
landasan penting dalam pendidikan seni, terutama untuk membentuk
kemampuan apresiasi, kreativitas, dan kepekaan estetis peserta didik.

1. Definisi Multidimensi Seni

Hakikat seni merupakan salah satu pertanyaan paling
fundamental dan paling menantang dalam sejarah pemikiran manusia.
Tidak ada definisi tunggal yang mampu menangkap seluruh kekayaan
dan kompleksitas fenomena yang kita sebut "seni". Berbagai perspektif
filosofis, antropologis, psikologis, sosiologis, dan neurosaintifik,
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masing-masing mengungkap dimensi yang berbeda dari realitas seni
yang multidimensional ini.

Dari perspektif etimologis, kata "seni" dalam bahasa Indonesia
berasal dari bahasa Sansekerta sani yang berarti "persembahan" atau
"pelayanan yang diberikan dengan penuh kasih". Ini menunjukkan
bahwa dalam tradisi Nusantara, seni sejak asal-usulnya memiliki dimensi
sakral dan dedikasi, bukan sekadar aktivitas yang dilakukan untuk
kesenangan semata, tetapi sebagai bentuk pengabdian yang bernilai
tinggi (Rohidi, 2022). Dalam bahasa Inggris, art berasal dari bahasa
Latin ars yang berarti "keterampilan" atau "keahlian" menekankan
dimensi teknis dari kemampuan manusiawi yang dipelajari dan
dikembangkan.

Carroll (2021) mengidentifikasi setidaknya lima pendekatan
utama dalam mendefinisikan seni: (1) representasionalisme, seni
sebagai imitasi atau representasi realitas; (2) ekspresionisme, seni
sebagai ekspresi emosi atau kondisi batin; (3) formalisme, seni sebagai
konfigurasi formal yang bermakna; (4) institusionalisme, seni sebagai
apa yang diakui oleh institusi seni; dan (5) teori prosedural, seni sebagai
sesuatu yang diciptakan melalui prosedur artistik yang tepat. Tidak satu
pun dari pendekatan ini yang memadai sendiri; pemahaman yang
komprehensif membutuhkan sintesis yang cermat dari berbagai
pendekatan ini.

2. Ontologi Karya Seni

Pertanyaan ontologis tentang karya seni "apakah" dan "di mana"
sebuah karya seni berada jauh lebih kompleks dari yang tampak pada
pandangan pertama. Apakah karya seni berada pada objek fisiknya
(kanvas, partitur, rekaman)? Pada pengalaman audiens ketika
mengamatinya? Pada intensi seniman ketika menciptakannya? Atau
pada hubungan antara ketiganya? (Levinson, 2020).

Karya seni yang ada dalam banyak instansi seperti simfoni,
drama, atau puisi memiliki ontologi yang lebih rumit lagi. Sebuah
simfoni Beethoven dapat dimainkan berkali-kali oleh berbagai orkestra
dengan interpretasi yang berbeda; apakah semua penampilan itu adalah
"karya yang sama"? Jika ada perbedaan interpretasi, apakah satu
interpretasi lebih "benar" dari yang lain? Pertanyaan-pertanyaan ini
bukan hanya persoalan filosofis abstrak, mereka memiliki implikasi bagi
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pendidikan seni, terutama dalam konteks mengajarkan seni pertunjukan
yang hidup dalam tradisi dan variasi (Levinson, 2020).

Gambar 4.1 Model Hakikat Seni Multidimensi
KARYA SENI

(Titik Pertemuan Tiga Dimensi Utama)

LBy
DIMENSI KARYA DIMENSI PUBLIK

([ T E ]
e @R
® Persepsi estetik
® Interpretasi
e Apresiasi

* Intensi artistik
 Proses kreatif
© Ekspresi diri

® Medium & teknik
® Elemen formal
* Makna simbolis

(@ s @ om g |
Sumber: Adaptasi dari Carroll (2021), Goodman (1968), dan Rohidi
(2022)

3. Seni sebagai Ekspresi Manusia

Hakikat utama seni adalah sebagai sarana ekspresi. Seni
memungkinkan manusia mengkomunikasikan pikiran, perasaan,
pengalaman, dan imajinasi yang sering kali sulit diungkapkan melalui
bahasa verbal. Setiap karya seni mencerminkan kondisi psikologis,
sosial, maupun spiritual penciptanya. Melalui lukisan, musik, tari, teater,
maupun sastra, seseorang dapat mengekspresikan kebahagiaan,
kesedihan, harapan, kritik sosial, hingga nilai-nilai kehidupan. Proses
penciptaan seni tidak hanya menghasilkan karya, tetapi juga menjadi
media untuk mengembangkan kreativitas, kepercayaan diri, serta
kecerdasan emosional. Dalam konteks pendidikan, seni memberikan
ruang bagi peserta didik untuk mengenali dan mengekspresikan dirinya
secara positif.

4. Seni sebagai Wujud Keindahan

Seni memiliki hubungan yang erat dengan keindahan (estetika).
Sebuah karya seni diciptakan melalui pengolahan unsur-unsur seperti
bentuk, warna, garis, bunyi, gerak, ritme, maupun komposisi sehingga
menghasilkan pengalaman estetis bagi pencipta maupun penikmatnya.
Namun, konsep keindahan dalam seni tidak selalu identik dengan sesuatu
yang sempurna atau menyenangkan secara visual. Keindahan dapat
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muncul dari keunikan, kesederhanaan, keberanian bereksperimen,
maupun kedalaman makna yang terkandung dalam sebuah karya.
Dengan demikian, seni mengajarkan bahwa keindahan memiliki dimensi
yang luas dan dapat dipahami dari berbagai sudut pandang.

5. Seni sebagai Produk Budaya

Seni merupakan bagian yang tidak terpisahkan dari kebudayaan.
Setiap masyarakat memiliki bentuk seni yang mencerminkan nilai,
norma, tradisi, sejarah, serta identitas budaya yang dimilikinya. Oleh
karena itu, karya seni tidak hanya memiliki nilai estetis, tetapi juga
berfungsi sebagai media pelestarian budaya. Perkembangan seni selalu
dipengaruhi oleh perubahan sosial, perkembangan ilmu pengetahuan,
teknologi, dan interaksi antarbudaya. Di Indonesia, misalnya,
keberagaman seni tradisional seperti tari daerah, musik tradisional, batik,
wayang, dan seni ukir menjadi bukti bahwa seni merupakan warisan
budaya yang terus berkembang mengikuti dinamika masyarakat. Dalam
pendidikan, seni berperan penting dalam menanamkan kecintaan
terhadap budaya lokal sekaligus membangun sikap menghargai
keberagaman budaya dunia.

6. Seni sebagai Sarana Pendidikan dan Pengembangan Manusia

Hakikat seni juga terletak pada fungsinya sebagai media
pendidikan yang mampu mengembangkan berbagai aspek kepribadian
manusia secara menyeluruh. Pembelajaran seni tidak hanya berorientasi
pada keterampilan teknis, tetapi juga pada pengembangan kreativitas,
kemampuan berpikir kritis, apresiasi, kolaborasi, komunikasi, dan
pembentukan karakter. Melalui aktivitas berkesenian, peserta didik
belajar memecahkan masalah, menghargai proses, bekerja sama,
berdisiplin, serta mengembangkan sensitivitas terhadap lingkungan dan
sesama. Seni juga membantu meningkatkan keseimbangan antara
perkembangan intelektual, emosional, sosial, dan spiritual sehingga
berkontribusi terhadap pembentukan manusia yang utuh.

Hakikat seni menunjukkan bahwa seni merupakan bentuk
ekspresi manusia yang mengandung nilai keindahan, budaya, dan
pendidikan. Seni tidak hanya menghasilkan karya yang dapat dinikmati,
tetapi juga menjadi media untuk menyampaikan gagasan, membangun
identitas budaya, serta mengembangkan potensi manusia secara holistik.

Oleh karena itu, seni memiliki peran strategis dalam kehidupan individu
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maupun masyarakat, sekaligus menjadi komponen penting dalam
pendidikan yang bertujuan membentuk generasi yang kreatif, apresiatif,
berkarakter, dan mampu menghadapi perubahan zaman.

B. Fungsi Seni dalam Kehidupan

1. Fungsi Ekspresif dan Komunikatif

Salah satu fungsi paling fundamental seni adalah fungsi
ekspresif, seni sebagai wahana di mana manusia mengekspresikan
dimensi-dimensi pengalamannya yang paling dalam, yang tidak dapat
dengan mudah atau lengkap diekspresikan melalui bahasa verbal biasa.
Emosi-emosi yang kompleks, ambivalen, atau melampaui kategorisasi
verbal seperti rasa kagum yang bercampur dengan rasa takut di hadapan
keindahan alam yang dahsyat, atau kerinduan yang tidak jelas objeknya
hanya dapat diungkapkan secara penuh melalui medium artistik (Eisner,
2020).

Fungsi komunikatif seni berbeda dari komunikasi verbal dalam
cara yang signifikan. Komunikasi artistik bersifat multidimensional dan
plurifokal: sebuah karya seni mengkomunikasikan sesuatu yang berbeda
kepada setiap orang yang mengamatinya, namun demikian tidak berarti
komunikasinya bersifat sewenang-wenang atau tidak bermakna.
Sebaliknya, keambiguan yang produktif ini adalah salah satu kekuatan
unik seni sebagai medium komunikasi, ia membuka ruang bagi setiap
orang untuk menemukan relasinya sendiri dengan karya, sambil tetap
terikat oleh konteks dan konvensi yang memberikan komunikasi itu
makna yang dapat dibagi (Goodman, dalam Carroll, 2021).

2. Fungsi Kognitif dan Epistemic

Pandangan bahwa seni hanya berfungsi untuk kesenangan atau
ekspresi emosi adalah pandangan yang terlalu menyederhanakan. Seni
memiliki fungsi kognitif yang mendalam: ia membantu manusia
mengetahui, memahami, dan mengorganisasikan pengalaman dengan
cara yang tidak dapat digantikan oleh sains atau filsafat. Aristoteles
adalah pemikir pertama yang secara tegas mengakui fungsi kognitif seni:
dalam Poetics, 1a berargumen bahwa tragedi memberikan pengetahuan
tentang universalia tentang kemungkinan-kemungkinan manusiawi yang
umum melalui representasi bersifat partikular (Carroll, 2021).
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Elliot Eisner (2020) mengembangkan konsep seni sebagai
"literasi multidimensi" cara-cara mengetahui yang dikembangkan
melalui pendidikan seni tidak hanya relevan untuk seni itu sendiri, tetapi
dapat ditransfer ke berbagai domain kehidupan. Kemampuan mengamati
dengan cermat yang dikembangkan melalui menggambar bermanfaat
dalam ilmu kedokteran dan biologi. Kemampuan memahami perspektif
yang berbeda-beda yang dikembangkan melalui akting bermanfaat
dalam negosiasi dan diplomasi. Kepekaan terhadap ritme dan pola yang
dikembangkan melalui musik bermanfaat dalam matematika dan
linguistik.

3. Fungsi Sosial dan Budaya

Seni memainkan peran vital dalam membangun dan
mempertahankan kehidupan sosial yang bermakna. Ritual-ritual artistik
dari upacara keagamaan hingga perayaan nasional, dari pernikahan
hingga pemakaman berfungsi untuk menandai momen-momen penting
dalam kehidupan komunitas, memperkuat rasa kebersamaan dan
identitas bersama, dan mentransmisikan nilai-nilai budaya dari generasi
ke generasi (Dissanayake, 2021).

Dalam konteks Indonesia yang sangat plural, seni tradisional
berfungsi sebagai penanda identitas etnis dan regional yang kuat. Batik
Jawa, kain tenun Sumba, ukiran Asmat, musik Saman Gayo, tari Pendet
Bali, setiap tradisi seni ini bukan hanya indah secara estetis, tetapi
merupakan sistem pengetahuan budaya yang kompleks yang
mengandung filosofi hidup, sejarah komunitas, hubungan dengan alam
dan cosmos, serta nilai-nilai yang ingin diwariskan kepada generasi
berikutnya (Rohidi, 2022).

4. Fungsi Terapeutik dan Psikologis

Penggunaan seni sebagai alat penyembuhan dan peningkatan
kesejahteraan psikologis bukanlah gagasan baru, tradisi-tradisi kuno dari
berbagai budaya telah menggunakan seni, musik, tari, dan ritual dramatik
sebagai sarana untuk menyembuhkan jiwa dan tubuh. Namun penelitian
ilmiah yang sistematis tentang efek terapeutik seni baru berkembang
secara pesat dalam beberapa dekade terakhir, dan hasilnya sangat
meyakinkan (Stuckey & Nobel, 2023).

Terapi seni (art therapy) telah berkembang menjadi disiplin

profesional yang diakui dan dipraktikkan dalam berbagai konteks klinis:
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rumabh sakit, pusat rehabilitasi, panti jompo, penjara, dan sekolah. Meta-
analisis Uttley et al. (2020) yang mencakup lebih dari 3.000 studi
menemukan bahwa intervensi berbasis seni secara konsisten efektif
dalam mengurangi gejala kecemasan, depresi, dan trauma;
meningkatkan harga diri dan kepercayaan diri; memperkuat koneksi
sosial; dan meningkatkan kualitas hidup secara keseluruhan.

Musik memiliki efek neurobiologis yang sangat kuat dan
terdokumentasi dengan baik. Penelitian Thaut dan Wheeler (2021)
menunjukkan bahwa terapi musik berbasis neurologi (Neurologic Music
Therapy/NMT) efektif dalam rehabilitasi motorik pasca-stroke, terapi
bicara, dan manajemen nyeri kronis. Menyanyi bersama dalam
kelompok meningkatkan kadar oksitosin, hormon ikatan sosial dan
mengurangi kortisol yaitu hormon stres. Mendengarkan musik yang
disukai mengaktitkan sistem penghargaan otak dan melepaskan dopamin
dalam jumlah yang signifikan (Levitin, dalam Chatterjee, 2022).

5. Fungsi Ekonomi dan Industri Kreatif

Di era kontemporer, seni semakin diakui sebagai penggerak
ekonomi yang signifikan melalui apa yang disebut sebagai ekonomi
kreatif atau industri kreatif. UNESCO (2022) memperkirakan bahwa
industri budaya dan kreatif secara global menghasilkan lebih dari 2,25
triliun dolar per tahun dan mempekerjakan lebih dari 30 juta orang. Di
Indonesia, Badan Ekonomi Kreatif mencatat bahwa 17 subsektor
ekonomi kreatif yang semuanya berakar pada seni, desain, dan
kreativitas berkontribusi sekitar 7,44% terhadap PDB nasional dan
menyerap lebih dari 19 juta tenaga kerja (Kemdikbudristek, 2022).

Fungsi ekonomi seni ini memiliki implikasi penting bagi
pendidikan estetika seni. Pendidikan seni yang berkualitas tidak hanya
mengembangkan apresiasi estetis dan kepekaan budaya, tetapi juga
mempersiapkan generasi muda untuk berpartisipasi secara produktif
dalam ekonomi kreatif yang terus berkembang. Kompetensi-kompetensi
yang dikembangkan melalui pendidikan seni, kreativitas, inovasi,
kemampuan memecahkan masalah secara non-linear, kepekaan terhadap
keindahan dan estetika adalah kompetensi yang paling dicari oleh
industri kreatif global (WEF, 2023).

Tabel 4.1 Fungsi Seni dan Implikasinya bagi Pendidikan
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Fungsi Seni Deskripsi

Mekanisme

Implikasi
Pedagogis

Ekspresif

Komunikatif

Kognitif

Sosial-
Budaya

Terapeutik

Ekonomi

Politis

76

Wahana
ekspresi
pengalaman
batin yang sulit
diverbalkan

Transmisi

makna dan
pengalaman
antarmanusia

Cara
mengetahui
dan memahami
dunia yang
khas

Pembangun
identitas dan
kohesi
komunitas

Penyembuhan
psikologis dan
peningkatan
wellbeing

Penggerak
industri kreatif

dan PDB
nasional

Kritik sosial
dan advokasi
perubahan

Kodifikasi
emosi dalam
medium
artistik

Sistem simbol
artistik yang
berbagi

Literasi
multidimensi;
pemikiran
divergen

Ritual artistik;
transmisi
budaya
antargenerasi

Regulasi
€mosi;
katharsis;
koneksi sosial

Komodifikasi
kreativitas;
bisnis kreatif

Representasi
isu sosial
dalam medium
seni

Mendorong
ekspresi
autentik tanpa
sensor

Mengembangk

an kemampuan

membaca karya
seni

Integrasi seni
dalam
pembelajaran
semua bidang

Apresiasi seni
tradisional;
proyek
komunitas

Program terapi
seni; seni
sebagai coping

Kewirausahaan
seni; literasi
ekonomi kreatif

Seni sebagai
ekspresi
pandangan
kritis
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C. Kreativitas dalam Berkesenian

Kreativitas dalam berkesenian merupakan kemampuan seseorang
untuk menghasilkan gagasan, proses, maupun karya seni yang memiliki
unsur kebaruan, keunikan, dan nilai estetis. Kreativitas tidak hanya
berarti menciptakan sesuatu yang benar-benar baru, tetapi juga
mengembangkan, memodifikasi, atau mengombinasikan berbagai ide
yang telah ada menjadi bentuk ekspresi yang berbeda dan lebih
bermakna. Dalam aktivitas berkesenian, kreativitas menjadi jembatan
antara imajinasi, pengalaman hidup, pengetahuan, dan keterampilan
teknis sehingga melahirkan karya yang mampu menyampaikan pesan,
emosi, maupun pandangan tertentu. Oleh karena itu, kreativitas
merupakan inti dari proses penciptaan seni, karena tanpa kreativitas,
karya seni hanya akan menjadi hasil reproduksi yang minim nilai
ekspresif dan inovatif.

1. Hakikat dan Unsur-Unsur Kreativitas dalam Berkesenian

Hakikat kreativitas dalam berkesenian terletak pada kemampuan
manusia untuk mengekspresikan pengalaman batin, pemikiran, dan nilai-
nilai kehidupan melalui proses penciptaan yang orisinal dan bermakna.
Kreativitas bukan sekadar bakat bawaan, melainkan kemampuan yang
dapat dikembangkan melalui pengalaman, latihan, pengamatan, refleksi,
dan interaksi dengan lingkungan. Dalam seni, proses kreatif melibatkan
perpaduan antara aspek kognitif, afektif, dan psikomotor sehingga
seseorang tidak hanya berpikir tentang apa yang akan diciptakan, tetapi
juga merasakan, menghayati, serta mewujudkannya dalam bentuk karya.
Hakikat kreativitas juga ditandai oleh keberanian mengambil risiko,
keterbukaan terhadap gagasan baru, kemampuan melihat berbagai
kemungkinan, serta kemauan untuk terus memperbaiki dan
menyempurnakan karya. Dengan demikian, kreativitas menjadi proses
dinamis yang terus berkembang seiring bertambahnya pengalaman dan
pengetahuan seseorang.

Kreativitas dalam berkesenian tersusun atas beberapa unsur yang
saling melengkapi sehingga menghasilkan proses penciptaan karya yang
berkualitas. Unsur pertama adalah kelancaran berpikir (fluency), yaitu
kemampuan menghasilkan banyak ide atau alternatif gagasan dalam
waktu relatif singkat. Unsur kedua adalah keluwesan berpikir

(flexibility), yaitu kemampuan melihat suatu persoalan dari berbagai
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sudut pandang dan menemukan beragam solusi kreatif. Selanjutnya
terdapat keaslian (originality) yang menunjukkan kemampuan
menghasilkan ide yang unik dan berbeda dari kebiasaan. Unsur
berikutnya adalah elaborasi (elaboration), yaitu kemampuan
mengembangkan ide sederhana menjadi karya yang lebih rinci,
kompleks, dan menarik. Selain itu, terdapat sensitivitas (sensitivity),
yaitu kepekaan terhadap fenomena sosial, budaya, alam, maupun
pengalaman pribadi yang dapat dijadikan sumber inspirasi berkarya.
Keseluruhan unsur tersebut bekerja secara terpadu sehingga
memungkinkan seniman atau peserta didik menghasilkan karya yang
memiliki nilai artistik sekaligus makna yang mendalam.

2. Faktor-Faktor yang Mempengaruhi Kreativitas Berkesenian

Kreativitas dalam berkesenian dipengaruhi oleh berbagai faktor
yang berasal dari dalam diri individu maupun dari lingkungan sekitarnya.
Faktor internal meliputi kemampuan intelektual, imajinasi, rasa ingin
tahu, motivasi, minat terhadap seni, pengalaman estetis, keterampilan
teknis, serta kepercayaan diri dalam mengemukakan gagasan. Individu
yang memiliki motivasi intrinsik tinggi cenderung lebih berani
bereksperimen dan menghasilkan karya yang inovatif. Di sisi lain, faktor
eksternal mencakup dukungan keluarga, kualitas pembelajaran di
sekolah, lingkungan sosial, akses terhadap fasilitas seni, perkembangan
teknologi, serta kekayaan budaya yang menjadi sumber inspirasi.
Lingkungan yang memberikan kebebasan berekspresi, penghargaan
terhadap perbedaan, dan kesempatan untuk mencoba berbagai media
akan mendorong berkembangnya kreativitas secara optimal. Sebaliknya,
lingkungan yang terlalu membatasi kebebasan berkarya dapat
menghambat munculnya ide-ide baru.

3. Tahapan Proses Kreativitas dalam Berkesenian

Proses kreativitas dalam berkesenian berlangsung melalui
beberapa tahapan yang saling berkaitan. Tahap pertama adalah persiapan
(preparation), yaitu proses mengumpulkan informasi, melakukan
observasi, mempelajari teknik, serta mengenali tema atau masalah yang
akan diangkat dalam karya seni. Tahap berikutnya adalah inkubasi
(incubation), yaitu masa ketika berbagai gagasan yang telah diperoleh
diproses secara tidak sadar sehingga memungkinkan munculnya

hubungan-hubungan baru antaride. Setelah itu muncul tahap iluminasi
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(illumination), yaitu saat seseorang memperoleh inspirasi atau gagasan
kreatif yang menjadi dasar penciptaan karya. Tahap terakhir adalah
verifikasi (verification), yaitu proses merealisasikan ide menjadi karya,
melakukan evaluasi, penyempurnaan, dan revisi agar hasil akhirnya
memiliki kualitas artistik yang lebih baik. Dalam praktik berkesenian,
tahapan tersebut sering berlangsung secara berulang karena seniman
dapat kembali melakukan eksplorasi apabila merasa karya yang
dihasilkan belum sesuai dengan gagasan awal.

4. Teori-Teori Kreativitas

Kreativitas dalam konteks berkesenian merupakan topik yang
telah diteliti secara intensif dari berbagai sudut pandang: psikologis,
neurosaintifik, sosiologis, dan filosofis. Hasilnya adalah pemahaman
yang semakin kaya dan berlapis tentang apa kreativitas itu, bagaimana ia
berfungsi, dan bagaimana ia dapat dikembangkan melalui pendidikan.
Pendekatan psikologis tradisional yang paling berpengaruh adalah "4P"
yang dikembangkan oleh Mel Rhodes (1961; dalam Craft, 2020): Person
(karakteristik individu kreatif), Process (proses berpikir kreatif), Product
(hasil kreatif yang bernilai), dan Press/Place (lingkungan yang
mendukung atau menghambat kreativitas). Keempat dimensi ini saling
berinteraksi secara kompleks: kreativitas tidak semata-mata bersumber
dari bakat individual, tetapi merupakan hasil interaksi antara
karakteristik person, proses kognitif yang tepat, dan lingkungan yang
kondusif.

Mihaly Csikszentmihalyi (2022) mengembangkan model
kreativitas sebagai sistem yang mencakup tiga komponen yang saling
berinteraksi: domain (bidang pengetahuan dan praktik yang mapan,
misalnya seni lukis), field (komunitas ahli yang menilai dan memilih
inovasi, misalnya kurator, kritikus seni), dan individual (seniman yang
menghasilkan variasi baru). Kreativitas, dalam model ini, bukan hanya
proses internal individual, tetapi proses sosio-kultural yang melibatkan
interaksi antara inovasi individual dan validasi komunitas ahli.

5. Proses Kreatif dalam Seni

Graham Wallas (1926; dalam Craft, 2020) adalah orang pertama
yang mengusulkan model sistematis dari proses kreatif yang terdiri dari
empat tahap: Preparation (persiapan), Incubation (inkubasi),

[llumination (iluminasi/pencerahan), dan Verification (verifikasi).
Buku Referensi 79



Model ini, meskipun sederhana, menangkap sesuatu yang sangat penting
tentang proses kreatif artistik: bahwa kreasi yang bermakna tidak terjadi
secara linear atau instan, tetapi membutuhkan waktu bagi ide untuk
"matang" secara tidak sadar sebelum muncul ke permukaan kesadaran
sebagai insight yang segar.

Dalam konteks seni kontemporer, model proses kreatif telah
mengalami elaborasi yang signifikan. Paul (2023) mengidentifikasi
tambahan tahap: Conception (mengonseptualisasikan gagasan artistik),
Experimentation (bereksperimen dengan medium dan teknik),
Elaboration  (mengembangkan dan menyempurnakan karya),
Presentation (mempresentasikan karya kepada publik), dan Reflection
(merefleksikan proses dan hasil untuk pertumbuhan berikutnya). Siklus
ini bersifat iteratif, refleksi menghasilkan konsepsi baru, yang memulai
siklus berikutnya.

6. Pengembangan Kreativitas melalui Pendidikan Seni

Penelitian Kim (2021) menggunakan Torrance Tests of Creative
Thinking (TTCT) menunjukkan bahwa kreativitas anak-anak mengalami
penurunan yang konsisten ketika mereka semakin lama menjalani
pendidikan formal yang konvensional. Penurunan ini berkorelasi kuat
dengan penurunan porsi seni dalam kurikulum. Sebaliknya, sekolah-
sekolah yang memberikan porsi seni yang cukup dan pendekatan
pedagogis yang mendukung eksplorasi bebas menunjukkan skor
kreativitas yang lebih tinggi pada peserta didiknya.

Beberapa prinsip pedagogis kunci untuk mengembangkan
kreativitas melalui pendidikan seni (Craft, 2020; Eisner, 2020): Pertama,
memberikan ruang dan waktu yang cukup untuk eksplorasi bebas tanpa
tekanan untuk menghasilkan hasil yang "benar". Kedua, menoleransi
bahkan merayakan kegagalan artistik sebagai bagian dari proses belajar.
Ketiga, mendorong pertanyaan-pertanyaan yang tidak konvensional dan
perspektif-perspektif yang tidak biasa. Keempat, memberikan umpan
balik yang konstruktif dan spesifik, bukan penilaian yang simplistis
(bagus/tidak bagus). Kelima, menghubungkan kreativitas artistik dengan
masalah-masalah nyata dalam kehidupan komunitas.
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D. Seni sebagai Media Ekspresi

1. Teori Ekspresi dalam Seni

Teori ekspresi dalam seni memiliki sejarah yang panjang dan
kaya. Aristoteles memberikan fondasi awal melalui konsep katharsis,
tragedi tidak hanya merepresentasikan emosi, tetapi juga memungkinkan
pelepasan dan pemurnian emosi-emosi tersebut bagi penonton. Dalam
tradisi romantik, teori ekspresi berkembang menjadi keyakinan bahwa
seni sejati harus mengekspresikan perasaan yang mendalam dan autentik
dari jiwa seniman. Schiller, Goethe, dan Wordsworth masing-masing
mengembangkan varian dari pandangan ini yang sangat berpengaruh
(Guyer, 2020).

Benedetto Croce dan R.G. Collingwood mengembangkan teori
ekspresi yang paling canggih. Bagi Croce, ekspresi artistik adalah identik
dengan intuisi: ketika seorang seniman benar-benar mengekspresikan
sesuatu, 1ia sedang mengklarifikasi dan  memformulasikan
pengalamannya kepada dirinya sendiri melalui medium artistik. Bagi
Collingwood, proses ekspresi adalah proses penemuan diri: seniman
tidak tahu apa yang ingin ia ekspresikan sebelum proses ekspresi selesai.
Dalam The Principles of Art (1938; dalam Carroll, 2021), Collingwood
membedakan "mengekspresikan" emosi dari "menggambarkan" atau
"melampiaskan" emosi, ekspresi sejati adalah proses yang mengubah
dan mengklarifikasi emosi, bukan sekadar menampilkannya.

Teori ekspresi kontemporer yang paling komprehensif
dikembangkan oleh Jenefer Robinson dalam Deeper than Reason (2005;
dalam Levinson, 2020). Robinson mengembangkan "teori persona"
tentang ekspresi musikal: musik mengekspresikan emosi bukan karena
1a secara langsung merepresentasikan emosi seniman yang nyata, tetapi
karena ia mengekspresikan emosi dari "persona musikal" yang
ditampilkan dalam karya. Pendengar merespons secara empatik terhadap
persona ini, mengalami versi emosi mereka sendiri yang dipandu oleh
struktur musikal.

2. Medium dan Ekspresi Artistik

Pilihan medium artistik bukan hanya keputusan teknis, ia
merupakan keputusan ekspresif yang fundamental yang menentukan apa
yang dapat dan tidak dapat diungkapkan. Setiap medium memiliki

potensi dan keterbatasannya sendiri sebagai wahana ekspresi: medium
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visual memungkinkan ekspresi dimensi-dimensi ruang, warna, dan
bentuk yang tidak dapat dengan mudah diungkapkan secara verbal;
medium musikal memungkinkan ekspresi dimensi-dimensi temporal,
dinamika emosional, dan abstraksi yang murni; medium kinestetis dalam
tari memungkinkan ekspresi dimensi-dimensi yang hanya dapat
dirasakan dan dipahami melalui tubuh yang bergerak (Eisner, 2020).
Marshall McLuhan terkenal dengan klaimnya "the medium is the
message" bahwa medium itu sendiri, terlepas dari konten yang
dikandungnya, membawa pesan yang signifikan tentang cara kita
memahami dan berinteraksi dengan informasi. Dalam konteks seni,
prinsip ini memiliki resonansi yang mendalam: seorang seniman yang
memilih menggambar dengan arang di atas kertas kasar membuat
pernyataan ekspresif yang berbeda dari seniman yang memilih melukis
dengan cat minyak di atas kanvas halus bahkan ketika keduanya

merepresentasikan objek yang sama (Efland, 2022).

Gambar 4.2 Spektrum Media Ekspresi Seni
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Setiap medium memiliki potensi dan keterbatasan ekspresif yang khas.

@ Pilihan medium adalah keputusan artistik yang bermakna secara semantis.

Sumber: Adaptasi dari Eisner (2020) dan Goodman (dalam Carroll,
2021)

3. Ekspresi Diri dan Komunikasi Artistik

Ekspresi diri dalam seni bukan berarti mengungkapkan isi kepala
atau hati secara mentah dan tidak terorganisasi. Ekspresi artistik yang
bermakna membutuhkan transformasi, pengalaman dan emosi yang
kasar harus diolah, dibentuk, dan ditransformasikan melalui medium
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artistik untuk menjadi karya yang mampu mengkomunikasikan sesuatu
yang bermakna kepada orang lain. John Dewey menggunakan metafora
batu yang dihaluskan oleh air untuk menggambarkan proses ini:
pengalaman mentah dihaluskan, dibentuk, dan dipoles melalui proses
artistik menjadi sesuatu yang melampaui pengalaman original itu sendiri
(Shusterman, 2022).

Komunikasi artistik berbeda dari komunikasi instrumental dalam
cara yang fundamental. Komunikasi instrumental bertujuan untuk
menyampaikan informasi yang spesifik dengan kejelasan maksimal.
Komunikasi artistik sebaliknya memanfaatkan keambiguan, densitas,
dan pluralitas makna sebagai sumber daya, bukan sebagai kelemahan
yang harus dieliminasi. Ketika Beethoven menulis simfoninya, ia tidak
sedang menyampaikan proposisi yang dapat diterjemahkan ke dalam
kata-kata, ia mengundang pendengar untuk berbagi dalam sebuah
pengalaman musikal yang kaya yang maknanya tidak dapat direduksi
menjadi pernyataan verbal manapun (Carroll, 2021).

4. Seni sebagai Terapi Ekspresi

Dimensi terapeutik dari seni sebagai media ekspresi semakin
mendapatkan pengakuan ilmiah yang kuat. Penelitian neuropsikologis
menunjukkan bahwa mengekspresikan emosi yang sulit melalui medium
artistik, menggambar kesedihan, menari amarah, menyanyi kerinduan,
mengaktifkan mekanisme regulasi emosi yang berbeda dari sekadar
"berbicara tentang" emosi tersebut. Ketika emosi diekspresikan melalui
medium sensoris yang kaya, jaringan neural yang lebih luas terlibat,
termasuk korteks somatosensori dan sistem limbik yang berkaitan
dengan memori emosional (Malchiodi, 2020).

Program expressive arts therapy yang menggabungkan berbagai
medium artistik yakni seni visual, musik, drama, tari, dan penulisan
kreatif dalam satu proses terapeutik yang terintegrasi telah menunjukkan
hasil yang sangat menjanjikan dalam berbagai populasi: korban trauma,
anak-anak dengan gangguan perkembangan, lansia dengan demensia,
dan individu dengan gangguan kesehatan mental. Kekuatan unik
pendekatan ini terletak pada kemampuannya untuk menjangkau dimensi-
dimensi pengalaman yang tidak dapat diakses melalui terapi verbal
semata (Malchiodi, 2020).
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E. Seni dalam Kehidupan Sosial Budaya

1. Seni dan Struktur Sosial

Hubungan antara seni dan struktur sosial bersifat dialektis: seni
mencerminkan struktur sosial yang ada, dan pada saat yang sama
berpotensi untuk menantang dan mengubah struktur tersebut. Pierre
Bourdieu (1984; dalam Carroll, 2021) menganalisis bagaimana selera
estetis, preferensi terhadap bentuk-bentuk seni tertentu berfungsi sebagai
penanda status sosial dan alat reproduksi hierarki kelas. Dalam
masyarakat modern, kemampuan untuk mengapresiasi seni "tinggi"
(opera, seni rupa modern, balet) diproduksi melalui proses pendidikan
dan sosialisasi yang tidak merata, dan menjadi modal budaya yang
memberikan keuntungan sosial bagi mereka yang memilikinya.

Pandangan Bourdieu ini memiliki implikasi yang penting namun
ambigu bagi pendidikan seni. Di satu sisi, ia menunjukkan betapa
pentingnya pendidikan seni yang merata dan inklusif sebagai sarana
demokratisasi budaya. Di sisi lain, ia mengingatkan bahwa program
pendidikan seni yang hanya memperkenalkan "seni tinggi" tanpa
mengakui dan menghargai seni populer, seni tradisional, dan ekspresi
budaya dari berbagai latar belakang berisiko memperkuat hierarki
budaya yang ada alih-alih menantangnya (Efland, 2022).

2. Seni dan Identitas Budaya

Clifford Geertz (1973; dalam Rohidi, 2022) mendefinisikan
kebudayaan sebagai "jaring-jaring makna yang ditenun oleh manusia".
Seni, dalam pengertian ini, adalah salah satu medium utama di mana
manusia menenun jaring makna tersebut, tempat di mana nilai-nilai,
kepercayaan, sejarah, dan aspirasi sebuah komunitas mendapatkan
bentuk yang dapat dilihat, didengar, dan dirasakan. Seni adalah tempat
di mana identitas budaya menjadi nyata dan dapat dibagi.

Dalam konteks Indonesia yang kaya dengan keragaman budaya,
seni tradisional dari setiap daerah berfungsi sebagai penanda identitas
yang kuat dan sebagai repositori pengetahuan budaya yang sangat
berharga. Gamelan Jawa mengandung pengetahuan tentang kosmologi,
etika, dan estetika Jawa yang terakumulasi selama berabad-abad.
Songket Minangkabau mengandung pengetahuan tentang sistem adat
matrilineal, nilai-nilai filosofis, dan sejarah Minangkabau. Seni ukir
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Papua mengandung pengetahuan tentang hubungan spiritual antara
manusia, alam, dan leluhur yang sangat kaya (Rohidi, 2022).

Tabel 4.2 Seni dalam Konteks Sosial Budaya Nusantara

Tradisi Seni Daerah Asal

Fungsi Sosial
Budaya

Nilai yang
Terkandung

Wayang Kulit

Gamelan

Batik

Tari Saman

Angklung

Noken

Kain Ulos

3. Seni dan Perubahan Sosial

Jawa, Bali

Jawa, Bali,
Sunda

Jawa
(nasional)

Gayo, Aceh

Sunda

Papua

Batak

Media dakwah,
ritual, hiburan
komunal

Iringan upacara,
meditasi musikal
komunal

Penanda status
sosial; identitas
budaya

Komunikasi
sosial, doa,
kebersamaan

Pendidikan
komunal;
harmoni sosial

Tas multifungsi;
simbol status dan
siklus hidup

Ritual adat;
penanda identitas
klan

Kosmologi
Jawa; etika
Hindu-Islam;
kearifan lokal

Keselarasan;
gotong royong;
spiritualitas

Filosofi hidup;
hubungan
manusia-alam-
Tuhan

Solidaritas;
ketaatan; nilai
Islam Gayo

Kebersamaan;
gotong royong;
harmoni

Hubungan
manusia-alam;
perempuan
Papua

Kasih sayang;
perlindungan;
ikatan keluarga

Seni memiliki kapasitas yang unik untuk mendorong perubahan
sosial melalui berbagai mekanisme. Pertama, seni mampu membuat
tidak nyaman (defamiliarize) memperlihatkan hal-hal yang sudah biasa
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sedemikian rupa sehingga kita melihatnya seolah pertama kali,
melepaskan kita dari sikap otomatis dan mendorong refleksi kritis.
Viktor Shklovsky (1917; dalam Efland, 2022) menyebut ini "pembaruan
persepsi" fungsi seni adalah mengubah batu menjadi bebatuan, membuat
familiar menjadi tidak familiar, sehingga kita benar-benar melihat bukan
sekadar mengenali.

Kedua, seni mampu membangun empati lintas batas, batas kelas,
etnis, gender, generasi, dan kepercayaan. Ketika seseorang membaca
novel yang baik tentang kehidupan orang yang sangat berbeda darinya,
menonton film tentang budaya asing, atau menyaksikan pertunjukan
yang menghadirkan perspektif yang asing baginya, ia mengalami sesuatu
yang tidak dapat diperoleh dari membaca laporan fakta semata:
kemampuan untuk berada "di dalam kulit orang lain" secara imajinatif.
Ini adalah salah satu sumber paling kuat bagi perubahan sosial yang
bersifat empatik dan inklusif (Nussbaum, 2022).

4. Seni dalam Konteks Globalisasi

Globalisasi membawa dampak yang kompleks dan ambivalen
terhadap seni dan kebudayaan: di satu sisi, ia memperluas akses terhadap
berbagai tradisi seni dari seluruh dunia dan mendorong persilangan dan
hibridisasi yang kreatif; di sisi lain, ia mengancam keberadaan tradisi-
tradisi seni lokal yang tidak mampu bersaing di pasar global yang
dikuasai oleh produk-produk budaya dari industri hiburan Barat dan Asia
Timur (UNESCO, 2022).

Konsep "glokal" berpikir global, bertindak lokal menawarkan
kerangka yang berguna untuk memahami bagaimana seni dapat
berkembang secara bermakna di era globalisasi. Seniman-seniman
Indonesia yang paling berhasil di panggung global, seperti Garin
Nugroho dalam film, Sardono W. Kusumo dalam tari kontemporer, dan
FX Harsono dalam seni visual adalah mereka yang mampu berakar kuat
dalam tradisi dan realitas lokal Indonesia sambil berbicara dalam bahasa
artistik yang beresonansi secara universal. Pendidikan estetika seni yang
memadai harus mempersiapkan peserta didik untuk memahami dan
menavigasi kompleksitas glokal ini (Rohidi, 2022).
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BABYV
APRESIASI SENI

Apresiasi seni merupakan salah satu dimensi terpenting dari
pendidikan estetika seni yang sering kali dipahami secara keliru.
Apresiasi bukan berarti menyukai semua karya seni, bukan berarti setuju
dengan semua yang diklaim sebagai seni, dan bukan berarti memiliki
selera yang "tinggi" dalam pengertian elitis. Apresiasi seni adalah
kemampuan yang terlatih untuk mengamati, memahami, merespons, dan
mengevaluasi karya seni secara mendalam dan kritis, kemampuan yang
dapat dipelajari, dikembangkan, dan terus dipertajam sepanjang hayat.

A. Pengertian Apresiasi Seni

1. [Etimologi dan Definisi Apresiasi Seni

Kata "apresiasi" berasal dari bahasa Latin appretiare yang terdiri
dari ad- (ke arah) dan pretium (nilai, harga). Jadi secara etimologis,
apresiasi berarti "memberikan nilai kepada" atau "menghargai dengan
sepenuhnya". Dalam konteks seni, apresiasi seni berarti kemampuan
untuk memberikan nilai yang tepat kepada karya seni untuk mengenali,
memahami, dan menghargai kualitas-kualitasnya secara memadai
(Anderson, 2023).

Dalam literatur pendidikan seni, terdapat dua pendekatan utama
dalam mendefinisikan apresiasi seni. Pendekatan pertama bersifat pasif-
reseptif, apresiasi seni dipahami terutama sebagai kemampuan untuk
menerima dan merespons karya seni secara positif, menghargai
keindahannya, dan mengalami kesenangan estetis darinya. Pendekatan
kedua, yang lebih mutakhir dan lebih diterima secara akademis, bersifat
aktif-konstruktif, apresiasi seni dipahami sebagai proses aktif di mana
apresiator secara aktif mengkonstruksi makna, menganalisis struktur,
mengevaluasi kualitas, dan membuat koneksi antara karya dengan
konteks yang lebih luas (Eisner, 2020; Anderson, 2023).

National Art  Education  Association (NAEA, 2023)
mendefinisikan apresiasi seni sebagai "kemampuan untuk mengamati,
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menganalisis, menginterpretasikan, dan mengevaluasi karya seni dengan
pemahaman yang didasarkan pada pengetahuan, konteks, dan standar
artistik yang relevan". Definisi ini menekankan bahwa apresiasi seni
bukan hanya respons emosional spontan, tetapi juga melibatkan
pengetahuan yang terorganisasi dan kemampuan analitis yang
berkembang melalui pendidikan.

