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ÖNSÖZ/TEġEKKÜR 

 

Sanatsal alanda geleneğin reddediliĢi ile baĢlatılan modernist süreçte, kendi 

yapısını sorgulamaya giden sanat kavramı, sanatın anlamı ve doğasını çözümlemeye 

çalıĢmıĢtır. Bu süreçte sanatta sürekli değiĢimler, geliĢimler ve farklılıklar olduğunu 

görmekteyiz. Bu aynı zamanda insan yaĢamındaki farklılaĢmalar ve bunların bir 

sonucudur. Bu oluĢum içerisinde temel olarak sanat eğitimi bir aktarımdır ve var olan 

koĢullar altında sürekli yenilenmelidir. 

Her ne kadar miladı 1960‟lar,doğum yeri Avrupa coğrafyası olsa da Kavramsal 

Sanat‟ın ülkemizdeki yansımaları 1980‟li yılları bulmaktadır. Kavramsal Sanat ana 

baĢlığı altında toplayabileceğimiz bu düĢünce kaynaklı sanat hareketinin ülkemizde 

özümsenmesi ve algılanması maalesef çok yavaĢ olmuĢ ve günümüzde hala bu algı 

problemi devam etmektedir. Bu baĢ döndürücü geliĢmeler neticesinde Güncel Sanat 

Eğitimi Sorunsalları da baĢ göstermektedir.  

“Türkiye‟de Yükseköğretim Kurumlarında, Kavramsal Sanat‟ın Yansıma 

Olanakları” baĢlıklı bu tez çalıĢmasının da vurguladığı Ģekliyle, ülkemizde 

Kavramsal Sanatın, sanatın ve sanat eğitiminin yeni formül arayıĢlarına farklı bir 

bakıĢ açısı getireceği, hissedilen sanat eğitimi sorunsalına alternatif bakıĢ açıları 

kazandıracağı düĢünülmektedir. 

AraĢtırmam da bana görüĢleriyle yardımcı olan danıĢmanım Sayın Yrd. Doç. 

Mehmet BÜYÜKÇANGA‟ya yardımlarını esirgemeyen tüm bölüm hocalarıma ve 

her koĢulda manevi destekleriyle yanımda olan aileme teĢekkürlerimi sunarım. 
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ÖZET 

 

YaĢamın kaçınılmaz koĢuludur değiĢim ve bu değiĢim içerisinde sanatın 

insanlığın baĢlangıcıyla yaĢıt varlık sebebi de hiç aynı kalmamıĢtır. Sanat,  

baĢlangıcından bugüne, kendi dönemsel koĢulları altında baĢkalaĢıp, Ģekillenen ve 

değiĢen bir tutum sergilemiĢtir XX. yüzyıl bu değiĢimin en hızlı olduğu bir bilgi 

çağıdır. Teknolojik, bilimsel, toplumsal ve siyasal alanda birçok değiĢim birbiri 

ardına izlenmiĢtir. Bu baĢ döndürücü değiĢim hiç kuĢkusuz sanatı da etkilemiĢtir. 

Sanata iliĢkin kalıpların, yargıların ve sınırların değiĢtiği günümüzde sanat; üretilen 

ve izlenilen bir nesne olmaktan uzaklaĢıp, doğrudan iletmek istediği düĢüncenin ön 

planda olduğu bir olguya dönüĢmüĢtür. Sanat nesnesi ise belli bir kavramı 

tartıĢmamız için bir hareket, bir çıkıĢ noktası olarak yeni bir görev edinmiĢtir.  

Sosyal, ekonomik, bilimsel ve sanatsal alanlarda yaĢanan bu geliĢmeler 

doğrultusunda değiĢen toplumsal standartlar ve bireysel ihtiyaçlarla birlikte, Güzel 

Sanatlar bölümlerinde(sanatçı ve sanat eğitimcisi yetiĢtiren) resim eğitimi alan 

bireylerin gereksinimleri ve beklentileri de   çağa uygunluğu zorunlu kılmaktadır..  

Bu doğrultuda kavramsal sanatın; sanat, düĢünce ve yaĢam olgularını 

içselleĢtiren (bir araya getiren) yönelimlerinin güzel sanatlar bölümleri resim eğitimi 

alan bireyler için oluĢturulan süreçlere ve sanat ortamlarına taĢınması amaç haline 

dönüĢtürülmektedir. 