2. Tujuan Apresiasi Seni

Tujuan utama apresiasi seni adalah mengembangkan kemampuan
peserta didik dalam memahami dan menghargai karya seni secara
objektif, kritis, dan bertanggung jawab. Melalui kegiatan apresiasi,
peserta didik tidak hanya memperoleh pengetahuan tentang unsur-unsur
seni, tetapi juga belajar memahami pesan, nilai, dan konteks budaya yang
melatarbelakangi penciptaan sebuah karya. Dengan demikian, apresiasi
seni memperluas wawasan serta meningkatkan kualitas pengalaman
estetis seseorang.

Selain itu, apresiasi seni bertujuan menumbuhkan rasa cinta
terhadap seni dan budaya, memperkuat identitas budaya, serta
mengembangkan karakter seperti empati, toleransi, keterbukaan, dan
penghargaan terhadap perbedaan. Dalam pembelajaran di sekolah dasar,
apresiasi seni juga menjadi sarana untuk melatth kemampuan
berkomunikasi, mengemukakan pendapat secara santun, serta menerima
berbagai perspektif dalam memaknai sebuah karya seni.

3. Dimensi-Dimensi Apresiasi Seni

Apresiasi seni yang komprehensif mencakup beberapa dimensi
yang saling berkaitan dan saling memperkuat. Dimensi perseptual
berkaitan  dengan  kemampuan untuk  memperhatikan  dan
mendiskriminasi kualitas-kualitas sensoris dalam karya seni, elemen-
elemen visual, auditif, atau kinestetis yang membentuk karya. Dimensi
emosional berkaitan dengan kemampuan untuk merespons secara
emosional terhadap karya seni untuk membiarkan karya seni
menggerakkan, menyentuh, atau menantang kita secara afektif. Dimensi
kognitif berkaitan dengan kemampuan untuk memahami dan
menganalisis struktur, makna, dan konteks karya seni. Dimensi evaluatif
berkaitan dengan kemampuan membuat penilaian yang terargumentasi
tentang kualitas dan nilai karya seni (Anderson, 2023).
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"Apresiasi seni yang sejati bukan tentang menyukai semua yang
disebut seni, melainkan tentang kemampuan untuk melihat,
memahami, dan menghargai dengan kedalaman dan untuk terus
mempertanyakan apa yang kita lihat."

Edmund Burke Feldman (dalam Anderson, 2023, p. 12)

4. Apresiasi Seni dalam Pembelajaran di Sekolah Dasar

Dalam pembelajaran seni di sekolah dasar, apresiasi seni
diarahkan untuk membangun pengalaman belajar yang aktif,
menyenangkan, dan bermakna. Guru tidak hanya memperkenalkan
berbagai jenis karya seni, tetapi juga membimbing peserta didik untuk
mengamati, mendiskusikan, menginterpretasikan, dan memberikan
tanggapan terhadap karya tersebut. Kegiatan seperti mengunjungi
pameran, menyaksikan pertunjukan seni, mengamati karya teman, atau
berdialog tentang karya seni dapat memperkaya pengalaman estetis
peserta didik.

Pembelajaran apresiasi hendaknya disesuaikan dengan tahap
perkembangan anak. Guru dapat menggunakan pertanyaan sederhana
seperti "Apa yang kamu lihat?", "Bagian mana yang paling menarik?",
"Mengapa kamu menyukai karya ini?", atau "Pesan apa yang kamu
tangkap dari karya tersebut?" untuk melatih kemampuan observasi dan
refleksi peserta didik. Pendekatan ini membantu anak mengembangkan
kemampuan berpikir kritis sekaligus membangun keberanian dalam
menyampaikan pendapat.

Di era digital, kegiatan apresiasi seni juga dapat dilakukan
melalui museum virtual, galeri digital, pertunjukan daring, maupun
berbagai media audiovisual yang memungkinkan peserta didik mengenal
karya seni dari berbagai daerah dan negara. Namun, pengalaman
langsung mengamati karya seni dan berinteraksi dengan lingkungan
budaya tetap perlu diprioritaskan agar peserta didik memperoleh
pengalaman estetis yang lebih autentik. Dengan demikian, apresiasi seni
tidak hanya meningkatkan pemahaman terhadap karya seni, tetapi juga
membentuk individu yang memiliki kepekaan estetis, karakter yang
menghargai keberagaman, serta kecintaan terhadap seni dan budaya.
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B. Tahapan Apresiasi Seni

1. Model Tahapan Apresiasi Seni

Berbagai model tahapan apresiasi seni telah dikembangkan oleh
ahli-ahli pendidikan seni untuk membantu pendidik merancang
pengalaman belajar yang progresif dan sistematis. Setiap model
menekankan aspek yang berbeda dari proses apresiasi, dan masing-
masing memberikan kontribusi yang berharga bagi pemahaman kita
tentang bagaimana apresiasi seni berkembang.

Model Feldman (1967; dalam Anderson, 2023) adalah salah satu
yang paling berpengaruh dan paling banyak digunakan dalam
pendidikan seni. Feldman mengidentifikasi empat tahap dalam proses
apresiasi dan analisis kritis karya seni: (1) Description (Deskripsi),
mengidentifikasi dan  mendeskripsikan  elemen-elemen  yang
terlihat/terdengar dalam karya; (2) Formal Analysis (Analisis Formal),
menganalisis bagaimana elemen-elemen tersebut terorganisasi dan
berinteraksi; (3) Interpretation (Interpretasi), menafsirkan makna dan
pesan  yang dikandung karya; (4)  Judgment/Evaluation
(Penilaian/Evaluasi), membuat penilaian yang berargumen tentang
kualitas dan nilai karya.

Tabel 5.1 Tahapan Apresiasi Seni Berdasarkan Berbagai Model
Model Tahap 1 ‘ Tahap2  Tahap 3 Tahap 4 Tahap 5

Analisis Inter-

Formal pretasi Hemri i

Feldman Deskripsi

Broudy Persep St Formal Teknis Ekspresif -
Indrawi
Parsons Favoritism Beaqty / Expressi Sy Autonomy
Realism veness Form
Anderson Respons Analisis Inter-' Eval.u'as1 Refleksi
Awal pretasi Kritis
NAEA Perceive Analyze Inter Evaluate Connect

pretasi
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2. Tahap Persepsi dan Respons Awal

Tahap pertama dalam proses apresiasi seni adalah persepsi dan
respons awal yaitu apa yang terjadi ketika kita pertama kali berhadapan
dengan sebuah karya seni. Pada tahap ini, respons kita cenderung bersifat
global, spontan, dan tidak analitis: kita merasakan kesan umum tentang
karya, apakah ia menarik perhatian kita, menggerakkan emosi tertentu,
atau membangkitkan asosiasi tertentu tanpa belum menganalisis
mengapa atau bagaimana efek itu terjadi.

Michael Parsons (1987; dalam Anderson, 2023) mengidentifikasi
tahap pertama perkembangan apresiasi estetis anak-anak yang ia sebut
"Favoritism" pada tahap ini, respons terhadap karya seni sepenuhnya
ditentukan oleh preferensi pribadi yang belum terefleksikan: "saya suka
ini karena ada anjingnya" atau "saya tidak suka ini karena warnanya
gelap". Meskipun tampaknya primitif, tahap ini merupakan titik awal
bagi pendidikan apresiasi seni, karena ia menunjukkan peserta didik
sudah merespons karya seni secara afektif. Implikasi pedagogis dari
tahap ini: pendidik sebaiknya tidak segera "mengoreksi" respons awal
peserta didik atau memberitahu mereka apa yang "seharusnya" mereka
rasakan. Sebaliknya, respons awal adalah titik berangkat berharga yang
harus dihargai sebagai jembatan menuju apresiasi yang lebih dalam
(Eisner, 2020).

3. Tahap Analisis dan Interpretasi

Setelah respons awal, proses apresiasi berkembang ke tahap yang
lebih analitis. Pada tahap analisis, apresiator mulai memperhatikan dan
mendeskripsikan elemen-elemen spesifik dalam karya seni untuk seni
visual: garis, warna, bentuk, tekstur, ruang, dan komposisi; untuk musik:
melodi, harmoni, ritme, dinamika, dan struktur formal; untuk tari: gerak,
ruang, waktu, dan energi. Kemampuan untuk memperhatikan dan
mendeskripsikan secara akurat adalah fondasi dari apresiasi yang
bermakna (Anderson, 2023).

Analisis formal menganalisis bagaimana elemen-elemen tersebut
terorganisasi dan saling berinteraksi membawa apresiasi ke tingkat yang
lebih dalam. Mengamati bagaimana seorang pelukis menggunakan
warna-warna komplementer untuk menciptakan ketegangan visual, atau
bagaimana seorang komposer menggunakan variasi ritmis untuk
membangun ketegangan dramatis, mengubah pengalaman estetis dari
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sekadar kesenangan pasif menjadi pemahaman aktif tentang bagaimana
karya itu "bekerja" (Carroll, 2021).

Interpretasi adalah tahap di mana analisis formal dihubungkan
dengan pertanyaan tentang makna: apa yang ingin dikomunikasikan oleh
karya ini? Apa yang ia ungkapkan tentang kondisi manusiawi, tentang
nilai-nilai budaya, tentang perspektif seniman? Interpretasi yang baik
harus berakar pada bukti yang ada dalam karya itu sendiri, sementara
sekaligus terbuka terhadap makna-makna yang mungkin melampaui
intensi seniman aslinya (Efland, 2022).

4. Tahap Evaluasi dan Penilaian Kritis

Evaluasi atau penilaian kritis adalah tahap apresiasi yang paling
menuntut dan paling kontroversial. Di sini apresiator diminta untuk tidak
hanya memahami karya seni, tetapi juga membuat penilaian yang
diargumentasikan tentang kualitas dan nilainya: apakah karya ini
berhasil mencapai tujuannya? Apakah ia berkontribusi sesuatu yang
bermakna kepada tradisi dan percakapan artistik yang lebih luas? Apa
kelebihan dan keterbatasannya?

Penilaian estetis yang baik bukan penilaian yang semena-mena
(sekadar pernyataan selera pribadi tanpa argumentasi) dan bukan
penilaian yang bersifat otoritarian (merujuk pada otoritas eksternal tanpa
pertimbangan sendiri). Ia adalah penilaian yang berargumen secara
koherent, berdasarkan kriteria yang relevan, dan terbuka untuk
diperdebatkan. Monroe Beardsley mengidentifikasi tiga kriteria utama
yang relevan untuk penilaian karya seni: unity (kesatuan dan koherensi
internal), complexity (kekayaan dan kompleksitas yang memberikan
rewarding bagi perhatian yang seksama), dan intensity (kekuatan dan
ketajaman kualitas estetis) (dalam Carroll, 2021).

5. Tahap Apresiasi Mendalam

Tahap apresiasi mendalam yang dicapai oleh apresiator yang
berpengalaman melampaui sekadar analisis dan evaluasi. Pada tahap ini,
pengalaman dengan karya seni menjadi lebih holistic, lebih intuitif, dan
lebih kaya. Seorang pendengar musik yang berpengalaman tidak perlu
secara eksplisit menganalisis struktur harmoni sebuah sonata Beethoven
untuk menghargainya sepenuhnya pemahaman teknis yang terlatih telah
menjadi bagian dari intuisi estetisnya, sehingga ia dapat menikmati karya
pada semua tingkatan secara simultan.
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Gambar 5.1 Piramida Tahapan Apresiasi Seni

© APresiAsI OTONOM

Perspektif personal yang matang;
mandiri; inovatif; melampaui standar

o APRESIASI KRITIS

Evaluasi argumentatif; penilaian
berstandar; perbandingan artistik

Q € INTERPRETASI

Pemaknaan; koneksi kontekstual;
penemuan makna personal

9 ANALISIS FORMAL

Elemen seni; prinsip desain;
struktur dan hubungan

@ Rrespons awaL

Kesan pertama; respons emosional
spontan; deskripsi awal

Sumber: Adaptasi dari Feldman (1967), Parsons (1987), dan Anderson
(2023)

Michael Parsons (1987; dalam Anderson, 2023) menggambarkan
tahap tertinggi perkembangan apresiasi sebagai "Autonomy" di mana
apresiator telah mengembangkan perspektif estetis yang benar-benar
otonom dan personal, yang tidak hanya mengadopsi standar yang berlaku
tetapi mampu menantang dan memperluas standar tersebut berdasarkan
pemikiran independennya sendiri. Ini adalah tahap di mana apresiasi
bertemu dengan kreativitas seorang apresiator pada tahap ini tidak hanya
merespons karya seni, tetapi ikut berpartisipasi dalam percakapan artistik
yang lebih luas.

C. Unsur-Unsur Apresiasi Seni

Apresiasi seni merupakan suatu proses yang melibatkan interaksi
antara karya seni, apresiator (penikmat seni), dan pengalaman estetik
yang diperoleh selama proses penghayatan. Dalam proses tersebut
terdapat beberapa unsur yang saling berkaitan sehingga seseorang dapat
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memahami, menikmati, menilai, dan menghargai sebuah karya seni
secara utuh. Unsur-unsur apresiasi tidak hanya mencakup keberadaan
karya seni sebagai objek yang diamati, tetapi juga aktivitas mental yang
dilakukan oleh apresiator dalam memahami karya serta pengalaman
kreatif yang membantu seseorang menyadari bagaimana sebuah karya
diciptakan. Keseluruhan proses tersebut didukung oleh aspek fisik,
estetis, psikologis, intelektual, hingga evaluatif yang membentuk
kualitas apresiasi seseorang terhadap karya seni.

Secara umum, unsur-unsur apresiasi seni dapat dipahami melalui
tiga komponen utama, yaitu karya seni sebagai objek apresiasi, aktivitas
penghayatan terhadap karya seni, dan aktivitas penciptaan atau
pengalaman berkesenian. Ketiga komponen tersebut saling melengkapi
sehingga menghasilkan pengalaman estetis yang lebih mendalam.

1. Karya Seni sebagai Objek Apresiasi

Karya seni merupakan unsur pertama dan menjadi pusat dari
seluruh proses apresiasi. Tanpa adanya karya seni, proses apresiasi tidak
dapat berlangsung karena karya seni merupakan objek yang diamati,
dipahami, ditafsirkan, dan dinilai oleh apresiator. Karya seni dapat
berupa lukisan, patung, kerajinan, musik, tari, teater, film, fotografi,
desain, maupun berbagai bentuk seni digital. Setiap karya memiliki
karakteristik yang berbeda sesuai dengan media, teknik, tujuan, dan latar
belakang penciptaannya.

Dalam mengapresiasi karya seni, seseorang tidak hanya
memperhatikan keindahan yang tampak di permukaan, tetapi juga
mengidentifikasi berbagai unsur yang membangun kualitas artistik karya
tersebut. Unsur-unsur tersebut meliputi bentuk visual, penggunaan
media, teknik penciptaan, gagasan yang melatarbelakangi karya, hingga
nilai-nilai budaya yang terkandung di dalamnya. Semakin lengkap
pemahaman seseorang terhadap unsur-unsur tersebut, semakin
mendalam pula apresiasi yang dapat diberikan.

a. Wujud dan Bentuk Karya
Wujud dan bentuk merupakan aspek fisik yang pertama kali
ditangkap oleh indra manusia ketika mengamati karya seni. Dalam
seni rupa, wujud mencakup garis, warna, bidang, bentuk, tekstur,
ruang, proporsi, komposisi, dan keseimbangan. Pada seni
pertunjukan, bentuk dapat berupa gerak, ekspresi, kostum, tata

panggung, iringan musik, maupun tata cahaya. Pengamatan
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terhadap bentuk membantu apresiator memahami bagaimana
seniman menyusun berbagai unsur artistik sehingga menghasilkan
kesatuan visual maupun pertunjukan yang menarik. Misalnya,
dalam sebuah lukisan bertema alam, pemilihan warna hijau dan
biru yang dominan dapat menciptakan suasana tenang. Sebaliknya,
penggunaan warna merah dan hitam secara kontras dapat
menimbulkan kesan dramatis atau penuh ketegangan. Dengan
memperhatikan  bentuk visual tersebut, apresiator mulai
memahami karakter karya yang sedang diamatinya.
b. Gagasan dan Kreativitas
Setiap karya seni lahir dari gagasan tertentu yang dikembangkan
melalui kreativitas senimannya. Gagasan merupakan ide pokok,
tema, atau pesan yang ingin disampaikan, sedangkan kreativitas
menunjukkan kemampuan seniman mengolah ide tersebut menjadi
bentuk artistik yang unik. Dalam proses apresiasi, memahami
gagasan menjadi sangat penting karena karya seni bukan sekadar
rangkaian unsur visual atau bunyi, melainkan media komunikasi
yang menyampaikan pemikiran, perasaan, kritik sosial, nilai
budaya, atau pengalaman hidup. Kreativitas seniman juga tampak
pada cara mengembangkan bentuk, memilih simbol, menciptakan
komposisi, serta mengolah media menjadi sesuatu yang memiliki
karakter khas. Oleh karena itu, dua karya yang mengangkat tema
yang sama dapat menghasilkan pengalaman estetis yang berbeda
karena masing-masing seniman memiliki cara berpikir kreatif yang
berbeda pula.
c. Media dan Teknik

Media merupakan bahan atau alat yang digunakan dalam
menciptakan karya seni, sedangkan teknik merupakan cara atau
keterampilan dalam mengolah media tersebut. Dalam seni rupa,
media dapat berupa cat minyak, cat air, akrilik, kayu, tanah liat,
logam, kain, atau media digital. Pada seni musik, media berupa alat
musik dan suara manusia, sedangkan dalam seni tari media
utamanya adalah tubuh manusia. Teknik berkaitan dengan
kemampuan seniman dalam menggunakan media secara efektif.
Misalnya teknik sapuan kuas pada lukisan, teknik pahat pada
patung, teknik cetak pada grafis, teknik vokal dalam musik, atau
teknik koreografi dalam tari. Penguasaan media dan teknik
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2.

menunjukkan  kualitas  keterampilan  seniman  sekaligus
memengaruhi nilai estetis karya yang dihasilkan.

Aktivitas Penghayatan

Aktivitas penghayatan merupakan unsur kedua dalam apresiasi

seni yang berpusat pada proses mental dan emosional apresiator ketika
berinteraksi dengan karya seni. Penghayatan tidak hanya berarti melihat
karya secara sepintas, tetapi melibatkan kemampuan mengamati secara
teliti, memahami hubungan antarunsur, merasakan suasana yang
dibangun karya, serta menafsirkan makna yang terkandung di dalamnya.
Melalui proses ini, apresiator memperoleh pengalaman estetis yang
menjadikan karya seni lebih bermakna daripada sekadar objek visual

atau pertunjukan.
a. Pengamatan

96

Pengamatan merupakan tahap awal dalam aktivitas penghayatan.
Pada tahap ini, apresiator menggunakan pancaindra untuk
mengenali seluruh unsur yang terdapat pada karya seni.
Pengamatan dilakukan secara teliti terhadap bentuk, warna,
tekstur, irama, gerak, ekspresi, komposisi, maupun detail-detail
lainnya. Pengamatan yang baik memerlukan perhatian penuh
sehingga setiap unsur artistik dapat dikenali dengan jelas sebelum
dilakukan penafsiran lebih lanjut.
Analisis
Setelah melakukan pengamatan, tahap berikutnya adalah analisis.
Analisis merupakan kegiatan menguraikan unsur-unsur yang
membentuk karya seni dan menjelaskan hubungan antarkomponen
tersebut. Pada tahap ini, apresiator mengidentifikasi bagaimana
garis, warna, ruang, irama, proporsi, keseimbangan, harmoni,
kontras, atau prinsip-prinsip desain digunakan untuk membangun
kualitas artistik karya. Analisis membantu seseorang memahami
alasan di balik pilihan artistik yang dilakukan oleh seniman
sehingga penilaian tidak hanya didasarkan pada kesan pribadi.
Interpretasi
Interpretasi merupakan proses memberikan makna terhadap karya
seni berdasarkan hasil pengamatan dan analisis yang telah
dilakukan. Pada tahap ini, apresiator mencoba memahami pesan,
simbol, nilai, maupun tujuan yang ingin disampaikan oleh
seniman. Interpretasi dapat dipengaruhi oleh pengalaman, latar
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belakang budaya, pendidikan, dan wawasan seseorang sehingga
memungkinkan munculnya berbagai penafsiran terhadap karya
yang sama. Selama didukung oleh bukti-bukti yang terdapat dalam
karya, perbedaan interpretasi merupakan hal yang wajar dalam
apresiasi seni.

3. Aktivitas Penciptaan

Selain mengamati dan memahami karya seni, apresiasi yang baik
juga didukung oleh pengalaman dalam proses penciptaan karya.
Aktivitas penciptaan membantu seseorang memahami bahwa karya seni
lahir melalui tahapan eksplorasi ide, pemilihan media, eksperimen
teknik, penyelesaian masalah artistik, hingga penyempurnaan hasil
akhir. Pengalaman tersebut membuat apresiator lebih menghargai usaha,
kreativitas, dan keterampilan yang dimiliki seniman.

Dalam konteks pendidikan seni, peserta didik yang pernah
membuat karya seni umumnya memiliki apresiasi yang lebih baik
dibandingkan mereka yang hanya melihat karya tanpa pernah mengalami
proses berkarya. Hal ini karena mereka memahami tingkat kesulitan,
ketelitian, waktu, dan kreativitas yang diperlukan dalam menghasilkan
sebuah karya. Oleh sebab itu, aktivitas penciptaan dan apresiasi
merupakan dua aspek yang saling melengkapi dalam pembelajaran seni.

4. Tingkatan Apresiasi Seni
Selain terdiri atas berbagai unsur, apresiasi seni juga berkembang
melalui beberapa tingkatan sesuai dengan kedalaman pengalaman
seseorang dalam memahami karya seni. Semakin tinggi tingkat apresiasi,
semakin mendalam pula kemampuan seseorang dalam menghayati dan
mengevaluasi karya seni.
a. Tingkat Empati
Tingkat empati merupakan tahap awal dalam apresiasi seni yang
ditandai oleh respons emosional spontan terhadap karya seni.
Pada tahap ini, seseorang merasakan kesan pertama ketika
melihat atau menikmati karya, seperti rasa senang, kagum,
terharu, sedih, atau penasaran. Penilaian pada tingkat ini masih
bersifat subjektif karena lebih dipengaruhi oleh perasaan pribadi
daripada analisis terhadap wunsur-unsur karya. Meskipun
demikian, empati merupakan dasar penting karena menjadi pintu
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masuk bagi seseorang untuk tertarik mengenal karya seni lebih

jauh.

b. Tingkat Estetis

Setelah muncul respons emosional, apresiasi berkembang

menuju tingkat estetis. Pada tahap ini, apresiator mulai

memperhatikan kualitas artistik karya secara lebih mendalam. Ia
mengamati unsur-unsur visual atau auditori, komposisi, teknik,
harmoni, keseimbangan, irama, dan berbagai prinsip seni lainnya.

Penilaian tidak lagi hanya berdasarkan rasa suka atau tidak suka,

tetapi mulai mempertimbangkan alasan-alasan estetis yang

mendukung kualitas karya. Tingkat ini menunjukkan bahwa
seseorang telah memiliki pengetahuan dasar mengenai seni dan
mampu menghubungkannya dengan pengalaman estetik yang
diperoleh.

c. Tingkat Kritik

Tingkat kritik merupakan tingkatan apresiasi yang paling tinggi

karena melibatkan kemampuan berpikir analitis, objektif, dan

argumentatif. Pada tahap ini, apresiator tidak hanya menikmati
dan memahami karya, tetapi juga mampu mengevaluasi kualitas
artistiknya berdasarkan kriteria tertentu. Penilaian mencakup
aspek orisinalitas, kreativitas, teknik, fungsi, makna, konteks
budaya, serta keberhasilan karya dalam menyampaikan pesan
kepada penikmatnya. Kritik seni yang baik selalu didasarkan
pada analisis yang logis, data yang relevan, dan penghargaan
terhadap proses kreatif seniman, bukan sekadar selera pribadi.

Oleh karena itu, tingkat krittk menunjukkan kematangan

seseorang dalam mengapresiasi karya seni secara akademis

maupun profesional.

Unsur-unsur apresiasi seni menunjukkan bahwa mengapresiasi
karya seni merupakan proses yang kompleks dan berkesinambungan.
Proses tersebut diawali dengan keberadaan karya seni sebagai objek
apresiasi, dilanjutkan melalui aktivitas penghayatan yang mencakup
pengamatan, analisis, dan interpretasi, serta diperkaya oleh pengalaman
penciptaan yang menumbuhkan penghargaan terhadap proses kreatif
seniman. Kedalaman apresiasi kemudian berkembang melalui tingkat
empati, tingkat estetis, hingga tingkat kritik, yang masing-masing
menunjukkan peningkatan kemampuan dalam memahami, menilai, dan

menghargai karya seni secara objektif. Dengan memahami seluruh unsur
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dan tingkatan tersebut, apresiasi seni tidak lagi dipandang sebagai
aktivitas menikmati keindahan semata, tetapi sebagai proses
pembelajaran yang mengembangkan kepekaan estetis, kemampuan
berpikir kritis, serta penghargaan terhadap kreativitas dan nilai-nilai
budaya yang terkandung dalam setiap karya seni.

D. Faktor yang Mempengaruhi Apresiasi Seni

1. Faktor Internal Apresiator

Faktor-faktor internal yang ada dalam diri apresiator memainkan
peran yang sangat signifikan dalam menentukan bagaimana ia
berinteraksi dengan karya seni. Faktor-faktor ini mencakup kondisi
psikologis, kapasitas kognitif-emosional, preferensi dan selera personal,
pengalaman dan memori estetis, serta kondisi fisiologis pada saat
apresiasi berlangsung.

Kondisi psikologis apresiator sangat mempengaruhi respons
estetis. Penelitian Schwarz dan Clore (dalam Leder et al., 2022)
menunjukkan bahwa suasana hati (mood) yang positif cenderung
meningkatkan penilaian estetis secara keseluruhan, sementara suasana
hati yang negatif cenderung menurunkannya. Namun hubungan ini tidak
sederhana: ada kondisi di mana karya seni yang "gelap" atau
"menyedihkan" justru lebih diapresiasi ketika apresiator berada dalam
kondisi emosional yang sesuai fenomena yang disebut "mood
congruence" dalam psikologi estetika.

Kepribadian apresiator, khususnya dimensi Keterbukaan
terhadap Pengalaman (Openness to Experience) dalam model Big Five,
juga memiliki pengaruh yang kuat. Individu yang tinggi dalam dimensi
ini cenderung lebih terbuka terhadap berbagai jenis seni, lebih menikmati
pengalaman estetis yang novel dan kompleks, dan lebih mampu
mengapresiasi seni yang tidak konvensional atau menantang. Penelitian
Chamorro-Premuzic dan Furnham (dalam Chatterjee, 2022) menemukan
bahwa Keterbukaan terhadap Pengalaman adalah prediktor terkuat dari
keterlibatan dengan musik, seni visual, dan sastra yang kompleks.

2. Faktor Kontekstual dan Situasional
Konteks fisik di mana karya seni diamati memiliki pengaruh
yang sangat signifikan terhadap pengalaman estetis. Penelitian Brieber,

Nadal, Leder, dan Rosenberg (2014; dalam Leder et al., 2022)
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menemukan bahwa lukisan yang diamati di museum dievaluasi lebih
tinggi dan menghasilkan respons emosional yang lebih kuat
dibandingkan lukisan yang sama yang diamati dalam konteks
laboratorium yang steril. Ini menunjukkan bahwa aura institusional
museum arsitektur yang khidmat, pencahayaan yang cermat, atmosfer
yang tenang dan reverent secara aktif membentuk dan meningkatkan
pengalaman estetis.

Faktor situasional lain yang mempengaruhi apresiasi antara lain:
apakah seseorang mengapresiasi karya sendirian atau bersama orang
lain; apakah ia merasa tertekan oleh waktu atau dapat mengamati dengan
santai; apakah ada gangguan eksternal; dan apakah seseorang telah
memiliki ekspektasi tertentu tentang karya yang akan diamati. Penelitian
menunjukkan bahwa informasi tentang konteks karya yang diberikan
sebelum pengamatan (baik positif maupun negatif) secara konsisten
mempengaruhi evaluasi estetis berikutnya, efek yang dikenal sebagai
"bias konfirmasi estetis" (Leder ef al., 2022).

3. Faktor Sosial Budaya

Latar belakang sosial dan budaya apresiator secara mendalam
membentuk cara ia merespons karya seni. Kerangka budaya ini yang
mencakup nilai-nilai estetis yang telah diinternalisasi, konvensi tentang
apa yang dianggap "indah", narasi dan simbol yang bermakna, dan cara-
cara yang dipelajari untuk merespons berbagai jenis karya seni berfungsi
sebagai filter yang menentukan apa yang "terlihat" dan "terdengar"
dalam sebuah karya (Bourdieu, 1984; dalam Carroll, 2021).

Ini tidak berarti bahwa apresiasi seni sepenuhnya bersifat relative
budaya dan tidak ada dasar universal. Penelitian lintas budaya
menunjukkan bahwa beberapa aspek dari respons estetis bersifat
universal misalnya preferensi terhadap simetri, respons terhadap nada-
nada harmonis, dan pengalaman sublimitas di hadapan alam yang
dahsyat. Namun dalam banyak aspek penting standar representasi,
pemahaman tentang makna warna dan simbol, konvensi tentang ekspresi
emosi yang tepat dalam seni, konteks budaya memainkan peran yang
sangat penting dalam menentukan bagaimana karya seni dipersepsi dan
dievaluasi (Anderson, 2023).
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4. Faktor Pendidikan dan Pengalaman Seni

Faktor pendidikan dan pengalaman seni adalah faktor yang
paling dapat diintervensi dan yang paling relevan bagi pendidikan
estetika seni. Berbagai penelitian konsisten menunjukkan bahwa
pendidikan seni yang berkualitas secara signifikan meningkatkan
kemampuan mengapresiasi seni: memperluas rentang karya yang dapat
diapresiasi, memperdalam kualitas pengalaman estetis, meningkatkan
kemampuan untuk menganalisis dan mengevaluasi secara kritis, dan
mengembangkan kemampuan untuk membuat koneksi antara karya seni
dengan kehidupan yang lebih luas (Anderson, 2023).

Penelitian Tishman dan Palmer (dalam Thom, 2023)
menunjukkan bahwa program apresiasi seni yang menggunakan
pendekatan "slow looking" mengamati karya seni dengan sangat seksama
dalam waktu yang relatif lama, membuat observasi yang sangat rinci,
dan mendiskusikan observasi tersebut dengan sesama menghasilkan
peningkatan yang signifikan tidak hanya dalam kemampuan apresiasi
seni, tetapi juga dalam kemampuan berpikir kritis, toleransi terhadap
ambiguitas, dan kemampuan membuat argumen yang berdasarkan bukti.
Ini adalah transfer skills yang sangat berharga.

Tabel 5.2 Faktor-Faktor yang Mempengaruhi Apresiasi Seni

Kategori . Arah Implikasi bagi
Faktor Faktor Spesifik Pengaruh Pendidik
Suasana hati Ciptakan
Internal (m.ood)'; Mogd positif atmosfer .
. . kepribadian meningkatkan belajar seni
Psikologis . . ..
(Openness); evaluasi estetis yang positif
kecemasan dan aman
Pengetahuan Pengetahuan Bangun
seni; memori memperdalam pengetahuan
Internal . )
. estetis; dan seni yang
Kognitif . .
kemampuan memperkaya sistematis dan
analisis apresiasi terhubung
Keterbukaan Keterbukaan Kembangkan
Internal emosional; . iklim kelas
Afektif empati; emosmnal yang
’ meningkatkan

kepekaan estetis menghargai
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Kategori
Faktor

Faktor Spesifik

Arah
Pengaruh

Implikasi bagi
Pendidik

Kontekstual
Fisik

Sosial Budaya

Pendidikan
Seni

Pengalaman
Langsung

Ruang
pengamatan;
pencahayaan;
waktu tersedia

Latar budaya;
nilai estetis yang
telah
diinternalisasi

Kualitas
pengajaran;
keluasan
pengalaman;
instruksi kritis

Kunjungan
galeri/museum;
menonton
pertunjukan
langsung

resonansi
estetis

Museum
meningkatkan,
lab mengurangi
respons estetis

Filter budaya
menentukan
apa yang
"terlihat" dalam
seni

Pendidikan
berkualitas
meningkatkan
semua dimensi
apresiasi

Pengalaman
langsung lebih
kuat daripada

reproduksi

E. Pengembangan Apresiasi Seni

1. Strategi Pedagogis Pengembangan Apresiasi
Pengembangan apresiasi seni melalui pendidikan membutuhkan
strategi pedagogis yang dirancang dengan cermat, yang memperhatikan
tahap perkembangan peserta didik, konteks budaya, keberagaman latar
belakang, dan tujuan pembelajaran yang spesifik. Tidak ada satu strategi
tunggal efektif untuk semua konteks, pendidik perlu mengembangkan
repertoar strategi yang kaya dan mengetahui kapan dan bagaimana
menerapkan masing-masing strategi secara tepat (Thom, 2023).
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respons
emosional

Sediakan
ruang yang
kondusif;
cukup waktu
observasi

Ajarkan
perspektif
multi-budaya;
hindari
etnosentrisme

Investasikan
dalam
pendidikan
apresiasi yang
sistematis

Rencanakan
kunjungan seni
yang
terstruktur
secara
pedagogis



"Slow Looking" atau pengamatan mendalam adalah strategi yang
semakin populer dan terbukti efektif. Dalam pendekatan ini, peserta
didik diminta untuk mengamati satu karya seni dalam waktu yang cukup
lama (5-15 menit) tanpa segera mencari "jawabannya', membuat
observasi sebanyak mungkin, dan mendiskusikan observasi tersebut
dalam kelompok. Penelitian menunjukkan bahwa pendekatan ini tidak
hanya meningkatkan kemampuan apresiasi seni, tetapi juga
mengembangkan kemampuan observasi, kemampuan membuat argumen
berbasis bukti, dan toleransi terhadap ambiguitas yang sangat berguna
dalam berbagai konteks (Tishman, dalam Thom, 2023).

Pendekatan berbasis pertanyaan (inquiry-based approach)
menempatkan peserta didik sebagai penyelidik aktif yang mengajukan
pertanyaan tentang karya seni, mencari jawaban melalui observasi dan
riset, dan mengkonstruksi pemahaman mereka sendiri. Pertanyaan-
pertanyaan yang produktif untuk mengembangkan apresiasi antara lain:
"Apa yang paling pertama menarik perhatianmu? Mengapa?"; "Apa
yang kamu lihat yang membuatmu mengatakan itu?"; "Apa lagi yang
kamu amati?"; "Apa yang mungkin sedang terjadi dalam karya ini?";
"Apa yang membuatmu mengatakan itu?" (NAEA, 2023).

Tabel 5.3 Strategi Pembelajaran Apresiasi Seni

. - . Konteks
Strategi Deskripsi Kelebihan Terbaik
Mengamati Mendalam; .Eizrllla_
karya seni mengembangkan Jeryans,
; . efektif untuk
Slow Looking dengan sangat kesabaran estetis K .
. arya visual
seksama dalam dan observasi dan
waktu lama kritis .
pertunjukan
Peserta didik Otonom: Menengah
mengajukan dan men emban’ Kan dan perguruan
Inquiry-Based menyelidiki gembang: ] tinggi; butuh
berpikir kritis; .
pertanyaan . scaffolding
relevansi personal
tentang karya awal
Think- Refleksi Inklusif; Semua
Pair-Share individual, membangun jenjang;
diskusi confidence; efektif untuk
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Strategi

Deskripsi

Kelebihan

Konteks

Terbaik
pasangan, mengembangkan karya yang
berbagi dengan discourse kompleks
kelas
Membandingkan Mengembangkan =~ Menengah ke
. . kemampuan atas; perlu
Comparative dua atau lebih ..
. . analisis dan pengetahuan
Analysis karya seni secara .
) . evaluasi dasar elemen
sistematis ) . .
diferensial seni
Beditn Eksposur h.las; ‘Semua.
melihat banyak otonom; Jenjang,
Gallery Walk Karva dan mengembangkan efektif untuk
Y preferensi pameran
membuat catatan
personal sekolah
Diskusi Mengembangkan tiiergf{)u iﬁh
Critique terstruktur discourse kritis; nesl, bu
i . iklim kelas
Circle tentang karya perspektif yang aman
dalam kelompok multipel Jan terbuka
Peserta didik . .
. Terintegrasi
. menulis Mengembangkan
Artist e dengan
pernyataan refleksi diri dan .
Statement . o produksi
tentang karya artikulasi artistik
.. karya
sendiri

2. Pendekatan Berbasis Museum dan Galeri
Museum dan galeri seni adalah laboratorium apresiasi seni yang

ideal, tempat di mana peserta didik dapat mengalami karya seni asli
dalam konteks institusional yang dirancang untuk mendukung
pengalaman estetis. Penelitian konsisten menunjukkan bahwa kunjungan
museum yang dirancang dengan baik secara pedagogis menghasilkan
dampak yang lebih besar dan lebih bertahan lama dibandingkan
mengamati reproduksi karya yang sama di kelas (Thom, 2023).
Kunjungan museum yang efektif secara pedagogis membutuhkan
persiapan yang cermat. Sebelum kunjungan: memperkenalkan seniman
dan karya yang akan dilihat, membangun konteks historis dan budaya,
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mengembangkan pertanyaan panduan yang produktif. Selama
kunjungan: memberikan waktu yang cukup untuk mengamati setiap
karya secara mendalam, memfasilitasi diskusi langsung di hadapan
karya, mendorong catatan visual dan verbal. Setelah kunjungan: refleksi
terstruktur  tentang  pengalaman, penulisan respons  estetis,
pengembangan proyek yang terinspirasi (NAEA, 2023).

3. Apresiasi Seni di Era Digital

Era digital menghadirkan peluang dan tantangan yang signifikan
bagi pengembangan apresiasi seni. Peluangnya sangat besar: jutaan
karya seni dari seluruh dunia dan dari seluruh periode sejarah kini dapat
diakses secara digital oleh siapapun dengan koneksi internet. Museum-
museum besar seperti Louvre, Met, Rijksmuseum, dan Uftizi
menyediakan tur virtual dan koleksi digital yang sangat kaya. Platform-
platform digital seperti Google Arts & Culture memungkinkan
eksplorasi karya seni dengan resolusi ultra-tinggi yang bahkan
melampaui apa yang dapat dilihat dengan mata telanjang di hadapan
karya asli (Paul, 2023).

Tantangannya juga signifikan: pengalaman digital kehilangan
dimensi fisik yang sangat penting dalam apresiasi seni, ukuran asli karya,
tekstur permukaan, kualitas cahaya, dan aura kehadiran fisik yang tidak
dapat didigitalisasi. Lebih dari itu, lingkungan digital cenderung
mendorong konsumsi yang cepat dan dangkal, berkebalikan dengan
"slow looking" yang menjadi fondasi apresiasi mendalam. Tantangan
pedagogis utama dalam era digital adalah membantu peserta didik
mengembangkan kemampuan untuk memperlambat persepsi mereka
dalam lingkungan yang dirancang untuk kecepatan dan kelimpahan
(Paul, 2023).
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Gambar 5.2 Model Faktor Apresiasi Seni Terintegrasi

FAKTOR EKSTERNAL m FAKTOR INTERNAL

@ Konteks fisik ~ = Pengetahuan

(tempat, waktu, suasana) APR ESIASI (informasi, konsep, teori)
Budaya sekitar + » . * Kepribadian
(norma, tradisi, nilai) . . . + . (sifat, motivasi, sikap)

L
Pendidikan seni # 2 h Emosi saat ini
(formal & nonformal) (suasana hati, kondisi psikologis)
Pengalaman past APRESIATOR ® .\ Nilai budaya
(paparan, memori estetis) ‘d%‘ (kepercayaan, ideologi, nilai)
PResist + KARYA SENI el s
Komunitas seni + KONTEKS Pengalaman seni
(kelompok, jaringan, diskusi) \ J (praktek, apresiasi, pelatihan)
J

3 .

PENGALAMAN APRESIASI SENI

R RO

PERSEPSI ANALISIS lNTERPRETASI EVALUASI
(mengamati & menangkap) (mengurai & ( ) (menilai & membuat
pertimbangan)

Sumber: Adaptasi dari Anderson (2023), Leder et al. (2022), Eisner
(2020)

4. Penilaian Kompetensi Apresiasi Seni

Menilai kompetensi apresiasi seni adalah tantangan pedagogis
yang signifikan. Bagaimana kita dapat menilai sesuatu yang secara
esensial bersifat subjektif dan personal? Jawabannya terletak pada
pemahaman yang jelas tentang apa yang kita nilai: bukan preferensi
estetis pribadi, tetapi kompetensi kemampuan yang dapat
didemonstrasikan dan diobservasi dalam mengamati, menganalisis,
menginterpretasikan, dan mengevaluasi karya seni.

Penilaian otentik (authentic assessment) melalui portofolio,
tulisan kritis, presentasi oral, dan proyek apresiasi lebih tepat digunakan
daripada tes pilihan ganda. Portofolio apresiasi yang berisi jurnal
estetika, sketsa observasional, tulisan respons terhadap berbagai jenis
karya, dan refleksi tentang perkembangan apresiasi dari waktu ke waktu
memberikan gambaran yang jauh lebih kaya dan autentik tentang
kompetensi apresiasi dibandingkan tes yang terlalu menyederhanakan
proses yang pada dasarnya kompleks dan berlapis (Hetland et al., 2020).
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BAB VI
ESTETIKA DALAM BERBAGAI
CABANG SENI

Setiap cabang seni yaitu rupa, musik, tari, teater, dan seni
kontemporer memiliki bahasa estetisnya yang khas, elemen-elemennya
yang fundamental, teori-teori yang menjelaskan bagaimana karya di
dalamnya bekerja, dan tradisi yang menghubungkan masa lalu dengan
masa kini. Pemahaman tentang estetika setiap cabang seni ini bukan
hanya penting bagi spesialis dalam cabang tersebut, tetapi juga bagi
pendidik yang ingin memberikan pendidikan seni yang komprehensif
dan bermakna kepada peserta didiknya.

A. Estetika Seni Rupa

1. Elemen-Elemen Visual dalam Seni Rupa

Seni rupa beroperasi melalui elemen-elemen visual yang
merupakan "kata-kata" dari bahasa visual. Pemahaman tentang elemen-
elemen ini dan cara kerjanya secara individual maupun dalam kombinasi
merupakan fondasi dari literasi visual dan apresiasi seni rupa yang
bermakna. Elemen-elemen visual yang paling fundamental mencakup:
garis, bentuk, warna, nilai, tekstur, dan ruang.