Sanatın ve sanat eğitiminin daha çok bilgi teknolojilerini kullanarak, çağın 

değiĢen koĢullarına ayak uydurmasını bilen, resim ve heykel ötesi yeni oluĢumları ve 

alternatif yaklaĢımları tartıĢmaya açabilen, yerel ve evrensel değerleri sorgulayabilen 

sanatçı ve sanat eğitimcilerine gereksinimi vardır. Bu da günümüz koĢullarında 

çağının getirdiklerini takip eden, uygulayan, yenilikleri düĢünce ve pratikte sindiren 

sanat eğitimi ile olabilir. Bu anlamda disiplinler arası geçiĢe ve iletiĢime imkân veren 

çağa uygun yeni eğitim programları geliĢtirilmelidir. 
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ĠĢte toplumsal değiĢime koĢut olarak geliĢen sanat ve sanat eğitimi sürecine 

değindiğimiz bu araĢtırma özetle Kavramsal Sanat‟ın sanat eğitimine yansıma imkân 

ve olanaklarını araĢtırmıĢ, ihtiyacı hissedilen yeni sanat eğitimi programlarının 

uygulanabilirliği üzerinde durmuĢtur. 

AraĢtırmanın kuramsal kısmı dört bölümden oluĢmuĢtur. Birinci bölümde 

Sanatta yaratım süreci ve ifade gücü, dünyada sanatın toplumsal, siyasal ve 

teknolojik süreçte geliĢim ve değiĢimi, günümüzde düĢünsel ve biçimlendirme 

anlamında geldiği nokta ve bu sürecin Türk Sanatı geliĢimi üzerine etkilerine 

değinilmiĢtir. 

Ġkinci bölümde bir fenomenoloji olarak Kavramsal Sanat olgusu anlam 

içerikleri, tarihsel süreci ve önde gelen sanatçılarıyla incelenmiĢtir. 

Üçüncü bölümde ise Kavramsal Sanat‟ın sanat eğitimine yansıma olanakları 

üzerinde durulmuĢtur. Kavramsal Sanatın yeni bir düĢünce biçemi geliĢtirme 

sürecinin sanat eğitimi programlarına yansıma imkânları araĢtırılmıĢtır. 

Dördüncü bölüm alanında uzman akademisyenler, lisans ve lisansüstü eğitim 

alan öğrencilerle yapılan görüĢmelerin veri analizleri, yorumlandırılması ve 

araĢtırmaya yansıtılması gerçekleĢtirilmiĢtir. 
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SUMMARY 

 

Change is the inevitable condition of life and within this change the reason for 

art to be as old as people didn‟t remain the same at all. When we look at the 

existence, the purpose and task of art constantly exposed to a change from the top 

has been shaped by these changes.20th century is the fastest age of informatics 

knowledge of this change. Many changes in technological, scientific, social and 

political areas followed one after another. There is no doubt that these profound 

changes influenced art. After a lot of successive movements changing patterns 

judgments and borders related to art, today the arts away from an object being 

watched and produced evolved into a phenomenon that the thought in other words 

concept stands in the forefront. That is to say, the thought is in front of the art object 

that can be detected. The art object has a new assignment as a motion and a starting 

point to discuss a particular concept. This change of the art requires exchange and 

development of art education. 

In this sense, artists and art educators should be aware of what happened in the 

world in terms of both visual accumulation and can improve  new possibilities of 

expression with new and experimental productions in shaping. Today‟s art education 

instutions require such a multi-disciplinary transition, communication and age of 

conformity. 

Requirements and expectations of individuals trained in the fine arts 

departments with changing social standards and individual needs in line with 

developments in social, economic scientific and artistic areas makes this compliance 

mandatory. It also has been observed that contemporary and modern formations in  

art education in higher institutions cannot find enough space. Especially in recent 

years in our country  international bianellers of whose presence has been felt more 

and galleries hosted only conceptual art activities, museums, competitions, art 
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magazines broadcasting in this direction and reshaping its broadcasting policy 

according to these trends shows the way to this change.  