Garis (/ine) adalah elemen visual yang paling dasar dan paling
ekspresif. Garis mendefinisikan bentuk, mengarahkan pandangan,
menciptakan ritme dan gerakan, dan mengekspresikan emosi melalui
kualitasnya: garis lurus mengesankan stabilitas dan ketertiban; garis
melengkung mengesankan gerakan dan kelembutan; garis patah-patah
mengesankan ketegangan dan kecemasan. Garis vertikal mengesankan
kekuatan dan ketinggian; garis horizontal mengesankan ketenangan dan
keseimbangan; garis diagonal mengesankan gerakan dan dinamika
(Ocvirk et al., 2021).

Warna (color) adalah elemen visual yang paling kuat secara
emosional. Teori warna yang mencakup hubungan antara warna primer,
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sekunder, dan tersier; kontras komplementer; harmoni analogus; nilai
dan intensitas warna adalah sistem yang sangat canggih yang
memungkinkan seniman mengontrol respons emosional penonton
dengan presisi. Penelitian psikologi warna menunjukkan bahwa warna-
warna hangat (merah, jingga, kuning) cenderung membangkitkan
kegairahan dan energi, sementara warna-warna dingin (biru, hijau, ungu)
cenderung membangkitkan ketenangan dan melankolia, meskipun
respons warna juga sangat dipengaruhi oleh konteks budaya (Chatterjee,
2022).

Tabel 6.1 Elemen Visual dan Prinsip Desain dalam Seni Rupa

Eleme.n/Prl Definisi Kualitas Ekspresif Relevan§1

nsip Pedagogis
. ?)1;: ltéi{afng (L= silodHiey obsléiilils?zian

. gerax, Melengkung = .
Garis (Line) mendefinisikan kelembutan- kontrol garis .
bentuk dan T dalam b.erbagal

gerak medium
Area dua

. . Geometris=keteratura ~ Latihan negatif-
dimensi yang

Bentuk dibatasi varis. n, kontrol; positif; analisis
(Shape) geome tri§ a tal’l Organik=alamiah, bentuk dalam
organik hidup karya
Persepsi Roda warna;
Warna panjang Hangat =energi; percobaan
(@oler) gelombang Dingin=ketenangan; harmoni;
oto cahaya; hue, Kontras=ketegangan analisis palet
value, intensity seniman
Kecerahan- Kontras .
Nilai kegelapan tinggi=dramatis; I;ﬁigil??eiﬁllf
(Value) dalam rentang Kontras sha d’in dan
dari putih ke rendah=lembut, ren de%in
hitam misterius £
Kualitas Kasar=enerei Eksplorasi
permukaan: e, &b berbagai
Tekstur . vitalitas; Lo
nyata (taktil) _ . medium;
(Texture) Halus=kecanggihan, .
atau semu ketenangan rubbing; kolase
(visual) & tekstur
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Elemen/Pri Relevansi
nsip Pedagogis

Definisi Kualitas Ekspresif

Tlusi kedalaman

tiga dimensi Dalam=keterbukaan; Perspektif;
Ruang dalam - korpposm;
(Space) ermukaan dua Dangkal=ketegangan, analisis ruang
p dimensi kesempitan dalam karya
Hubunean Harmonis=keindahan Analisis
. & klasik; proporsi;
Proporsi ukuran antar :
) . Golden Ratio;
(Proportion) bagian dalam . _ .
ooss Tak pro.por‘smna.l = deformag
ekspresi, distorsi ekspresif
. Pengaturan _ ) Latlha.n.
Komposisi Balance=ketenangan; komposisi;
elemen-elemen . . e
(Compositi- dalam ruan Dinamis=ketegangan; analisis tata
on) ambar & Simetris=keagungan letak; thumbnail
& sketsa

2. Prinsip-Prinsip Desain dan Komposisi

Prinsip-prinsip desain adalah "aturan" atau panduan tentang
bagaimana elemen-elemen visual dapat dikombinasikan untuk
menciptakan komposisi yang efektif secara estetis. Berbeda dari elemen
yang bersifat "apa", prinsip berkaitan dengan "bagaimana", bagaimana
elemen-elemen diorganisasikan dan dihubungkan satu sama lain dalam
kesatuan yang bermakna.

Keseimbangan (balance) adalah salah satu prinsip desain yang
paling fundamental. Keseimbangan simetris, di mana kedua sisi
komposisi secara visual identik atau hampir identik, mengesankan
ketenangan, kemapanan, dan keagungan formal; ia digunakan secara
ekstensif dalam seni sakral dan arsitektur monumental. Keseimbangan
asimetris, di mana kedua sisi berbeda tetapi memiliki bobot visual yang
sebanding, mengesankan dinamika, vitalitas, dan kealamiahan; ia lebih
sering digunakan dalam seni ekspresif dan kontemporer (Ocvirk et al.,
2021).

Kesatuan (unity) adalah prinsip yang menentukan apakah seluruh
elemen dalam sebuah karya terasa "bersama", berinteraksi secara
harmonis untuk menciptakan kesan yang koheren dan utuh. Sebuah
karya yang memiliki kesatuan yang kuat membuat kita merasakan bahwa
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setiap elemen darinya adalah bagian dari keseluruhan yang terintegrasi;
tidak ada yang terasa "acak" atau "tidak pada tempatnya". Kesatuan
dapat dicapai melalui repetisi elemen serupa, penggunaan tema visual
yang konsisten, atau skema warna yang terpadu (Ocvirk et al., 2021).

3. Sejarah Estetika Seni Rupa

Sejarah estetika seni rupa adalah sejarah pergeseran paradigma
tentang apa yang dianggap "indah", "bermakna", dan "bernilai" dalam
seni visual. Dari idealisme Plato yang melihat seni sebagai imitasi yang
jauh dari kebenaran, hingga naturalisme Renaisans yang merayakan
kemampuan manusia untuk merepresentasikan alam secara akurat,
hingga ekspressionisme abad ke-20 yang menolak representasi demi
ekspresi batin yang langsung, sejarah seni rupa adalah perjalanan yang
sangat kaya dan penuh dengan terobosan radikal.

Revolusi impresionis di akhir abad ke-19 menandai pergeseran
fundamental dalam estetika seni lukis Barat: dari perhatian pada subjek
apa yang dilukis (representasi) ke perhatian pada bagaimana melukis
(persepsi visual). Claude Monet, Edouard Manet, dan teman-teman
mereka tertarik pada cara cahaya berubah dari momen ke momen dan
cara mata manusia membangun persepsi visual melalui akumulasi kesan-
kesan warna bukan melalui garis batas yang tegas seperti yang diajarkan
oleh akademi seni. Ini adalah pergeseran dari seni sebagai ilmu
representasi ke seni sebagai ekspresi persepsi subjektif (Carroll, 2021).

Abstraksi adalah terobosan paling radikal dalam sejarah estetika
seni rupa. Ketika Wassily Kandinsky menciptakan lukisan-lukisan
abstrak pertamanya sekitar 1910-1913, ia berargumen bahwa seni visual
dapat mencapai "kemurnian spiritualnya" dengan tidak lagi
menggantungkan diri pada representasi objek eksternal. Seperti musik
yang tidak membutuhkan referensi ke dunia fisik untuk
mengekspresikan emosi yang mendalam, seni visual pun dapat
beroperasi sepenuhnya melalui hubungan-hubungan formal antara
warna, bentuk, dan garis membawa penonton ke pengalaman estetis yang
murni dan tidak terkontaminasi oleh asosiasi harfiah (Carroll, 2021).

4. Estetika Seni Rupa Nusantara
Estetika seni rupa Nusantara merupakan konsep keindahan yang
tumbuh dan berkembang dalam berbagai tradisi seni rupa di wilayah

Indonesia. Estetika ini tidak hanya menekankan aspek visual atau
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keindahan bentuk, tetapi juga mengandung nilai-nilai budaya, filosofi,
spiritualitas, adat istiadat, serta identitas masyarakat yang
melahirkannya. Berbeda dengan konsep estetika Barat yang cenderung
menempatkan keindahan sebagai tujuan utama karya seni, estetika seni
rupa Nusantara memandang keindahan sebagai satu kesatuan dengan
fungsi sosial, religius, simbolik, dan moral. Oleh karena itu, setiap karya
seni rupa Nusantara tidak hanya dinikmati karena tampilannya yang
indah, tetapi juga dipahami melalui makna dan nilai budaya yang
terkandung di dalamnya.

Keanekaragaman suku, agama, bahasa, dan tradisi yang dimiliki
Indonesia melahirkan beragam bentuk seni rupa dengan karakter estetis
yang khas. Batik dari Jawa, ukiran Toraja, tenun ikat Nusa Tenggara,
ukiran Asmat dari Papua, songket Sumatra, relief candi di Jawa, hingga
seni hias Dayak di Kalimantan menunjukkan bahwa setiap daerah
memiliki konsep keindahan yang dipengaruhi oleh lingkungan alam,
sistem kepercayaan, serta kehidupan sosial masyarakatnya. Meskipun
memiliki bentuk dan gaya yang berbeda, seluruh karya tersebut
mencerminkan kekayaan estetika Nusantara yang berakar pada kearifan
lokal.

Gambar 6.1 Elemen dan Prinsip Seni Rupa

— SISTEM BAHASA VISUAL SENI RUPA =

* Garis (Line) _T; * Keseimbangan (Balance)
¢ Bentuk (Shape) o * Kesatuan (Unity)
* Warna (Color) eoeee ° Ritme (Rhythm)
* Nilai (Value) @ « Penekanan (Emphasis)
* Tekstur (Texture) B ® A ° Variasi (Variety)
* Ruang (Space) BN -+ Gradasi (Gradation)
* Bentuk 3D (Form) [ - Proporsi (Proportion)
L )

KARYA SENI VISUAL :

/ (Lukisan, Patung, Grafis,
Fotografi, Digital Art) s

Sumber: Adaptasi dari Ocvirk et al. (2021) dan Eisner (2020)

Hakikat estetika seni rupa Nusantara terletak pada keterpaduan
antara keindahan visual, makna simbolik, fungsi praktis, dan nilai

budaya. Dalam tradisi Nusantara, sebuah karya seni dianggap indah
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apabila mampu mencerminkan keseimbangan hubungan antara manusia
dengan Tuhan, sesama manusia, dan alam semesta. Dengan demikian,
keindahan tidak dipahami sebagai sesuatu yang berdiri sendiri,
melainkan menjadi bagian dari sistem kehidupan masyarakat.

Seni rupa Nusantara juga lahir dari pengalaman kolektif
masyarakat yang diwariskan secara turun-temurun. Nilai estetis suatu
karya sering kali berkaitan dengan adat, ritual, kepercayaan, serta norma
sosial yang berlaku. Oleh karena itu, memahami estetika seni rupa
Nusantara tidak cukup hanya melalui pengamatan terhadap bentuk
visualnya, tetapi juga harus memahami konteks budaya yang
melatarbelakangi penciptaannya.

a. Karakteristik Estetika Seni Rupa Nusantara

Estetika seni rupa Nusantara memiliki sejumlah karakteristik yang

membedakannya dari tradisi seni rupa di wilayah lain.

1) Mengandung Nilai Filosofis
Sebagian besar karya seni rupa Nusantara mengandung pesan
atau ajaran kehidupan. Motif, warna, bentuk, maupun
komposisi yang digunakan sering kali memiliki makna
filosofis yang berkaitan dengan hubungan manusia dengan
alam, kehidupan, kematian, kesuburan, kebijaksanaan, atau
keseimbangan hidup. Sebagai contoh, motif Parang pada batik
Jawa melambangkan semangat, keteguhan, dan perjuangan,
sedangkan motif Kawung melambangkan kesucian, keadilan,
dan pengendalian diri.

2) Bersifat Simbolik
Simbol merupakan unsur penting dalam estetika seni rupa
Nusantara. Berbagai bentuk visual digunakan sebagai lambang
yang memiliki makna tertentu sesuai dengan sistem
kepercayaan masyarakat. Ukiran pada rumah adat, topeng
tradisional, relief candi, maupun ornamen tekstil tidak hanya
berfungsi sebagai hiasan, tetapi juga sebagai media komunikasi
budaya yang menyampaikan nilai, harapan, maupun
perlindungan spiritual.

3) Berhubungan dengan Fungsi Sosial dan Ritual
Berbeda dengan sebagian karya seni modern yang lebih
menonjolkan ekspresi individual, seni rupa Nusantara
umumnya memiliki fungsi sosial yang kuat. Banyak karya

diciptakan untuk memenuhi kebutuhan adat, upacara
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keagamaan, ritual tradisional, atau penanda status sosial.
Dengan demikian, nilai estetis karya tidak dapat dipisahkan
dari fungsi yang dijalankannya dalam kehidupan masyarakat.

4) Memanfaatkan Potensi Alam
Seni rupa Nusantara berkembang dengan memanfaatkan
sumber daya alam yang tersedia di lingkungan sekitar. Kayu,
bambu, batu, tanah liat, serat tumbuhan, kulit, logam, hingga
pewarna alami menjadi media utama dalam penciptaan karya
seni. Pemanfaatan bahan lokal menunjukkan adanya hubungan
yang harmonis antara manusia dan lingkungan sekaligus
mencerminkan prinsip keberlanjutan yang telah dipraktikkan
sejak lama.

5) Menjunjung Nilai Kolektivitas
Banyak karya seni rupa Nusantara dihasilkan melalui kerja
sama masyarakat atau diwariskan secara turun-temurun dalam
lingkungan keluarga dan komunitas. Proses penciptaan tidak
hanya menonjolkan kreativitas individu, tetapi juga menjadi
sarana memperkuat identitas budaya, solidaritas sosial, dan
pelestarian tradisi.

b. Unsur-Unsur Estetika Seni Rupa Nusantara

Estetika seni rupa Nusantara dibangun oleh perpaduan antara unsur

visual dan unsur nonvisual yang saling melengkapi.

1) Unsur Visual
Unsur visual meliputi garis, bentuk, warna, tekstur, bidang,
ruang, komposisi, proporsi, irama, dan keseimbangan. Unsur-
unsur tersebut menjadi dasar pembentukan kualitas artistik
sebuah karya. Pemilihan warna, pola hias, serta komposisi
biasanya mengikuti aturan tertentu yang berkembang dalam
tradisi masyarakat setempat.

2) Unsur Simbolik
Setiap motif atau bentuk sering memiliki makna tertentu.
Misalnya, bentuk burung melambangkan kebebasan atau
hubungan dengan dunia spiritual, pohon kehidupan
melambangkan kesuburan dan keberlanjutan, sedangkan naga
atau ular sering dimaknai sebagai simbol kekuatan dan
perlindungan.
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3)

4)

Unsur Budaya

Nilai budaya menjadi bagian yang tidak terpisahkan dari
estetika seni rupa Nusantara. Tradisi, adat istiadat, sistem
kepercayaan, sejarah, dan identitas lokal memengaruhi bentuk
maupun fungsi karya seni. Oleh karena itu, satu jenis motif
dapat memiliki makna yang berbeda pada daerah yang
berbeda.

Unsur Fungsional

Keindahan dalam seni rupa Nusantara sering menyatu dengan
fungsi praktis. Berbagai benda seperti kain batik, keris, rumah
adat, perhiasan, peralatan rumah tangga, maupun perlengkapan
upacara tidak hanya memiliki fungsi utilitas, tetapi juga
mengandung nilai artistik yang tinggi.

Nilai-Nilai Estetika dalam Seni Rupa Nusantara

Estetika seni rupa Nusantara mengandung berbagai nilai yang
menjadi pedoman dalam kehidupan masyarakat.

1)

2)

3)

4)

S)

Nilai Keindahan, yaitu kemampuan karya menghadirkan
pengalaman estetis melalui bentuk, warna, dan komposisi yang
harmonis.

Nilai Spiritual, yaitu hubungan karya seni dengan sistem
kepercayaan, ritual, dan penghormatan terhadap kekuatan yang
dianggap suci.

Nilai Budaya, yaitu fungsi karya sebagai identitas suatu
masyarakat sekaligus media pelestarian tradisi dan warisan
leluhur.

Nilai Sosial, yaitu kemampuan karya mempererat hubungan
antarmasyarakat melalui kegiatan bersama, upacara adat,
maupun simbol kebersamaan.

Nilai Edukatif, yaitu peran karya seni dalam menyampaikan
ajaran moral, filosofi hidup, dan pengetahuan budaya kepada
generasi berikutnya.

Contoh Estetika Seni Rupa Nusantara

Keberagaman estetika seni rupa Nusantara dapat dilihat pada
berbagai karya dari berbagai daerah di Indonesia.

Batik Jawa menampilkan keindahan melalui motif geometris
maupun flora-fauna yang sarat dengan makna filosofis dan
aturan penggunaannya dalam berbagai upacara adat.
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o Ukiran Jepara memperlihatkan kehalusan teknik pahat,
komposisi ornamen tumbuhan, serta keseimbangan bentuk
yang mencerminkan keterampilan tinggi para perajinnya.

e Ukiran Asmat dari Papua memiliki karakter ekspresif dengan
bentuk-bentuk figuratif yang berhubungan erat dengan
penghormatan terhadap leluhur dan kehidupan spiritual
masyarakat.

e Songket Sumatra menampilkan perpaduan benang emas,
motif tradisional, dan teknik tenun yang rumit sehingga
menghasilkan karya yang bernilai estetis sekaligus
melambangkan kemuliaan dan kehormatan.

e Relief pada candi-candi di Jawa menggambarkan kisah
keagamaan, kehidupan masyarakat, serta nilai-nilai moral
melalui komposisi visual yang harmonis dan naratif.

e Ornamen Dayak menggunakan motif tumbuhan, burung
enggang, dan bentuk spiral yang melambangkan hubungan
manusia dengan alam serta kekuatan spiritual.

B. Estetika Seni Musik

1. [Elemen-Elemen Estetis Musik

Musik adalah seni temporal, ia ada dalam dan melalui waktu.
Berbeda dari seni visual yang dapat diamati sekaligus dalam satu
pandangan, musik mengungkapkan dirinya secara berurutan, momen
demi momen, membangun struktur yang hanya dapat dipersepsi secara
penuh ketika telah selesai. Pemahaman tentang elemen-elemen estetis
musik adalah kunci untuk mengapresiasi bagaimana musik "bekerja"
untuk menghasilkan efek estetis yang ada.

Melodi (melody) adalah urutan nada yang membentuk ide
musikal yang dapat dikenali. Melodi adalah aspek musik yang paling
mudah diingat dan paling langsung berkomunikasi secara emosional.
Harmoni (harmony) adalah hubungan vertikal antara nada-nada yang
terdengar secara bersamaan; ia memberikan konteks dan warna
emosional bagi melodi. Ritme (rhythm) adalah pola durasi nada dalam
waktu; ia memberikan energi dan gerak pada musik. Timbre (¢timbre atau
warna suara) adalah kualitas khas bunyi yang membedakan satu
instrumen dari instrumen lain, itulah mengapa kita dapat membedakan
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biola dari terompet bahkan ketika keduanya memainkan nada yang sama
(Hanslick, dalam Carroll, 2021, p. 167).

Elemen

Tabel 6.2 Elemen Estetis Musik dan Fungsinya

Definisi

Fungsi

Estetis

Contoh

Relevansi

Melodi

Harmoni

Ritme

Timbre

Dinamika

Tempo

116

Urutan nada
yang
membentuk
1de musikal
yang
berkesan

Hubungan
vertikal nada
yang
terdengar
bersamaan

Pola durasi
dan aksen
dalam waktu
musikal

Kualitas
warna suara
khas setiap
instrumen/
suara

Variasi
volume
(keras-
lembut)
dalam musik

Kecepatan
dasar musik
(lambat,
sedang,
cepat)

Komunikasi
emosional
langsung;
tema yang

dapat diingat

Warna
emosional;
ketegangan
dan resolusi

Energi; gerak;
berbagai
karakter

emosional

Identitas;
ekspresi
khusus; warna
orkestral

Kontras
ekspresif;
klimaks;
kelembutan

Karakter
emosional
umum;
energi; kesan
waktu

Karya

Simfoni ke-9
Beethoven
(tema paduan
suara)

Prelude in C
Chopin
(harmoni
diatonis
murni)

Bolero Ravel
(ritme
ostinato yang
membangun)

Petrushka
Stravinsky
(timbre

orkestra yang
khas)

Simfoni
"Kejutan"
Haydn
(kontras
dinamis
dramatik)

Moderato vs
Presto dalam
sonata Mozart

Pedagogis

Sight-singing;
analisis
melodis;
komposisi
sederhana

Akor dasar;
analisis
harmoni;
improvisasi
harmonik

Latihan
ketukan;
sinkopasi,
poliritmik

Identifikasi
instrumen;
analisis warna
orkestra

Latihan
kontrol
dinamika;
analisis
ekspresi

Latihan
metronom;
rubato;
perubahan
tempo
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Fungsi Contoh Relevansi

Estetis Pedagogis
Organisasi . Anahs1§
keseluruhan: Arsitektur Simfoni bentuk;
Struktur/ ‘ temporal; pemetaan
ABA, sonata, . bentuk sonata,
Form antisipasi dan struktural;
rondo, tema fugue Bach .
& variasi pemenuhan komposisi
formal

2. Teori Estetika Musik

Perdebatan paling fundamental dalam estetika musik adalah
pertanyaan  tentang apakah musik  mengekspresikan  atau
merepresentasikan emosi. Eduard Hanslick (1825—1904) dalam Vom
Musikalisch-Schonen (1854; dalam Carroll, 2021) mengajukan argumen
formalis yang berpengaruh: keindahan musik terletak semata-mata pada
hubungan antara nada-nada dan tidak berkaitan dengan emosi atau
perasaan tertentu. Bagi Hanslick, berbicara tentang musik sebagai
"mengekspresikan kesedihan" atau "mengekspresikan kegembiraan"
adalah kategori kesalahan, musik tidak mengekspresikan emosi, ia
memainkan nada-nada dalam hubungan yang menyenangkan secara
formal.

Pandangan Hanslick ini sangat berpengaruh namun juga banyak
ditantang. Lawan terkuatnya datang dari tradisi program musik (program
music), musik yang secara eksplisit dimaksudkan untuk menggambarkan
cerita atau gambaran ekstra-musikal, seperti "Pastoral" Symphony
Beethoven atau "The Four Seasons" Vivaldi. Argumen tandingan yang
lebih mendasar datang dari pengalaman sehari-hari: kita semua secara
intuitif merasakan bahwa musik mengekspresikan sesuatu yang bersifat
emosional, dan pengalaman ini terlalu universal dan konsisten untuk
diabaikan begitu saja (Carroll, 2021).

Peter Kivy (dalam Levinson, 2020) mengembangkan solusi yang
berpengaruh: musik mengekspresikan emosi bukan karena ia
menimbulkan emosi tersebut pada pendengar (meskipun itu sering
terjadi), tetapi karena ia memiliki sifat-sifat yang bersesuaian dengan
ekspresi fisik dari emosi tersebut pada manusia. Musik yang "sedih"
bergerak perlahan, menggunakan nada-nada rendah, berjalan ke bawah
seperti tubuh manusia yang sedih. Musik yang "gembira" bergerak cepat,
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menggunakan nada-nada tinggi, berenergi seperti perilaku manusia yang
gembira.

3. Musik Nusantara dan Estetika Tradisional

Musik tradisional Nusantara memiliki sistem estetis yang sangat
kaya dan berbeda dari estetika musik Barat. Gamelan Jawa dan Bali,
yang berbasis pada sistem nada slendro dan pelog yang tidak memiliki
padanan tepat dalam sistem tangga nada Barat, menghasilkan warna
suara yang unik dan sangat khas. Konsep estetis sentral dalam musik
gamelan adalah pathet, mode musikal yang tidak hanya menentukan
tangga nada yang digunakan tetapi juga karakter emosional, waktu yang
tepat untuk dimainkan, dan konvensi melodik yang sesuai. Pathet nem
biasanya dimainkan di awal pertunjukan wayang (sekitar pukul 21.00-
24.00); pathet sanga di tengah (sekitar 24.00-03.00); pathet manyura di
akhir (sekitar 03.00-06.00). Ini adalah sistem estetis yang sangat
elaboratif yang mengintegrasikan musik dengan waktu dan cosmos
(Sutiyono, 2023).

Musik tradisional Sunda memiliki estetika yang berpusat pada
konsep rasa, perasaan batin yang dalam dan autentik yang harus
diekspresikan oleh penampil. Dalam tradisi Tembang Sunda Cianjuran,
vokal perempuan yang bernyanyi secara nyanyian (bernyanyi dengan
ornamentasi yang sangat halus dan personal) dianggap paling tinggi
nilainya ketika berhasil mengekspresikan rasa yang mendalam: sedih,
rindu, atau kagum yang sungguh-sungguh dirasakan, bukan hanya
ditampilkan.

4. Estetika Musik Kontemporer

Musik kontemporer atau abad ke-20 menghadirkan terobosan-
terobosan estetis yang sangat radikal. Atonalitas, sistem komposisi yang
meninggalkan tonalitas diatonis yang telah menjadi fondasi musik Barat
selama lebih dari 300 tahun diperkenalkan oleh Arnold Schoenberg pada
awal abad ke-20. Bagi Schoenberg, atonalitas adalah langkah yang tidak
dapat dihindari dalam evolusi musik Barat: tonalitas telah mencapai
batas ekspresinya, dan hanya dengan membebaskan diri dari hierarki
nada yang ada dapat komposer menciptakan struktur musikal baru yang
benar-benar segar (Carroll, 2021).

Musik elektronik dan digital menghadirkan dimensi estetis yang

sepenuhnya baru. Dengan teknologi sintesis suara dan perekaman
118 Pendidikan Estetika Seni



digital, komposer dapat menghasilkan suara yang tidak pernah ada
sebelumnya, memanipulasi suara yang direkam dari alam, dan
menciptakan tekstur sonik yang tidak mungkin dihasilkan oleh
instrumen akustik manapun. Ini membuka kemungkinan estetis yang
hampir tak terbatas, tetapi juga memunculkan pertanyaan tentang
keterampilan dan autentisitas: apakah komposer elektronik
"sesungguhnya" berkarya jika ia hanya memanipulasi suara melalui
komputer? (Paul, 2023).

Gambar 6.2 Sistem Estetika Musik (Dari Elemen ke Makna)

3
TINGKAT 1: : R et e
% MATERIAL SONIK Nada, Ritme, Dinamika, Timbre, Tempo
J

l (Organisasi melalui keterampilan komposisi/improvisasi)

TINGKAT 2: Melodi, Harmoni, Kontrapon, Bentuk/Form
STRUKTUR MUSIKAL Motif, Tema, Variasi, Pengembangan

l (Interpretasi oleh performer + konteks historis/budaya)

TINGKAT 3:
EKSPRESI DAN KARAKTER

Emosi yang diekspresikan; karakter musikal
Program/Narasi (jika ada); gaya dan idiom historis

l (Persepsi dan konstruksi makna oleh pendengar)

TINGKAT 4:
MAKNA DAN
NILAI ESTETIS

Makna personal bagi pendengar individual
Nilai historis-kultural dalam tradisi musikal
Kontribusi terhadap evolusi bahasa musikal

&)
@
@

Sumber: Adaptasi dari Carroll (2021), Hanslick, dan Kivy (dalam
Levinson, 2020)

C. Estetika Seni Tari

Estetika seni tari merupakan kajian mengenai konsep keindahan
yang terkandung dalam seni tari sebagai salah satu bentuk ekspresi
artistik manusia. Keindahan dalam tari tidak hanya terlihat pada gerakan
tubuh penari, tetapi juga pada keselarasan antara gerak, iringan musik,
ekspresi, pola lantai, kostum, tata rias, tata panggung, serta makna yang
ingin disampaikan melalui pertunjukan. Dengan demikian, estetika seni
tari memandang keindahan sebagai perpaduan harmonis antara aspek
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visual, auditif, emosional, dan simbolik yang mampu menghadirkan
pengalaman estetik bagi penari maupun penonton.

Berbeda dengan seni rupa yang menghasilkan karya berwujud
fisik, seni tari merupakan seni yang bersifat dinamis dan berlangsung
dalam dimensi ruang dan waktu. Oleh karena itu, keindahan tari hanya
dapat dirasakan ketika gerak diwujudkan dalam sebuah pertunjukan.
Gerakan yang dilakukan penari bukan sekadar aktivitas fisik, tetapi
merupakan bahasa tubuh yang mengandung makna, emosi, dan nilai
budaya. Melalui gerak, tari menjadi media komunikasi yang mampu
menyampaikan cerita, gagasan, perasaan, maupun identitas suatu
masyarakat. Dalam konteks budaya Indonesia, estetika seni tari
berkembang sejalan dengan keberagaman tradisi yang dimiliki setiap
daerah. Tari-tarian Nusantara tidak hanya menampilkan keindahan
gerak, tetapi juga mencerminkan filosofi hidup, adat istiadat, nilai
spiritual, serta hubungan manusia dengan alam dan masyarakat. Oleh
karena itu, memahami estetika seni tari berarti memahami keindahan
sekaligus makna budaya yang melatarbelakangi lahirnya suatu tarian.

1. Pengertian dan Hakikat Estetika Seni Tari

Estetika seni tari adalah ilmu atau kajian yang mempelajari nilai-
nilai keindahan dalam seni tari berdasarkan unsur-unsur artistik, makna,
fungsi, serta pengalaman estetik yang dihasilkan oleh sebuah
pertunjukan tari. Estetika dalam tari tidak hanya menilai apakah suatu
tarian indah atau menarik, tetapi juga mengkaji bagaimana keindahan
tersebut dibangun melalui pengolahan gerak, ruang, waktu, tenaga,
iringan, ekspresi, dan unsur pendukung lainnya. Keindahan tari bersifat
holistik karena muncul dari hubungan yang harmonis antara seluruh
unsur pertunjukan. Gerakan yang sederhana dapat menjadi sangat indah
apabila dilakukan dengan teknik yang baik, ekspresi yang tepat, iringan
musik yang sesuai, serta mampu menyampaikan pesan kepada penonton.
Sebaliknya, gerakan yang rumit belum tentu memiliki nilai estetis
apabila tidak menunjukkan kesatuan dan makna yang jelas.

Hakikat estetika seni tari terletak pada kemampuan tari dalam
mengubah gerak sehari-hari menjadi gerak artistik yang memiliki nilai
keindahan dan makna. Gerak tari bukanlah gerakan spontan seperti
dalam aktivitas biasa, melainkan gerak yang telah dipilih, diolah,
disusun, dan dikembangkan berdasarkan prinsip-prinsip artistik sehingga
mampu menyampaikan ekspresi tertentu.
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Gambar 6.3 Elemen Kinestetis Tari (Model Terintegrasi)

EFFORT

(Kualitas Gerak)

« Bagian tubuh « Waktu: tiba-tiba/ » Kinesphere: tubuh

* Hubungan antar berkelanjutan. * General space
* Berat: kuat/ringan

bagian tubuh R / ¢ Level: rendah/tinggi
: ¢ Ruang: langsun
¢ Pola aliran g engs g ¢ Arah: vertikal/

: tidak langsung
energi tubuh i i
g ) \___* Aliran: terikat/bebas hedeontalizagital

. &
SHAPE (Bentuk)

¢ Shape Flow: mengembang/mengempis
 Directional: busur/garis lurus

» Carving: membentuk ruang 3D

Sumber: Shapiro (2020)

Estetika seni tari juga menekankan keseimbangan antara aspek
teknik dan aspek ekspresi. Seorang penari tidak cukup hanya menguasai
teknik gerak secara benar, tetapi juga harus mampu menghayati karakter,
emosi, dan pesan yang terkandung dalam tarian. Dengan demikian,
keindahan tari lahir dari perpaduan antara keterampilan fisik,
penghayatan batin, kreativitas, dan kemampuan berkomunikasi melalui
bahasa tubuh. Selain itu, hakikat estetika tari juga berkaitan erat dengan
konteks budaya. Setiap daerah memiliki standar keindahan tari yang
berbeda sesuai dengan nilai, adat istiadat, dan tradisi masyarakatnya.
Oleh karena itu, penilaian terhadap keindahan tari perlu
mempertimbangkan latar belakang budaya yang melahirkan tarian
tersebut.

2. Unsur-Unsur Estetika Seni Tari
Keindahan dalam seni tari dibangun oleh berbagai unsur yang
saling mendukung sehingga menghasilkan pertunjukan yang utuh dan
bermakna.
a. Gerak
Gerak merupakan unsur utama dalam seni tari sekaligus sumber
utama nilai estetis. Gerak tari adalah gerakan tubuh yang telah
mengalami  proses stilisasi  (penghalusan) dan  distorsi
(pengembangan bentuk) sehingga berbeda dengan gerak sehari-
hari. Gerak yang indah ditandai oleh keluwesan, keseimbangan,
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ketepatan, kesinambungan, serta kesesuaian dengan karakter
tarian. Dalam estetika tari, setiap gerakan memiliki fungsi tertentu,
baik sebagai media ekspresi, simbol budaya, maupun penyampai
cerita. Oleh karena itu, kualitas gerak menjadi salah satu indikator
utama keindahan sebuah pertunjukan tari.

Ruang

Ruang merupakan tempat berlangsungnya gerakan tari, baik ruang
pribadi yang digunakan oleh tubuh penari maupun ruang
pertunjukan secara keseluruhan. Penari memanfaatkan ruang
melalui perpindahan posisi, arah hadap, level gerak, dan pola lantai
sehingga menciptakan komposisi visual yang menarik.
Pengelolaan ruang yang baik menghasilkan keseimbangan, variasi,
dan dinamika pertunjukan sehingga penonton dapat menikmati
gerakan secara lebih jelas dan harmonis.

Waktu

Waktu berkaitan dengan tempo, ritme, durasi, dan kecepatan
gerakan. Pengaturan waktu menentukan dinamika pertunjukan dan
membantu membangun suasana tertentu. Gerakan yang dilakukan
dengan tempo lambat dapat memberikan kesan anggun, tenang,
atau sakral, sedangkan tempo cepat dapat menciptakan kesan
energik, semangat, dan dinamis. Kesesuaian antara gerakan dan
iringan musik menjadi salah satu aspek penting dalam membangun
nilai estetis tari.

Tenaga

Tenaga merupakan kekuatan yang digunakan penari dalam
melakukan gerakan. Penggunaan tenaga dapat bersifat lembut,
kuat, ringan, berat, mengalir, atau menghentak sesuai dengan
karakter tarian. Variasi penggunaan tenaga menghasilkan ekspresi
yang berbeda dan memperkaya kualitas artistik pertunjukan.
Penari yang mampu mengendalikan tenaga dengan baik akan
menghasilkan gerakan yang lebih hidup dan komunikatif.
Ekspresi

Ekspresi merupakan kemampuan penari menyampaikan perasaan,
karakter, dan suasana melalui mimik wajah, gerak tubuh, serta
penghayatan terhadap tarian. Ekspresi menjadi unsur yang sangat
penting karena membantu penonton memahami pesan dan emosi
yang ingin disampaikan. Keindahan tari tidak hanya ditentukan

oleh ketepatan gerakan, tetapi juga oleh kemampuan penari
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menghidupkan karakter melalui ekspresi yang alami dan
meyakinkan.

f. Iringan Musik
Musik berfungsi sebagai pendukung utama dalam pertunjukan tari.
Iringan membantu mengatur tempo, ritme, suasana, dan dinamika
gerakan. Selain itu, musik juga memperkuat makna emosional
yang ingin disampaikan melalui tarian. Hubungan yang harmonis
antara gerak dan musik menciptakan pengalaman estetis yang lebih
mendalam bagi penonton.

g. Tata Rias dan Busana
Tata rias dan busana berfungsi memperkuat karakter, identitas
budaya, serta nilai artistik pertunjukan. Warna, bentuk, motif, dan
aksesoris yang digunakan harus sesuai dengan tema, fungsi, dan
karakter tarian sehingga mampu mendukung keseluruhan
penampilan penari. Dalam tari tradisional Indonesia, busana juga
sering mengandung makna simbolik yang berkaitan dengan status
sosial, filosofi, atau nilai budaya tertentu.

h. Tata Panggung dan Tata Cahaya
Tata panggung dan pencahayaan membantu menciptakan suasana,
fokus perhatian penonton, serta memperkuat penyajian artistik.
Pengaturan ruang pertunjukan yang tepat memungkinkan seluruh
gerakan penari terlihat dengan jelas sekaligus meningkatkan
kualitas visual pertunjukan.

3. Nilai-Nilai Estetika dalam Seni Tari
Estetika seni tari mengandung berbagai nilai yang menjadikan
tari sebagai karya seni yang bermakna.

a. Nilai Keindahan, yaitu keindahan yang muncul melalui
keselarasan gerak, irama, ruang, tenaga, dan ekspresi.

b. Nilai Ekspresif, yaitu kemampuan tari menjadi media untuk
mengungkapkan emosi, gagasan, dan pengalaman manusia
melalui bahasa tubuh.

c. Nilai Budaya, yaitu fungsi tari sebagai representasi identitas
budaya, adat istiadat, serta tradisi masyarakat.

d. Nilai Spiritual, yaitu keterkaitan tari dengan upacara adat, ritual
keagamaan, dan penghormatan terhadap nilai-nilai sakral.
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e. Nilai Sosial, yaitu kemampuan tari mempererat hubungan
antarmasyarakat melalui pertunjukan,
kegiatan budaya bersama.

perayaan, maupun

f. Nilai Edukatif, yaitu peran tari dalam menanamkan disiplin, kerja

sama, tanggung jawab, apresiasi budaya, dan pembentukan
karakter.

Estetika seni tari Nusantara menunjukkan keberagaman konsep
keindahan yang berkembang di berbagai daerah Indonesia. Setiap daerah
memiliki gaya gerak, iringan, kostum, dan filosofi yang berbeda sesuai
dengan lingkungan budaya masing-masing. Sebagai contoh, Tari
Bedhaya dari Jawa menonjolkan gerakan yang halus, lambat, dan penuh
penghayatan sehingga mencerminkan ketenangan serta kewibawaan.
Tari Piring dari Sumatera Barat menampilkan gerakan yang cepat,
dinamis, dan penuh ketangkasan sebagai simbol semangat kerja
masyarakat Minangkabau. Tari Kecak dari Bali menghadirkan harmoni
gerakan kelompok, vokal ritmis, dan unsur dramatik yang menciptakan
pengalaman estetis yang khas. Sementara itu, Tari Cenderawasih dari
Bali menggambarkan keindahan burung cenderawasih melalui gerakan
yang anggun, lincah, dan ekspresif. Perbedaan tersebut menunjukkan
bahwa standar keindahan dalam tari dipengaruhi oleh nilai budaya yang
berkembang pada masyarakat pendukungnya.

Tabel 6.3 Elemen Estetis Tari Nusantara

Tradisi Bentuk

Gerakan Khas

Elemen Konsep

Estetis Inti

Tari Estetis Khas

Gerak tangan

Kelembutan; Wiraga, e il Ritual
Tari kontrol halus; Wirama, ulap. n ,i thirI: ): keraton; seni
Jawa gerak lambat; Wirasa; sawiji, P, NSIINg); ekspresi
. . gerak kaki L
Klasik ekspresi greget, (Grisiz spiritual-
wajah sengguh T estetis
Dinamika; Taksu —
perubahan . Seledet (gerak Sakral
. ) kharisma .
Tar% tempo cepat; spiritual- mat'a)., agem (odalan) dan
Bali mata' . artistik: sekala- (posisi dasar); prof.an
(seledet); jari niskala pengawak (pariwisata)
(mudra)
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Tradisi Elemen Konsep Bentuk
Tari Estetis Khas Estetis Inti Gerakan Khas
Gerak . Hiburan;
o Rasa — cita .
Tari gemulai; ibing . Geugeut, gitek, upacara;
ar1 ; .. rasa estetis .
(improvisasi); . kewer; gerak ekspresi
Sunda batin yang
sentuhan tangan lembut budaya
dalam
tanah Sunda
Gerakan Doa:

. tangan Kebersamaan; Tepukan dada, S
Tari T . o ] komunikasi
Aceh kompak; ritme sinkronisasi; paha; gerakan -

ce sosial;
(Saman) tubuh kekuatan menunduk-tegak dentitas
serentak; kolektif serentak
K Gayo
ecepatan
Stamina;
gerak Koneksi Tari perang; tari Ritual;
Tari repetitif; dengan roh panen; tari identitas;
Papua hiasan tubuh; leluhur dan penyambutan komunikasi
ekspresi alam tamu supernatural
kolektif
Gemulai; kaki Lenggang Hiburan;
Sopan santun;
Tari berderap K ) (gerak upacara adat;
ari ] eanggunan; . ) .
halus; gerak 2 pinggang); identitas
Melayu nilai adab .
tanggung; Melavu hentakan kaki budaya
simetri Y lembut Melayu

Pemahaman terhadap estetika seni tari memiliki peran penting
dalam pembelajaran seni karena membantu peserta didik tidak hanya
mampu menari, tetapi juga memahami makna, nilai, dan filosofi yang
terkandung dalam setiap gerakan. Melalui pembelajaran estetika, peserta
didik belajar mengembangkan kepekaan
kemampuan berekspresi,

terhadap keindahan,
disiplin, kreativitas,
terhadap keberagaman budaya Indonesia. Selain itu, pembelajaran
estetika tari mendorong peserta didik untuk mengapresiasi karya tari
secara lebih kritis. Mereka tidak hanya menilai pertunjukan berdasarkan

serta penghargaan

kesan menarik atau tidak menarik, tetapi juga mampu menganalisis
kualitas gerak, teknik, ekspresi, komposisi, iringan, dan pesan yang
disampaikan. Dengan demikian, pembelajaran seni tari menjadi sarana
untuk membentuk individu yang kreatif, reflektif, serta memiliki
karakter yang menghargai budaya bangsa.
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D. Estetika Seni Teater

Estetika seni teater merupakan kajian tentang konsep keindahan
yang diwujudkan melalui seni pertunjukan yang menggabungkan
berbagai unsur artistik, seperti akting, dialog, gerak, musik, tata
panggung, tata cahaya, tata rias, kostum, dan penyutradaraan. Keindahan
dalam seni teater tidak hanya terletak pada penampilan visual atau
kemampuan para aktor memainkan peran, tetapi juga pada kesatuan
seluruh unsur pertunjukan yang mampu menyampaikan cerita,
membangun suasana, menggugah emosi, serta memberikan pengalaman
estetik kepada penonton. Oleh karena itu, estetika seni teater bersifat
multidimensional karena lahir dari perpaduan berbagai cabang seni yang
bekerja secara harmonis dalam satu pertunjukan.