In this direction conceptual art internalizes (bringing together ) phenomena of 

art, thought and life. Art and art education is needed for artists and art educators that 

know in pace with the changing conditions of the era by using information 

technology ,discuss new formation and alternative approaches beyond painting and 

sculpture and questions local and universal values. This can be only with art 

education following present conditions implementing and digesting innovations in 

thinking and practice. In this sense new training programs allowing communication 

and transition to interdisciplinary  has been developed 

  In our study we mentioned process of art and art education developed in 

parallel with social change  explored possibilities and facilities of conceptual art and 

focused on  the applicability of new art education programs felt the need for. 

 

 

 

 

 

 

 

 

 

 

 

 

 

 

 

 

 



 

T. C. 

SELÇUK ÜNİVERSİTESİ 

Eğitim Bilimleri Enstitüsü Müdürlüğü 

 

  
  

  
  
  

  
  
  

Ö
ğ
re

n
ci

n
in

 

Adı Soyadı Kürşat Azılıoğlu 

Numarası 085217021004 

Ana Bilim / Bilim 

Dalı 
Güzel Sanatlar Eğitimi ABD./ Resim-iş Eğitimi Bilim Dalı 

Programı Tezli Yüksek Lisans                           Doktora  

Tez Danışmanı 

 

Yrd.Doç. Mehmet Büyükçanga 

Tezin Adı 

SANAT EĞĠTĠMĠ VEREN YÜKSEKÖĞRETĠM 

KURUMLARINDA KAVRAMSAL SANAT’IN YANSIMA 

OLANAKLARI 

 

ÖZET  

Yaşamın kaçınılmaz koşuludur değişim ve bu değişim içerisinde sanatın insanlığın 

başlangıcıyla yaşıt varlık sebebi de hiç aynı kalmamıştır. Sanat,  başlangıcından bugüne, 

kendi dönemsel koşulları altında başkalaşıp, şekillenen ve değişen bir tutum sergilemiştir XX. 

yüzyıl bu değişimin en hızlı olduğu bir bilgi çağıdır. Teknolojik, bilimsel, toplumsal ve 

siyasal alanda birçok değişim birbiri ardına izlenmiştir. Bu baş döndürücü değişim hiç 

kuşkusuz sanatı da etkilemiştir. Sanata ilişkin kalıpların, yargıların ve sınırların değiştiği 

günümüzde sanat; üretilen ve izlenilen bir nesne olmaktan uzaklaşıp, doğrudan iletmek 

istediği düşüncenin ön planda olduğu bir olguya dönüşmüştür. Sanat nesnesi ise belli bir 

kavramı tartışmamız için bir hareket, bir çıkış noktası olarak yeni bir görev edinmiştir.  

Sosyal, ekonomik, bilimsel ve sanatsal alanlarda yaşanan bu gelişmeler doğrultusunda 

değişen toplumsal standartlar ve bireysel ihtiyaçlarla birlikte, Güzel Sanatlar 

bölümlerinde(sanatçı ve sanat eğitimcisi yetiştiren) resim eğitimi alan bireylerin 

gereksinimleri ve beklentileri de   çağa uygunluğu zorunlu kılmaktadır..  



Bu doğrultuda kavramsal sanatın; sanat, düşünce ve yaşam olgularını içselleştiren (bir 

araya getiren) yönelimlerinin güzel sanatlar bölümleri resim eğitimi alan bireyler için 

oluşturulan süreçlere ve sanat ortamlarına taşınması amaç haline dönüştürülmektedir. 

Sanatın ve sanat eğitiminin daha çok bilgi teknolojilerini kullanarak, çağın değişen 

koşullarına ayak uydurmasını bilen, resim ve heykel ötesi yeni oluşumları ve alternatif 

yaklaşımları tartışmaya açabilen, yerel ve evrensel değerleri sorgulayabilen sanatçı ve sanat 
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disiplinler arası geçişe ve iletişime imkân veren çağa uygun yeni eğitim programları 

geliştirilmelidir. 
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ve değişimi, günümüzde düşünsel ve biçimlendirme anlamında geldiği nokta ve bu sürecin 

Türk Sanatı gelişimi üzerine etkilerine değinilmiştir. 

Ġkinci bölümde bir fenomenoloji olarak Kavramsal Sanat olgusu anlam içerikleri, 

tarihsel süreci ve önde gelen sanatçılarıyla incelenmiştir. 