Sebagai salah satu bentuk seni pertunjukan, teater memiliki
karakter yang berbeda dengan seni rupa, musik, atau tari. Seni teater
berlangsung secara langsung (live performance), sehingga keindahannya
muncul melalui interaksi antara aktor, penonton, ruang pertunjukan, dan
waktu pementasan. Setiap pertunjukan memiliki keunikan tersendiri
karena dipengaruhi oleh interpretasi pemain, respons penonton, serta
kondisi pertunjukan pada saat itu. Dengan demikian, estetika seni teater
tidak hanya berhubungan dengan hasil akhir sebuah pementasan, tetapi
juga dengan keseluruhan proses kreatif yang melatarbelakanginya.

Dalam tradisi Indonesia, estetika seni teater berkembang dalam
berbagai bentuk, mulai dari teater tradisional seperti wayang orang,
ketoprak, ludruk, lenong, randai, mak yong, dan mamanda hingga teater
modern yang mengadaptasi berbagai pendekatan artistik dari dalam
maupun luar negeri. Keberagaman tersebut menunjukkan bahwa konsep
keindahan dalam teater selalu berkembang mengikuti dinamika budaya,
namun tetap berakar pada nilai-nilai masyarakat pendukungnya.

1. Unsur-Unsur Estetika Seni Teater

Keindahan dalam seni teater dibangun melalui perpaduan
berbagai unsur yang saling mendukung sehingga menghasilkan
pertunjukan yang utuh.

a. Naskah atau Lakon
Naskah merupakan dasar utama dalam sebuah pertunjukan teater.

Naskah berisi alur cerita, tema, konflik, dialog, latar, dan karakter
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tokoh yang menjadi pedoman seluruh proses pementasan. Dari
sudut pandang estetika, kualitas naskah sangat menentukan
kedalaman makna dan kekuatan dramatik sebuah pertunjukan.
Naskah yang baik memiliki struktur cerita yang runtut, konflik
yang berkembang secara logis, dialog yang hidup, serta mampu
menyampaikan pesan kepada penonton tanpa mengurangi nilai
artistiknya.

b. Akting
Akting merupakan kemampuan aktor dalam memerankan tokoh
melalui dialog, gerak tubuh, ekspresi wajah, intonasi suara, dan
penghayatan karakter. Akting menjadi unsur estetika yang sangat
penting karena melalui aktor cerita dapat hidup dan mampu
membangun hubungan emosional dengan penonton. Keindahan
akting tidak hanya diukur dari kemampuan menghafal dialog,
tetapi juga dari ketepatan ekspresi, konsistensi karakter, keluwesan
gerak, serta kemampuan menciptakan tokoh yang meyakinkan.

c. Penyutradaraan
Sutradara bertanggung jawab mengolah seluruh unsur pertunjukan
menjadi satu kesatuan artistik. Dalam perspektif estetika,
penyutradaraan menentukan gaya pertunjukan, interpretasi naskah,
ritme pementasan, komposisi panggung, serta hubungan
antaraktor. Sutradara juga berperan mengarahkan pemain agar
mampu menampilkan karakter secara konsisten sekaligus
memastikan seluruh unsur artistik saling mendukung sehingga
menghasilkan pertunjukan yang harmonis.

d. Tata Panggung
Tata panggung atau setting merupakan penataan ruang pertunjukan
yang mendukung jalannya cerita. Tata panggung mencakup
dekorasi, properti, latar belakang, serta pengaturan ruang yang
digunakan aktor selama pementasan. Penataan panggung yang
baik membantu penonton memahami tempat, waktu, dan suasana
cerita sekaligus memperkuat nilai estetis pertunjukan.

e. Tata Cahaya
Pencahayaan memiliki fungsi artistik sekaligus teknis dalam
pertunjukan teater. Cahaya digunakan untuk mengarahkan
perhatian  penonton, membangun suasana, menunjukkan
perubahan waktu, serta memperkuat ekspresi dramatik. Permainan
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intensitas, arah, warna, dan fokus cahaya mampu menciptakan
efek visual yang memperkaya pengalaman estetik penonton.

f. Tata Musik dan Efek Suara
Musik dalam teater berfungsi memperkuat emosi, membangun
suasana, mengiringi perpindahan adegan, dan memberikan
penekanan terhadap momen-momen penting dalam cerita. Selain
musik, efek suara seperti suara hujan, angin, pintu, atau langkah
kaki membantu menciptakan suasana yang lebih realistis.
Keselarasan antara musik, suara, dan adegan akan meningkatkan
kualitas artistik pertunjukan secara keseluruhan.

g. Tata Rias dan Kostum
Tata rias dan kostum membantu menggambarkan identitas tokoh,
latar budaya, usia, profesi, maupun karakter yang diperankan.
Selain memperindah penampilan visual, tata rias dan kostum juga
memperjelas perbedaan antar tokoh sehingga memudahkan
penonton memahami jalannya cerita. Dalam teater tradisional
Indonesia, kostum sering kali mengandung simbol-simbol budaya
yang memperkaya makna pertunjukan.

h. Properti
Properti merupakan berbagai benda yang digunakan oleh aktor
selama pertunjukan, seperti meja, kursi, senjata, buku, payung,
atau perlengkapan lainnya. Properti berfungsi mendukung
jalannya cerita sekaligus memperkuat kesan realistis maupun
simbolis dalam pementasan. Penggunaan properti yang tepat akan
meningkatkan kualitas visual dan membantu membangun suasana
pertunjukan.

2. Teori Estetika Teater

Aristoteles dalam Poetics memberikan teori estetika teater
(khususnya tragedi) yang pertama dan masih paling berpengaruh. Ila
mendefinisikan tragedi sebagai "imitasi tindakan yang serius, lengkap,
dan memiliki besaran tertentu; dalam bahasa yang diperindah; disajikan
melalui tindakan, bukan narasi; yang melalui rasa kasihan dan rasa takut
menghasilkan katharsis dari emosi-emosi tersebut." Elemen-elemen dari
definisi ini khususnya konsep katharsis dan pentingnya plot (mythos)
sebagai "jiwa" tragedi telah menjadi titik referensi sentral bagi hampir
semua teori estetika teater berkembang kemudian (Carroll, 2021).
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Pengalaman estetis yang paling khas dari teater adalah apa yang
Ernst Fischer menyebut "paradoks aktor", kita mengetahui bahwa apa
yang kita saksikan adalah fiksi (orang ini bukan benar-benar Hamlet,
pedang ini bukan benar-benar berbahaya), namun demikian kita
merespons seolah ia nyata (jantung kita berdetak lebih cepat, kita
merasakan empati, kita menangis). Bagaimana fiksi dapat menggerakkan
emosi-emosi nyata? Ini adalah pertanyaan yang disebut "the paradox of
fiction" dalam estetika, dan jawabannya masih diperdebatkan (Carroll,
2021).

3. Teater Tradisional Nusantara

Indonesia memiliki kekayaan seni teater tradisional yang
menunjukkan keragaman konsep estetika. Setiap daerah memiliki bentuk
pertunjukan yang mencerminkan nilai budaya dan karakter
masyarakatnya. Wayang kulit Jawa dan Bali adalah contoh yang paling
dikenal secara internasional: pertunjukan yang menggabungkan seni
visual (boneka kulit yang rumit), musik (gamelan), narasi (cerita dari
epos Mahabharata dan Ramayana yang diadaptasi dalam konteks
Jawa/Bali), peran dalang yang sangat kompleks (ia menjadi sutradara,
aktor semua karakter, dan narator sekaligus), serta fungsi ritual yang
dalam. Pertunjukan wayang semalam suntuk adalah peristiwa estetis
yang kompleks dan yang membutuhkan pelatihan puluhan tahun untuk
dikuasai (Sutiyono, 2023).

Randai dari Minangkabau adalah teater tradisional yang
mengintegrasikan silat (seni bela diri Minangkabau), lagu, cerita, dan tari
dalam satu pertunjukan yang berlangsung di ruang terbuka (lapangan)
yang mengelilingi pemain dan penonton secara bersama. Ludruk dari
Jawa Timur adalah teater rakyat yang menggabungkan komedi, drama,
dan pesan sosial dengan gaya yang sangat khas. Lenong dari Betawi
adalah teater rakyat yang menggabungkan komedi, cerita, dan musik
Betawi dalam pertunjukan yang sangat interaktif dengan penonton.
Setiap tradisi ini memiliki estetika pertunjukan yang khas dan
merupakan bagian integral dari kehidupan budaya komunitas yang
menghasilkannya (Rohidi, 2022, p. 200-223).

Ketoprak menampilkan cerita sejarah dan kehidupan masyarakat
Jawa dengan dialog yang komunikatif dan humor yang khas. Ludruk dari
Jawa Timur mengangkat kehidupan masyarakat sehari-hari dengan

bahasa yang sederhana dan kritik sosial yang kuat. Lenong dari Betawi
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mengedepankan spontanitas, humor, serta interaksi langsung dengan
penonton. Keberagaman tersebut menunjukkan bahwa estetika teater
Nusantara tidak hanya menonjolkan aspek hiburan, tetapi juga menjadi
media pewarisan nilai budaya, pendidikan karakter, dan identitas
masyarakat.

4. Teater Kontemporer

Teater kontemporer menghadirkan berbagai inovasi estetis yang
menantang konvensi teater tradisional. Teater postdramatik
(postdramatic theatre), istilah yang dikembangkan oleh Hans-Thies
Lehmann (1999; dalam Carlson, 2020), merujuk pada bentuk-bentuk
teater kontemporer yang telah melampaui dan mendekonstruksi struktur
drama tradisional yang berpusat pada teks, konflik, dan karakter. Dalam
teater postdramatik, teks jika ada tidak lagi berfungsi sebagai "cetak
biru" yang diproduksi ulang oleh pertunjukan; pertunjukan memiliki
logika estetisnya sendiri yang tidak tunduk pada teks.

Teater forum (forum theatre), yang dikembangkan oleh Augusto
Boal di Brasil, menawarkan pendekatan yang sangat berbeda: teater
sebagai alat untuk perubahan sosial dan pemberdayaan komunitas.
Dalam teater forum, penonton tidak hanya menonton secara pasif tetapi
dapat menghentikan pertunjukan kapan saja dan menggantikan aktor
untuk mencoba solusi alternatif terhadap situasi yang ditampilkan. Ini
adalah teater yang secara eksplisit bersifat pedagogis dan politis dan
memiliki estetika yang sangat berbeda dari teater konvensional karena
tujuannya bukan menciptakan keindahan untuk dinikmati, tetapi
menciptakan kesadaran untuk bertindak (Carlson, 2020).

E. Estetika Seni Kontemporer

1. Karakteristik Seni Kontemporer

Istilah "seni kontemporer" secara umum merujuk pada seni yang
dibuat dari sekitar tahun 1970-an hingga sekarang, meskipun batas
waktunya tidak tegas dan sering diperdebatkan. Yang lebih penting dari
batasan temporal adalah karakteristik-karakteristik estetis dan filosofis
yang membedakan seni kontemporer dari seni modern yang
mendahuluinya.

Karakteristik pertama adalah pluralisme yang radikal: tidak ada

gaya, medium, atau pendekatan tunggal yang dominan. Seni
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kontemporer mencakup lukisan figuratif tradisional, seni instalasi yang
monumental, seni video yang berbasis teknologi digital, seni pertunjukan
yang menggunakan tubuh seniman sebagai medium, seni konseptual
yang memprioritaskan gagasan atas objek fisik, seni partisipatoris yang
melibatkan masyarakat, dan seni yang menggunakan kecerdasan buatan,
semua berlangsung secara simultan dan tidak ada hierarki yang diterima
secara luas antara pendekatan-pendekatan ini (Danto, 2021).

Karakteristik kedua adalah refleksivitas: seni kontemporer sering
kali bersifat meta-artistik, mempertanyakan dan mengomentari kondisi
seni itu sendiri. Pertanyaan "apakah ini seni?" yang diajukan oleh
readymade Duchamp pada 1917 masih menjadi pertanyaan yang
produktif dan terus menghasilkan karya-karya yang menantang batas-
batas definisi seni. Seni kontemporer tidak hanya menghasilkan karya;
ia juga mempertanyakan cara kerja dan nilai dari institusi seni itu sendiri
seperti museum, galeri, pasar seni, kritik seni (Danto, 2021).

2. Aliran-Aliran Seni Kontemporer

Seni kontemporer mencakup berbagai aliran dan kecenderungan
yang berkembang secara bersamaan dan saling mempengaruhi. Seni
konseptual (conceptual art) menekankan bahwa gagasan di balik karya
lebih penting dari karya fisiknya, sebuah kecenderungan yang bermula
dari Marcel Duchamp dan berkembang pesat pada 1960-1970an.
Minimal art mereduksi seni pada bentuk-bentuk geometris yang sangat
sederhana, menantang kompleksitas ornamental modernisme. Seni
instalasi menciptakan lingkungan imersif yang tidak hanya diamati tetapi
dimasuki oleh penonton. Seni video memanfaatkan medium rekam
sebagai wahana ekspresi artistik yang memungkinkan eksplorasi waktu,
narasi, dan dokumentasi dengan cara yang tidak mungkin dalam medium
tradisional (Paul, 2023).
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Tabel 6.4 Aliran Seni Kontemporer dan Karakteristiknya

Aliran

Periode

Karakteristik

Estetis

Implikasi

Seni
Konseptual

Minimal Art

Performance
Art

Seni Instalasi

Seni Video

Seni Digital/
Generatif

Bio Art

132

1960-an+

1960-70an

1960-an+

1970-an+

1970-an+

1990-an+

2000-an+

Ide lebih penting
dari objek;
dokumentasi
sebagai karya

Reduksi ke bentuk
geometris murni;
anti-ekspresi;
produksi industrial

Tubuh seniman
sebagai medium;
seni sebagai
tindakan langsung

Menciptakan
lingkungan yang
dimasuki
penonton; site-

specific

Waktu sebagai
medium; narasi
non-linear; layar

sebagai bidang

seni

Algoritma sebagai
medium;
interaktivitas; data
sebagai material

Bahan biologis
sebagai medium,;
seni bersinggung

dengan sains

Pedagogis

Mengembang
kan berpikir
konseptual,
seni berbasis

gagasan

Analisis
elemen formal
murni;
pemahaman
konteks
institusional

Eksplorasi
identitas dan
tubuh; seni
berbasis
waktu

Seni berbasis
lingkungan;
mengubah
persepsi ruang

Literasi media
visual;
produksi
video artistik

Coding art;
seni interaktif;,
estetika
algoritma

Etika seni;

relasi seni-

sains; tubuh
dan teknologi
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Karakteristik Implikasi

Al Hoihis Estetis Pedagogis

Seni berbasis

) komunitas;
. Penonton sebagai .
Seni kolaborasi;
.. . 2000-an+  co-creator; proyek .
Partisipatoris . seni untuk
komunitas
perubahan
sosial

3. Seni Media Baru dan Digital

Seni media baru (new media art) memanfaatkan teknologi
digital, internet, dan komputasi sebagai medium artistik. Ini bukan hanya
menggunakan teknologi sebagai alat untuk menghasilkan seni dalam
medium tradisional (seperti menggunakan Photoshop untuk membuat
fotografi), tetapi menggunakan medium digital itu sendiri sebagai materi
seni, memanfaatkan sifat-sifat khas medium digital (interaktivitas,
immaterialitas, reproducibility, connectivity, generativity) sebagai
sumber daya estetis (Paul, 2023).

Internet art (net.art) adalah contoh yang menarik: karya seni
yang hanya dapat eksis di internet dan memanfaatkan karakteristik-
karakteristik khusus internet (hyperlinks, protokol HTTP, komunitas
online) sebagai bagian integral dari karyanya. Ketika platform atau
protokol yang menjadi dasar karya berubah atau tidak lagi tersedia, karya
tersebut "mati" atau berubah secara fundamental, sebuah sifat yang
sangat berbeda dari kebanyakan karya seni tradisional yang dirancang
untuk bertahan. Ini menimbulkan pertanyaan filosofis yang menarik
tentang ontologi dan nilai karya seni dalam medium yang berubah
dengan sangat cepat (Paul, 2023).

4. Seni Kontemporer Indonesia

Seni kontemporer Indonesia berkembang dalam konteks yang
sangat khas: di satu sisi, ia terhubung dengan wacana seni kontemporer
global yang didominasi oleh narasi Barat; di sisi lain, ia berakar dalam
tradisi seni Nusantara yang sangat kaya dan dalam realitas sosial-politik
Indonesia yang unik. Ketegangan produktif antara lokal dan global,
antara tradisi dan kontemporer, antara seni dan aktivisme sosial-politik,
itulah yang memberikan seni kontemporer Indonesia karakternya khas.
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Beberapa kecenderungan yang menonjol dalam  seni
kontemporer Indonesia: Pertama, penggunaan tradisi seni Nusantara
sebagai sumber daya kritis bukan sebagai museum yang diawetkan.
Seniman seperti Heri Dono memanfaatkan estetika wayang dalam
instalasi dan pertunjukan yang sangat kontemporer dan sarat dengan
kritik sosial-politik. Kedua, seni yang merespons realitas sosial-politik
Indonesia seperti reformasi, korupsi, ketidakadilan, pluralisme dan
konflik identitas, sebagaimana tampak dalam karya FX Harsono tentang
identitas etnis Tionghoa-Indonesia, atau karya Tisna Sanjaya tentang
lingkungan dan komunitas. Ketiga, perkembangan seni jalanan (street
art) dan seni komunitas yang dinamis (Rohidi, 2022).
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BAB VII
PEMBELAJARAN PENDIDIKAN
ESTETIKA SENI

Pembelajaran pendidikan estetika seni bukan sekadar
mengajarkan teknik melukis atau memainkan alat musik. la adalah
sebuah praxis yang kompleks, proses pendidikan yang mengintegrasikan
pengetahuan, keterampilan, dan penghayatan estetis dalam satu
pengalaman belajar yang bermakna dan transformatif. Bab ini
memetakan landasan pedagogis dari pembelajaran pendidikan estetika
seni secara komprehensif: prinsip-prinsip yang memberi orientasi,
pendekatan-pendekatan yang menyediakan kerangka konseptual,
metode-metode yang menyediakan strategi konkret, media-media yang
memperkaya pengalaman, dan sistem evaluasi yang memastikan
pembelajaran mencapai tujuannya. Keseluruhan pembahasan berangkat
dari keyakinan bahwa pendidikan estetika seni yang bermutu dapat
mengubah cara manusia melihat, merasakan, dan berinteraksi dengan
dunia dan bahwa transformasi seperti ini adalah tujuan yang layak
diperjuangkan melalui pendidikan.

A. Prinsip Pembelajaran Estetika Seni

1. Landasan Teori Pembelajaran Seni

Pembelajaran pendidikan estetika seni memiliki landasan teoretis
yang kaya, yang berakar dalam berbagai tradisi pemikiran tentang
bagaimana manusia belajar, berkembang, dan berinteraksi dengan seni.
Memahami landasan teoretis ini adalah prasyarat bagi pendidik seni yang
ingin merancang pengalaman belajar yang secara pedagogis kokoh dan
secara estetis bermakna.

Teori konstruktivisme, yang dikembangkan oleh Jean Piaget dan
kemudian diperluas oleh Lev Vygotsky, memberikan landasan yang
sangat relevan bagi pembelajaran estetika seni. Dalam perspektif
konstruktivis, peserta didik bukan penerima pasif pengetahuan yang
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ditransfer oleh guru, melainkan pembangun aktif pengetahuan mereka
sendiri melalui interaksi dengan lingkungan dan dengan orang-orang di
sekitar mereka. Dalam konteks seni, ini berarti bahwa apresiasi estetis,
pemahaman artistik, dan kreativitas tidak dapat "diajarkan" secara
langsung, melainkan harus dibangun oleh setiap peserta didik melalui
pengalaman eksplorasi yang aktif, percobaan, refleksi, dan dialog
(Anderson, 2023).

Teori perkembangan estetis Parsons (1987; diperbarui Anderson,
2023) menunjukkan bahwa apresiasi estetis anak-anak berkembang
secara bertahap melalui lima tahap yang dapat diidentifikasi: dari
respons intuitif-spontan (tahap 1) hingga pemahaman kritis yang otonom
(tahap 5). Implikasi pedagogisnya adalah bahwa pembelajaran estetika
seni harus disesuaikan dengan tahap perkembangan estetis peserta didik,
tidak memaksakan standar apresiasi orang dewasa kepada anak-anak,
tetapi juga tidak membiarkan perkembangan terjadi tanpa bimbingan.
Peran guru adalah menjadi scaffold yang membantu peserta didik
bergerak ke tahap berikutnya.

Teori kecerdasan jamak Gardner (2020) menantang asumsi
bahwa kecerdasan adalah satu kapasitas tunggal yang diukur oleh IQ,
dan memberikan legitimasi akademis bagi pentingnya pendidikan seni
dalam kurikulum. Dalam teori ini, kecerdasan musikal, spasial,
kinestetik-tubuh, dan linguistik yang semuanya dikembangkan melalui
pendidikan seni adalah bentuk kecerdasan yang sama sahnya dengan
kecerdasan logis-matematis dan bahasa. Pendidik seni harus mengakui
dan mengembangkan berbagai bentuk kecerdasan ini, bukan hanya yang
sesuai dengan definisi sempit kecerdasan akademik konvensional
(Gardner, 2020).

"Seni mengajarkan hal-hal yang tidak dapat diajarkan oleh
media pendidikan lain. Seni mengembangkan bentuk-bentuk
literasi yang tidak ada dalam mata pelajaran lain, bentuk-bentuk
berpikir yang hanya dapat dikembangkan melalui pengalaman
artistik yang sesungguhnya." — Elliot Eisner (2020)

2. Prinsip Berpusat pada Peserta Didik
Prinsip pembelajaran yang berpusat pada peserta didik (student-
centered learning) adalah salah satu pergeseran paradigma yang paling
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signifikan dalam pedagogi seni kontemporer. Dalam model tradisional
yang berpusat pada guru, guru menentukan apa yang harus dipelajari,
bagaimana mempelajarinya, dan bagaimana menilai hasil belajar. Dalam
model yang berpusat pada peserta didik, kepentingan, pengalaman,
pertanyaan, dan perspektif peserta didik menjadi titik berangkat dan
penentu arah pembelajaran (Hetland ez al., 2020).

Dalam konteks pendidikan estetika seni, prinsip ini memiliki
resonansi yang sangat khusus. Pengalaman estetis bersifat personal dan
tidak dapat dipaksakan dari luar; apresiasi yang sejati harus berangkat
dari respons autentik peserta didik sendiri. Ketika guru memulai
pembelajaran dari pertanyaan "Apa yang kamu lihat?" atau "Apa yang
kamu rasakan ketika melihat karya ini?" alih-alih langsung memberitahu
"Ini adalah contoh gaya impressionis yang menggunakan teknik
pointilisme", ia memberikan ruang bagi peserta didik untuk membangun
koneksi personal dengan seni yang akan menjadi fondasi bagi apresiasi
yang lebih dalam dan lebih bertahan lama (Thom, 2023).

3. Prinsip Pengalaman Langsung dan Autentik

John Dewey (1934; dalam Shusterman, 2022) merumuskan salah
satu prinsip paling fundamental pendidikan seni: "seni adalah
pengalaman" bukan objek yang dipelajari dari jarak jauh. Pembelajaran
estetika seni yang autentik harus melibatkan pengalaman langsung,
mengamati karya seni asli (bukan hanya reproduksinya), menciptakan
karya seni dengan tangan dan tubuh sendiri, menghadiri pertunjukan
langsung, dan berinteraksi dengan komunitas seni yang nyata.
Pengalaman langsung ini tidak dapat digantikan oleh instruksi verbal
atau demonstrasi digital, betapapun canggihnya.

Penelitian Tishman dan Perkins (dalam Thom, 2023)
menunjukkan bahwa peserta didik yang belajar apresiasi seni melalui
pengalaman langsung dengan karya asli mengembangkan pemahaman
yang jauh lebih mendalam dan transfer skills yang jauh lebih luas
dibandingkan mereka yang belajar melalui reproduksi atau deskripsi
verbal. Ini memiliki implikasi penting bagi kebijakan pendidikan seni:
sekolah-sekolah perlu memiliki akses yang memadai ke lingkungan seni
yang kaya seperti museum, galeri, pertunjukan seni, dan komunitas seni
lokal.
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4. Prinsip Refleksi dan Metakognisi

Pembelajaran estetika seni yang mendalam tidak dapat terjadi
tanpa refleksi. Refleksi adalah proses mental di mana peserta didik
memeriksa, menganalisis, dan memaknai pengalaman estetis yang telah
mereka alami, mengubahnya dari sekadar pengalaman menjadi
pengetahuan yang terinternalisasi dan dapat ditransfer. Tanpa refleksi,
pengalaman estetis yang kaya sekalipun dapat berlalu tanpa
meninggalkan jejak pembelajaran yang bermakna (Anderson, 2023).

Metakognisi adalah kemampuan untuk berpikir tentang proses
berpikir sendiri, memiliki peran yang sangat penting dalam pembelajaran
seni. Peserta didik yang mengembangkan kesadaran metakognitif
tentang proses kreatif dan apresiasi mereka sendiri ( "Bagaimana saya
memilih warna ini?", "Mengapa saya merespons seperti ini terhadap
karya itu?", "Apa yang berubah dalam cara saya melihat setelah berlatih
menggambar selama sebulan?") mengembangkan kemampuan untuk
belajar secara mandiri yang jauh lebih kuat dibandingkan mereka yang
hanya mengikuti instruksi tanpa merefleksikannya (Hetland ef a/., 2020).

5. Prinsip Integrasi dan Holistik

Pendidikan estetika seni yang bermakna tidak dapat dikurung
dalam kotak-kotak mata pelajaran yang terpisah. Seni berkaitan dengan
semua aspek pengalaman manusia: ia berkaitan dengan sejarah (seni
sebagai dokumen zaman), dengan ilmu pengetahuan (seni dan
matematika; seni dan biologi), dengan bahasa (ekspresi verbal dan non-
verbal), dengan nilai-nilai dan etika (seni sebagai medium moral), dan
dengan kehidupan sehari-hari yang nyata. Pembelajaran yang
mengintegrasikan seni dengan disiplin-disiplin lain tidak hanya
memperkaya pembelajaran seni itu sendiri, tetapi juga memperkaya
pembelajaran semua disiplin yang terintegrasi (Efland, 2022).

Pendekatan STEAM (Science, Technology, Engineering, Art,
Mathematics) yang berkembang pesat dalam beberapa tahun terakhir
mencerminkan pengakuan yang semakin luas bahwa integrasi seni dalam
pendidikan STEM menghasilkan pembelajaran yang lebih inovatif,
kreatif, dan bermakna. Penelitian Hardiman et a/. (2021) menunjukkan
bahwa integrasi seni dalam pembelajaran sains menghasilkan retensi
pengetahuan ilmiah yang lebih kuat dan kreativitas dalam pemecahan
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masalah yang lebih tinggi, dibandingkan pembelajaran sains yang
konvensional tanpa integrasi seni.

6. Prinsip Diferensiasi dan Inklusivitas

Kelas seni yang inklusif mengakui dan menghargai keberagaman
latar belakang, kemampuan, gaya belajar, dan perspektif budaya peserta
didik, dan merancang pengalaman belajar yang merespons keberagaman
ini secara konstruktif. Diferensiasi pembelajaran menyesuaikan konten,
proses, atau produk pembelajaran dengan kebutuhan dan kemampuan
individual peserta didik sangat penting dalam pendidikan seni karena
kreativitas dan ekspresi artistik pada dasarnya bersifat personal dan
berbeda-beda (Anderson, 2023).

Inklusivitas dalam pendidikan seni juga berarti mengakui dan
menghargai tradisi seni dari berbagai latar belakang budaya, bukan
hanya seni "tinggi" dari kanon Barat atau kanon nasional. Ketika
kurikulum seni memasukkan seni dari berbagai tradisi budaya seperti
batik Jawa, anyaman Dayak, musik gamelan, tari Saman, wayang kulit
bersamaan dengan seni dari tradisi Barat dan global, ia mengirimkan
pesan yang sangat penting kepada peserta didik: bahwa semua tradisi
budaya memiliki kontribusi yang berharga bagi kekayaan estetis
manusia (Rohidi, 2022).

Tabel 7.1 Prinsip Pembelajaran Estetika Seni dan Implikasinya

- Definisi . Implikasi
Prinsip Operasional Landasan Teori Pe (})agogis
Kepentingan Mulai dari
dan tentik
Berpusat pada pengalaman Konstruktivisme résPO?S au K
Peserta Didik peserta didik Piaget, Vygotsky siswa, gunakan
e pertanyaan
sebagai titik terbuka
berangkat
Keterlibatan Kunjungan
fisik dan museum;
Pengalaman sensoris Dewey produksi seni
Langsung langsung (1934/2022) nyata;
dengan karya pertunjukan
seni asli langsung
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Prinsip

Definisi
Operasional

Landasan Teori

Implikasi

Refleksi dan
Metakognisi

Integrasi dan
Holistik

Diferensiasi

Inklusivitas
Budaya

Perkembangan
Bertahap
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Pemeriksaan
aktif terhadap
proses berpikir
dan
pengalaman
belajar

Seni
dihubungkan
dengan semua
aspek
pengalaman
dan disiplin lain

Respons
konstruktif
terhadap
keberagaman
kemampuan
dan gaya
belajar

Penghargaan
terhadap seni
dari berbagai
tradisi budaya

Pembelajaran
disesuaikan
dengan tahap
perkembangan
estetis

Metacognitive
theory

STEAM; whole
child education

Multiple
Intelligences
Gardner

Multicultural
education

Parsons (1987),
Anderson

Pedagogis

Jurnal estetika;
diskusi proses;
portofolio
reflektif

Proyek lintas
disiplin; koneksi
seni-sains-
matematika

Berbagai pilihan
medium; tugas
yang terbuka;
penilaian
fleksibel

Kurikulum
multikultural;
undang seniman
lokal; konteks
budaya

Peta
perkembangan
estetis;
scaffolding
bertahap; ZPD
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Gambar 7.1 Model Pembelajaran Estetika Seni Terintegrasi
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Sumber: Dikembangkan dari Hetland et al. (2020) dan Anderson
(2023)

B. Pendekatan Pembelajaran Seni

1. Pendekatan Berbasis Disiplin

Pendekatan Berbasis Disiplin (Discipline-Based Art Education),
yang dikembangkan oleh Getty Center for Education in the Arts pada
1980-an dan disempurnakan oleh Elliot Eisner, adalah pendekatan
pembelajaran seni yang paling berpengaruh dalam pendidikan seni
formal kontemporer. Discipline-Based Art Education memandang seni
sebagai disiplin yang mencakup empat domain yang saling berkaitan: (1)
studio art production (produksi seni), (2) art history (sejarah seni), (3)
art criticism (kritik seni), dan (4) aesthetics (estetika). Pembelajaran seni
yang komprehensif harus mengembangkan kompetensi peserta didik
dalam keempat domain ini secara berimbang (Eisner, 2020).

Kelebihan Discipline-Based Art Education adalah bahwa ia
memberikan pendidikan seni landasan akademis yang kokoh: seni
dipelajari bukan hanya sebagai aktivitas yang menyenangkan
(production), tetapi juga sebagai disiplin yang memiliki sejarah (art
history), standar dan kriteria yang dapat diperdebatkan (art criticism),
dan pertanyaan-pertanyaan filosofis yang mendalam (aesthetics). Ini
memberikan legitimasi kuat bagi pendidikan seni dan mempersiapkan
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peserta didik untuk menjadi partisipan yang cerdas dalam dunia seni
yang lebih luas (Eisner, 2020).

2. Pendekatan Berbasis Studio (Studio Thinking)

Studio Thinking Framework, yang dikembangkan melalui
penelitian longitudinal di sekolah-sekolah seni terkemuka oleh Hetland,
Winner, Veenema, dan Sheridan (2007; edisi terbaru 2020),
mengidentifikasi delapan Studio Habits of Mind (Kebiasaan Berpikir
Studio) yang dikembangkan melalui pendidikan seni visual yang
berkualitas. Kedelapan kebiasaan ini adalah: (1) Develop Craft
(mengembangkan keahlian teknis dan studio), (2) Engage and Persist
(terlibat dan bertahan dalam tantangan), (3) Envision (membayangkan
dan merencanakan), (4) Express (mengekspresikan diri), (5) Observe
(mengamati dengan cermat), (6) Reflect (merefleksikan proses dan
produk), (7) Stretch and Explore (memperluas batas dan
mengeksplorasi), (8) Understand Art World (memahami dunia seni)
(Hetland et al., 2020).

Adapun yang membuat Studio Thinking Framework sangat
berharga adalah bahwa ia menunjukkan bahwa pendidikan seni
mengembangkan kemampuan-kemampuan kognitif dan disposisi-
disposisi karakter yang jauh melampaui keterampilan artistik semata.
Kemampuan untuk "terlibat dan bertahan" dalam menghadapi tantangan,
untuk "merentangkan dan mengeksplorasi" batas-batas kemampuan
sendiri, untuk "merefleksikan" proses dan hasil ini adalah kompetensi
hidup yang sangat berharga yang dipelajari melalui proses kreatif
artistik.
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Gambar 7.2 Kerangka Pendekatan Studio Thinking (8 Kebiasaan

Berpikir Studio)
DEVELOP CRAFT OBSERVE
Teknik; Penguasaan studio; Mengamati dengan
Material cermat dan disiplin

ENGAGE & PERSIST

Terlibat mendalam;
Bertahan saat sulit

ENVISION

Membayangkan; mental
imagery; merencanakan

EXPRESS
Ekspresi diri;
makna personal

REFLECT
Merefleksikan karya
dan proses kreatif

STRETCH & EXPLORE
Mengambil risiko;
mengeksplorasi batas

UNDERSTAND ART WORLD

Domain artistik;
komunitas seni

EIEIEEER
00RO

([ Semua 8 habit dikembangkan melalui tiga struktur pembelajaran: —

&\ | DeMONsTRATION- O stupents- o%®o
ese LECTURE - m AT-WORK - o ® @ CRITIQUE

Sumber: Hetland et al. (2020)

3. Pendekatan Konstruktivistik

Pendekatan konstruktivistik dalam pendidikan estetika seni
menempatkan peserta didik sebagai arsitek aktif pemahaman estetisnya
sendiri. Dalam pendekatan ini, guru tidak mengajarkan "kebenaran
estetis" yang harus diterima, melainkan menyediakan pengalaman,
pertanyaan, dan scaffold yang memungkinkan peserta didik membangun
pemahaman estetis yang bermakna bagi dir1 mereka sendiri. Vygotsky
(dalam Anderson, 2023) memberikan konsep yang sangat berguna: Zone
of Proximal Development jarak antara apa yang dapat dilakukan peserta
didik secara mandiri dan apa yang dapat mereka capai dengan
bimbingan. Tugas guru adalah beroperasi dalam Zone of Proximal
Development ini memberikan tantangan yang cukup untuk mendorong
pertumbuhan, tetapi juga cukup dukungan untuk mencegah frustrasi.

Vygotsky juga menekankan peran bahasa dan interaksi sosial
dalam pembangunan pengetahuan. Dalam konteks pendidikan seni, ini
diterjemahkan menjadi pentingnya diskusi articulasi verbal tentang
pengalaman estetis: peserta didik yang diminta untuk mendeskripsikan,
menganalisis, menginterpretasikan, dan mengevaluasi karya seni secara
verbal dalam diskusi kelas, dalam tulisan, dalam presentasi, bukan hanya
mengkomunikasikan pemahaman mereka kepada orang lain, tetapi juga
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mengkonstruksi dan mengklarifikasi pemahaman itu melalui proses
artikulasi tersebut (Anderson, 2023).

4. Pendekatan Multikultural

Pendekatan multikultural dalam pendidikan estetika seni
berupaya memastikan bahwa kurikulum seni mencerminkan
keberagaman tradisi seni dari berbagai budaya, dan bahwa peserta didik
dari semua latar belakang budaya dapat melihat warisan seni mereka
sendiri dihargai dan diakui dalam konteks pendidikan. Pendekatan ini
berangkat dari premis bahwa tidak ada satu tradisi estetis yang "lebih
tinggi" atau "lebih universal" dari yang lain, setiap tradisi artistik
memiliki standar, nilai, dan pencapaiannya yang khas dan layak untuk
dipelajari (Rohidi, 2022).

Dalam konteks Indonesia yang sangat kaya dengan keberagaman
budaya seni lebih dari 300 tradisi seni lokal yang masih hidup,
pendekatan multikultural dalam pendidikan estetika seni memiliki
relevansi yang sangat besar. Kurikulum seni yang hanya memasukkan
seni Barat modern dan seni nasional "resmi" tanpa memasukkan seni
tradisional daerah, seni komunitas, dan seni rakyat akan kehilangan
kekayaan yang sangat berharga dan dapat memperkuat marginalisasi
budaya lokal (Rohidi, 2022).

5. Pendekatan Tematik-Integratif

Pendekatan tematik-integratif mengorganisasikan pembelajaran
seni di sekitar tema-tema yang bermakna dan menghubungkan seni
dengan pengalaman hidup peserta didik, dengan isu-isu sosial yang
relevan, dan dengan disiplin-disiplin akademis lain. Tema-tema yang
produktif untuk pembelajaran estetika seni dapat mencakup: identitas
dan diri, lingkungan dan keberlanjutan, keadilan sosial dan hak asasi
manusia, perubahan dan transformasi, komunitas dan rasa memiliki.
Tema-tema ini memungkinkan peserta didik untuk melihat seni sebagai
cara untuk memahami dan merespons dunia yang nyata, bukan sekadar
aktivitas estetis yang terisolasi dari kehidupan (Efland, 2022).

6. Pendekatan Berbasis Proyek (PBP)
Pendekatan berbasis proyek (Project-Based Learning) dalam
pendidikan estetika seni melibatkan peserta didik dalam proyek seni

yang kompleks, autentik, dan bermakna yang membutuhkan penelitian,
144 Pendidikan Estetika Seni



perencanaan, kreasi, dan presentasi yang terintegrasi. Proyek dapat
bersifat individual atau kolaboratif, dan hasilnya dapat berbentuk karya
seni, pameran, pertunjukan, produksi multimedia, atau proyek seni
komunitas yang nyata. Kelebihan PBP adalah bahwa ia mengembangkan
kompetensi-kompetensi yang tidak dapat dikembangkan melalui latihan
terisolasi: kemampuan merencanakan dan mengelola proyek yang
kompleks, kemampuan berkolaborasi, kemampuan mempresentasikan
karya kepada audiens nyata, dan kemampuan merefleksikan proses yang
panjang dan berliku (Anderson, 2023).

C. Metode Pembelajaran Estetika

1. Demonstrasi dan Modeling

Demonstrasi dan modeling adalah metode pembelajaran yang
sangat efektif dalam pendidikan seni, terutama untuk mengembangkan
keterampilan teknis dan artistik yang sulit dideskripsikan secara verbal.
Ketika seorang guru seniman mendemonstrasikan cara memegang kuas,
cara memainkan gesekan biola, atau cara melakukan gerakan tari dengan
benar di hadapan peserta didik, ia tidak hanya menyampaikan informasi
teknis, 1a juga menunjukkan bagaimana seorang seniman berpikir,
memecahkan masalah, dan merespons secara estetis dalam waktu nyata.
Ini adalah bentuk transmisi pengetahuan yang tidak dapat digantikan
oleh instruksi verbal saja (Hetland et al., 2020).

Adapun yang membedakan demonstrasi yang efektif secara
pedagogis dari sekadar pertunjukan adalah think-aloud, guru
mengartikulasikan proses berpikirnya secara verbal sementara ia
berdemonstrasi: "Perhatikan bahwa saya memegang kuas lebih longgar
di ujungnya untuk mendapatkan garis yang lebih ekspresif’, "Saya
sedang mempertimbangkan apakah warna ini cukup gelap atau perlu
saya perkuat", "Saya merasakan bahwa ada sesuatu yang tidak tepat
dalam proporsi ini, jadi saya akan mundur dan melihat dari jarak yang
lebih jauh". Think-aloud membuat proses kreatif yang biasanya
tersembunyi menjadi terlihat dan dapat dipelajari (Anderson, 2023).

2. Inkuiri Estetis
Inkuiri estetis (aesthetic inquiry) adalah metode pembelajaran
yang menempatkan pertanyaan estetis di pusat proses belajar. Alih-alih

guru menyajikan "jawaban" tentang apa yang membuat sebuah karya
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seni baik atau bermakna, guru mengajukan pertanyaan-pertanyaan yang
mendorong peserta didik untuk menyelidiki, mempertimbangkan
berbagai perspektif, dan membangun pemahaman estetis mereka sendiri.
Pertanyaan-pertanyaan inkuiri estetis yang produktif mencakup:
"Apakah ini seni? Mengapa atau mengapa tidak?"; "Apa yang ingin
dikomunikasikan oleh karya ini?"; "Apakah karya ini berhasil?
Berdasarkan kriteria apa?"; "Siapa yang diuntungkan dan siapa yang
mungkin dirugikan oleh representasi ini?" (Anderson, 2023).

Visual Thinking Strategies, yang dikembangkan oleh Philip
Yenawine dan Abigail Housen, adalah salah satu implementasi inkuiri
estetis yang paling terdokumentasi dan terbukti efektif. Dalam Visual
Thinking Strategies, guru mengajukan tiga pertanyaan sederhana yang
mendorong pengamatan mendalam dan interpretasi yang didukung
bukti: (1) "Apa yang sedang terjadi dalam gambar ini?"; (2) "Apa yang
kamu lihat yang membuatmu mengatakan itu?"; (3) "Apa lagi yang dapat
kamu temukan?" Penelitian menunjukkan bahwa program Visual
Thinking Strategies tidak hanya meningkatkan kemampuan visual
thinking peserta didik, tetapi juga meningkatkan kemampuan membaca
dan berpikir kritis dalam domain lain (Thom, 2023).

3. Diskusi Kritis dan Critique

Diskusi kritis terstruktur tentang karya seni, baik karya peserta
didik sendiri maupun karya seniman profesional adalah salah satu
metode pembelajaran yang paling kuat dalam pendidikan estetika seni.
Critique dalam konteks studio seni bukan "kritik" dalam pengertian
negatif, melainkan proses dialog yang terstruktur di mana peserta didik
dan guru bersama-sama memeriksa, menganalisis, dan mengevaluasi
karya seni dengan tujuan untuk belajar dan berkembang.