Üçüncü bölümde ise Kavramsal Sanat’ın sanat eğitimine yansıma olanakları üzerinde 

durulmuştur. Kavramsal Sanatın yeni bir düşünce biçemi geliştirme sürecinin sanat eğitimi 

programlarına yansıma imkânları araştırılmıştır. 

Dördüncü bölüm alanında uzman akademisyenler, lisans ve lisansüstü eğitim alan 

öğrencilerle yapılan görüşmelerin veri analizleri, yorumlandırılması ve araştırmaya 

yansıtılması gerçekleştirilmiştir. 
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SUMMARY 

Change is the inevitable condition of life and within this change the reason for art to be 

as old as people didn’t remain the same at all. When we look at the existence, the purpose and 

task of art constantly exposed to a change from the top has been shaped by these changes.20th 

century is the fastest age of informatics knowledge of this change. Many changes in 

technological, scientific, social and political areas followed one after another. There is no 

doubt that these profound changes influenced art. After a lot of successive movements 

changing patterns judgments and borders related to art, today the arts away from an object 

being watched and produced evolved into a phenomenon that the thought in other words 

concept stands in the forefront. That is to say, the thought is in front of the art object that can 

be detected. The art object has a new assignment as a motion and a starting point to discuss a 

particular concept. This change of the art requires exchange and development of art education. 

In this sense, artists and art educators should be aware of what happened in the world in 

terms of both visual accumulation and can improve  new possibilities of expression with new 

and experimental productions in shaping. Today’s art education instutions require such a 

multi-disciplinary transition, communication and age of conformity. 



Requirements and expectations of individuals trained in the fine arts departments with 

changing social standards and individual needs in line with developments in social, economic 

scientific and artistic areas makes this compliance mandatory. It also has been observed that 

contemporary and modern formations in  art education in higher institutions cannot find 

enough space. Especially in recent years in our country  international bianellers of whose 

presence has been felt more and galleries hosted only conceptual art activities, museums, 

competitions, art magazines broadcasting in this direction and reshaping its broadcasting 

policy according to these trends shows the way to this change.  

In this direction conceptual art internalizes (bringing together ) phenomena of art, 

thought and life. Art and art education is needed for artists and art educators that know in pace 

with the changing conditions of the era by using information technology ,discuss new 

formation and alternative approaches beyond painting and sculpture and questions local and 

universal values. This can be only with art education following present conditions 

implementing and digesting innovations in thinking and practice. In this sense new training 

programs allowing communication and transition to interdisciplinary  has been developed 

  In our study we mentioned process of art and art education developed in parallel with social 

change  explored possibilities and facilities of conceptual art and focused on  the applicability 

of new art education programs felt the need for speed. 
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BÖLÜM I 

GĠRĠġ 

1.1. Problem Durumu 

Ġçinde yaĢadığımız yüzyılın toplum yaĢantısına anında nüfuz eden hızlı 

değiĢim dinamikleri bu değiĢime bağlı olarak sanatta da birtakım yenilikleri ve 

arayıĢları birlikte getirmiĢtir. 

Teknolojik, bilimsel, toplumsal ve siyasal yaĢamdaki değiĢim tarihsel süreci 

içerisinde değiĢimlere alıĢık olan sanata da etki etmiĢtir. Bu süreçte tasvir sanatı 

mantığının önemini yitirmesi ve nesnenin, kendi görüntüsünün yerini alması en 

önemli değiĢiklikler olarak göze çarpar. 

Günümüz sanatı, yapıt üretmek yerine yapıtsal düĢünceler üretir duruma 

gelmiĢtir. Bu açıdan bakıldığında ülkemizin sanat eğitimi anlayıĢları bu geliĢim 

süreci içerisinde yeni bir düĢünme, yaĢam ve üretim biçimi ortaya koymakta yeterli 

olanakları sağlayamamaktadır. Bunun da sanat eğitiminin geliĢimini engellemesi 

çalıĢmanın problem durumu olarak tespit edilmiĢtir. 