Critique yang efektif membutuhkan iklim kelas yang aman
secara psikologis, di mana peserta didik merasa aman untuk
mengungkapkan pemikiran yang belum sempurna, untuk berbeda
pendapat dengan guru atau teman, dan untuk menerima umpan balik
yang jujur tanpa merasa terancam. Tanpa iklim yang aman, critique dapat
berubah menjadi pengalaman yang merusak kepercayaan diri dan
menghambat kreativitas. Menciptakan norma-norma diskusi yang sehat,
mendengarkan dengan hormat, memberikan umpan balik yang spesifik
dan konstruktif, memisahkan penilaian terhadap karya dari penilaian
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terhadap person adalah tugas pedagogis yang penting dan membutuhkan
waktu (Hetland et al., 2020).

4. Eksperimentasi dan Eksplorasi

Eksperimentasi dan eksplorasi adalah inti dari proses kreatif
artistik, dan oleh karena itu harus menjadi inti dari pembelajaran estetika
seni. Metode ini memberikan peserta didik kebebasan yang terpandu
untuk mencoba berbagai kemungkinan, berbagai medium, berbagai
teknik, berbagai pendekatan konseptual tanpa tekanan untuk segera
menghasilkan karya yang "benar" atau "bagus". Tujuannya adalah
mengembangkan kebebasan artistik, keberanian untuk mengambil
risiko, dan kemampuan untuk belajar dari kegagalan (Craft, 2020).

Eksperimentasi yang efektif bukan eksperimentasi yang tanpa
arah. Guru dapat menyediakan parameter tertentu, misalnya "eksplorasi
tekstur menggunakan tiga material yang tidak konvensional" atau
"improvisasi melodik di atas chord progression ini" yang memberikan
cukup struktur untuk mencegah kebingungan, tetapi cukup kebebasan
untuk memungkinkan penemuan yang sesungguhnya. Ketika peserta
didik diizinkan untuk bereksperimen dengan cara ini, sering kali mereka
menemukan solusi dan pendekatan yang bahkan tidak terpikirkan oleh
guru (Hetland et al., 2020).

5. Kolaborasi dan Pembelajaran Kooperatif

Kolaborasi dalam seni dari orkestra hingga ensemble gamelan,
dari pertunjukan teater hingga proyek mural komunitas adalah realitas
artistik yang autentik, bukan hanya strategi pedagogis yang dipaksakan.
Pembelajaran kooperatif dalam pendidikan estetika seni mempersiapkan
peserta didik untuk berpartisipasi dalam kolaborasi artistik yang nyata,
sekaligus mengembangkan kompetensi-kompetensi sosial yang sangat
berharga: mendengarkan, bernegosiasi, kompromi, memberikan dan
menerima umpan balik, dan merayakan keberhasilan bersama
(Anderson, 2023).

Penelitian ~ menunjukkan  bahwa  kolaborasi  artistik
mengembangkan kemampuan-kemampuan kognitif yang unik:
kemampuan untuk merespons secara real-time terhadap kontribusi orang
lain, kemampuan untuk membangun di atas ide orang lain secara
konstruktif, dan kemampuan untuk mempertahankan visi artistik yang

koheren sambil menintegrasikan perspektif yang beragam. Kemampuan-
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kemampuan ini adalah inti dari apa yang disebut sebagai creative
problem-solving dan sangat dihargai dalam berbagai konteks profesional
di luar seni (WEF, 2023).

6. Refleksi dan Jurnal Estetika

Jurnal estetika (aesthetic journal) adalah alat pedagogis yang
sangat efektif untuk mengembangkan refleksi estetis, metakognisi
artistik, dan identitas estetis peserta didik secara bertahap dan
berkelanjutan. Dalam jurnal estetika, peserta didik secara rutin
mendokumentasikan respons estetis mereka terhadap karya seni yang
mereka temui (di kelas, di museum, di media), proses kreatif yang
mereka jalani, keputusan artistik yang mereka buat dan mengapa, serta
perkembangan pandangan estetis mereka dari waktu ke waktu (Hetland
et al.,2020).

Format jurnal estetika dapat bervariasi: dari jurnal tertulis
konvensional, hingga sketchbook visual, hingga jurnal digital
multimedia yang menggabungkan gambar, suara, dan video. Yang
terpenting adalah  konsistensi peserta didik menulis atau
mendokumentasikan secara rutin dan kualitas refleksi yang dibangun
secara bertahap. Guru perlu merespons jurnal dengan umpan balik yang
mendorong pemikiran lebih dalam, bukan sekadar menilai secara sumatif
(Anderson, 2023).

Tabel 7.2 Metode Pembelajaran Estetika Seni dan Karakteristiknya

Deskripsi Tujuan Kondisi
P Pembelajaran Terbaik
Guru Penguasaan Kelas kecil;
. mendemonstra .
Demonstrasi & . teknik; peralatan
. sikan proses o
Modeling . pemahaman memadai; seni
artistik dengan roses kreatif ertunjukan
think-aloud p P J
Pertanyaan Berpikir kritis; Karya seni
terbuka interpretasi; ang ambigu;
Inkuiri Estetis mendorong P : yang 1
envelidikan argumentasi diskusi
peny estetis terbuka

estetis mandiri
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Metode

Deskripsi

Tujuan
Pembelajaran

Kondisi
Terbaik

Visual Thinking
Strategies

Diskusi
Kritis/Critique

Eksperimentasi

Kolaborasi

Refleksi/Jurnal
Estetika

3 pertanyaan
berbasis
observasi
karya seni

Dialog
terstruktur
tentang karya;
analisis dan
evaluasi

Eksplorasi
bebas-
terpandu
dengan
berbagai
medium/teknik

Proyek seni
bersama;
ensemble;

mural
komunitas

Dokumentasi
rutin respons
estetis dan
proses kreatif

D. Media Pembelajaran Seni

1. Media Konvensional dalam Pembelajaran Seni

Observasi
mendalam;
argumentasi
berbasis bukti

Kemampuan
kritik;
apresiasi
mendalam;
diskursus seni

Kreativitas;
keberanian
risiko; inovasi
artistik

Keterampilan
kolaborasi;
perspektif
multipel

Metakognisi,
identitas
estetis;
perkembangan
bertahap

Semua
jenjang; karya
visual yang
kaya

Iklim kelas
yang aman;
norma diskusi
yang jelas

Studio
lengkap;
toleransi

ambiguitas;
waktu cukup

Proyek yang
genuinely
membutuhkan
kolaborasi

Konsistensi
waktu; umpan
balik guru
yang
bermakna

Media konvensional dalam pembelajaran seni mencakup semua
alat dan material yang digunakan dalam produksi seni tradisional: cat
dan kuas untuk seni lukis, tanah liat dan pahat untuk seni patung,
instrumen musik untuk pembelajaran musik, perlengkapan tari untuk
pendidikan tari, dan sebagainya. Media konvensional ini tidak hanya
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berfungsi sebagai alat produksi, tetapi juga sebagai media estetis yang
memiliki kualitas-kualitas sensoris yang khas dan yang membentuk
pengalaman artistik secara fundamental.

Pemilihan media yang tepat untuk tujuan pembelajaran tertentu
adalah keputusan pedagogis yang penting. Arang memungkinkan
eksplorasi yang cepat, gestural, dan ekspresionis; ideal untuk latihan
ekspresi spontan dan eksplorasi bentuk yang bebas. Cat air mengajarkan
tentang kontrol kelembaban dan transparansi; ideal untuk
mengembangkan sensitivitas terhadap nuansa dan kehalusan. Tanah liat
mengembangkan pemahaman tentang tiga dimensi dan hubungan antara
permukaan dan volume. Setiap medium mengajarkan sesuatu yang
berbeda tentang estetika, dan pengalaman dengan berbagai medium
memperkaya pemahaman estetis peserta didik secara kumulatif (Hetland
et al.,2020).

2. Media Digital dan Teknologi

Teknologi digital telah secara fundamental mengubah lanskap
media pembelajaran seni. Perangkat lunak desain grafis (4dobe Creative
Suite, Canva, Procreate), perangkat lunak komposisi musik digital
(GarageBand, Ableton Live, Sibelius), platform video dan animasi
(Adobe Premiere, iMovie), dan perangkat AR/VR untuk lingkungan
imersif semuanya telah menjadi bagian dari toolkit pembelajaran seni
kontemporer (Paul, 2023).

Salah satu keunggulan media digital dalam pembelajaran seni
adalah kemampuannya untuk menurunkan hambatan teknis,
memungkinkan peserta didik untuk fokus pada konsep dan ekspresi
estetis daripada berjuang dengan kesulitan teknis media konvensional.
Peserta didik yang mungkin merasa frustrasi dengan sulitnya mengontrol
cat minyak dapat mengekspresikan dirinya dengan lebih bebas melalui
medium digital, dan ekspresi bebas ini dapat menjadi jembatan menuju
pemahaman estetis yang lebih dalam. Namun penting untuk dicatat
bahwa media digital tidak menggantikan pentingnya pengalaman dengan
media konvensional yang kaya secara sensoris, keduanya memiliki nilai
pedagogis yang komplementer (Paul, 2023).

Platform streaming dan akses digital ke arsip karya seni juga
telah memperluas secara dramatis apa yang dapat dijangkau peserta didik
di kelas manapun. Peserta didik di Medan, Makassar, atau Merauke kini

dapat mengakses koleksi Museum Metropolitan di New York, Musée
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d'Orsay di Paris, atau Museum Nasional Indonesia di Jakarta melalui
internet. Ini adalah demokratisasi akses terhadap warisan seni manusia
yang belum pernah terjadi sebelumnya dalam sejarah pendidikan seni
(Thom, 2023).

3. Museum dan Galeri sebagai Media Pembelajaran

Museum dan galeri seni bukan hanya tempat penyimpanan karya
seni, mereka adalah lingkungan belajar yang dirancang khusus untuk
mendukung pengalaman estetis. Ketika pendidik memanfaatkan
museum dan galeri sebagai media pembelajaran secara efektif, mereka
memberikan peserta didik akses terhadap karya seni asli (bukan
reproduksi), konteks instalasi yang cermat (pencahayaan, ruang,
penempatan), dan atmosfer yang secara khusus dirancang untuk
mendukung konsentrasi dan perhatian estetis (Thom, 2023).

Program pendidikan museum yang paling efektif adalah yang
dirancang secara kolaboratif antara pendidik museum dan guru sekolah,
yang mencakup persiapan pra-kunjungan di kelas, pengalaman yang
terpandu dan mandiri di museum, dan tindak lanjut reflektif pasca-
kunjungan di kelas. Penelitian menunjukkan bahwa kunjungan museum
yang terstruktur secara pedagogis tidak hanya meningkatkan apresiasi
seni peserta didik, tetapi juga meningkatkan rasa kepemilikan terhadap
warisan budaya dan motivasi untuk mengunjungi museum secara
mandiri di masa depan (Anderson, 2023).

4. Lingkungan Sebagai Media Estetika

Lingkungan alam maupun lingkungan binaan adalah media
pembelajaran estetika seni yang paling tersedia dan paling kaya yang
sering kali diabaikan. Alam menyediakan contoh-contoh keindahan,
proporsi, tekstur, warna, ritme, dan komposisi yang tidak terbatas: pola
simetri dalam bunga dan kerang, gradasi warna dalam matahari
terbenam, ritme dalam deburan ombak dan gemerisik daun.
Mengembangkan kemampuan peserta didik untuk "melihat" keindahan
estetis dalam lingkungan sehari-hari adalah salah satu tujuan terpenting
pendidikan estetika seni (Dissanayake, 2021).

Lingkungan binaan yakni arsitektur, desain perkotaan, seni
publik, iklan, kemasan produk juga merupakan media yang sangat kaya
untuk pendidikan estetika seni. Mengajak peserta didik untuk mengamati

dan menganalisis kualitas estetis lingkungan binaan di sekitar mereka
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mengembangkan kesadaran estetis yang relevan secara langsung dengan
kehidupan sehari-hari: kemampuan untuk menilai desain yang baik dari
yang buruk, untuk mengidentifikasi bagaimana ruang dan bentuk
mempengaruhi pengalaman dan perilaku manusia, dan untuk berpikir
kritis tentang estetika yang ada di mana-mana di sekitar kita
(Shusterman, 2022).

5. Media Berbasis Komunitas dan Budaya Lokal

Komunitas dan budaya lokal menyediakan media pembelajaran
estetika seni yang paling kontekstual dan paling relevan secara personal
bagi peserta didik. Seniman lokal, pengrajin tradisional, dalang wayang,
penari daerah, musisi gamelan, semua mereka adalah sumber
pengetahuan estetis yang hidup dan yang dapat diundang ke kelas atau
dikunjungi di studio dan sanggar mereka. Ketika peserta didik
berinteraksi langsung dengan seniman dan pengrajin dari komunitas
mereka sendiri, mereka mengalami seni bukan sebagai sesuatu yang
asing dan elitis, tetapi sebagai bagian dari kehidupan komunitas yang

mereka kenal dan cintai (Rohidi, 2022).

Tabel 7.3 Media Pembelajaran Seni: Jenis, Fungsi, dan Contoh

Kategori Contoh Fungsi Keungeulan Pertimbangan
Media Spesifik Pedagogis g8 Penggunaan
Gl L Pengalaman
. tanah liat, galan Kaya sensori; Biaya;
Media . sensoris . .
Konvensio- instrumen lanesune: autentik ketersediaan;
nal musik, en guasa%n artistik; tak pemeliharaan
perlengkapan p tegknik tergantikan peralatan
tari
Procreate, Eksplorasi mudAeﬁls'elsow- Risiko
Media GarageBand, bebas cost- r,evisi kehilangan
.. Ableton, hambatan; ’ pengalaman
Digital . mudabh; .
Adobe Suite, kreasi kolabora’si sensoris
AR/VR multimedia . konvensional
online
. Video karya Akses ke Jangkauan Tldak.
Media . K luas. dapat menggantikan
Audio-visual SCT, arya yang uas, dapa pengalaman
dokumenter tidak dapat diulang;
langsung
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Contoh
Spesifik

Fungsi
Pedagogis

Keunggulan

Pertimbangan
Penggunaan

Museum/
Galeri

Lingkungan
Alam

Lingkungan
Binaan

Komunitas
Lokal

seni, rekaman
pertunjukan

Museum
nasional,
galeri lokal,
museum
virtual

Taman,
pantai, hutan,
sawah; pola
alam; cahaya

Arsitektur,
seni publik,
desain kota,
pasar
tradisional

Sanggar seni,
pengrajin,
seniman
lokal, festival
budaya

dikunjungi
langsung

Pengalaman
karya asli;
konteks
institusional
seni

Sensitivitas
estetis
terhadap
keindahan
alam

Literasi
visual
lingkungan;
estetika
keseharian

Seni sebagai
kehidupan
nyata
komunitas;
role model

konteks yang
kaya

Aura otentik;
pencahayaan
profesional;
konteks
kuratorial

Gratis; selalu
tersedia;
kontekstual

Relevan
langsung
dengan
kehidupan

Autentik;
kontekstual;
membangun

koneksi
komunitas

E. Evaluasi Pembelajaran Estetika Seni

1. Prinsip Evaluasi Pembelajaran Seni

Aksesibilitas
geografis dan
ekonomi

Perlu panduan
agar
pengamatan
terarah

Perlu
kemampuan
membaca
kualitas estetis
lingkungan

Perlu jaringan
komunitas yang
terbangun

Evaluasi pembelajaran estetika seni adalah salah satu aspek yang
paling menantang dan paling kontroversial dalam pendidikan seni.
Bagaimana kita dapat menilai sesuatu yang pada dasarnya bersifat
personal, subjektif, dan multidimensional? Bagaimana kita dapat
mengukur perkembangan apresiasi estetis, kreativitas, dan ekspresi diri

tanpa menghancurkan kebebasan dan autentisitas yang menjadi jantung
dari pengalaman artistik? Pertanyaan-pertanyaan ini tidak memiliki
jawaban yang sederhana, tetapi ada prinsip-prinsip panduan yang dapat
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membantu pendidik seni merancang sistem evaluasi yang adil, autentik,
dan mendidik (Hetland ef al., 2020).

Prinsip pertama: Evaluasi harus konsisten dengan tujuan
pembelajaran. Jika tujuan pembelajaran adalah mengembangkan
kreativitas, kemampuan ekspresi, dan apresiasi estetis, maka evaluasi
harus mengukur dimensi-dimensi ini, bukan hanya kepatuhan teknis atau
kemampuan mereproduksi model. Tes pilihan ganda yang mengukur
hafalan fakta sejarah seni dapat valid untuk tujuan tertentu, tetapi tidak
dapat menjadi satu-satunya bentuk evaluasi dalam pendidikan estetika
seni yang komprehensif (Anderson, 2023).

Prinsip kedua: Evaluasi harus berfungsi formatif, bukan hanya
sumatif. Evaluasi yang berorientasi hanya pada penilaian akhir (sumatif)
tanpa umpan balik yang berkelanjutan selama proses cenderung
menghambat pembelajaran kreatif karena peserta didik menjadi terlalu
fokus pada hasil akhir dan takut mengambil risiko artistik. Evaluasi
formatif merupakan umpan balik yang diberikan selama proses
berlangsung, yang bertujuan untuk meningkatkan kualitas proses dan
produk adalah yang paling konsisten dengan pedagogi seni yang berbasis
pada eksplorasi dan pertumbuhan (Hetland et al., 2020).

2. Evaluasi Autentik dan Portofolio

Evaluasi autentik (authentic assessment) adalah pendekatan
penilaian yang meminta peserta didik untuk mendemonstrasikan
kompetensi mereka melalui tugas-tugas yang menyerupai pekerjaan
artistik yang nyata bukan melalui tes yang disederhanakan dan diisolasi
dari konteks. Dalam pendidikan seni, evaluasi autentik dapat mencakup:
menciptakan karya seni dengan tujuan dan audiens yang nyata,
mempresentasikan dan mendiskusikan karya sendiri dalam critique,
menulis ulasan seni atau pernyataan artistik, merancang dan
melaksanakan pameran karya, atau merefleksikan perkembangan artistik
dalam portofolio (Anderson, 2023).

Portofolio adalah salah satu bentuk evaluasi autentik yang paling
banyak digunakan dan paling efektif dalam pendidikan seni. Portofolio
seni yang komprehensif tidak hanya berisi koleksi karya terbaik peserta
didik, tetapi juga mencakup: karya awal dan revisi (menunjukkan proses
perkembangan), jurnal estetika dan catatan proses, refleksi tentang karya
dan proses, respons terhadap karya seniman lain, dan rencana dan

eksperimen yang belum selesai. Ini memberikan gambaran yang jauh
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lebih kaya dan lebih autentik tentang perkembangan artistik peserta didik
dibandingkan penilaian berbasis karya tunggal (Hetland et al., 2020).

3. Rubrik Penilaian Seni

Rubrik penilaian adalah alat yang sangat berguna untuk membuat
evaluasi seni lebih transparan, konsisten, dan adil. Rubrik yang baik
untuk pendidikan seni mengidentifikasi dimensi-dimensi kompetensi
yang akan dinilai (misalnya: pengembangan ide, kualitas teknis, ekspresi
dan komunikasi, refleksi dan proses, koneksi kontekstual) dan
mendeskripsikan secara konkret seperti apa penampilan di setiap level
kinerja (dari pemula hingga mahir) untuk setiap dimensi (Anderson,

2023).

Dimensi

Tabel 7.4 Rubrik Penilaian Portofolio Seni

Mabhir (4)

Berkembang

©))

Pemula (2)

Awal (1)

Pengembang
an Ide

Kualitas
Teknis

Ekspresi dan
Komunikasi

Refleksi dan
Proses

Ide orisinal,
dikembangkan
mendalam,
koneksi
personal yang
kuat dan unik

Penguasaan
teknik yang
kuat,
digunakan
secara
ekspresif dan
disengaja

Ekspresi kuat
dan autentik,
karya
berkomunikasi
dengan jelas
dan berkesan

Refleksi
mendalam dan
kritis,
menunjukkan
pertumbuhan

Buku Referensi

Ide jelas,
dikembangkan
dengan cukup

baik, ada

koneksi
personal

Teknik
memadai,
beberapa

penggunaan
ekspresif
terlihat

Ekspresi jelas,
karya
berkomunikasi
dengan baik

Refleksi
bermakna,
pertumbuhan
terlihat jelas

Ide dasar
ada tapi
pengembang
an minimal,
koneksi
personal
lemah

Teknik
dasar hadir,
penggunaan

ekspresif
masih
terbatas

Beberapa
elemen
ekspresif
hadir,
komunikasi
terbatas

Refleksi ada
tapi terbatas,
pertumbuha
n sebagian
terlihat

Ide belum
jelas atau
konvensional,
tidak ada
koneksi
personal

Kesulitan
teknis yang
signifikan,

menghambat
ekspresi

Ekspresi
belum jelas,
karya sulit
dikomunikasik
-an

Refleksi
minimal, sulit
melihat
pertumbuhan
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Dimensi Mahir (4)

Pemula (2) Awal (1)

Berkembang
3

dan kesadaran

artistik
Koneksi kue'lt B Koneksi Koneksi
. dengan seni . kontekstual
Koneksi lain. budava koneksi kontekstual belum ielas
Kontekstual > ya, kontekstual dasar hadir J
dem Lozl ang bermakna tapi terbatas i el
yang lebih luas yang P ada

4. Evaluasi Proses vs Evaluasi Produk

Salah satu perdebatan paling mendasar dalam evaluasi
pendidikan seni adalah pertanyaan tentang keseimbangan antara menilai
proses artistik dan menilai produk artistik. Dalam tradisi pendidikan seni
yang berorientasi pada hasil, produk akhir karya yang selesai menjadi
satu-satunya basis penilaian. Ini bermasalah karena mengabaikan
kompleksitas proses kreatif: sebuah karya yang mungkin tampak
"kurang sempurna" mungkin merupakan hasil dari proses eksplorasi
yang sangat kaya dan pertumbuhan yang signifikan, sementara karya
yang tampak "sempurna" mungkin hanya reproduksi yang hati-hati dari
model yang diberikan tanpa kreativitas atau pertumbuhan yang
sesungguhnya (Hetland et al., 2020).

Evaluasi yang seimbang antara proses dan produk memberikan
gambar yang lebih lengkap dan lebih adil tentang perkembangan artistik
peserta didik. Evaluasi proses dapat mencakup: kualitas dan kedalaman
eksplorasi awal, kemampuan mengidentifikasi dan merespons secara
konstruktif terhadap masalah artistik, kualitas revisi dan refinement, dan
pertumbuhan dari karya pertama hingga karya final. Evaluasi produk
menilai kualitas artistik dari karya yang dihasilkan: koherensi
konseptual, kualitas teknis, kekuatan ekspresif, dan orisinalitas
(Anderson, 2023).

5. Penilaian Formatif dalam Pendidikan Seni

Penilaian formatif dalam pendidikan seni adalah proses
berkelanjutan dari pengumpulan informasi tentang kemajuan peserta
didik dengan tujuan untuk meningkatkan pembelajaran bukan untuk
menetapkan nilai akhir. Penilaian formatif yang efektif mencakup:
observasi sistematis oleh guru selama peserta didik bekerja di studio,
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pertanyaan-pertanyaan yang mendorong refleksi selama proses kreatif
berlangsung, critique formatif yang memberikan umpan balik untuk
revision, konferensi individual antara guru dan peserta didik tentang
portofolio dan perkembangan, dan self-assessment oleh peserta didik
sendiri (Hetland et al., 2020).

Penelitian secara konsisten menunjukkan bahwa umpan balik
yang spesifik, tepat waktu, dan berorientasi pertumbuhan bukan sekadar
"bagus" atau "perlu diperbaiki" adalah faktor terkuat dalam
meningkatkan kualitas pembelajaran dan motivasi peserta didik dalam
pendidikan seni. Umpan balik yang efektif mengidentifikasi secara
spesifik apa yang sudah bekerja dengan baik, mengajukan pertanyaan
yang mendorong refleksi tentang apa yang dapat ditingkatkan, dan
menyarankan arah eksplorasi berikutnya tanpa mendikte solusinya
(Black & Wiliam, dalam Anderson, 2023).

Gambar 7.3 Siklus Evaluasi Autentik dalam Pendidikan Seni

/ KLARIFIKASI TUJUAN & KRITERIA
o (Rubrik; learning targets; ZPD)

REFLEKSI & EKSPLORASI &
B PENYESUAIAN ,’ KREASI
| (Portofolio; » (Studio work;
revisi; self- produksi;
assessment) @ eksperimentasi)
UMPAN BALIK
. FORMATIF
® (Critique;
& . - konferensi;
peer review)

Sumber: Dikembangkan dari Hetland et al. (2020) dan Anderson
(2023)
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BAB VIII
PENGEMBANGAN SENSITIVITAS
ESTETIK

Sensitivitas estetik adalah kapasitas manusiawi yang paling
mendasar untuk merasakan, merespons, dan memahami dimensi estetis
dari pengalaman hidup, kemampuan untuk melihat keindahan di mana
orang lain hanya melihat objek biasa, untuk mendengar musik di mana
orang lain hanya mendengar suara, untuk merasakan makna di mana
orang lain hanya melihat permukaan. Kapasitas ini bukan bawaan
eksklusif dari orang-orang berbakat secara artistik; ia adalah potensi
yang dimiliki oleh setiap manusia, namun potensi yang membutuhkan
pengembangan dan pendidikan yang sistematis agar dapat berkembang
sepenuhnya.

A. Konsep Sensitivitas Estetik

1. Definisi dan Dimensi Sensitivitas Estetik

Sensitivitas estetik (aesthetic sensitivity) dapat didefinisikan
sebagai kemampuan untuk mendeteksi, membedakan, dan merespons
secara bermakna terhadap kualitas-kualitas estetis dari pengalaman, baik
dalam karya seni maupun dalam kehidupan sehari-hari. Ini mencakup
kepekaan terhadap harmoni dan disonasi, keteraturan dan kekacauan,
ritme dan ketidakaturan, keindahan dan kejanggalan, makna dan
kekosongan. Sensitivitas estetik yang tinggi tidak berarti seseorang
hanya menyukai hal-hal yang konvensional "indah"; ia berarti seseorang
dapat merasakan dan merespons dengan kekayaan terhadap spektrum
penuh dari kualitas estetis termasuk keindahan yang tidak konvensional,
sublimitas yang menggetarkan, tragedi yang menyentuh hati, dan ironi
yang menggugah pikiran (Shusterman, 2022).

Eisner (2020) membedakan dua dimensi utama sensitivitas
estetik. Pertama, perceptual sensitivity yaitu kemampuan untuk
memperhatikan kualitas-kualitas sensoris yang halus dalam pengalaman:
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perbedaan-perbedaan kecil dalam warna, nada, tekstur, dan ritme yang
luput dari perhatian yang tidak terlatih. Kedua, expressive sensitivity
yaitu kemampuan untuk merespons secara bermakna terhadap dimensi
ekspresif dan komunikatif dari pengalaman estetis: untuk merasakan apa
yang dikomunikasikan oleh sebuah karya seni melalui pilihan-pilihan
formal dan medium-nya, bukan hanya melalui konten harfiahnya. Kedua
dimensi ini saling memperkuat: perceptual sensitivity yang lebih halus
memungkinkan expressive sensitivity yang lebih kaya, dan sebaliknya.

Parsons dan Blocker (1993; dalam Anderson, 2023)
menambahkan dimensi ketiga: critical sensitivity yaitu kemampuan
untuk mengevaluasi dan mempertimbangkan secara kritis kualitas-
kualitas estetis yang dirasakan. Dimensi ini membedakan sensitivitas
estetik yang matang dari sekadar kepekaan sensoris: orang yang
memiliki critical sensitivity tidak hanya merasakan apa yang ada dalam
pengalaman estetis, tetapi juga dapat mempertimbangkan secara reflektif
mengapa suatu kualitas estetis efektif atau tidak efektif, berhasil atau
gagal, bermakna atau dangkal.

Tabel 8.1 Dimensi Sensitivitas Estetik dan Indikator Perilaku

. - .. Indikator Cara
Dimensi Definisi A
Perilaku Mengembangkan
Mendeskripsikan
nuansa warna, Latihan observasi
Kemampuan . D
. nada, tekstur intensif; "slow
Perceptual ~ memperhatikan . P
. . . secara detail; looking"; latihan
Sensitivity  kualitas sensoris . \
memperhatikan solfege; menggambar
yang halus . .
elemen yang tidak dari alam
jelas
Merasakan dan
Kemampuan . . Jurnal respons
mengartikulasikan . .
. merespons " " estetis; diskusi
Expressive . . mood" karya; . .
o dimensi . interpretasi,
Sensitivity . memahami makna .
ekspresif- S membandingkan
komunikatif di balik pilihan karya yang berbeda
formal fya yang
Kemampuan Memberikan
» puan o Critique terstruktur;
Critical mengevaluasi penilaian dengan ... ]
o . . membaca kritik seni;
Sensitivity kualitas estetis argumen; .
. debat estetika
secara reflektif membedakan
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Indikator Cara

Dimensi Definisi

Perilaku Mengembangkan
efektif dari tidak
efektif
Mengidentifikasi
konvensi estetis Studi seni
Kemampuan . )
. budaya yang multikultural;
Cultural memahami i )
e . berbeda; pertukaran budaya;
Sensitivity estetika dalam . . . 7.
menghindari eksplorasi tradisi
konteks budaya .
etnosentrisme lokal
estetis
Kemampuan Mengidentifikasi
Environme merasakan keindahan dan Sketsa di alam; jalan
-ntal kualitas estetis masalah estetis estetis; fotografi
Sensitivity dalam lingkungan sehari- lingkungan
lingkungan hari

2. Sensitivitas Estetik sebagai Kecerdasan

Howard Gardner (2020) menempatkan dimensi estetis dalam
teori Kecerdasan Jamaknya melalui kecerdasan musikal (sensitivitas
terhadap ritme, melodi, dan harmoni) dan kecerdasan spasial
(kemampuan untuk mempersepsi, mengubah, dan mereproduksi pola
visual-spasial). Namun banyak ahli pendidikan seni berargumen bahwa
sensitivitas estetik sendiri adalah sebuah kecerdasan yang tidak
sepenuhnya tertangkap oleh kategori-kategori Gardner.

Elliot Eisner (2020) mengembangkan konsep yang lebih luas:
aesthetic intelligence yaitu bentuk kecerdasan yang berpijak pada
kemampuan untuk membuat penilaian yang tepat dalam situasi-situasi
yang tidak memiliki aturan yang definitif, di mana kualitas harus
dievaluasi berdasarkan pertimbangan yang bersifat situasional dan
kontekstual. Kecerdasan estetis ini, berargumen Eisner, adalah justru
jenis kecerdasan yang paling dibutuhkan dalam kehidupan nyata karena
sebagian besar keputusan yang penting dalam kehidupan tidak dapat
diselesaikan dengan menerapkan aturan yang definitif, tetapi
membutuhkan pertimbangan yang peka terhadap konteks, nuansa, dan
kualitas.
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3. Sensitivitas Estetik dalam Konteks Budaya

Sensitivitas estetik bukan kecerdasan yang berkembang dalam
vakum budaya, ia selalu berkembang dalam konteks budaya yang
spesifik, yang membentuk apa yang "terlihat", "terdengar", dan "terasa"
bermakna secara estetis. Setiap budaya memiliki
perseptual dan kategori-kategori evaluatif yang khas, yang dipelajari
melalui sosialisasi dan pendidikan sejak dini, dan yang berfungsi sebagai

skema-skema

filter yang menentukan dimensi estetis dari pengalaman mana yang
"diperhatikan" dan mana yang luput dari perhatian (Rohidi, 2022).

Ini tidak berarti bahwa sensitivitas estetik sepenuhnya berbeda
antar budaya dan tidak ada basis universal. Penelitian Vessel et al.
(dalam Chatterjee, 2022) menunjukkan bahwa ada aspek-aspek respons
estetis yang sangat konsisten lintas budaya, preferensi terhadap simetri,
respons terhadap kontur yang halus, dan pengalaman sublimitas di
hadapan keagungan alam tampak sebagai respons yang setidaknya
sebagian universal. Namun dalam banyak aspek yang lebih kompleks,
evaluasi ritme, harmoni, representasi, makna simbolis, konteks budaya
memainkan peran yang sangat signifikan dalam membentuk sensitivitas
estetik (Anderson, 2023).

Gambar 8.1 Model Sensitivitas Estetik Multidimensi
SENSITIVITAS ESTETIK

(Kapasitas manusiawi yang dapat dikembangkan)

N \
(L ‘ @
@ @
O B ® @
ENVIRON-
PERCE.PTUAL EXPRESSIVE ‘ CRIT.ICAL CULT.URAL MENTAL
Kualitas Makna di Evaluasi Pemahaman K inc;ahan
sensoris balik kritis lintas Z. |
yang halus karya seni estetis budaya LS
< e
9 ~ J

FAKTOR YANG MEMPENGARUHI PERKEMBANGAN:

Pendidikan seni

Pengalaman budaya

Latihan persepsi

Pembimbing yang

kompeten

Lingkungan yang
kaya estetis

Sumber: Dikembangkan dari Eisner (2020) dan Shusterman (2022)
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B. Pengembangan Persepsi Estetik

1. Persepsi Visual dan Pengembangan Literasi Visual

Persepsi visual yang terlatih adalah fondasi dari sensitivitas
estetik dalam seni visual. Kebanyakan orang melihat dunia dengan cara
yang "cukup" untuk keperluan fungsional sehari-hari: kita mengenali
objek, membaca wajah, menavigasi ruang tanpa benar-benar
memperhatikan kualitas-kualitas sensoris yang kaya yang selalu ada
dalam setiap pengalaman visual. Mengembangkan persepsi visual estetis
berarti belajar untuk benar-benar "melihat" untuk memperhatikan
dengan cara yang lebih kaya, lebih halus, dan lebih penuh dari biasanya
(Eisner, 2020).

Menggambar dari observasi langsung (observational drawing)
adalah salah satu latihan paling efektif untuk mengembangkan persepsi
visual. Betty Edwards dalam Drawing on the Right Side of the Brain
(1979; edisi terbaru 2020) berargumen bahwa belajar menggambar
sesungguhnya bukan belajar tentang keterampilan tangan, ia adalah
belajar untuk melihat: melihat tepi-tepi (bukan objek, tetapi kontur),
melihat ruang negatif (bukan objek, tetapi ruang di sekitarnya), melihat
hubungan (bukan bagian-bagian terpisah, tetapi proporsi dan posisi
relatif), melihat bayangan (bukan "gelap" dan '"terang" yang
stereotipikal, tetapi gradasi nilai yang sesungguhnya ada). Ketika
seseorang belajar menggambar dengan cara ini, cara mereka melihat
dunia berubah secara permanen dan mendalam.

Literasi visual (visual literacy) adalah kemampuan untuk
"membaca" dan "menulis" dalam bahasa visual untuk memahami dan
menggunakan gambar, diagram, desain, dan media visual lainnya secara
efektif dan kritis. Dalam era yang semakin didominasi oleh komunikasi
visual seperti Instagram, YouTube, iklan digital, infografis, literasi
visual adalah kompetensi yang semakin kritis untuk kehidupan yang
efektif. Pendidikan seni yang mengembangkan kemampuan untuk
menganalisis, menginterpretasikan, dan mengevaluasi pesan visual
adalah kontribusi yang sangat penting bagi pendidikan umum, bukan
hanya bagi pendidikan artistik sempit (Paul, 2023).

2. Persepsi Auditif dan Literasi Musikal
Persepsi auditif yang terlatih memungkinkan seseorang untuk

mendengar musik dengan cara yang jauh lebih kaya dari pendengar
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awam: untuk memperhatikan individual voices dalam tekstur polifonik,
untuk mengikuti perkembangan tema melodik melalui transformasi
harmoni dan orkestral, untuk merasakan cara ritme menciptakan
ketegangan dan resolusi, untuk mengidentifikasi timbre instrumen yang
berbeda dalam campuran orkestra. Mengembangkan persepsi auditif
yang kaya ini membutuhkan latihan yang sistematis dan bimbingan yang
tepat (Chatterjee, 2022).

Pendidikan musik yang efektif mengembangkan apa yang
disebut oleh ahli pendidikan musik sebagai audiation yaitu kemampuan
untuk mendengar musik secara mental bahkan ketika tidak ada suara
yang aktual. Audiation memungkinkan seseorang untuk membaca
partitur dan "mendengarnya" secara mental, untuk menyanyi melodi dari
memori, untuk mengimprovisasi berdasarkan pemahaman tentang
struktur harmoni yang sudah diinternalisasi. Ini adalah analog dalam
domain auditif dari apa yang kemampuan membaca lakukan dalam
domain verbal: membebaskan pikiran dari ketergantungan pada stimulus
eksternal dan memungkinkan pengolahan internal yang jauh lebih kaya
(Reimer, dalam Anderson, 2023).

3. Persepsi Kinestetik dan Kesadaran Tubuh

Persepsi kinestetik yaitu kemampuan untuk merasakan dan
memahami kualitas-kualitas dari gerakan tubuh adalah dimensi
sensitivitas estetik yang paling sering diabaikan dalam pendidikan
formal tetapi yang sangat penting dalam kehidupan sehari-hari. Kita
semua memiliki proprioception yaitu kemampuan bawaan untuk
merasakan posisi dan gerakan tubuh kita sendiri tetapi mengembangkan
proprioception ini menjadi kepekaan kinestetis yang halus dan ekspresif
membutuhkan latihan yang disengaja (Shapiro, 2020).

Pendidikan tari dan teater adalah konteks utama di mana persepsi
kinestetik dikembangkan secara sistematis. Melalui latithan yang
berulang, peserta didik belajar untuk merasakan perbedaan antara
gerakan yang tegang dan yang mengalir bebas, antara gerakan yang
tertahan dan yang eksplosif, antara gerakan yang ringan dan yang berat,
perbedaan-perbedaan yang sulit dideskripsikan secara verbal tetapi dapat
dirasakan secara langsung dalam tubuh yang terlatih. Sensitivitas
kinestetis ini tidak hanya relevan dalam konteks pertunjukan tari, tetapi
juga dalam kehidupan sehari-hari: dalam cara kita berjalan, duduk,

berbicara, dan berinteraksi dengan orang lain (Shapiro, 2020).
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4. Persepsi Multimodal dan Sensoris Terintegrasi

Pengalaman estetis yang paling kaya jarang bersifat unimodal, ia
melibatkan integrasi dari berbagai modalitas sensoris secara bersamaan.
Sebuah pertunjukan teater yang luar biasa melibatkan persepsi visual
(gerakan, pencahayaan, kostum, ekspresi wajah), auditif (dialog, musik,
suara), dan kinestetis (empati kinestetis dengan gerakan aktor) secara
simultan. Sebuah upacara tradisional melibatkan smell (wangi dupa),
taste (makanan ritual), factile (pakaian adat yang dikenakan), serta visual
dan auditif.

Penelitian tentang sensoris multimodal menunjukkan bahwa
integrasi lintas modalitas dapat meningkatkan intensitas pengalaman
estetis secara dramatis: musik yang sesuai membuat film Ilebih
emosional; aroma tertentu mengaktifkan memori estetis yang kuat;
tekstur yang dipegang dapat mempengaruhi evaluasi estetis objek yang
dilihat secara bersamaan (embodied cognition, Chatterjee, 2022).
Pendidikan estetika seni yang hanya mengembangkan satu modalitas
sensoris melewatkan kekayaan potensial dari integrasi sensoris yang
sesungguhnya.

5. Strategi Pengembangan Persepsi Estetik

"Slow looking" atau pengamatan lambat adalah strategi
pengembangan persepsi yang paling sederhana dan paling efektif.
Dengan menghabiskan waktu yang lebih lama untuk mengamati satu
objek atau karya seni, sepuluh, lima belas, bahkan dua puluh menit alih-
alth beberapa detik, kita memungkinkan persepsi kita untuk bergerak
melampaui pengenalan awal yang segera ke lapisan-lapisan pengamatan
yang lebih dalam dan lebih kaya. Setiap menit tambahan dari
pengamatan yang penuh perhatian cenderung menghasilkan
pengamatan-pengamatan baru yang tidak terlihat pada pandangan
pertama (Thom, 2023).

"Jalan estetis" (aesthetic ~walk) adalah strategi yang
mengembangkan persepsi estetik melalui pergerakan sadar di
lingkungan sehari-hari dengan tujuan estetis: memperhatikan kualitas
cahaya pada jam yang berbeda, mendokumentasikan tekstur yang
menarik, mengidentifikasi pola dan ritme dalam arsitektur,
mendengarkan lapisan-lapisan suara dalam lingkungan urban. Strategi
ini mengintegrasikan pengembangan sensitivitas estetik dengan
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kesadaran

lingkungan dan apresiasi

terhadap keindahan yang

tersembunyi dalam kehidupan sehari-hari (Shusterman, 2022).

Tabel 8.2 Strategi Pengembangan Persepsi Estetik

Strategi

Deskripsi

Manfaat

Contoh

Slow Looking

Observational
Drawing

Ear Training /
Solfege

Movement
Exploration

Aesthetic
Walk

Comparative
Listening

Texture
Exploration

166

Mengamati satu
karya seni 10-20
menit dengan
catatan observasi

Menggambar
langsung dari
objek nyata tanpa
bantuan foto

Melatih
pendengaran
untuk
mengidentifikasi
interval, akord,
ritme

Mengeksplorasi
kualitas gerakan
yang berbeda
secara disengaja

Berjalan dengan
perhatian estetis
aktif pada
lingkungan

Mendengarkan
interpretasi yang
berbeda dari
karya musik yang
sama

Mengeksplorasi

berbagai tekstur

secara taktil dan
visual

Kedalaman
persepsi;
kesabaran estetis;
penemuan layer
baru

Melihat lebih
akurat;
memperhatikan
detail yang biasa
diabaikan

Audiation;
pemahaman
struktur musik;
sensitivitas
musikal

Kesadaran tubuh;
vokabular
kinestetis; empati
gerak

Menghubungkan
estetika dengan
kehidupan sehari-
hari

Kesadaran akan
nuansa interpretif;
standar kriteria
auditif

Sensitivitas

permukaan;

pemahaman
medium artistik

Implementasi

10 menit observasi
satu lukisan; catat
20 pengamatan

Menggambar
daun, wajah,
gedung dari
pengamatan
langsung

Latihan
mendengar dan
menyanyikan
interval; analisis
melodi

Latihan Effort tari
(waktu, berat,
ruang, aliran)

Foto tekstur;
sketsa lingkungan;
rekam suara kota

Bandingkan 3
rekaman
Beethoven 5 yang
berbeda

Koleksi tekstur;
blind texture
identification
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Gambar 8.2 Piramida Pengembangan Persepsi Estetik

INTEGRASI SENSORIS PENUH

Pengalaman estetis multimodal;
koneksi antar modalitas

PERSEPSI KRITIS

Evaluasi kualitas perseptual;
standar dan kriteria

PERSEPSI EKSPRESIF
Makna di balik kualitas sensoris;
resonansi emosional

, PERSEPSI DISKRIMINATIF
Membedakan nuansa; detail;
perbedaan kualitas

PERSEPSI DASAR
Pengenalan stimulus;
respons fungsional

Sumber: Dikembangkan dari Eisner (2020) dan Chatterjee (2022)
C. Kreativitas dan Imajinasi

1. Imajinasi sebagai Dasar Kreativitas

Imajinasi adalah kapasitas untuk membayangkan kemungkinan-
kemungkinan yang melampaui apa yang sudah ada untuk melihat dunia
tidak hanya sebagaimana adanya, tetapi sebagaimana mungkinnya.
Tanpa imajinasi, kreativitas tidak mungkin ada: semua kreasi baru
berangkat dari kemampuan untuk membayangkan sesuatu yang belum
ada dalam realitas yang tersedia. Imajinasi dengan demikian adalah
kapasitas fundamental yang menopang tidak hanya seni, tetapi semua
aktivitas manusia yang kreatif: sains, teknologi, filsafat, dan perubahan
sosial (Craft, 2020).

Kieran Egan (2005; dalam Craft, 2020) mengembangkan teori
tentang perkembangan imajinasi yang sangat berguna bagi pendidikan.
Egan mengidentifikasi lima jenis pemahaman imajinasif yang
berkembang secara kumulatif: Somatic (berdasarkan ritme dan perasaan
tubuh), Mythic (berdasarkan narasi dan emosi besar), Romantic
(berdasarkan keajaiban, kepahlawanan, dan batas ekstrem), Philosophic
(berdasarkan pencarian pola dan kebenaran umum), dan [ronic
(berdasarkan kesadaran akan kompleksitas dan ketidaktentuan).
Pendidikan estetika seni yang berorientasi pada pengembangan imajinasi
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perlu merespons dan mengembangkan semua jenis pemahaman
imajinasif ini.

Mary Warnock (dalam Craft, 2020) membedakan dua aspek
imajinasi yang keduanya krusial bagi kreativitas: imajinasi reproductive
(kemampuan untuk memanggil kembali dalam pikiran pengalaman-
pengalaman yang tidak hadir saat ini) dan imajinasi productive
(kemampuan untuk menghasilkan bayangan-bayangan baru yang tidak
memiliki referensi langsung dalam pengalaman yang sudah ada).
Pendidikan yang mengembangkan imajinasi harus mengembangkan
keduanya: memperkaya perbendaharaan imajinasif melalui pengalaman
yang luas dan beragam, sekaligus mengembangkan kemampuan untuk
merekombinasi dan mentransformasi pengalaman-pengalaman itu
menjadi sesuatu yang baru.

2. Hubungan Kreativitas dan Sensitivitas Estetik

Kreativitas dan sensitivitas estetik memiliki hubungan yang
bersifat mutual dan saling memperkuat. Di satu sisi, sensitivitas estetik
adalah syarat bagi kreativitas artistik yang bermakna: seniman yang tidak
memiliki kepekaan terhadap kualitas-kualitas estetis dari karyanya
sendiri tidak dapat membuat keputusan-keputusan artistik yang tepat
yang membuat karya berhasil. Di sisi lain, proses kreatif artistik secara
aktif mengembangkan sensitivitas estetik: ketika seseorang terlibat
dalam kreasi seni yang serius, ia harus memperhatikan kualitas-kualitas
estetis dengan cara yang tidak diperlukan dalam kehidupan sehari-hari
biasa (Csikszentmihalyi, 2022).

Penelitian menunjukkan bahwa seniman yang sangat kreatif
sering kali menggambarkan proses kreatif mereka sebagai proses
mendengarkan atau merespons karya yang sedang berkembang
membiarkan karya "berbicara" kepada mereka dan merespons secara
intuitif terhadap apa yang "dibutuhkan" karya. Ini adalah deskripsi dari
sensitivitas estetik yang sangat tinggi dalam aksi: kemampuan untuk
merasakan dengan sangat halus kualitas-kualitas yang ada dan yang
belum ada dalam karya, dan wuntuk merespons secara tepat.
Pengembangan sensitivitas  estetik dengan demikian adalah
pengembangan kapasitas dasar yang mendukung kreativitas artistik
(Csikszentmihalyi, 2022).
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3. Pemikiran Divergen dan Konvergen

Joy Paul Guilford (1967; dalam Craft, 2020) mengidentifikasi
dua jenis pemikiran yang sangat relevan bagi kreativitas: pemikiran
divergen yaitu kemampuan untuk menghasilkan banyak jawaban,
alternatif, atau kemungkinan yang berbeda dari satu titik berangkat yang
sama dan pemikiran konvergen yaitu kemampuan untuk mengevaluasi
berbagai kemungkinan dan mengidentifikasi yang terbaik atau yang
paling tepat. Kreativitas yang efektif membutuhkan keduanya:
kemampuan untuk menghasilkan banyak kemungkinan (divergen) dan
kemampuan mengevaluasi dan memilih (konvergen).

Pendidikan seni yang efektif mengembangkan kedua jenis
pemikiran ini. Fase eksplorasi bebas dan brainstorming artistik
mengembangkan pemikiran divergen. Fase analisis, critigue, dan
refinement mengembangkan pemikiran konvergen. Masalah dalam
banyak konteks pendidikan adalah bahwa pemikiran konvergen
(jawaban yang "benar", standar yang ditetapkan) sangat ditekankan
sementara pemikiran divergen (eksplorasi, variasi, heterodoksi) kurang
didukung. Pendidikan seni yang baik menyediakan keseimbangan yang
sehat antara keduanya (Craft, 2020).

4. Hambatan Kreativitas dan Cara Mengatasinya

Kreativitas dapat dihambat oleh berbagai faktor, baik internal
maupun eksternal. Hambatan internal umum mencakup: ketakutan akan
kegagalan atau penilaian negatif, perfeksionisme yang mencegah
eksplorasi karena takut menghasilkan hasil yang tidak sempurna, kritik
internal yang keras (inner critic) menilai negatif ide sebelum sempat
berkembang, dan kurangnya kepercayaan diri tentang kemampuan
kreatif. Hambatan eksternal mencakup: tekanan untuk menghasilkan
produk yang "benar", terlalu sedikit waktu untuk eksplorasi, lingkungan
yang tidak mendukung pengambilan risiko, dan kurangnya model
perilaku kreatif yang positif (Csikszentmihalyi, 2022).

Tabel 8.3 Hambatan Kreativitas dan Strategi Mengatasinya

Hambatan Jenis ‘ Manifestasi Strategi Mengatasi

Menghindari Reframe kegagalan
Ketakutan gagal Internal eksperimen; sebagai data;
bermain aman celebrate creative
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Hambatan Jenis Manifestasi Strategi Mengatasi
risk; gallery of
"beautiful failures"
Paralysis Time-limited
Perfeksionisme Internal analisis; creatflon; ugly
menghapus sketch" exercises,
sebelum selesai iterative drafting
Menilai negatif Journaling bebas
setiap ide; tanpa sensor; "yes,
Inner Critic Internal membandingkan and..." improv;
dengan seniman detach evaluation
lain from generation
Menilai ide Brainstorming tanpa
Evaluasi Internal/ terlalu dini evaluasi; build on
prematur Eksternal sebelum sempat ideas phase; suspend
berkembang Judgment
Fokus hasil . i
e o Nilai proses; process
Tekanan produk ~ Eksternal tidak ada waktu portfgrimfi,i E;rpl;)iram
eksplorasi yang &
. Takut dikritik; o kelas yang
Lingkungan . eksplisit; positive
. Eksternal tidak mau o
tidak aman berbagi ide critique culture;
& psychological safety
Miskin referensi LEbSR S _Sem yang
estetis: kreasi beragam; museum
Kurang exposur ~ Eksternal ’ Visits, artist

berulang-ulang

residencies; cross-
sama

cultural exploration

5. Pengembangan Kreativitas dalam Pembelajaran Seni
Lingkungan belajar yang mendukung kreativitas memiliki
karakteristik-karakteristik yang dapat diidentifikasi dan diciptakan
secara disengaja. Penelitian Csikszentmihalyi (2022) tentang kondisi-
kondisi yang memungkinkan pengalaman kreatif terbaik (flow)
menunjukkan bahwa kreativitas paling berkembang dalam kondisi di
mana: tantangan seimbang dengan kemampuan (tidak terlalu mudah,
tidak terlalu sulit), ada tujuan yang jelas, umpan balik tersedia segera,
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dan tidak ada tekanan eksternal yang mengganggu konsentrasi.
Menciptakan kondisi-kondisi ini dalam kelas seni adalah tugas
pedagogis yang membutuhkan perhatian dan keahlian.

Program-program pendidikan yang secara eksplisit melatih
kreativitas seperti program Future Problem Solving, Creative Problem
Solving (CPS), dan berbagai program desain thinking menunjukkan hasil
yang menjanjikan dalam mengembangkan kapasitas kreatif peserta
didik. Integrasi program-program ini dengan pendidikan estetika seni
dapat menghasilkan pendekatan yang sangat sinergis: keterampilan
berpikir kreatif yang dikembangkan melalui program tersebut diperkuat
dan diperkaya melalui pengalaman artistik, sementara kepekaan estetik
yang dikembangkan melalui seni memberikan dimensi kualitas pada
kreativitas yang mungkin kurang perhatian dalam program-program
kreatif yang lebih berorientasi kognitif-teknis (Craft, 2020).

Gambar 8.3 Siklus Kreativitas dan Imajinasi dalam Seni
PENGAYAAN IMAJINASIF

Exposur seni yang luas;

r (@ pengalaman budaya; alam ]
REFLEKSI & EKSPLORASI
IDENTITAS & DIVERGEN
Siapa saya < Berpikir
sebagai divergen;

kreator? brainstorm
EKSEKUSI &
\ el REFINEMENT
&
' Kreasi; revisi
sensitivitas
estetik aktif

Sumber: Dikembangkan dari Csikszentmihalyi (2022) dan Craft (2020)
D. Pengalaman Estetik dalam Pembelajaran

1. Hakikat Pengalaman Estetik

Pengalaman estetik (aesthetic experience) adalah salah satu
konsep sentral dalam estetika yang telah didefinisikan dan diperdebatkan
dengan sangat kaya dalam sejarah filsafat. Immanuel Kant dalam
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Critique of Judgment (1790; dalam Guyer, 2020) memberikan analisis
yang sangat berpengaruh: pengalaman estetik adalah pengalaman yang
menghasilkan kesenangan yang bersifat disinterested (tanpa kepentingan
praktis), universal (yang dapat diklaim berlaku untuk semua orang), dan
necessary (yang dirasakan sebagai sesuatu yang tidak dapat dihindari).
Ini adalah pengalaman di mana Anda merasakan keindahan karena
memang ada sesuatu dalam objek yang memperkenankan itu bukan
karena objek itu berguna bagi Anda atau karena Anda sudah
disosialisasikan untuk menyukainya.

John Dewey (1934; dalam Shusterman, 2022) memberikan
konsepsi yang berbeda dan sangat berpengaruh dalam konteks
pendidikan: pengalaman estetik adalah pengalaman yang mencapai apa
yang ia sebut "consummation" suatu bentuk kelengkapan dan kepuasan
yang membedakannya dari pengalaman biasa yang berlalu begitu saja
tanpa meninggalkan jejak yang bermakna. Pengalaman estetik dalam
pengertian Dewey bukan hanya pengalaman dengan karya seni; ia dapat
terjadi dalam konteks apapun, sebuah percakapan yang mendalam,
sebuah permainan olahraga yang dimainkan dengan keindahan penuh,
sebuah momen alam yang menakjubkan ketika pengalaman mencapai
kualitas integrasi, kelengkapan, dan pemenuhan yang khas ini.

2. Pengalaman Puncak dan Flow dalam Seni

Abraham Maslow (1962; dalam Csikszentmihalyi, 2022)
memperkenalkan konsep "peak experience" pengalaman-pengalaman
yang memiliki intensitas, keterlibatan, dan makna yang jauh melampaui
pengalaman sehari-hari biasa. Pengalaman puncak sering kali terjadi
dalam konteks pengalaman estetis: ketika seseorang mendengarkan
musik yang membuatnya menangis tanpa tahu mengapa, ketika
menyaksikan tari yang membuatnya seolah melayang, atau ketika berdiri
di hadapan karya seni rupa yang "berbicara" kepadanya dengan cara
yang tidak dapat dijelaskan secara verbal.

Mihaly Csikszentmihalyi (2022) mengembangkan konsep yang
terkait erat: "flow" atau pengalaman optimal yaitu kondisi psikologis di
mana seseorang sepenuhnya tenggelam dalam sebuah aktivitas yang
menantang tetapi sesuai dengan kemampuannya, sehingga waktu terasa
berlalu dengan berbeda, rasa diri (self-consciousness) menghilang
sementara, dan aktivitas itu sendiri menjadi sangat memuaskan tanpa

memerlukan justifikasi eksternal. Flow sering terjadi dalam proses kreasi
172 Pendidikan Estetika Seni



seni: seniman yang terlibat penuh dalam karyanya sering kali mengalami
kondisi ini, di mana jam-jam berlalu seperti menit.

Implikasi pedagogis dari flow theory sangat signifikan: kondisi-
kondisi yang memungkinkan flow, tantangan yang sesuai kemampuan,
tujuan yang jelas, umpan balik segera, ketiadaan gangguan adalah juga
kondisi-kondisi yang mendukung pembelajaran yang paling mendalam
dan pengembangan sensitivitas estetik yang paling kuat. Menciptakan
kondisi flow dalam kelas seni adalah tujuan pedagogis yang sangat
berharga, meskipun tidak mudah dicapai secara konsisten
(Csikszentmihalyi, 2022).

3. Menciptakan Kondisi Pengalaman Estetik

Menciptakan kondisi yang mendukung pengalaman estetik
dalam konteks pembelajaran adalah seni pedagogis yang sangat halus.
Pengalaman estetik tidak dapat dipaksakan atau diinstruksikan yang
dapat dilakukan adalah menciptakan kondisi-kondisi  yang
memungkinkan dan mengundang terjadinya pengalaman estetik, lalu
membiarkan pengalaman itu terjadi secara organik. Ini membutuhkan
lingkungan fisik yang kondusif (ruang yang nyaman, pencahayaan yang
tepat, stimulus yang tidak berlebihan), kondisi psikologis yang
mendukung (rasa aman, keterbukaan, kebebasan dari tekanan evaluasi
yang prematur), dan material dan karya seni yang memiliki potensi
estetis yang cukup (Anderson, 2023).

Salah satu hambatan terbesar bagi pengalaman estetik dalam
konteks pendidikan formal adalah tekanan untuk segera menghasilkan
respons yang "benar" untuk mengidentifikasi genre, mengingat nama
seniman, atau mencocokkan karya dengan periode historis yang tepat.
Ketika peserta didik merasa bahwa mereka harus segera memiliki
jawaban yang benar, mereka tidak dapat membiarkan diri mereka untuk
benar-benar hadir dengan karya dan membiarkan pengalaman estetik
terjadi. Memberikan ruang dan waktu untuk pengalaman estetik yang
tidak langsung menghasilkan "jawaban" adalah salah satu hal terindah
yang dapat dilakukan oleh seorang pendidik estetika seni (Thom, 2023).
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Tabel 8.4 Kondisi Pendukung Pengalaman Estetik dalam Kelas

Dimensi

Kondisi
Mendukung

Kondisi
Menghambat

Strategi
Pedagogis

Desain ruang

Ruang yang Ruang terlalu kelas;
Fisik nyaman, tenang, ramai, berisik; kunjungan
pencahayaan hanya reproduksi museum;
tepat; karya asli digital lighting yang
tepat
Rasa aman; tidak Takut salah; Norma lﬁelas
ada tekanan . aman; "no
. . . kompetisi yang "
Psikologis evaluasi . wrong answers
tidak sehat; .
prematur; enilaian kal,<u saat eksplorasi
keterbukaan p awal
Waktu yang Jadwal padat; Blok waktu
cukup untuk tekanan panjang;
ot "slow looking" menyelesaikan prioritas depth
dan absorpsi banyak karya over breadth
Komunitas belajar . .
. . . Critique circle;
yang saling Isolasi; kompetisi collaborative
Sosial mendukung; destruktif; kurang roiects: shared
dialog yang komunikasi proj ivcok;’c;ra ¢
bermakna
Reproduksi .
Karya seni yang berkualitas Iifasclelifnrzs
Material berkualitas dan rendah; karya yang :

kaya estetis

tanpa kedalaman
estetis

4. Pengalaman Estetik Lintas Budaya
Apakah pengalaman estetik bersifat universal atau kultural-

karya asli ketika
memungkinkan

spesifik? Ini adalah salah satu pertanyaan paling mendasar dalam
estetika filosofis dan psikologi estetika. Jawaban yang paling tepat
tampaknya adalah: ada aspek-aspek dari pengalaman estetik yang
bersifat universal atau setidaknya cross-cultural (respons terhadap
simetri dan ritme, pengalaman sublimitas di hadapan alam), tetapi ada
juga aspek-aspek yang sangat dipengaruhi oleh latar belakang budaya
(penilaian representasi, makna simbolis, konvensi ekspresi emosi)
(Chatterjee, 2022).
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Dalam konteks pendidikan estetika seni, pemahaman tentang
dimensi lintas budaya dari pengalaman estetik memiliki implikasi
penting. Di satu sisi, ada dasar untuk percaya bahwa peserta didik dari
semua latar belakang budaya dapat mengalami pengalaman estetik yang
bermakna dengan karya seni dari tradisi yang berbeda dari tradisi mereka
sendiri ini menjadi dasar bagi kurikulum seni yang multikultural. Di sisi
lain, konteks budaya yang tepat sangat membantu dalam mendalami
pengalaman estetik dengan karya dari tradisi tertentu ini menegaskan
pentingnya kontekstualisasi budaya dalam pengajaran apresiasi seni
lintas budaya (Rohidi, 2022).

5. Peran Pengalaman Estetik dalam Pembentukan Karakter

Pengalaman estetik yang transformatif dan benar-benar
mengubah cara seseorang melihat dan memahami diri sendiri dan dunia
adalah salah satu cara paling kuat di mana seni berkontribusi pada
pembentukan karakter dan perkembangan manusia yang menyeluruh.
Martha Nussbaum (2022) berargumen bahwa pengalaman dengan sastra
yang baik mengembangkan kemampuan untuk berempati lintas batas
untuk membayangkan diri dalam situasi orang lain yang sangat berbeda
yang merupakan fondasi penting bagi etika dan kewargaan demokratis.

Pengalaman estetik juga dapat berfungsi sebagai sumber
resiliensi dan transformasi personal. Dalam kondisi-kondisi kehidupan
yang sulit yaitu masa kesedihan, transisi, atau krisis, seni dapat
menyediakan sumber makna, koneksi, dan transendensi yang sangat
kuat. Viktor Frankl (1946; dalam Stuckey & Nobel, 2023) menemukan
bahwa bahkan di kamp konsentrasi Nazi, mereka yang dapat menemukan
keindahan dalam musik yang dimainkan secara sembunyi-sembunyi,
dalam matahari terbenam yang terlihat sekilas menunjukkan resiliensi
yang lebih besar. Mengembangkan kemampuan untuk mengakses dan
menghargai pengalaman estetik adalah dengan demikian bukan sekadar
tujuan estetis, tetapi tujuan yang berkaitan dengan kesehatan psikologis
dan kesejahteraan manusia yang menyeluruh.
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Gambar 8.4 Model Pengalaman Estetik dalam Konteks Pembelajaran

STIMULUS ESTETIS ° KONTEKS
(Karya seni; alam; (Aman; waktu cukup;
lingkungan estetis) @ bimbingan guru)

PENGALAMAN ESTETIK

e Perhatian estetis
' ¢ Respons emosional

e Absorpsi kognitif

e Flow / Peak exp.

‘. i

| \  REFLEKSI | TRANSFORMASI
g’ (Artikulasi; jurnal; | (Perubahan cara melihat;
¢ diskusi; interpretasi) karakter; empati; makna)
Sumber: Dikembangkan dari Dewey (dalam Shusterman, 2022) dan
Csikszentmihalyi (2022)

E. Praktik Pengembangan Sensitivitas Estetik

1. Program Latihan Persepsi

Program latihan persepsi (perceptual training program) yang
sistematis adalah fondasi bagi pengembangan sensitivitas estetik dalam
konteks pendidikan formal. Program ini mencakup serangkaian aktivitas
yang dirancang secara progresif untuk mempertajam kemampuan peserta
didik dalam memperhatikan, membedakan, dan merespons kualitas-
kualitas estetis yang semakin halus dan kompleks. Prinsip utama
program latihan persepsi yang efektif adalah: progresivitas (dari yang
sederhana ke yang kompleks), repetisi (latihan yang teratur dan
konsisten), variasi (berbagai jenis stimulus estetis dan modalitas
sensoris), dan refleksi (articulasi verbal dari pengalaman perseptual)
(Eisner, 2020).

Contoh program latihan persepsi visual yang efektif: (1) Selama
dua minggu pertama, peserta didik diminta untuk membuat sketsa harian
(5-10 menit) dari objek sederhana di sekitar mereka, dengan fokus pada
mengamati dan menangkap kualitas tertentu (tekstur pada hari Senin,
cahaya dan bayangan pada hari Selasa, dan seterusnya). (2) Selama dua
minggu berikutnya, peserta didik diminta untuk mengamati satu karya
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seni selama 10 menit dan menuliskan 20 pengamatan spesifik. (3)
Selama minggu kelima dan keenam, peserta didik membandingkan dua
karya yang berkaitan dan menganalisis bagaimana perbedaan pilihan
formal menghasilkan perbedaan efek estetis. Setiap tahap dibahas dalam
kelas untuk memperkaya perspektif dan mengembangkan kosakata
estetis bersama (Thom, 2023).

2. Pendekatan Multisensori

Pendekatan multisensori dalam pengembangan sensitivitas
estetik mengakui bahwa pengalaman estetis yang paling kaya melibatkan
integrasi dari berbagai modalitas sensoris, dan bahwa mengembangkan
sensitivitas dalam satu modalitas dapat memperkuat sensitivitas dalam
modalitas lain. Dalam praktiknya, pendekatan multisensori menciptakan
pengalaman belajar yang secara sengaja mengaktifkan lebih dari satu
modalitas sensoris secara bersamaan atau secara berurutan:
mendengarkan musik sambil mengamati karya visual yang bertema
serupa, menggambar ritme musik yang didengar, atau menciptakan
gerakan tari yang terinspirasi oleh puisi yang dibaca keras-keras.

Program STEAM yang mengintegrasikan seni dalam
pembelajaran sains dan matematika menyediakan konteks alami untuk
pendekatan multisensori. Ketika peserta didik memodelkan pola
matematis melalui tari, memvisualisasikan fenomena fisika melalui seni
visual, atau mengeksplorasi biologi melalui musik, mereka bukan hanya
belajar tentang sains dan seni secara bersamaan, mereka
mengembangkan kemampuan untuk bergerak dengan fleksibel antara
modalitas representasi yang berbeda, yang merupakan kompetensi
kognitif yang sangat berharga (Hardiman et al., 2021).

3. Integrasi Seni dalam Kurikulum

Integrasi seni dalam kurikulum yang lebih luas adalah salah satu
strategi paling kuat untuk mengembangkan sensitivitas estetik secara
berkelanjutan, bukan sebagai sesuatu yang hanya terjadi dalam jam
pelajaran seni. Integrasi dapat berlangsung pada beberapa level: (1)
integrasi konseptual (menerapkan konsep estetika seni untuk memahami
fenomena dalam bidang lain), (2) integrasi metodologis (menggunakan
metode artistik yaitu observasi cermat, ekspresi kreatif, refleksi estetis
dalam semua bidang), dan (3) integrasi kurikuler (merancang unit
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pembelajaran yang secara eksplisit menghubungkan seni dengan disiplin
akademis lain) (Efland, 2022).

Salah satu bentuk integrasi yang paling efektif adalah "arts-
enhanced instruction" menggunakan seni sebagai media untuk
mengajarkan konten akademis dari bidang lain. Penelitian empiris
Hardiman et al. (2021) menemukan bahwa ketika konten sains diajarkan
melalui aktivitas artistik (membuat model, drama, musik), retensi
pengetahuan sains pada tes yang dilakukan setelah beberapa minggu
secara signifikan lebih tinggi dibandingkan kelompok kontrol yang
belajar sains secara konvensional. Ini menunjukkan bahwa seni juga
meningkatkan kualitas pembelajaran secara keseluruhan.

4. Praktik Reflektif dan Mindful Aesthetics

Mindful aesthetics adalah pendekatan yang menggabungkan
prinsip-prinsip meditasi kesadaran (mindfulness) dengan pendidikan
estetika seni. Dalam pendekatan ini, peserta didik dilatih untuk hadir
sepenuhnya dengan pengalaman estetis tanpa segera menilai,
mengkategorikan, atau mengalihkan perhatian dengan cara yang mirip
dengan praktik meditasi. Penelitian menunjukkan bahwa pelatihan
mindfulness meningkatkan sensitivitas perseptual, mengurangi
kecenderungan untuk "melihat apa yang kita harapkan untuk dilihat"
(confimation bias dalam persepsi), dan meningkatkan intensitas dan
richness dari pengalaman estetis (Shusterman, 2022).

Praktik reflektif dalam pendidikan seni mencakup berbagai
aktivitas yang mendorong peserta didik untuk memeriksa secara sadar
pengalaman estetis mereka: menulis jurnal estetika setelah kunjungan
museum, mendiskusikan respons emosional terhadap karya dalam
kelompok kecil, membandingkan respons saat ini dengan respons
sebelumnya untuk karya yang sama, dan mengidentifikasi bagaimana
pemahaman estetis mereka telah berkembang dari waktu ke waktu.
Praktik-praktik ini mengembangkan kesadaran akan proses estetis
sendiri yang merupakan komponen kunci dari sensitivitas estetik yang
matang (Hetland et al., 2020).

5. Evaluasi Perkembangan Sensitivitas Estetik
Mengevaluasi perkembangan sensitivitas estetik adalah
tantangan yang signifikan karena sensitivitas estetik pada dasarnya

bersifat subjektif dan multidimensional. Namun ada beberapa
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pendekatan evaluasi yang dapat memberikan gambaran yang bermakna
tentang perkembangan sensitivitas estetik peserta didik. Pertama,
analisis portofolio longitudinal, memeriksa bagaimana kemampuan
observasi, articulasi estetis, dan interpretasi peserta didik berkembang
dari waktu ke waktu melalui koleksi jurnal estetika, sketsa observasional,
dan tulisan respons. Kedua, protokol verbal (think-aloud protocol) di
mana peserta didik diminta untuk mengartikulasikan proses persepsi
estetis mereka secara verbal sementara mengamati karya seni,
memberikan jendela ke kualitas dan kedalaman persepsi yang tidak dapat
diperoleh melalui penilaian semata (Anderson, 2023).

Observasi sistematik oleh guru selama aktivitas apresiasi dan
kreasi seni adalah sumber data yang sangat berharga untuk mengevaluasi
perkembangan sensitivitas estetik. Guru yang terlatih dapat mengamati:
seberapa lama peserta didik dapat mempertahankan perhatian estetis
terhadap satu karya; seberapa kaya dan spesifik observasi yang mereka
buat; seberapa halus nuansa yang dapat mereka identifikasi dan
artikulasikan; seberapa kuat koneksi yang dapat mereka buat antara
pengalaman estetis mereka dan konteks yang lebih luas. Catatan ini,
dikombinasikan dengan analisis portofolio, memberikan gambaran yang
komprehensif dan bermakna (Hetland et al., 2020).

Tabel 8.5 Program Praktik Pengembangan Sensitivitas Estetik

Progr?m/Aktl Tujuan Spesifik Durasi Metode.
vitas Evaluasi
Analisis
Mempertajam sketchbook;
Sketsa persepsi visual; 5-10 perkembangan
Observasional belajar melihat . . akurasi
! menit/hari A
Harian sebelum observasi dari
menggambar waktu ke
waktu
Mengembangkan P?Eir;dgegjﬁ >
Slow Looking kesabaran estetis; 1-2x/ .
] . observasi;
(10+ menit) menemukan layer minggu richness
persepsi yang baru deskripsi
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Program/Akti

vitas

Tujuan Spesifik

Durasi

Metode
Evaluasi

Ear Training

Aesthetic Walk

Movement
Exploration

Jurnal Estetika
Multisensori

Mindful
Aesthetic
Practice

180

Mengembangkan
persepsi auditif;
audiation;
diskriminasi
musikalitas

Menghubungkan
sensitivitas estetik
dengan lingkungan

sehari-hari

Mengembangkan
persepsi kinestetis;
kosakata gerak;
empati tubuh

Mendokumentasi-
kan dan
merefleksikan
pengalaman estetis
lintas modalitas

Mengembangkan
kehadiran penuh
dalam pengalaman
estetis

20-30
menit/sesi

1
jam/bulan

30-45
menit/sesi

Mingguan

10-15
menit/sesi

Identifikasi
interval;
melodi dikte;
analisis
harmoni

Foto
dokumentasi;
jurnal estetika;
perubahan
persepsi
lingkungan

Observasi
kualitas gerak;
jurnal
kinestetis;
video review

Portofolio
jurnal;
kedalaman dan
richness
refleksi

Self-report;
intensitas dan
richness
pengalaman
estetis
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Gambar 8.5 Kerangka Praktik Pengembangan Sensitivitas Estetik
KOMPONEN UTAMA PROGRAM PENGEMBANGAN SENSITIVITAS ESTETIK

vy LATIHAN PERSEPSI RUTIN
o « Sketsa harian; slow looking; ear training
« Frekuensi: minimal 3x per minggu

« Progressif: dari sederhana ke kompleks

PENGALAMAN SENI LANGSUNG
« Kunjungan museum/galeri (minimum 1x/semester)
« Pertunjukan seni langsung (tari, musik, teater)
« Interaksi dengan seniman dan pengrajin
4 KREASI DAN EKSPLORASI
. « Studio work dengan berbagai medium
/ « Eksperimentasi tanpa tekanan produk 5
« Kolaborasi artistik yang bermakna
— REFLEKS| DAN DOKUMENTASI =~ oW i
= « Jurnal estetika multisensori ® 00
_q'_', « Diskusi dan critique yang terstruktur . ‘_- 4

« Portofolio perkempangan longitudinal

KONEKS! DAN TRANSFER 7y ®

« Integrasi seni dalam semua disiplin

« Aesthetic walk; sensitivitas lingkungan - a
« Aplikasi sensitivitas estetik dalam kehidupan

Sumber: Dikembangkan dari Eisner (2020), Thom (2023), dan
Anderson (2023)
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BAB IX
PENDIDIKAN ESTETIKA SENI DI ERA
DIGITAL

Kita hidup di persimpangan dua kekuatan transformatif yang
saling berinteraksi dengan cara yang belum pernah terjadi sebelumnya:
revolusi digital yang sedang mengubah semua aspek kehidupan manusia,
dan seni, salah satu ekspresi paling tua dan paling mendasar dari
kemanusiaan kita. Bagaimana dua kekuatan ini bertemu, bernegosiasi,
dan saling mentransformasi adalah salah satu pertanyaan paling menarik
dan paling penting bagi pendidikan estetika seni di abad ke-21. Bab ini
menelaah secara kritis dan komprehensif dimensi-dimensi kunci dari
pertemuan antara pendidikan estetika seni dan revolusi digital: dari
karakteristik seni digital yang sedang berkembang, media digital yang
mengubah cara seni dipelajari, transformasi kreativitas di era kecerdasan
buatan, tantangan yang harus dihadapi secara konstruktif, hingga
peluang-peluang yang menjanjikan bagi pengembangan estetika seni
yang lebih inklusif, bermakna, dan berdampak.

A. Seni dan Teknologi Digital

1. Evolusi Hubungan Seni dan Teknologi

Hubungan antara seni dan teknologi bukanlah fenomena baru
yang lahir di era digital. Sejak manusia pertama kali menghaluskan batu
menjadi alat untuk mengukir gambar di dinding gua, teknologi selalu
memainkan peran dalam memungkinkan, membentuk, dan memperluas
ekspresi artistik manusia. Penemuan perspektif linear pada Renaisans,
perkembangan teknik minyak dalam seni lukis Barat, penemuan cetak
ulang oleh Gutenberg yang memungkinkan reproduksi gambar,
munculnya fotografi pada abad ke-19 yang secara fundamental
mengubah cara manusia memahami representasi visual, semua ini adalah
momen-momen di mana teknologi baru membuka kemungkinan estetis
yang sebelumnya tidak ada (Paul, 2023).
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Yang membedakan revolusi digital dari revolusi teknologi
sebelumnya adalah kecepatan, skala, dan radikalitas perubahannya.
Dalam waktu kurang dari tiga dekade, teknologi digital telah mengubah
cara seni diproduksi (dari studio fisik ke lingkungan komputasional),
didistribusikan (dari galeri lokal ke platform global), dikonsumsi (dari
pengalaman langsung ke streaming individual), dan bahkan cara seni
didefinisikan (dari objek fisik ke entitas imaterial yang dapat direplikasi
tanpa batas). Lebih dari itu, dengan kemunculan kecerdasan buatan
generatif, bahkan proses kreatif yang selama ini dianggap sebagai
domain eksklusif manusia kini dapat dilakukan, setidaknya sebagian,
oleh mesin (Paul, 2023).

1960- quputer S Al goritma
mainframe; . sebagai alat
70an generative art P
plotter grafis artistik pertama
awal
PC; Macintosh; Des‘kt(‘)p .
publishing; Demokratisasi
1980-an software grafis e o
desain digital alat desain visual
awal !
aksesibel
e fione inté\r];igff?tas Jaringan sebagai
1990-an  Wide Web; CD- VIS, gan sevag
seni medium artistik
ROM . .
multimedia
o User-
Kgmera dlgltal’ generated Kolapsnya batas
2000-an video online; . ) .
: . content; viral seniman-publik
social media .
aesthetics
Smartphone; Mobile art;
2010-an AR/VR; Al seni imersif; Al masuk k.e
. domain estetika
generatif awal DeepDream
2020-an Al generatif; Senl Al Pqtanyaan
NFT; mainstream; radikal tentang
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Teknologi

Kunci

Tabel 9.1 Evolusi Teknologi Digital dalam Seni (1960-2025)

Implikasi bagi

Seni

Seni komputer

Dampak pada
Estetika



Teknologi Implikasi bagi Dampak pada

Kunci Seni Estetika
Metaverse; kepemilikan kepengarangan
Web3 digital dan nilai

2. Seni Digital: Definisi dan Karakteristik

Seni digital (digital art) adalah istilah umum yang mencakup
semua karya seni yang dibuat menggunakan teknologi digital, baik
sebagai alat (medium) maupun sebagai bagian dari konten karya itu
sendiri. Pengertian ini mencakup spektrum yang sangat luas: dari
ilustrasi digital yang dibuat dengan tablet grafis (yang secara proses
analog dengan menggambar konvensional), hingga generative art yang
dihasilkan oleh algoritma komputer secara otonom, dari video game
sebagai karya seni interaktif, hingga instalasi imersif yang
menggabungkan sensor, data, dan proyeksi (Paul, 2023).

Ahli seni digital Christiane Paul (2023) mengidentifikasi
beberapa karakteristik yang membedakan seni digital dari seni
konvensional: interactivity (kemampuan untuk merespons input
pengguna), variability (kemampuan untuk berubah dan menghasilkan
versi yang berbeda), networked connectivity (kemampuan untuk
terhubung dengan jaringan dan orang lain), automation (kemampuan
untuk beroperasi secara otonom berdasarkan aturan yang diprogramkan),
dan immateriality (tidak memiliki keberadaan fisik yang permanen).
Karakteristik-karakteristik ini bukan hanya perbedaan teknis, mereka
menghasilkan pengalaman estetis yang fundamentally berbeda dari
pengalaman dengan seni konvensional.

Imaterialitas seni digital menimbulkan pertanyaan filosofis yang
sangat menarik tentang ontologi karya seni: jika sebuah karya seni digital
dapat direplikasi secara sempurna tanpa batas, apa yang dimaksud
dengan "karya asli"? Bagaimana nilai diukur ketika kelangkaan tidak
lagi berlaku? Munculnya NFT (Non-Fungible Token) adalah salah satu
upaya untuk menjawab pertanyaan ini dengan menciptakan sertifikat
kepemilikan digital yang unik dan tidak dapat diduplikasi, sebuah solusi
teknis-ekonomis yang kontroversial dan masih diperdebatkan secara
intensif dalam komunitas seni (Paul, 2023).
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3. Kecerdasan Buatan dalam Seni

Kemunculan sistem kecerdasan buatan generatif (generative AI)
terutama sejak tahun 2021 dengan peluncuran DALL-E, dan kemudian
Midjourney, Stable Diffusion, dan berbagai sistem lainnya telah
menghadirkan perubahan yang sangat fundamental dalam hubungan
antara seni dan teknologi. Untuk pertama kalinya dalam sejarah, sistem
non-manusia dapat menghasilkan karya visual, musikal, dan literer yang
secara kualitas teknis sulit dibedakan dari karya manusia, berdasarkan
deskripsi yang diberikan oleh pengguna (Thom, 2023).

Kemampuan ini memunculkan pertanyaan-pertanyaan estetis dan
filosofis yang sangat mendasar: Apakah Al dapat benar-benar kreatif?
Apakah yang dihasilkan AI adalah karya seni? Siapa yang
"menciptakan" ketika sistem Al menghasilkan gambar berdasarkan
prompt yang diberikan pengguna, Al-nya, penggunanya, atau para
seniman yang karyanya digunakan sebagai data pelatihan tanpa izin
mereka? Bagaimana konsep-konsep seperti orisinalitas, ekspresi, intensi,
dan makna yang selama ini menjadi fondasi pemahaman kita tentang seni
dapat diterapkan pada output AI? (Paul, 2023).

Dari perspektif pendidikan estetika seni, perkembangan A/
generatif menghadirkan dilema pedagogis yang sangat nyata. Di satu
sisi, alat-alat ini dapat menurunkan hambatan teknis dalam kreasi seni,
memungkinkan peserta didik yang mungkin kurang terampil secara
teknis untuk mengekspresikan visi artistik mereka. Di sisi lain, jika
peserta didik menggunakan Al untuk "membuat" karya seni tanpa
pengembangan keterampilan artistik dan sensitivitas estetik mereka
(Anderson, 2023).

4. Seni Imersif: VR, AR, dan Mixed Reality

Teknologi Virtual Reality (VR), Augmented Reality (AR), dan
Mixed Reality (MR) membuka dimensi estetis yang sepenuhnya baru
yang tidak mungkin ada sebelum teknologi ini. Virtual Reality
memungkinkan penciptaan lingkungan visual yang sepenuhnya imersif
yang menyelubungi pengguna secara total, menciptakan pengalaman
"hadir" dalam dunia yang berbeda. Augmented Reality menambahkan
lapisan digital pada realitas fisik yang ada, menciptakan perpaduan
antara yang nyata dan yang virtual yang memiliki potensi estetis yang
sangat kaya. Mixed Reality memungkinkan interaksi antara objek virtual
dan fisik secara real-time (Paul, 2023).
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Dalam konteks seni dan pendidikan seni, teknologi imersif
membuka kemungkinan-kemungkinan yang sangat menarik. Museum
virtual memberikan akses ke koleksi seni dunia tanpa batas geografis dan
waktu. Instalasi Virtual Reality memungkinkan pengalaman estetis yang
tidak mungkin secara fisik. Augmented Reality memungkinkan
"mengunjungi" karya seni di konteks aslinya atau melihat lapisan makna
tambahan yang ditumpangkan pada karya fisik. Rekonstruksi Virtual
Reality dari situs sejarah dan karya seni yang telah hilang memungkinkan
apresiasi terhadap warisan budaya yang sebelumnya tidak dapat diakses
(Anderson, 2023).

5. NFT dan Ekonomi Seni Digital

Non-Fungible Token (NFT) adalah aset digital yang
menggunakan teknologi blockchain untuk membuktikan kepemilikan
dan keaslian karya seni digital. Ketika seniman digital Beeple (Mike
Winkelmann) menjual kolase digitalnya seharga $69,3 juta melalui
lelang Christie's pada Maret 2021, ini menandai momen yang sangat
signifikan: pertama kalinya karya seni digital terjual dengan harga yang
sebanding dengan karya seni fisik dari seniman terkemuka. Ini seolah
menjawab pertanyaan yang sudah lama menghantui seniman digital:
bagaimana mengmonetisasi karya yang pada dasarnya dapat direplikasi
tanpa batas? (Paul, 2023).

Namun pasar Non-Fungible Token juga menghadirkan
kontroversi yang signifikan: dampak lingkungan yang besar dari
konsumsi energi blockchain, ketidakstabilan nilai yang ekstrem,
kekhawatiran tentang pencucian uang, dan pertanyaan tentang apakah
nilai tinggi yang dibayarkan untuk Non-Fungible Token mencerminkan
nilai estetis atau sekadar spekulasi finansial. Dari perspektif pendidikan
seni, pemahaman tentang Non-Fungible Token dan ekonomi seni digital
adalah kompetensi yang semakin penting bagi pendidik seni yang ingin
mempersiapkan peserta didiknya untuk berpartisipasi dalam ekosistem
seni kontemporer yang semakin digital (Paul, 2023).

B. Media Digital dalam Pembelajaran Seni

Perkembangan teknologi informasi dan komunikasi telah
membawa perubahan yang signifikan dalam berbagai bidang kehidupan,

termasuk dunia pendidikan. Salah satu perubahan yang paling nyata
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adalah meningkatnya pemanfaatan media digital sebagai sarana
pembelajaran. Dalam pendidikan seni, media digital tidak hanya
berfungsi sebagai alat bantu penyampaian materi, tetapi juga menjadi
ruang bagi peserta didik untuk bereksplorasi, berkreasi, berkolaborasi,
dan mempublikasikan karya seni secara lebih luas. Kehadiran media
digital memungkinkan proses pembelajaran seni berlangsung lebih
interaktif, fleksibel, kontekstual, dan sesuai dengan karakteristik peserta
didik pada era digital.