 Bütün bu etmenler ıĢığında “Türkiye‟de sanat eğitimi veren yükseköğretim 

kurumlarında kavramsal sanat‟ın sanat eğitimine yansıma olanakları mümkün 

müdür? Getireceği katkılar nelerdir?” Sorusu problem cümlemizi oluĢturmaktadır. 

1.2. Alt Problemler  

1. Kavramsal sanat bir eğitim programı ıĢığında sanat eğitimi ile 

iliĢkilendirilebilir mi?   

2. Güzel sanatlar eğitimi ana sanat atölye derslerinde kavramsal sanatla ilgili 

uygulamalar yapılıyor mu?  

3. Güzel Sanatlar Eğitimi bölümlerinde, halen uygulanmakta olan 

programların  içeriğinde kavramsal sanat uygulamaları yer alabilir mi? 
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4. Kavramsal sanat etkinliklerinin ve eğilimlerinin mevcut sanat programına 

uyumluluğu sağlanabilir mi? 

5. Kavramsal sanatın bu alanda eğitim alan bireylere kazandıracakları 

yaratıcılığı geliĢtirici boyutlarda mıdır? 

1.3. AraĢtırmanın Amacı 

Bu araĢtırmanın amacı; sanatçı ve sanat eğitimcisi yetiĢtiren yükseköğretim 

kurumlarında eğitimcilerin sanat eğitimi programları içerisinde kavramsal sanat‟a yer 

verilmesine yönelik bir saptama yapılması amaçlanmıĢtır. GeliĢen toplumsal değerler 

ve bunun ıĢığında değiĢen sanattaki yeni ve çağdaĢ eğilimler göz önünde 

bulundurulduğunda mevcut sanat eğitimi programları bireyin ihtiyaçlarını 

karĢılamada ve yeni eğilimlere cevap verebilmede yetersiz görünmektedir. Bu 

bağlamda sanat eğitimi geleneksel sürecin kabuğundan dıĢarı çıkamamıĢ durumdadır.  

Amacımız; günümüzde sanat kavramı ve kapsamı hakkında bilgi vermek, 

sanatın sınıflandırılmasına iliĢkin görüĢleri araĢtırmak, sanatın kavramsallaĢma 

sürecini incelemek, sanat eğitimi ile kavramsal sanat iliĢkisini sanat eğitimi geliĢim 

süreci içinde yordamaktır. Kavramsal sanat‟ın çağdaĢ sanat eğitimine getireceği 

katkıları ve dayanaklarını ele alarak, sanat eğitiminde daha yapıcı, ilerleyici ve özgür 

bir ortama geçiĢe iliĢkin yaklaĢım biçimlerini, bu anlayıĢ doğrultusunda açıklamayı 

amaçlamaktadır. 

1.4. AraĢtırmanın Önemi 

Günümüz sanatsal yaratım süreci her türlü bilimsel, teknolojik ve enformatik 

yenilikten yararlanmakta ve yaratım sürecini tetikleyen olguların sanatın kendi öz 

sınırları içerisinden çıktığı görülmektedir. Çağımızda değiĢim toplumun her alanında 

kaçınılmazdır ve bu değiĢimlere ayak uydurabilecek yeni sanat eğitimi 

gereksinimleri görülmektedir. Kavramsal sanat‟ın vurguladığı dil, düĢünce, 

zihinsellik bireyin ve toplumun geleceği, sanat ve hayat‟ın geleceği bu araĢtırmanın 

önemini oluĢturmaktadır. 
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Kavramsal sanat ve aslında kavramsal sanatla iliĢkilendirilebilecek tüm çağdaĢ 

eğilimlerin temelinde sorgulamak ve düĢünceyi kavramı ön plana çıkararak kuralları, 

sınırları zorlamak vardır. Kavramsal Sanat kuralları hiçe saymıĢ ve düĢünce arenasını 

özgür kılmıĢtır. 

Aslında kimi estetikten de yoksun sanat nesneleri bu bağlamda bir protesto 

niteliğindedir. Kavramsal sanat, sanat ve sanatçı kavramlarını yeniden belirlemiĢtir. 

Sanatçı olabilmenin yargı ve kurallarını da hiçe saymıĢtır. 