Pembelajaran seni pada abad ke-21 tidak lagi terbatas pada
penggunaan media konvensional seperti kertas, kanvas, alat musik, atau
panggung pertunjukan. Berbagai perangkat digital, seperti komputer,
tablet, telepon pintar, perangkat lunak desain grafis, aplikasi musik
digital, platform pembelajaran daring, hingga teknologi kecerdasan
buatan (Artificial Intelligence/Al), telah memperluas cara peserta didik
belajar dan berkarya. Dengan dukungan media digital, peserta didik
dapat mengakses berbagai referensi karya seni dari seluruh dunia,
mempelajari teknik berkesenian secara mandiri, menghasilkan karya
dengan berbagai aplikasi, serta membagikan hasil karyanya melalui
platform digital.

Meskipun demikian, penggunaan media digital dalam
pembelajaran seni tidak dimaksudkan untuk menggantikan pengalaman
berkarya secara langsung, melainkan sebagai sarana yang memperkaya
proses pembelajaran. Guru tetap memiliki peran penting dalam
membimbing peserta didik agar mampu memanfaatkan teknologi secara
kreatif, kritis, etis, dan bertanggung jawab.

1. Jenis-Jenis Media Digital dalam Pembelajaran Seni
Media digital yang digunakan dalam pembelajaran seni sangat
beragam dan dapat disesuaikan dengan tujuan pembelajaran serta cabang
seni yang dipelajari.
a. Perangkat Keras (Hardware)
Perangkat keras merupakan alat fisik yang digunakan dalam proses
pembelajaran seni berbasis digital. Contohnya adalah komputer,
laptop, tablet, telepon pintar, kamera digital, proyektor, papan
interaktif (interactive whiteboard), mikrofon, speaker, alat
perekam suara, kamera video, dan pen tablet untuk menggambar
digital. Keberadaan perangkat keras menjadi dasar bagi peserta

188 Pendidikan Estetika Seni



didik untuk mengakses aplikasi dan menghasilkan karya seni
digital secara optimal.

b. Perangkat Lunak (Software)
Perangkat lunak adalah aplikasi yang digunakan untuk mendukung
proses berkarya maupun pembelajaran seni. Dalam seni rupa,
aplikasi desain grafis dan ilustrasi digital membantu peserta didik
membuat gambar, poster, ilustrasi, atau animasi. Dalam seni musik
tersedia aplikasi untuk merekam, mengedit, dan menyusun
komposisi musik digital. Pada seni tari dan teater, perangkat lunak
pengolah video membantu peserta didik mendokumentasikan,
mengedit, dan mengevaluasi penampilan mereka. Selain aplikasi
profesional, tersedia pula berbagai aplikasi sederhana yang mudah
digunakan oleh peserta didik sekolah dasar sehingga pembelajaran
menjadi lebih menarik dan sesuai dengan tingkat perkembangan
mereka.

c. Platform Pembelajaran Digital
Platform pembelajaran digital merupakan sistem yang mendukung
penyampaian materi, diskusi, penugasan, dan evaluasi secara
daring. Guru dapat membagikan bahan ajar, video demonstrasi,
lembar kerja, kuis, maupun memberikan umpan balik terhadap
hasil karya peserta didik. Platform ini juga memudahkan
dokumentasi perkembangan belajar serta komunikasi antara guru,
peserta didik, dan orang tua.

d. Media Sosial dan Galeri Digital
Media sosial dan galeri digital menjadi sarana bagi peserta didik
untuk mempublikasikan karya, memperoleh apresiasi, serta
mempelajari berbagai karya seni dari berbagai negara. Melalui
media ini, peserta didik belajar membangun portofolio digital
sekaligus memahami pentingnya etika dalam mempublikasikan
karya.

e. Teknologi Imersif
Perkembangan teknologi menghadirkan media pembelajaran yang
lebih inovatif, seperti Virtual Reality (VR), Augmented Reality
(AR), dan Mixed Reality (MR). Teknologi ini memungkinkan
peserta didik mengunjungi museum virtual, mengamati karya seni
dalam bentuk tiga dimensi, atau berinteraksi dengan objek seni
secara lebih nyata sehingga pengalaman belajar menjadi lebih

mendalam.
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2. Platform Pembelajaran Seni Online

Platform pembelajaran seni online telah berkembang menjadi
ekosistem yang sangat beragam dan kaya. Platform-platform ini dapat
dikategorikan berdasarkan model pedagogisnya: platform video lecture
(Khan Academy, Domestika, Skillshare) yang mengadaptasi model
pengajaran tradisional ke format video; platform project-based
(Behance, ArtStation) yang berfokus pada komunitas berbagi karya dan
umpan balik; platform gamified (Duolingo, yang kini juga memiliki
konten musik) yang menggunakan mekanisme permainan untuk
meningkatkan engagement; dan platform Al-assisted (berbagai tools
baru) yang menggunakan kecerdasan buatan untuk personalisasi
pembelajaran (Anderson, 2023).

Setiap jenis platform memiliki kelebihan dan keterbatasannya
dari perspektif pedagogis. Platform video lecture memberikan
fleksibilitas dan akses yang luar biasa, tetapi sering kali kurang dalam
memberikan umpan balik yang personal dan mendalam. Platform
berbasis komunitas memberikan keterlibatan sosial yang bermakna dan
umpan balik dari sesama seniman, tetapi dapat menjadi overwhelming
dan kurang terstruktur secara pedagogis. Platform Al-assisted
menjanjikan personalisasi yang sesungguhnya, tetapi masih dalam tahap
pengembangan awal dan menimbulkan pertanyaan tentang privasi data
dan otonomisasi pembelajaran (Anderson, 2023).

3. Perangkat Lunak Kreatif dalam Pendidikan

Perangkat lunak kreatif telah menjadi bagian yang tidak
terpisahkan dari kurikulum seni di tingkat menengah dan perguruan
tinggi di seluruh dunia. Adobe Creative Suite (Photoshop, Illustrator,
Premiere Pro, After Effects) adalah standar industri dalam desain grafis,
fotografi digital, dan produksi video. Procreate menjadi standar de facto
untuk ilustrasi digital di tablet. Blender (open-source gratis)
memungkinkan pemodelan 3D dan animasi yang profesional.
GarageBand dan Ableton Live untuk produksi musik digital. Unity dan
Unreal Engine untuk pengembangan game dan pengalaman VR/AR
(Paul, 2023).

Dari perspektif pedagogis, penggunaan perangkat lunak kreatif
dalam pendidikan seni menghadirkan beberapa pertimbangan penting.
Pertama, ada pertanyaan tentang kapan sebaiknya memperkenalkan alat

digital: terlalu dini dapat mengurangi pengembangan keterampilan dasar
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yang penting dan sensitivitas sensoris terhadap medium fisik, sementara
terlalu terlambat dapat membuat peserta didik tidak siap untuk industri
yang sangat digital. Konsensus yang berkembang adalah pendekatan
hybrid yang mengintegrasikan keterampilan tradisional dan digital
secara bersamaan sejak awal, menekankan bahwa keduanya saling
melengkapi bukan saling menggantikan (Hetland ef al., 2020).

4. Gamifikasi dalam Pembelajaran Estetika

Gamifikasi (gamification) yaitu penerapan elemen desain game
dalam konteks non-game seperti pendidikan telah mendapatkan
perhatian yang besar dalam pendidikan umum dan mulai diterapkan juga
dalam pendidikan seni. Elemen-elemen game seperti poin, badge, level,
tantangan, leaderboard, dan narasi quest dapat meningkatkan motivasi
dan keterlibatan peserta didik dalam aktivitas pembelajaran yang
mungkin terasa membosankan dalam format konvensional (Anderson,
2023).

Dalam konteks pendidikan estetika seni, gamifikasi memiliki
potensi yang menarik tetapi juga harus diterapkan dengan hati-hati.
Potensinya: membuat latihan teknis yang repetitif (seperti latihan
solfege, menggambar proporsi, atau mempelajari teori warna) lebih
menarik dan lebih menyenangkan; menyediakan umpan balik segera
yang memotivasi; menciptakan rasa pencapaian yang membuat peserta
didik ingin terus belajar. Risikonya: gamifikasi yang kurang bijaksana
dapat mereduksi pengalaman estetis yang kompleks dan
multidimensional jadi sekadar pencapaian skor, bertentangan dengan
tujuan mendalam pendidikan estetika seni (Anderson, 2023).

5. Komunitas Belajar Seni Digital

Salah satu dimensi paling berharga dari ekosistem digital untuk
pendidikan seni adalah munculnya komunitas belajar seni yang global
dan inklusif. Platform seperti ArtStation, DeviantArt, Behance, Discord
server seni, dan subreddit seni di Reddit memungkinkan seniman dari
seluruh dunia untuk berbagi karya, memberikan umpan balik, mengikuti
perkembangan satu sama lain, dan belajar dari praktisi terbaik di
bidangnya tanpa batasan geografis atau ekonomi (Paul, 2023).

Dari perspektif pedagogis, komunitas online ini melengkapi
pembelajaran formal dengan cara yang sangat berharga: mereka
menyediakan audiens nyata untuk karya peserta didik (lebih motivating

dari sekadar mendapat nilai dari guru), umpan balik dari berbagai
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perspektif, role model yang beragam, dan rasa kepemilikan terhadap
komunitas praktik yang lebih luas. Penelitian menunjukkan bahwa
peserta didik yang aktif dalam komunitas seni online cenderung
mengembangkan motivasi intrinsik yang lebih kuat dan standar artistik
yang lebih tinggi dibandingkan mereka yang belajar secara terisolasi
(Anderson, 2023).

C. Kreativitas di Era Digital

1. Perubahan Paradigma Kreativitas

Era digital sedang mengubah pemahaman kita tentang kreativitas
secara fundamental. Model kreativitas tradisional yang sangat
individual, sang seniman genius yang dalam isolasi menghasilkan
mahakarya yang orisinal berdasarkan bakat bawaan dan visi yang unik,
semakin kurang relevan dalam mendeskripsikan bagaimana kreativitas
sesungguhnya bekerja di era digital. Model baru kreativitas yang muncul
bersifat lebih jaringan, lebih kolaboratif, lebih iteratif, dan lebih terbuka
terhadap campuran dan remix dari sumber-sumber yang beragam
(Csikszentmihalyi, 2022).

Konsep remix culture yang dikembangkan oleh Lawrence Lessig
(dalam Paul, 2023) menggambarkan cara kreativitas digital sering kali
beroperasi: bukan menciptakan dari nol, tetapi mengambil,
mengkombinasikan, mentransformasi, dan membangun di atas karya
yang sudah ada. Musik hip-hop yang menggunakan sampling; meme
internet yang mengkombinasikan gambar dan teks; video mashup yang
memadukan footage dari berbagai sumber; fanfiction yang
mengembangkan karakter dari fiksi yang sudah ada, semua ini adalah
bentuk-bentuk kreativitas yang khas digital yang menantang asumsi-
asumsi konvensional tentang orisinalitas dan kepengarangan.

2. Kreativitas Kolaboratif dan Jaringan

Teknologi digital memungkinkan kolaborasi artistik lintas batas
geografis dengan cara yang belum pernah ada sebelumnya. Komposer di
Jakarta dapat berkolaborasi secara real-time dengan musisi di New York
dan Berlin. Penulis dari berbagai negara dapat bersama-sama
mengembangkan dunia fiksi yang kompleks. Seniman visual dapat
berkolaborasi dalam kanvas digital yang sama secara bersamaan. Proyek

seni komunitas online dapat melibatkan ribuan kontributor dari seluruh
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dunia dalam menciptakan karya yang tidak mungkin dibuat oleh satu
orang saja (Paul, 2023).

Wikipedia Art, 1000 Journals Project, dan berbagai proyek seni
partisipatoris online lainnya menunjukkan bahwa teknologi digital
membuka kemungkinan bentuk-bentuk kreativitas kolektif yang benar-
benar baru. Dalam konteks pendidikan seni, ini memiliki implikasi yang
sangat menarik: peserta didik tidak hanya dapat belajar seni dari guru
mereka, tetapi dapat berpartisipasi dalam proyek-proyek seni global
yang nyata, berkontribusi pada karya yang akan ditonton oleh jutaan
orang, dan belajar dari seniman profesional di seluruh dunia (Anderson,
2023).

3. Al sebagai Kolaborator Kreatif

Alih-alih memandang Al sebagai ancaman terhadap kreativitas
manusia, perspektif yang semakin berkembang adalah memandang Al
sebagai kolaborator kreatif yang memiliki potensinya sendiri. Dalam
kerangka ini, Al bukan menggantikan kreativitas manusia, melainkan
memperluas dan mengamplifikasinya: seniman yang terampil
menggunakan Al tidak sekadar "menekan tombol" dan menerima output
pasif, tetapi terlibat dalam dialog kreatif yang kompleks dengan sistem
Al mengajukan prompt yang tepat, memilih dan mengiterasi dari banyak
kemungkinan, mengintegrasikan output Al ke dalam visi artistik yang
lebih besar, dan memberikan konteks, makna, dan intensi yang sistem Al
sendiri tidak memiliki (Paul, 2023, p. 145-167).

Tabel 9.2 Perbandingan Kreativitas Manusia dan Al dalam Seni

. . Kreativitas . . Kolaborasi Implikasi
DUmERs Manusia R Human-AI Pedagogis
Manusia
l?engfﬂamar}‘ Pola statistik menyediakan Fqk us
hidup; emosi; pendidikan
Asal Ide persepsi ol CTN e Lol sy pada makna
sensori yan il e, £l dan intensi
yang rekombinasi mengeksplorasi i
kaya . artistik
variasi
Pengalaman Rekombinasi Orlslnahtas. AJar.kan
Orisinalitas dan . canggih dari dalam 1'<ura51, kura§ ! fian
perspektif seleksi, dan penilaian
benar- yang sudah ada . . .
yang benar Integrasi estetis
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Dimensi

Kreativitas
Manusia

Kreativitas Al

Kolaborasi
Human-AIl

Implikasi
Pedagogis

Intentional
-ity

Proses

Emosi

Konteks
Budaya

benar
personal

Intensi
artistik yang
terhubung
dengan
makna
personal

Messy,
iteratif,
seringkali
tidak linear;
trial and
error

Terhubung
autentik
dengan
pengalaman
emosional

Berakar

dalam tradisi,
identitas, dan

komunitas

Tidak memiliki
intensi;
responsif
terhadap input

Cepat;
deterministik
secara statistik

Tidak memiliki
€mosi;
mensimulasikan
bahasa emosi

Mencerminkan
bias data
pelatihan (bias
Barat)

4. Identitas Artistik di Era Digital

Manusia
memberikan
intensi; Al
menyediakan
variasi

Manusia
mengarahkan
dan
mengevaluasi;
Al
menghasilkan
opsi

Manusia
memberikan
dimensi
emosional pada
output Al

Manusia
mengontekstual
isasikan secara

budaya

sebagai
keterampilan
kunci

Kembangkan
kemampuan
artikulasi
intentional
artistik

Apresiasi
dan
dokumentasi
proses tetap
essential

Pengembang
-an
kecerdasan
emosional
tetap inti
pendidikan
seni

Pentingnya
literasi
budaya dan
kritis
terhadap Al

Era digital menghadirkan peluang sekaligus tantangan yang baru

bagi pengembangan identitas artistik. Peluangnya: platform digital
memungkinkan seniman untuk membangun audiens global tanpa
bergantung pada institusi seni tradisional seperti galeri, museum, atau
label rekaman; media sosial memungkinkan narasi diri yang lebih
langsung dan autentik; komunitas digital menyediakan rasa kepemilikan
dan dukungan. Tantangannya: tekanan algoritma media sosial yang
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mendorong konten yang viral daripada yang bermakna; kecenderungan
untuk membentuk identitas artistik berdasarkan apa yang "perform well"
di media sosial daripada eksplorasi autentik (Paul, 2023).

Penelitian menunjukkan bahwa seniman muda yang terlalu
terpaku pada likes dan followers cenderung mengembangkan kecemasan
artistik dan self-censorship kreatif yang signifikan. Mengembangkan
identitas artistik yang kuat dan stabil yang tidak bergantung pada validasi
eksternal digital adalah tantangan pedagogis yang penting. Pendidikan
seni perlu secara eksplisit membantu peserta didik untuk
mengidentifikasi nilai-nilai artistik dan mengembangkan praktik
reflektif dari tekanan algoritmik (Anderson, 2023).

Gambar 9.2 Model Kreativitas di Era Al

DIMENSI MANUSIA (Tidak Tergantikan) 299 DIMENSI Al (Kapabilitas Komputasional)
-
' @  Pengalaman hidup dan perspektif :m: Eksplorasi variasi yang sangat luas

personal yang unik 888 v dengan cepat
16{ ) Intensi, makna, dan tujuan artistik %(’ Pola-pola visual, sonik, atau
linguistik yang kompleks

@ Konteks budaya dan identitas s Rekombinasi elemen dari dataset
s < . Ay W yang sangat besar
@ Penilaian estetis dan kurasi
A MY fterasi cepat berdasarkan prompt
espons emosional dan empati %,
/I jonal d ik X

dan umpan balik

KOLABORASI KREATIF )

KARYA SENI HUMAN-AI

Q Bermakna karena diinformasikan oleh pengalaman manusia

@ Estetis karena dinilai dan disempurnakan oleh sensitivitas manusia

* Orisinal dalam pengertian kurasi dan integrasi yang disengaja

Sumber: Dikembangkan dari Paul (2023) dan Thom (2023)
D. Tantangan Pendidikan Seni

1. Kesenjangan Digital dalam Pendidikan Seni

Kesenjangan digital (digital divide) yaitu ketidaksetaraan akses
terhadap teknologi digital antara kelompok-kelompok yang berbeda
berdasarkan pendapatan, geografi, usia, dan faktor lain adalah tantangan
yang sangat nyata bagi cita-cita pendidikan seni digital yang demokratis
dan inklusif. Di Indonesia, kesenjangan antara sekolah perkotaan dan
pedesaan, antara pulau Jawa dan kepulauan terpencil, dalam hal akses ke
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perangkat, koneksi internet, dan kompetensi digital masih sangat
signifikan (Kemdikbudristek, 2022).

Penelitian UNESCO (2022) menunjukkan bahwa kesenjangan
digital dalam pendidikan seni memiliki dimensi ganda: bukan hanya
kesenjangan akses terhadap perangkat dan internet, tetapi juga
kesenjangan dalam kemampuan menggunakan teknologi secara kreatif
dan kritis (digital literacy tingkat lanjut). Peserta didik dari latar
belakang ekonomi yang kurang beruntung mungkin memiliki
smartphone, tetapi menggunakannya terutama untuk konsumsi media
sosial daripada untuk produksi kreatif atau eksplorasi estetis. Menutup
kesenjangan ini membutuhkan intervensi yang lebih dari sekadar
menyediakan perangkat, ia membutuhkan pengembangan literasi digital
kreatif yang sistematis (Anderson, 2023).

2. Degradasi Pengalaman Sensoris

Salah satu tantangan yang paling mendasar dari digitalisasi
pendidikan seni adalah risiko degradasi pengalaman sensoris seperti
hilangnya kekayaan pengalaman fisik, taktil, dan sensoris yang tidak
dapat direplikasi dalam lingkungan digital. Mengamati karya seni di
layar digital, betapapun resolusinya tinggi, berbeda secara fundamental
dari mengamatinya secara langsung: ukuran asli karya tidak dapat
dirasakan, tekstur permukaan tidak dapat diamati, cara karya berinteraksi
dengan cahaya nyata tidak dapat dialami, dan aura kehadiran fisik karya
hilang (Thom, 2023).

Penelitian neurosains menunjukkan bahwa pengalaman estetis
yang melibatkan tubuh secara fisik, mengunjungi museum, memainkan
instrumen musik secara langsung, menggambar dengan kuas dan cat
mengaktifkan jaringan neural yang lebih luas dan lebih terintegrasi
dibandingkan pengalaman yang dimediasi oleh layar. Hal ini memiliki
implikasi yang sangat penting bagi pengembangan sensitivitas estetik:
beberapa dimensi penting dari sensitivitas ini hanya dapat berkembang
melalui pengalaman langsung dan fisik, tidak melalui proxy digital
(Chatterjee, 2022).

3. Homogenisasi Estetika Global
Paradoks dari era digital adalah bahwa meskipun ia menjanjikan
akses ke keberagaman seni dan budaya dunia yang tidak terbatas, dalam

praktiknya ia sering kali mendorong homogenisasi estetika, konvergensi
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ke arah standar visual dan estetis yang didominasi oleh platform-
platform besar yang memiliki basis pengguna global. Algoritma
Instagram, Pinterest, dan TikTok secara aktif mempromosikan konten
yang mendapat engagement tinggi, yang cenderung mengikuti konvensi
visual tertentu dan menciptakan "algorithm aesthetics" yang
menyeragamkan selera secara global (Paul, 2023).

Implikasi bagi pendidikan estetika seni di Indonesia khususnya
sangat signifikan: jika selera estetis generasi muda semakin dibentuk
oleh algoritma platform global yang didominasi nilai-nilai visual Barat
dan Korea (K-pop, K-drama), tradisi-tradisi seni estetis lokal yang kaya
dan beragam berisiko terpinggirkan. Pendidikan estetika seni memiliki
tanggung jawab untuk secara aktif mengembangkan kemampuan peserta
didik untuk mengenali, menghargai, dan mempertahankan keberagaman

estetis lokal dalam menghadapi tekanan homogenisasi algoritmik global
(Rohidi, 2022).

4. Pendidik Seni di Era Digital

Tantangan yang dihadapi oleh pendidik seni di era digital bersifat
ganda: di satu sisi, mereka harus mengembangkan kompetensi digital
mereka sendiri yang memungkinkan mereka untuk mengintegrasikan
teknologi digital secara efektif dalam pengajaran; di sisi lain, mereka
harus tetap mempertahankan dan mentransmisikan kedalaman estetis
yang tidak dapat digantikan oleh teknologi. Keseimbangan antara dua
tuntutan ini adalah salah satu tantangan profesional yang paling
signifikan bagi pendidik seni kontemporer (Hetland et al., 2020).

Survei pendidik seni di berbagai negara menunjukkan bahwa
banyak pendidik seni merasa kurang siap untuk mengintegrasikan
teknologi digital secara efektif dalam pengajaran mereka. Hambatan
yang paling sering dilaporkan mencakup: kurangnya waktu dan sumber
daya untuk mengembangkan kompetensi digital yang relevan,
ketidakpastian tentang bagaimana mengevaluasi karya yang dibuat
dengan bantuan AI, dan kekhawatiran bahwa terlalu fokus pada
teknologi akan mengorbankan pengalaman estetis yang sesungguhnya
(Anderson, 2023).

5. Kurikulum Seni yang Relevan
Kurikulum seni yang dikembangkan pada era pra-digital semakin

tidak memadai untuk mempersiapkan peserta didik menghadapi
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ekosistem seni yang sangat digital di abad ke-21. Namun sebaliknya,
kurikulum yang terlalu fokus pada keterampilan digital berisiko
kehilangan fondasi estetis dan artistik yang mendalam yang menjadi
jantung dari pendidikan seni yang bermakna. Memperbarui kurikulum
seni agar relevan dengan era digital tanpa mengorbankan kedalaman
estetis adalah tantangan kebijakan dan kurikulum yang sangat signifikan
(Kemdikbudristek, 2022).

Kurikulum Merdeka yang diluncurkan Kemdikbudristek (2022)
telah mengintegrasikan elemen-elemen literasi digital dalam pendidikan
seni, sebuah langkah yang disambut positif. Namun implementasinya
masih menghadapi tantangan yang signifikan terutama di daerah-daerah
dengan keterbatasan infrastruktur digital dan pendidik yang kurang
terlatih. Pendampingan yang intensif, pengembangan bahan ajar yang
berkualitas, dan pembaruan yang berkelanjutan adalah kebutuhan yang
sangat mendesak (Kemdikbudristek, 2022).

Tabel 9.3 Tantangan Pendidikan Seni di Era Digital dan Respons

Pedagogis
", Dampak pada Respons
Tantangan D Pembelajaran Pedagogis
Ketidaksetaraan Eksklusi peserta Pendekatan
Kesenjangan akses perangkat, didik dari offline-online
Digital internet, dan pendidikan seni hybrid; solusi
literasi digital berkualitas low-tech kreatif
Layar -Jaga
. menggantikan Pengl'lr.al.lgan k.es.e imbangan
Degradasi . sensitivitas digital-analog;
. pengalaman fisik .
Sensori dan taktil sensoris dan pertahankan
lanesun estetis mendalam pengalaman
gsung langsung
Algoritma Mariinalisasi Pendidikan
Homogenisasi platform global este tikJa lokal dan kritis media;
Estetis menyeragamkan tradisional promosi aktif
selera estetis estetika lokal
Kompetensi Guru seni kurang =~ Pengajaran yang ( CoStI;r]z)uin
Penr()li dik terlatih dalam tidak efektif atau Pro fessionc(zgl
teknologi digital takut teknologi
Development)
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Dampak pada Respons

Tantangan Deskripsi

Pembelajaran Pedagogis
digital untuk
guru seni
Budaya scroll Kemampuan Latihan mindful
Perhatian mencegah "slow apresiasi aesthetics; no-
Terpencar looking" yang mendalam yang device zones
mendalam berkurang saat apresiasi

E. Peluang Pengembangan Estetika Seni

Perkembangan zaman menghadirkan berbagai peluang yang
dapat dimanfaatkan untuk mengembangkan estetika seni dalam berbagai
bidang.

1. Integrasi Teknologi Digital

Teknologi digital membuka peluang yang sangat besar bagi
pengembangan estetika seni. Berbagai aplikasi desain, perangkat lunak
animasi, musik digital, pengolah video, hingga kecerdasan buatan
memungkinkan seniman dan peserta didik menciptakan karya dengan
teknik yang lebih beragam. Selain itu, museum virtual, galeri digital, dan
pertunjukan daring memperluas akses masyarakat terhadap berbagai
bentuk karya seni dari seluruh dunia.

2. Penguatan Pendidikan Seni

Pembelajaran seni yang berorientasi pada kreativitas, eksplorasi,
dan pengalaman estetik memberikan peluang untuk mengembangkan
kemampuan artistik peserta didik sejak wusia dini. Pendekatan
pembelajaran berbasis proyek (Project-Based Learning), pembelajaran
berbasis masalah (Problem-Based Learning), dan pendekatan STEAM
(Science, Technology, Engineering, Arts, and Mathematics)
memungkinkan peserta didik mengintegrasikan seni dengan berbagai
disiplin ilmu sehingga pembelajaran menjadi lebih bermakna.
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3. Pelestarian dan Inovasi Budaya

Kekayaan budaya Indonesia merupakan sumber inspirasi yang
tidak terbatas bagi pengembangan estetika seni. Motif batik, tenun,
ukiran, tari tradisional, musik daerah, serta berbagai bentuk seni
pertunjukan dapat dikembangkan menjadi karya-karya baru tanpa
menghilangkan nilai budaya yang terkandung di dalamnya. Melalui
inovasi tersebut, seni tradisional tetap relevan dengan perkembangan
zaman sekaligus menjadi bagian dari identitas bangsa.

4. Kolaborasi Lintas Disiplin

Seni semakin banyak dipadukan dengan berbagai bidang ilmu,
seperti teknologi, sains, arsitektur, pendidikan, psikologi, kesehatan,
komunikasi, hingga lingkungan hidup. Kolaborasi lintas disiplin
menghasilkan berbagai bentuk karya baru yang lebih inovatif serta
memberikan solusi kreatif terhadap berbagai persoalan masyarakat.

5. Pengembangan Industri Kreatif

Perkembangan ekonomi kreatif memberikan peluang besar bagi
para seniman untuk mengembangkan karya yang memiliki nilai estetis
sekaligus nilai ekonomi. Berbagai produk kreatif, seperti ilustrasi digital,
desain produk, animasi, film, gim, fotografi, kerajinan, dan seni
pertunjukan menjadi sektor yang terus berkembang dan membutuhkan
sumber daya manusia yang kreatif.

6. Demokratisasi Akses terhadap Seni

Meskipun kesenjangan digital tetap menjadi masalah yang serius,
potensi teknologi digital untuk mendemokratisasi akses terhadap seni
dan pendidikan seni adalah sangat nyata dan belum pernah ada
sebelumnya. Platform seperti Google Arts & Culture, dengan koleksi
virtual dari lebih dari 2.000 museum dari 80+ negara, memungkinkan
siapapun dengan koneksi internet untuk mengamati karya-karya seni
terbesar dalam sejarah manusia dalam resolusi yang bahkan lebih tinggi
dari yang dapat dilihat dengan mata biasa di hadapan karya asli. Khan
Academy menyediakan pendidikan seni berkualitas tinggi secara gratis
kepada siapapun di seluruh dunia (Paul, 2023).

Di Indonesia, platform-platform ini membuka peluang yang
sangat besar untuk meratakan akses terhadap pendidikan seni berkualitas

yang sebelumnya hanya tersedia di kota-kota besar. Peserta didik di
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Kupang, Wamena, atau Natuna kini dapat mengakses materi seni yang
sama kualitasnya dengan peserta didik di Jakarta atau Surabaya. Ini tidak
menggantikan kebutuhan akan guru seni yang kompeten dan lingkungan
seni yang kaya, tetapi dapat menjadi suplemen yang sangat berharga
dalam konteks di mana sumber daya lokal terbatas (Anderson, 2023).

7. Kolaborasi Seni Global

Era digital memungkinkan kolaborasi seni global yang belum
pernah ada sebelumnya. Proyek-proyek seni internasional yang
melibatkan peserta dari puluhan negara, residensi artistik virtual yang
menghubungkan seniman dari berbagai belahan dunia, pertunjukan
musik yang menggabungkan musisi dari berbagai benua secara real-
time, semua ini adalah realitas artistik yang semakin umum di era digital.
Untuk pendidikan seni, ini membuka peluang yang sangat menarik:
proyek seni kolaboratif internasional yang melibatkan peserta didik dari
berbagai negara (Anderson, 2023).

Beberapa inisiatif pendidikan seni global yang memanfaatkan
teknologi digital telah menunjukkan hasil yang sangat menjanjikan.
Program ePals Creative Arts menghubungkan kelas-kelas seni dari
berbagai negara untuk berkolaborasi dalam proyek seni yang bersama.
Program Global Art Exchange memungkinkan peserta didik untuk
berbagi karya dan mendapat umpan balik dari teman sebaya di berbagai
negara. Program-program ini tidak hanya mengembangkan keterampilan
artistik, tetapi juga kompetensi antarbudaya dan global yang sangat
penting (Anderson, 2023).

8. Seni sebagai Data dan Analitika

Perspektif yang sangat baru adalah memandang koleksi seni yang
besar sebagai data yang dapat dianalisis untuk mengungkap pola, tren,
dan wawasan yang tidak dapat terlihat dari pengamatan manual. Digital
humanities dan computational aesthetics adalah bidang-bidang yang
berkembang pesat yang menggabungkan analisis data besar (big data)
dengan penelitian seni dan estetika: menganalisis ribuan karya seni untuk
mengidentifikasi pola evolusi gaya artistik, meneliti bagaimana tren
estetis menyebar melalui jaringan sosial, atau mengembangkan model
komputasional dari persepsi keindahan (Chatterjee, 2022).

Dalam konteks pendidikan seni, literasi data dan kemampuan

untuk menggunakan alat analitik dalam memahami seni adalah
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kompetensi yang semakin relevan. Google Arts & Culture telah
mengembangkan berbagai alat yang memungkinkan eksplorasi koleksi
seni berbasis data: mencari karya berdasarkan warna dominan,
menemukan karya-karya yang mirip secara visual di berbagai budaya,
atau menelusuri bagaimana motif artistik tertentu berkembang sepanjang
sejarah. Mengintegrasikan pendekatan analitik berbasis data ini dalam
pendidikan seni membuka dimensi penelitian dan pemahaman yang
sangat kaya (Anderson, 2023).

9. Ekspresi Artistik yang Lebih Inklusif

Teknologi digital menurunkan hambatan teknis dalam kreasi seni
dengan cara yang dapat membuat seni lebih inklusif. Perangkat lunak
yang memiliki antarmuka yang intuitif, alat-alat A/ yang dapat
mengeksekusi visi artistik tanpa penguasaan teknis yang panjang,
aksesibilitas tools digital bagi penyandang disabilitas (synthesizer yang
dapat dikontrol dengan gerakan kepala, perangkat lunak menggambar
yang dapat dioperasikan dengan tatapan mata), semua ini membuka pintu
kreasi artistik bagi orang-orang yang mungkin tidak pernah dapat
berpartisipasi dalam seni dalam format konvensional (Paul, 2023).

10. Seni untuk Keberlanjutan dan Aktivisme

Era digital memperkuat kapasitas seni untuk berfungsi sebagai
alat advokasi, aktivisme, dan perubahan sosial. Karya seni yang
disebarluaskan melalui media sosial dapat menjangkau jutaan orang
dalam hitungan jam. Seni data visualisasi yang mengubah data iklim atau
ketidakadilan sosial menjadi representasi visual yang emosional dapat
menggerakkan empati publik dengan cara yang laporan ilmiah tidak
dapat lakukan. Proyek seni partisipatoris online dapat melibatkan ribuan
orang dalam aksi simbolis bersama yang menciptakan rasa kebersamaan
dan tujuan kolektif (Paul, 2023).

Dalam konteks pendidikan estetika seni, mengintegrasikan
perspektif keberlanjutan dan keadilan sosial ke dalam praktik seni adalah
perkembangan yang sangat signifikan dan semakin relevan. Program-
program yang menghubungkan kreasi seni dengan isu-isu lingkungan
lokal, ketidakadilan sosial, atau warisan budaya yang terancam tidak
hanya mengembangkan keterampilan artistik, tetapi juga kesadaran sipil
dan motivasi untuk bertindak, dimensi-dimensi yang sangat penting dari
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pendidikan untuk warga dunia yang bertanggung jawab (Anderson,
2023).

Gambar 9.3 Peta Tantangan dan Peluang Pendidikan Seni Digital

TANTANGAN (Harus Direspons) PELUANG (Harus Dimanfaatkan)

”.?0 ® Kesenjangan digital :‘; m Demokratisasi akses

@ ® Degradasi pengalaman sensoris @ m Kolaborasi global tanpa batas
@ ® Homogenisasi estetika global ﬁﬁ ® Analitika seni berbasis data
i’!; ® Kompetensi pendidik yang kurang :a; m Ekspresi artistik yang inklusif
m ® Ambiguitas etika Al dan hak cipta “‘:' ® Seni untuk aktivisme sosial
e

m Perhatian yang terpencar @' ® Personalisasi pembelajaran
%
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Pertahankan pengalaman sensoris langsung di tengah digitalisasi

Kembangkan literasi digital kritis, bukan hanya literasi digital teknis

Gunakan Al sebagai alat yang memperluas, bukan menggantikan, kreativitas

@
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&

e Jaga dan perkuat identitas estetis lokal dalam konteks global
6 Pastikan kesetaraan akses melalui kebijakan yang aktif dan inklusif

Sumber: Dikembangkan dari Paul (2023), Anderson (2023), dan
UNESCO (2022)
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BAB X
PROSPEK PENDIDIKAN ESTETIKA
- SENI

Pendidikan estetika seni berdiri di persimpangan yang menarik:
di belakangnya terbentang tradisi yang sangat kaya, ribuan tahun warisan
artistik manusia dari berbagai peradaban yang telah membentuk cara kita
memahami keindahan, makna, dan kemanusiaan; di depannya terbuka
kemungkinan-kemungkinan yang menakjubkan, teknologi baru,
konektivitas global, kesadaran ekologis, dan pemahaman yang semakin
dalam tentang bagaimana seni berkontribusi pada kesehatan manusia dan
kesejahteraan masyarakat.

A. Pendidikan Seni Berbasis Multikultural

1. Landasan Pendidikan Multikultural

Pendidikan multikultural bukan hanya penambahan informasi
tentang berbagai budaya ke dalam kurikulum yang sudah ada; ia adalah
transformasi fundamental dari tujuan, konten, proses, dan konteks
pendidikan untuk memastikan bahwa ia melayani secara adil semua
peserta didik, tanpa memandang latar belakang budaya, etnis, bahasa,
atau status sosial ekonomi mereka. James Banks (dalam Anderson, 2023)
mengidentifikasi lima dimensi pendidikan multikultural: integrasi
konten, proses konstruksi pengetahuan, pengurangan prasangka,
pedagogi yang adil, dan pemberdayaan budaya sekolah.

Dalam konteks Indonesia yang memiliki lebih dari 300 kelompok
etnis dan setidaknya 714 bahasa daerah yang diakui menjadikannya salah
satu negara paling beragam secara budaya di dunia, pendidikan seni
multikultural bukan sekadar desirable tetapi essential. Seni adalah salah
satu domain paling kaya di mana kekayaan keberagaman ini dapat
dirayakan, dipahami secara mendalam, dan dijadikan fondasi bagi kohesi
nasional yang sejati, sebuah Bhinneka Tunggal Ika yang tidak sekadar
slogan tetapi tercermin dalam praktik pendidikan sehari-hari (Rohidi,
2022).

Buku Referensi 205



2. Kurikulum Seni yang Inklusif Budaya

Kurikulum seni yang inklusif budaya bukan sekadar
memasukkan beberapa karya seni dari berbagai budaya sebagai
tambahan di pinggir kanon yang tetap Barat-sentris. [a membutuhkan
restrukturisasi yang lebih mendalam: menempatkan keragaman budaya
seni sebagai pusat, bukan pinggiran; mengembangkan kurikulum yang
berbeda untuk konteks yang berbeda (kurikulum seni di Aceh tidak harus
identik dengan yang di Bali atau Papua); dan memastikan bahwa standar
dan kriteria estetis yang digunakan dalam evaluasi bersifat sensitif
terhadap keragaman tradisi artistik yang ada (Anderson, 2023).

Praktik konkret untuk mengembangkan kurikulum seni yang
inklusif budaya mencakup: mengidentifikasi dan memasukkan tradisi
seni lokal dari komunitas peserta didik ke dalam kurikulum;
mengundang seniman dan pengrajin lokal sebagai sumber pengetahuan
yang setara dengan buku teks; mengembangkan proyek seni yang
berakar dalam konteks budaya lokal; dan memastikan bahwa kriteria
penilaian menghargai keunggulan artistik dalam berbagai tradisi, bukan
hanya dalam satu tradisi dominan (Rohidi, 2022).

3. Pedagogi Seni Multikultural

Pedagogi seni multikultural yang efektif bukan sekadar
mengajarkan tentang seni dari berbagai budaya, ia mengajarkan melalui
dan dengan perspektif-perspektif yang beragam. Ini berarti bahwa cara
mengajar, pertanyaan yang diajukan, standar yang digunakan, dan cara
merespons karya peserta didik semuanya harus bersifat sensitif secara
budaya. Guru perlu mengembangkan apa yang disebut culturally
responsive teaching yaitu kemampuan untuk mengenali, menghargai,
dan membangun di atas kekayaan budaya yang dibawa setiap peserta
didik ke dalam kelas (Gay, dalam Anderson, 2023).

Salah satu pendekatan yang sangat efektif adalah pembelajaran
berbasis seni komunitas (community-based arts learning), di mana
proyek seni di kelas terhubung secara organik dengan seni dan praktik
budaya dari komunitas peserta didik. Ketika seorang peserta didik Batak
mempelajari ulos dalam konteks makna adat yang hidup dalam
komunitasnya, atau ketika seorang peserta didik Betawi mengeksplorasi
musik Betawi yang masih dimainkan di kampungnya, pembelajaran seni
menjadi pengalaman yang menghubungkan sekolah dengan kehidupan

nyata, bukan yang memisahkannya (Rohidi, 2022).
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4. Seni sebagai Jembatan Antarbangsa

Seni memiliki kapasitas yang unik untuk menjadi jembatan
antara kelompok-kelompok yang mungkin memiliki sejarah ketegangan
atau konflik. Pengalaman bersama menikmati musik, menonton
pertunjukan, atau berpartisipasi dalam proyek seni yang melibatkan
kelompok-kelompok yang berbeda dapat menciptakan momen-momen
kemanusiaan bersama yang melampaui perbedaan yang memisahkan.
Penelitian tentang contact theory dan seni menunjukkan bahwa interaksi
artistik antara kelompok-kelompok yang berbeda dapat secara signifikan
mengurangi prasangka dan meningkatkan empati lintas batas
(Nussbaum, 2022).

Dalam konteks pendidikan, program pertukaran seni antardaerah
di Indonesia, di mana peserta didik dari berbagai provinsi saling
mengunjungi dan mempelajari tradisi seni satu sama lain, dapat menjadi
instrumen yang sangat efektif untuk membangun kohesi nasional yang
berbasis pada penghargaan terhadap keberagaman yang sesungguhnya.
UNESCO melalui program Cultural Olympiads dan berbagai inisiatif
pertukaran budaya internasional telah menunjukkan potensi besar seni
sebagai diplomasi budaya dan pembangunan perdamaian (UNESCO,
2022).

5. Studi Kasus Pendidikan Seni Multikultural

Beberapa model pendidikan seni multikultural yang telah
terbukti efektif dapat menjadi inspirasi bagi pengembangan di Indonesia.
Di Selandia Baru, kurikulum seni nasional secara eksplisit
mengintegrasikan perspektif Maori (7e ao Mori) sebagai arus utama,
bukan sebagai tambahan, sehingga seluruh peserta didik belajar tentang
seni dari perspektif yang mencakup baik tradisi Maori maupun Eropa. Di
Kanada, program Arts Across Canada menghubungkan sekolah-sekolah
dari berbagai provinsi dan komunitas Indigenous untuk berkolaborasi
dalam proyek seni yang merayakan keberagaman budaya negara tersebut
(Anderson, 2023).

Di Indonesia, program GIPI (Gerakan Indonesia Pintar Inovasi)
yang mengintegrasikan seni dan budaya lokal dalam pembelajaran telah
menunjukkan hasil yang sangat menjanjikan di beberapa daerah.
Program Sekolah Penggerak yang memasukkan seni tradisional daerah
sebagai bagian integral dari pengalaman belajar, bukan sekadar

ekstrakulikuler, juga merupakan langkah yang sangat positif. Yang
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masih perlu diperkuat adalah konsistensi implementasi, ketersediaan
guru yang kompeten dalam seni tradisional lokal, dan sistem evaluasi
yang menghargai keunggulan dalam berbagai tradisi artistik
(Kemdikbudristek, 2022).

B. Pelestarian Seni dan Budaya Lokal

1. Urgensi Pelestarian Seni Tradisional

Indonesia adalah salah satu negara dengan kekayaan warisan seni
budaya yang paling luar biasa di dunia. Namun kekayaan ini menghadapi
ancaman yang nyata: UNESCO (2022) memperkirakan bahwa ribuan
tradisi seni dari seluruh dunia berada dalam bahaya kepunahan karena
kombinasi faktor globalisasi, urbanisasi, perubahan gaya hidup, dan
kurangnya transmisi ke generasi berikutnya. Di Indonesia, banyak tradisi
seni daerah yang sangat kaya dari seni ukir Asmat, tari Topeng Betawi,
musik Gondang Batak, tenun ikat Flores hingga wayang Beber Jawa
menghadapi risiko kepunahan dalam satu atau dua generasi jika tidak ada
intervensi yang sistematis.

Urgensi pelestarian seni tradisional bukan sekadar masalah
sentimentalitas budaya atau nostalgia terhadap masa lalu. Tradisi-tradisi
seni ini mewakili akumulasi pengetahuan estetis, ekologis, filosofis, dan
sosial yang sangat berharga yang telah teruji oleh waktu. Mereka
mengandung sistem pemahaman tentang hubungan manusia dengan
alam, dengan komunitas, dan dengan cosmos yang sangat relevan untuk
menghadapi tantangan-tantangan abad ke-21: keberlanjutan ekologis,
kohesi sosial, dan pencarian makna dalam kehidupan modern yang
sering kali terasa terputus dari akar-akar yang bermakna (Rohidi, 2022).

2. Pendekatan Pelestarian yang Hidup

Pendekatan pelestarian yang paling efektif dan paling bermakna
adalah pendekatan "living heritage" pelestarian yang menjaga seni
tradisional tetap hidup dan berkembang dalam konteks komunitas yang
menggunakannya, bukan membekukan seni menjadi artefak museum
yang statis. Perbedaan antara keduanya sangat fundamental: seni yang
dimuseumkan menjadi objek pengamatan pasif; seni yang hidup terus
berkembang, beradaptasi, dan bermakna bagi komunitas yang
mewarisinya (UNESCO, 2022).
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Pendekatan living heritage dalam pelestarian seni tradisional
melibatkan beberapa strategi: (1) mendukung komunitas untuk
mempertahankan praktik seni mereka dalam konteks kehidupan yang
relevan, bukan hanya dalam pertunjukan untuk turis; (2) memfasilitasi
transmisi pengetahuan dari maestro tradisional kepada generasi muda
melalui apprenticeship yang autentik; (3) memberikan ruang bagi
adaptasi dan inovasi yang organik yang memungkinkan seni tradisional
untuk terus relevan tanpa menghilangkan esensinya; dan (4) memastikan
bahwa komunitas pemilik tradisi memiliki kontrol atas bagaimana tradisi
mereka dipresentasikan dan dikembangkan (Rohidi, 2022).

3. Peran Pendidikan dalam Pelestarian

Pendidikan memainkan peran yang krusial dalam pelestarian seni
dan budaya lokal. Sekolah adalah salah satu institusi yang paling
sistematis dan paling luas jangkauannya untuk mentransmisikan
pengetahuan budaya kepada generasi berikutnya. Ketika kurikulum seni
sekolah secara serius memasukkan seni tradisional lokal bukan sekadar
sebagai satu bab dalam buku teks, tetapi sebagai praktik yang
sesungguhnya dipelajari dan dihayati, ia memberikan kontribusi yang
sangat signifikan bagi upaya pelestarian yang lebih luas (Rohidi, 2022).

Program maestro seni tradisional yang melibatkan seniman dan
pengrajin tradisional untuk mengajar langsung di sekolah atau
mengadakan workshop adalah salah satu pendekatan yang paling efektif.
Ketika anak-anak belajar membatik dari seorang pembatik
berpengalaman yang memiliki pengetahuan mendalam tentang makna
filosofis setiap motif, atau belajar gamelan dari seorang musisi yang
telah mengabdikan hidupnya pada tradisi ini, mereka tidak hanya
mempelajari keterampilan teknis, mereka juga mewarisi dimensi
filosofis, spiritual, dan sosial yang membuat seni itu bermakna
(Anderson, 2023).

4. Dokumentasi Digital Warisan Seni

Teknologi digital menawarkan kemampuan yang sangat kuat
untuk mendokumentasikan dan mengarsipkan warisan seni tradisional
dengan cara yang sebelumnya tidak mungkin. Fotografi resolusi ultra-
tinggi yang menangkap detail terkecil motif batik atau ukiran. Rekaman
audio-video berkualitas tinggi yang mendokumentasikan pertunjukan

seni tradisional dalam segala kekayaan sensorisnya. Digitalisasi 3D yang
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menciptakan replika digital karya seni tiga dimensi yang dapat
dieksplorasi secara virtual dari semua sudut. Rekaman etnografi yang
mendokumentasikan konteks, makna, dan proses pembuatan seni
bersama dengan hasil akhirnya (Paul, 2023).

Proyek-proyek dokumentasi digital warisan seni yang telah
dilakukan menunjukkan nilai yang sangat besar: Endangered Archives
Program British Library yang mendokumentasikan arsip budaya yang
terancam dari seluruh dunia; proyek digitalisasi wayang kulit oleh
Perpustakaan Nasional Indonesia; inisiatif Google Arts & Culture yang
bekerjasama dengan museum-museum nasional Indonesia. Yang penting
adalah memastikan bahwa dokumentasi ini tidak hanya menjadi arsip
yang disimpan di server, tetapi juga diakses dan digunakan secara aktif
dalam pendidikan dan pelatthan seniman generasi berikutnya
(UNESCO, 2022).

5. Revitalisasi Seni Lokal yang Berkelanjutan

Revitalisasi seni lokal yang berkelanjutan mensyaratkan lebih
dari sekadar program jangka pendek yang bersifat proyek. Ia
membutuhkan ekosistem yang mendukung termasuk kebijakan yang
memberikan ruang dan sumber daya bagi seni tradisional, sistem
pendidikan yang mentransmisikan seni secara komprehensif, pasar yang
memberikan penghidupan yang layak bagi praktisi seni tradisional, dan
komunitas yang secara aktif menggunakan dan merayakan seni
tradisional mereka dalam kehidupan sehari-hari (Rohidi, 2022).

Model revitalisasi yang paling berhasil adalah yang
memberdayakan komunitas lokal sendiri sebagai agen utama pelestarian
dan pengembangan, bukan yang menjadikan komunitas sebagai objek
pelestarian yang dikontrol dari luar. Komunitas adat Suku Baduy yang
mempertahankan tradisi kerajinan dan seni mereka dalam konteks sistem
adat yang masih hidup, atau komunitas pembatik di Yogyakarta dan Solo
yang mengembangkan batik kontemporer berbasis motif tradisional
untuk pasar global tanpa kehilangan akar estetisnya adalah contoh-
contoh yang sangat menginspirasi dari revitalisasi yang autentik dan
berkelanjutan (Rohidi, 2022).

Gambar 10.1 Model Pelestarian Seni Hidup (Living Heritage)
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Sumber: Dikembangkan dari UNESCO (2022) dan Rohidi (2022)
C. Pendidikan Estetika dalam Masyarakat Global

1. Globalisasi dan Tantangan Identitas Estetis

Globalisasi yang semakin intensif menghadirkan paradoks yang
menarik bagi identitas estetis: di satu sisi, ia memperluas horison estetis
manusia dengan memperkenalkan mereka pada tradisi seni dari seluruh
penjuru dunia; di sisi lain, ia berpotensi mengikis kekhasan dan
kedalaman identitas estetis lokal melalui homogenisasi yang didorong
oleh dominasi industri budaya global. Industri musik global yang
didominasi genre-genre tertentu, industri film Hollywood yang
membentuk ekspektasi naratif dan visual global, platform media sosial
yang mempromosikan konten tertentu, semua ini adalah kekuatan-
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kekuatan yang secara aktif membentuk ulang selera estetis global ke arah
konvergensi (UNESCO, 2022).

Tantangan bagi pendidikan estetika seni dalam konteks ini adalah
mengembangkan peserta didik yang memiliki identitas estetis yang kuat
dan berakar dalam tradisi lokal mereka, sekaligus terbuka dan mampu
untuk berinteraksi secara produktif dengan estetika dari berbagai tradisi
lain. Ini adalah keseimbangan yang halus: terlalu berorientasi lokal dapat
menghasilkan provincialisme estetis; terlalu berorientasi global dapat
menghasilkan kosmopolitanisme yang kehilangan akar. Pendidikan
estetika seni yang ideal mengembangkan keduanya secara bersamaan
(Rohidi, 2022).

2. Estetika Glokal

Konsep "glokal" adalah kombinasi antara "global" dan "lokal"
menawarkan kerangka yang sangat berguna untuk memahami
bagaimana seni dapat berkembang secara bermakna di era globalisasi.
Seni glokal bukan sekadar menambahkan elemen-elemen lokal ke dalam
format global, atau sebaliknya mengadopsi format global dengan konten
lokal yang dangkal, ia adalah karya yang berakar secara otentik dalam
pengalaman dan estetika lokal sambil berbicara dalam bahasa yang
beresonansi secara universal (Rohidi, 2022).

Contoh-contoh seni glokal yang paling berhasil menunjukkan
karakteristik ini dengan jelas. Anggun, penyanyi Indonesia yang berhasil
di pasar musik global dengan mempertahankan elemen-elemen musik
tradisional Indonesia dalam aransemen kontemporer yang dipoles secara
profesional. Heri Dono, seniman visual Indonesia yang berhasil di
panggung seni internasional dengan karya yang berakar dalam estetika
wayang dan budaya populer Indonesia. Coldplay yang berkolaborasi
dengan musisi dari berbagai negara termasuk Indonesia, menciptakan
perpaduan yang saling memperkaya tanpa kehilangan identitas masing-
masing. Semua ini adalah model yang inspiratif untuk pendidikan
estetika seni yang berorientasi glokal (Rohidi, 2022).
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Tabel 10.2 Estetika Glokal: Contoh Perpaduan Lokal-Global dalam

Seni
Domain Contoh
. Karya/Seniman Elemen Lokal Elemen Global
Seni
Glokal
Anggun, Raisa, Mel(.)d} .. Pop produksi
pentatonik; lirik . .
. Isyana; Tulus internasional;
Musik . berbahasa . .
(jazz-pop o video estetika
. Indonesia;
Indonesia) global
gamelan
. Heri Dono; FX Wayang; batik; Instalasi
Seni ] . . . kontemporer;
. Harsono; Rudi realitas sosial
Visual . . konseptual;
Mantofani Indonesia :
media baru
Film Marlina Budaya lokal .
. Sinematografi
. (Sumatra Barat); spesifik; bahasa . .
Film . internasional;
Yuni; Laskar daerah; lanskap ..
) narasi universal
Pelangi Nusantara
Konteks sosial
Andrea Hirata; budaya Struktur naratif
Sastra Leila S Chudori; Indonesia; kontemporer;
Dee Lestari bahasa yang tema universal
kaya
Sardono W. Gerak tari J awa Pendekatan
. dan Bali; kontemporer;
Tari Kusumo; Eko .
Suprivanto elemen dialog dengan
Ity ritualistik penonton global
Batik Motif Fashion design
Keratinan kontemporer; tradisional; modern;
J wastra Indonesia teknik batik material
di fashion global tulis dan cap kontemporer

3. Dialog Antarbudaya melalui Seni

Seni adalah salah satu medium paling efektif untuk dialog
antarbudaya yang sesungguhnya bukan sekadar pertukaran informasi
tentang budaya masing-masing, tetapi pertemuan yang mengubah semua
pihak yang terlibat. Ketika seniman dari tradisi yang berbeda
berkolaborasi dalam proyek yang serius, ketika peserta didik dari
berbagai latar belakang bersama-sama menciptakan karya yang
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merangkum perspektif mereka yang beragam, ketika penonton dari
berbagai tradisi bersama-sama menikmati dan mendiskusikan karya dari
tradisi yang mungkin asing bagi mereka ini adalah momen-momen
dialog yang sejati (Nussbaum, 2022).

4. Hak Budaya dan Keadilan Estetis

Hak budaya termasuk hak untuk  mempraktikkan,
mengembangkan, dan mentransmisikan budaya dan seni sendiri adalah
bagian dari hak asasi manusia yang diakui secara internasional. Dalam
konteks seni dan estetika, keadilan estetis (aesthetic justice) berarti
memastikan bahwa sistem estetika yang berlaku tidak secara sistematis
mendiskriminasi atau memarjinalkan tradisi seni dari kelompok-
kelompok tertentu, baik karena bias historis (seperti bias kolonial yang
menempatkan seni Eropa di puncak hierarki estetis), bias kelas (yang
menghargai seni "tinggi" dan meremehkan seni rakyat), atau bias gender
(yang secara historis kurang menghargai seni yang dikaitkan dengan
perempuan) (Anderson, 2023).

Pendidikan estetika seni yang berorientasi keadilan secara aktif
mengidentifikasi dan menantang bias-bias ini: menginvestigasi mengapa
kanon seni yang berlaku terlihat seperti apa adanya; mempertanyakan
standar estetis mana yang dianggap "universal" dan siapa yang
mendefinisikannya; memasukkan karya dan tradisi yang secara historis
dieksklusi; dan mengembangkan peserta didik yang mampu berpikir
kritis tentang bagaimana kekuasaan beroperasi dalam dunia seni dan
estetika (Anderson, 2023).

5. Seni dalam Pembangunan Berkelanjutan

UNESCO (2022) semakin mengakui peran sentral seni dan
budaya dalam pencapaian Sustainable Development Goals (SDGs). Seni
berkontribusi pada SDG 4 (pendidikan berkualitas) melalui peran
transformatifnya dalam pembelajaran; pada SDG 10 (pengurangan
kesenjangan) melalui demokratisasi akses ke budaya; pada SDG 11 (kota
dan komunitas yang berkelanjutan) melalui seni publik dan identitas
kota; pada SDG 16 (perdamaian dan keadilan) melalui seni sebagai
instrumen rekonsiliasi dan pembangunan perdamaian; dan pada SDG 17
(kemitraan global) melalui diplomasi budaya.

Mengintegrasikan perspektif keberlanjutan dalam pendidikan

estetika seni berarti tidak hanya mempersiapkan peserta didik sebagai
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apresiator dan kreator seni, tetapi juga sebagai agen perubahan yang
menggunakan seni sebagai alat untuk mengatasi tantangan-tantangan
sosial dan ekologis yang paling mendesak. Seni ekologis yang
mendokumentasikan dan merespons perubahan iklim, seni komunitas
yang membangun kohesi sosial di daerah-daerah yang mengalami
konflik, seni digital yang memperkuat kampanye advokasi untuk
keadilan, semua ini adalah ekspresi dari kekuatan seni untuk
berkontribusi pada dunia yang lebih baik (Anderson, 2023).

Gambar 10.2 Sistem Estetika Glokal
< N 'd N\

AKAR LOKAL KETERHUBUNGAN
(Foundation) GLOBAL (Reach)

o Tradisi artistik yang hidup —b Dialog o Partisipasi dalam diskursus

o Nilai-nilai budaya komunitas Produktif seni global
e Pengalaman hidup yang nyata e Kolaborasi lintas budaya
e Kearifan ekologis lokal e Distribusi global yang luas
N =y l \ B

@ HASIL: KARYA GLOKAL

Berakar kuat e Beresonansi universal e Orisinal

Berbicara dari dalam pengalaman lokal kepada hati universal

Sumber: Dikembangkan dari Rohidi (2022) dan UNESCO (2022)
D. Inovasi Pendidikan Seni Masa Depan

1. Personalisasi Pembelajaran Seni

Teknologi kecerdasan buatan dan adaptive learning membuka
kemungkinan untuk personalisasi pembelajaran seni yang belum pernah
ada sebelumnya: jalur belajar yang disesuaikan secara dinamis dengan
kemajuan, minat, gaya belajar, dan tujuan individual setiap peserta didik.
Alih-alih satu kurikulum yang sama untuk semua, bayangkan sistem
yang mengidentifikasi bahwa seorang peserta didik sangat terampil
dalam persepsi warna tetapi perlu dukungan dalam ritme, dan
menyesuaikan pengalaman belajarnya secara otomatis untuk merespons
ini. Atau sistem yang mendeteksi bahwa seorang peserta didik memiliki
minat yang kuat pada seni tradisional Nusantara dan menyarankan jalur
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eksplorasi yang semakin mendalam dalam domain tersebut (Anderson,
2023).

Namun personalisasi berbasis Al dalam pendidikan seni harus
didekati dengan kehati-hatian. Beberapa dimensi paling berharga dari
pendidikan seni, seperti pengalaman bersama mengapresiasi karya,
dialog kelompok yang mengembangkan perspektif yang beragam, dan
kolaborasi kreatif secara esensial bersifat sosial dan tidak dapat
dipersonalisasi tanpa kehilangan kualitas yang membuatnya bermakna.
Personalisasi yang bijaksana menggunakan Al untuk mengoptimalkan
aspek-aspek teknis dari pembelajaran sambil mempertahankan dan
memperkuat dimensi sosial dan estetis yang paling berharga (Thom,
2023).

2. Neurodidaktik Seni

Neurodidaktik (neuroeducation) yaitu penerapan temuan-temuan
neurosains dalam desain pembelajaran adalah bidang yang berkembang
pesat dan yang mulai memberikan wawasan yang sangat berharga bagi
pendidikan seni. Penelitian neurosains estetika menunjukkan bahwa
pengalaman dengan seni secara aktif membentuk dan mengembangkan
otak: mengembangkan konektivitas antara area-area otak yang biasanya
tidak terhubung, memperkuat jaringan yang bertanggung jawab untuk
kreativitas dan empati, dan meningkatkan plastisitas neural secara umum
(Chatterjee, 2022).

Wawasan-wawasan neurodidaktik yang paling relevan bagi
pendidikan seni mencakup: optimal timing (seni tari dan musik paling
efektif dipelajari di masa kanak-kanak ketika plasitisitas neural paling
tinggi, tetapi perkembangan estetis dapat berlanjut sepanjang hidup);
interleaving practice (bergantian antara latihan teknis dan pengalaman
estetis meningkatkan pembelajaran lebih dari berfokus pada satu saja);
emotional engagement (keterlibatan emosional yang tinggi dalam
pengalaman estetis meningkatkan konsolidasi memori dan transfer
belajar); dan embodied learning (belajar melalui tubuh dalam tari, musik,
dan kerajinan mengaktifkan jalur neural tambahan yang memperkuat
pemahaman) (Hardiman et al., 2021).

3. Seni dan Kesehatan Mental
Penelitian yang semakin kuat tentang hubungan antara seni dan

kesehatan mental menjadikan integrasi pendidikan seni dalam layanan
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kesehatan mental sebagai inovasi yang sangat menjanjikan. Meta-
analisis komprehensif oleh Stuckey dan Nobel (2023) yang mencakup
lebih dari 100 studi menemukan bahwa keterlibatan dengan seni secara
signifikan mengurangi gejala kecemasan dan depresi, meningkatkan
harga diri dan resiliensi, dan berkontribusi pada pemulihan yang lebih
cepat dari berbagai kondisi kesehatan fisik dan mental. Ini bukan sekadar
efek placebo, tetapi perubahan neurologis yang terukur.

Implikasi untuk kebijakan pendidikan seni sangat signifikan:
pendidikan estetika seni yang berkualitas bukan hanya investasi dalam
pengembangan budaya dan artistik masyarakat, tetapi juga investasi
dalam kesehatan mental generasi muda. Di era di mana kesehatan mental
remaja menghadapi tantangan yang sangat serius seperti kecemasan,
depresi, dan isolasi sosial yang semakin meningkat, sebagian dipicu oleh
penggunaan media sosial yang berlebihan, program pendidikan seni
yang bermakna dan berbasis pengalaman langsung dapat menjadi salah
satu respons yang paling efektif (Stuckey & Nobel, 2023).

4. Maker Education dan Craft Renaissance

Maker Education yaitu pendekatan pembelajaran yang berpusat
pada pembuatan, tinkering, dan kreasi menggunakan berbagai material
dan teknologi sedang mengalami kebangkitan yang signifikan sebagai
respons terhadap digitalisasi yang berlebihan dan kerinduan akan
pengalaman fisik yang bermakna. Maker spaces yaitu ruang kreatif yang
menyediakan akses ke berbagai alat dan material dari yang tradisional
(alat kayu, mesin jahit, alat ukir) hingga yang digital (printer 3D, laser
cutter, microcontroller) bermunculan di sekolah-sekolah, perpustakaan,
dan pusat komunitas di seluruh dunia (Anderson, 2023).

Terkait dengan maker education adalah apa yang disebut sebagai
"craft renaissance" kebangkitan kembali minat terhadap kerajinan
tangan tradisional yang telah lama terpinggirkan oleh industrialisasi dan
digitalisasi. Kerajinan seperti tenun, batik, gerabah, ukiran kayu, dan
pengolahan logam mengalami kebangkitan popularitas terutama di
kalangan generasi muda urban yang mencari koneksi yang lebih
bermakna dengan material, proses, dan warisan budaya.
Mengintegrasikan craft renaissance ini dalam pendidikan estetika seni
adalah peluang yang sangat menarik untuk menghubungkan
pembelajaran seni dengan relevansi kontemporer dan warisan lokal

secara bersamaan (Dissanayake, 2021).
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5. Kompetensi Abad ke-21 melalui Seni

Organisasi-organisasi internasional seperti WEF (2023) dan
UNESCO (2022) semakin mengidentifikasi kompetensi-kompetensi
yang akan paling kritis di abad ke-21: kreativitas dan inovasi, berpikir
kritis dan pemecahan masalah, komunikasi dan kolaborasi, literasi media
dan teknologi, fleksibilitas dan adaptabilitas, inisiatif dan kepemimpinan
diri, kepekaan antarbudaya, dan empati sosial. Menariknya, sebagian
besar dari kompetensi ini secara alami dikembangkan melalui
pendidikan seni yang berkualitas.

Ini memberikan argumen yang sangat kuat bagi pendidikan
estetika seni sebagai investasi strategis dalam pengembangan sumber
daya manusia untuk masa depan. Bukan sekadar sebagai mata pelajaran
"lunak" yang dapat dikurangi ketika anggaran terbatas, tetapi sebagai
satu komponen pendidikan yang paling efektif dalam
mengembangkan kompetensi-kompetensi yang paling dicari dalam
ekonomi abad ke-21. Mengkomunikasikan nilai strategis pendidikan
seni ini kepada pembuat kebijakan, pemimpin sekolah, dan orang tua
adalah salah satu agenda advokasi yang paling penting bagi komunitas
pendidikan seni (WEF, 2023).

salah

Tabel 10.1 Inovasi Pendidikan Seni

. . Implementasi Potensi
Inovasi Konsep Inti Praktis Eerrels
Jalur belajar
yang Platform seni Pembelajaran
Personalisasi disesuaikan dengan jalur lebih efisien;
Al individual personal minat
dengan Al berbasis data terpelihara
adaptif
. Timing .
Desain optimal: Pembelajaran
Neurodidaktik pemb'elaj aran interleaving, lebih efektif
berbasis temuan . dan bertahan
. embodied
neurosains . lama
learning
Seni- N . e
Integrasi seni Art therapy in Resiliensi;
Kesehatan ‘
Mental dalam program schools, pengurangan
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. . Implementasi Potensi
Inovasi Konsep Inti Praktis Dampak
kesehatan mindful art kecemasan;
mental sekolah practice wellbeing
) Kreativitas;
Pembelajaran Maker spaces; roblem-
Maker berbasis P ’ pros?
. . kerajinan + solving;
Education pembuatan fisik L ;
. digital fab koneksi
dan digital
budaya
Seni sebagai Project-based Kreativitas;
Kompetensi kendaraan seni yang kolaborasi;
21st Century kompetensi mengembangk komunikasi;
masa depan -an 4C kritis
. . Proyek rpural; Keterlibatan
. Seni berbasis seni .. .
Community . . sipil; kohesi
komunitas dan lingkungan; .
Art Ed . ) sosial;
isu sosial teater . .
. identitas
komunitas

E. Arah Pengembangan Pendidikan Estetika Seni

1. Visi Pendidikan Estetika Seni Indonesia 2045

Tahun 2045 saat Indonesia merayakan 100 tahun
kemerdekaannya adalah cakrawala yang digunakan oleh banyak
kebijakan pembangunan Indonesia sebagai target visi jangka panjang.
Visi Indonesia Emas 2045 mencita-citakan Indonesia sebagai negara
maju yang memiliki peradaban yang tinggi, sumber daya manusia yang
unggul, dan ekonomi yang kuat berbasis inovasi. Pendidikan estetika
seni memiliki peran yang sangat penting dalam mewujudkan visi ini: ia
mengembangkan kreativitas dan inovasi yang menjadi motor ekonomi
kreatif, ia melestarikan dan mengembangkan kekayaan budaya yang
menjadi identitas dan modal lunak (soft power) bangsa; dan ia
membentuk manusia Indonesia yang tidak hanya cerdas secara
intelektual tetapi juga sensitif, empatik, dan memiliki apresiasi
mendalam terhadap keindahan dan kemanusiaan.
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Gambar 10.3 Visi Pendidikan Estetika Seni Indonesia 2045
“Setiap Insan Indonesia: Sensitif, Kreatif, Berbudaya”

SEN SITI F ° Mampu merasakan keindahan dalam seni dan kehidupan sehari-hari
x::g;ﬂ::’;gt:{;k N Peka terhadap kualitas estetis lingkungan, alam,
yang kaya dan dan karya manusia
mendalam
KREATI F ° Mampu berekspresi secara autentik melalui
berbagai medium seni
Memiliki kgmampuan
 kreatif yang ° Menggunakan kreativitas untuk memecahkan masalah
dikembangkan dan dan berinovasi
dirayakan
BERBUDAYA ° @ Menghargai dan merayakan kekayaan seni budaya Nusantara
Menmiliki identitas
budaya yang kuat ° Terhubung dengan dunia global sambil berakar
dan inklusif kuat dalam lokal

Visi pendidikan estetika seni Indonesia 2045 yang inspiratif
mungkin terlihat seperti ini: setiap anak Indonesia, dari Sabang sampai
Merauke, memiliki akses terhadap pendidikan seni yang berkualitas
yang berakar dalam tradisi budaya lokal mereka sekaligus terhubung
dengan perkembangan seni global. Setiap lulusan memiliki sensitivitas
estetik yang dikembangkan, kemampuan kreatif yang kuat, apresiasi
yang mendalam terhadap keberagaman seni budaya Nusantara, dan
kemampuan untuk berpartisipasi secara bermakna dalam ekonomi
kreatif global. Warisan seni budaya Nusantara yang luar biasa kaya tidak
hanya dilestarikan tetapi hidup, berkembang, dan dirayakan sebagai
kebanggaan bersama yang menyatukan Indonesia yang bhinneka
(Kemdikbudristek, 2022).

2. Kebijakan dan Kelembagaan

Mewujudkan visi ini membutuhkan dukungan kebijakan yang
kuat dan konsisten pada semua level: kebijakan kurikulum nasional yang
menjamin porsi yang memadai bagi pendidikan seni dan estetika;
kebijakan anggaran yang memberikan sumber daya yang cukup untuk
pengembangan infrastruktur seni di sekolah; kebijakan guru yang
memastikan ketersediaan pendidik seni yang kompeten di seluruh
wilayah Indonesia; kebijakan budaya yang menciptakan ekosistem yang
mendukung seni dan industri kreatif yang berkelanjutan.
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Kelembagaan yang kuat adalah prasyarat yang tidak dapat
diabaikan. Lembaga-lembaga pendidikan seni seperti ISI (Institut Seni
Indonesia) yang tersebar di berbagai kota, Sekolah Menengah Kejuruan
Seni, program-program pendidikan guru seni di LPTK (Lembaga
Pendidikan Tenaga Kependidikan), pusat-pusat kebudayaan daerah, dan
taman budaya, semua ini perlu diperkuat secara sistematis dan
dihubungkan dalam jaringan yang saling mendukung. Kolaborasi antara
kementerian (Kemdikbudristek, Kemenparekraf, Kemendagri) dalam
mendukung pendidikan seni perlu dipererat dan dilembagakan secara
formal (Kemdikbudristek, 2022).

3. Pengembangan Profesi Pendidik Seni

Pendidik seni adalah faktor yang paling menentukan dalam
kualitas pendidikan estetika seni. Seorang pendidik seni yang inspiratif
dapat mengubah cara seorang anak memandang dunia selamanya;
seorang pendidik seni yang tidak kompeten atau tidak bersemangat dapat
membunuh minat anak terhadap seni secara permanen. Investasi dalam
pengembangan profesi pendidik seni, baik dalam kualitas pendidikan
pra-jabatan di LPTK, maupun dalam pengembangan profesional
berkelanjutan (continuing professional development) bagi guru seni yang
sudah bertugas adalah investasi dengan objek yang sangat tinggi bagi
kualitas pendidikan seni secara keseluruhan (Anderson, 2023).

Tabel 10.2 Kompetensi Pendidik Seni Abad ke-21

i Indikator

Kinerja

Domain
Kompetensi

Kompetensi
Spesifik

Mengembangka
n

Penguasaan

mendalam bgjﬁg{;ﬁ.ﬁiﬁ;‘ Menghasilkan
Pengetahuan dalam minimal studio rgz ctice" karya sendiri;
Artistik satu cabang p ’ aktif dalam
seni; literasi alissi e komunitas seni
S reguler
multiseni
Studio Thinking; Prqgram pra- Rencap a
Pedagogis DBAE; apresiasi Jab.atal.l pemb.e la]argn‘
Seni seni: evaluasi berkualitas; CPD yang inovatif;
a1’1 tentik tersertifikasi; evaluasi yang
mentorship tepat
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Cara

Domain Kompetensi Mengembanoka Indikator
Kompetensi Spesifik g n g Kinerja
Integrasi WLEle
tekn%lo ; teknologi senti; Penggunaan
Literasi Kreatif il eksplorasi teknologi yang
Digital literasi: ;ne dia mandiri; tepat dan
L. komunitas guru bermakna
Sicia online
Pengetahuan . )
seni berbagai Studi lapangan; Kurikulum yang
pertukaran . .
. budaya; i inklusif budaya;
Multikultural culturall budaya; komunitas
4 kolaborasi antar .
responsive daerah disambut
teaching
. . Program PD
Actzoyu;flziarch, berbasis Kontribusi pada
Reflektif- . ojfesional' penelitian; pengetahuan
Penelitian Sn emban ;m kolaborasi pedagogis;
pengembangal dengan publikasi
berbasis bukti universitas
Empati terhadap Pendidikan H;Emaﬁ;‘i
Karakter & siswa; modeling karakter dalam hu}t])ung an ur"u-
Empati etika artistik; program LPTK; siswi a%l
kepekaan sosial refleksi diri bermgkn ag

4. Penelitian dan Pengembangan

Pengembangan pendidikan estetika seni yang berbasis bukti
membutuhkan investasi yang signifikan dalam penelitian. Indonesia
memerlukan lebih banyak penelitian empiris tentang efektivitas berbagai
pendekatan pembelajaran seni dalam konteks budaya dan sosial
Indonesia yang khas; tentang dampak pendidikan seni terhadap
perkembangan kognitif, sosial-emosional, dan kreativitas peserta didik
Indonesia; tentang model-model pelestarian seni tradisional yang paling
efektif; dan tentang cara terbaik mengintegrasikan teknologi digital
dalam pendidikan seni yang tetap mempertahankan kedalaman
estetisnya.
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Kolaborasi antara perguruan tinggi seni, LPTK, dan institusi
penelitian pendidikan nasional (Puspendik) dalam mengembangkan
agenda penelitian pendidikan seni yang sistematis dan berkelanjutan
adalah kebutuhan yang sangat mendesak. Penelitian ini tidak hanya
penting untuk mengembangkan basis pengetahuan yang kuat, tetapi juga
untuk mengadvokasi kebijakan berbasis bukti kepada pengambil
keputusan yang sering kali kurang memahami nilai strategis pendidikan
seni (Anderson, 2023).
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GLOSARIUM

Apresiasi Seni Proses memahami, menghayati, menilai,
dan memberikan penghargaan terhadap
karya seni berdasarkan unsur, makna,
fungsi, dan nilai estetikanya.

Artefak Seni Hasil karya manusia yang memiliki nilai
artistik, budaya, sejarah, atau simbolik
sebagai bagian dari ekspresi kehidupan
masyarakat.

Artistik Sifat atau kualitas yang menunjukkan
keindahan, kreativitas, keterampilan, dan
nilai estetis dalam suatu karya seni.

Audiens Individu atau kelompok yang menikmati,
mengamati, atau memberikan respons
terhadap pertunjukan maupun karya seni.

Budaya Keseluruhan sistem nilai, norma, tradisi,
pengetahuan, dan hasil karya manusia
yang diwariskan dari generasi ke generasi.

Desain Proses merancang bentuk, fungsi, dan
tampilan suatu karya dengan
mempertimbangkan ~ aspek  estetika,
kegunaan, dan kreativitas.

Ekspresi Perwujudan ide, emosi, pengalaman, atau
gagasan melalui berbagai media seni,
seperti musik, tari, teater, dan seni rupa.

Empati Estetis Kemampuan memahami dan merasakan
pengalaman emosional yang disampaikan
melalui sebuah karya seni.
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Estetika

Estetika Pendidikan

Evaluasi Artistik

Eksplorasi

Fantasi

Galeri

Harmoni

Imajinasi

Improvisasi
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Cabang filsafat yang mengkaji hakikat
keindahan, pengalaman artistik, nilai seni,
dan penilaian terhadap karya seni.

Pendekatan pendidikan yang menekankan
pengembangan kepekaan terhadap
keindahan, kreativitas, dan pengalaman
artistik dalam proses belajar.

Proses menilai kualitas karya seni
berdasarkan  unsur  visual, teknik,
kreativitas, makna, dan pencapaian tujuan
artistik.

Kegiatan  mencari, mencoba, dan
mengembangkan berbagai kemungkinan
ide, teknik, media, atau bentuk dalam
proses berkarya seni.

Kemampuan membayangkan sesuatu yang
belum pernah dialami sebagai sumber
inspirasi dalam penciptaan karya seni.

Ruang atau tempat yang digunakan untuk
memamerkan  karya  seni  kepada
masyarakat.

Keselarasan hubungan antarunsur dalam
karya seni sehingga menghasilkan kesan
yang indah dan seimbang.

Kemampuan mental untuk menciptakan
gambaran, konsep, atau ide baru yang
menjadi dasar kreativitas seni.

Proses menciptakan atau mengembangkan
karya secara spontan tanpa bergantung
sepenuhnya pada rancangan yang telah
ditentukan.
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Interpretasi

Karya Seni

Kreativitas

Komposisi

Kritik Seni

Kurikulum Seni

Media Seni

Nilai Estetis

Observasi Artistik
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Upaya memahami dan memberikan makna
terhadap simbol, pesan, atau isi yang
terkandung dalam sebuah karya seni.

Hasil ciptaan manusia yang diwujudkan
melalui media tertentu untuk
menyampaikan nilai estetika, ekspresi, dan
makna.

Kemampuan  menghasilkan  gagasan,
solusi, atau karya baru yang orisinal,
bermakna, dan bernilai artistik.

Penataan unsur-unsur seni secara teratur
sehingga membentuk kesatuan visual atau
artistik yang harmonis.

Kegiatan menganalisis, menafsirkan, dan
menilai karya seni secara objektif
berdasarkan prinsip-prinsip estetika.

Rancangan tujuan, materi, metode, dan
evaluasi pembelajaran seni yang disusun
secara sistematis.

Alat, bahan, atau sarana yang digunakan
untuk menghasilkan maupun
menyampaikan karya seni.

Kualitas keindahan yang terkandung
dalam suatu karya sehingga mampu
memberikan pengalaman artistik kepada
penikmatnya.

Proses mengamati objek, fenomena, atau
karya sebagai sumber inspirasi dan
pemahaman dalam pembelajaran seni.

233



Orisinalitas

Pembelajaran Seni

Pengalaman Estetis

Performa Artistik

Perspektif Estetika

Portofolio Seni

Proporsi

Refleksi Estetis

Representasi

234

Keaslian ide atau karya yang menunjukkan
ciri khas dan tidak sekadar meniru karya
orang lain.

Proses pendidikan yang  bertujuan
mengembangkan kemampuan berkarya,
mengapresiasi, dan memahami nilai seni.

Pengalaman batin yang muncul ketika
seseorang menikmati, menciptakan, atau
menghayati sebuah karya seni.

Penampilan seseorang atau kelompok
dalam menyajikan karya seni di hadapan
audiens.

Sudut pandang dalam memahami dan
menilai keindahan berdasarkan teori,
budaya, atau pengalaman individu.

Kumpulan hasil karya yang disusun secara
sistematis sebagai dokumentasi
perkembangan = kemampuan  artistik
seseorang.

Proses merenungkan pengalaman
berkesenian untuk memperoleh
pemahaman yang lebih mendalam
mengenai makna dan nilai seni.

Proses merenungkan pengalaman
berkesenian untuk memperoleh
pemahaman yang lebih mendalam
mengenai makna dan nilai seni.

Cara menghadirkan objek, gagasan, atau
peristiwa ke dalam bentuk karya seni.
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Ritme

Sensitivitas Estetis

Simbolisme

Seni

Seni Multidisipliner

Seni Pertunjukan

Seni Rupa

Sublim

Teknik Artistik

Teori Estetika
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Pengulangan unsur secara teratur dalam
karya seni yang menciptakan kesan gerak,
irama, atau dinamika.

Kepekaan seseorang dalam mengenali,
merasakan, dan menghargai unsur-unsur
keindahan.

Penggunaan lambang atau tanda dalam
karya seni untuk menyampaikan makna
tertentu.

Aktivitas kreatif =~ manusia  yang
menghasilkan karya dengan nilai estetika,
ekspresi, komunikasi, dan budaya.

Pendekatan seni yang menggabungkan dua
atau lebih cabang seni dalam satu proses
penciptaan atau pembelajaran.

Cabang seni yang disajikan secara
langsung di hadapan penonton, seperti tari,
musik, dan teater.

Cabang seni yang menitikberatkan pada
unsur visual seperti garis, warna, bentuk,
tekstur, dan ruang.

Pengalaman estetis yang menimbulkan
rasa takjub, kagum, atau kekhidmatan
karena keagungan suatu objek atau karya
seni.

Cara atau prosedur yang digunakan dalam
menghasilkan karya seni sesuai karakter
media dan tujuan penciptaan.

Kumpulan konsep ilmiah dan filosofis
yang menjelaskan hakikat keindahan, seni,
serta pengalaman estetis.
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Transformasi Kreatif

Unsur Seni

Visualisasi

Warna

Zona Kreatif
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Proses = mengembangkan ide  atau
pengalaman menjadi bentuk karya baru
melalui inovasi artistik.

Komponen dasar pembentuk karya seni,
seperti garis, warna, bentuk, tekstur, ruang,
bunyi, gerak, dan waktu.

Proses mewujudkan gagasan atau konsep
menjadi bentuk yang dapat dilihat melalui
media seni.

Unsur visual yang memberikan kesan
psikologis, emosional, dan simbolik dalam
karya seni serta berperan membangun nilai
estetika.

Lingkungan belajar yang mendukung
kebebasan Dberekspresi, bereksperimen,
berkolaborasi, dan menghasilkan karya
seni secara inovatif.
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BIOGRAFI PENULIS

Dr. Nur Fajrie, S.Pd., M.Pd.

Profil akademis adalah dosen dan praktisi pendidikan
dibidang pembelajaran seni dengan  perspektif
multidisiplin. Lahir di Semarang, Tanggal 19 September
1978 dengan kepakaran pendidikan seni rupa, kajian seni
dan disabilitas dan budaya lokal dalam perspektif SDGs
(Sustainable Development Goals). Lulusan S1, S2 dan S3
pada Program Pendidikan Seni di Universitas Negeri
Semarang (UNNES). Aktivitas akademis sebagai dosen
di Magister Pendidikan Dasar Program Pascasarjana di
Universitas Muria Kudus (UMK), mengajar di Strata S3,
S2 dan S1 dalam bidang pendidikan. Karya ilmiah yang
telah dilakukan berdasarkan hasil temuan berbagai riset
dan terpublikasi di Jurnal Internasional Berreputasi dan

Jurnal Akreditasi Nasional. Beberapa karya buku yang
telah dihasilkan berupa buku ajar, buku referensi dan
monograf berfokus pada bidang pendidikan seni,
perkembangan anak, serta muatan lokal berbasis budaya.
Karya Paten dan HAKI (Hak Atas Kekayaan Intelektual)
yang membahas produk inovasi dan berbasis budaya
lokal. Prestasi yang telah dicapai sebagai Dosen Inspiratif
Jawa Pos-Radar Semarang, Dosen Disiplin dan Dosen
Score Tertinggi SINTA Award di Universitas Muria
Kudus. Program Hibah Nasional yang telah diterima dari
pendanaan Pengabdian kepada Masyarakat dari
Direktorat Jenderal Riset dan Pengembangan,
Kementerian Pendidikan Tinggi, Sains, dan Teknologi.
Program Pemberdayaan Masyarakat yang telah
dijalankannya dalam skema Pemberdayaan Mitra Usaha
Produk  Unggulan Daerah (PM-UPUD) untuk
memajukan sentra ekonomi lokal. Jalinan riset
Internasional telah dilakukan jejaring dari berbagai
negara dengan skala scope dan kepakaran keilmuan yang
berbeda.

Buku Referensi 241



242 Pendidikan Estetika Seni



3

Buku Referensi

PENDIDIKAN
ESTETIKA SENI

Buku referensi “Pendidikan Estetika Seni” membahas secara
komprehensif konsep, prinsip, dan implementasi pendidikan
estetika dalam konteks pembelajaran seni modern. Berangkat dari
pemahaman tentang pentingnya estetika dalam membentuk
kepekaan rasa, kreativitas, dan apresiasi terhadap nilai-nilai
keindahan, buku ini mengkaji bagaimana pendidikan seni berperan
dalam pengembangan karakter dan ekspresi peserta didik. Disusun
dengan pendekatan integratif, buku ini memadukan teori-teori
estetika dari berbagai perspektif dengan praktik pendidikan seni
yang berkembang secara dinamis. Pembahasan mencakup dasar-
dasar estetika, proses kreatif, metode pembelajaran seni, peran seni
dalam kehidupan sosial budaya, hingga tantangan pendidikan
estetika di era globalisasi dan transformasi digital.
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