Kavramsal sanatın düĢüncenin, yaĢamın ve insanın birlikteliğine yönelik 

eğilimleri ile resim sanatı eğitimi ders içerik ve uygulamalarının, var olan yapıyı 

kendi sınırları içinde kalmaktan çıkararak; bireyin toplumsal ve sanatsal yaĢantısını 

bir aktarım diline dönüĢtürebilmesini, kalıplaĢmıĢ haliyle kabul edilen yaĢam-

düĢünme biçimlerini sorgulamasını, gelenekçiliğin, çağdaĢlaĢmayan 

evrenselleĢmeyen dünya görüĢlerinin ötesinde daha nitelikli yaĢama ve bu yaĢantıya 

uyumunu kolaylaĢtıracak bir eğitim anlayıĢı oluĢturulmasını önermektedir. 

Sanat eğitimi veren yükseköğretim kurumlarında atölye ders içeriklerinde daha 

çağdaĢ ve demokratik bir yapıya ulaĢılmasında bu yaklaĢımlar ve oluĢumlar ıĢığında 

değerlendirmeler yapılması gerektiği düĢünülmektedir. 

1.5. AraĢtırmanın Yöntemi 

Bu çalıĢma kavramsal sanat‟ın etkileĢim içerisinde olduğu sanatsal hareketler 

ile birlikte nitelik ve özellik biçimleriyle ele alınmıĢ ve bu etkinliklerin anlatılması, 

tanıtılması yönünden incelenmiĢtir. AraĢtırma ve incelemeler literatür tarama ve 

görüĢme yöntemiyle gerçekleĢtirilmiĢtir. Belgesel tarama yoluyla; kavramsal sanatla 

ve sanat eğitimiyle ilgili yazılı kaynaklar ve dokümanlar incelenmiĢtir. Sanat 

dergileri ve makaleler taranmıĢ, mevcut kitaplar incelenmiĢtir. Elde edilen veriler 

içerikte belirtilen sıralamaya göre çalıĢmada amaçlanan sonuca götürecek biçimde 

dizini yapılmıĢ ve yorumlanmıĢtır. AraĢtırma alan yazına ve görsel belgelere dayalı 

betimsel bir çalıĢmadır. Sorunsalı saptamak için alan-yazın taramasının yanı sıra 

görsel ve yazılı veri toplamada elektronik (internet) ortamdan yararlanılmıĢtır. 
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Probleme yönelik beĢ alt problem belirlenerek; alt problemlere yönelik 

bulgular, yorumlarla ve akademisyenlerle-öğrencilerle yapılan görüĢmelerden elde 

edilen verilerle problem irdelenmiĢtir. Yapılan görüĢmeler lisans -slisansüstü sanat 

eğitimi alan öğrencilerle ve alanlarında uzman akademisyenlerle gerçekleĢtirilmiĢtir.     

1.6. Sayıltılar 

 AraĢtırma doğrultusunda kavramsal sanat‟a giden yolda modern ve post 

modern sanat akımları, çağdaĢ yaklaĢımlar sanatçıları ve eserleri 

doğrultusunda ulaĢılan kaynakların bu araĢtırma için sonucuna ulaĢmada 

yeterli olacağı düĢünülmüĢtür.   

 Kavramsal sanat‟ın sanatçı ve sanat eğitimcisi yetiĢtiren yükseköğretim 

kurumlarındaki sanat eğitimi programlarına yansıma olanakları ve 

getireceği katkılar üzerine yeterli sayıda akademisyen ve öğrenci 

görüĢlerine yer verildiği düĢünülmüĢtür.  

 Yerli yabancı yayınlar, kaynak ve dokümanların, uzman görüĢlerinin 

araĢtırmaya ıĢık tutacak nitelikte olduğu düĢünülmektedir. 

 GörüĢleri alınan öğretim üyelerinin alanlarında uzman oldukları 

varsayılmıĢtır. 

1.7. Sınırlılıklar 

“Türkiye‟de (sanat eğitimi veren) Yükseköğretim Kurumlarında Kavramsal 

Sanat‟ın Yansıma Olanakları” baĢlıklı bu tez çalıĢması konu ile ilgili içerikleri 

destekleyecek değerlendirmeler ıĢığında yapılandırılarak literatür içerikleri ile 

sınırlandırılmıĢtır. 

ÇalıĢma, genel karakteri yönünde yapılan araĢtırma ve incelemeler 

doğrultusunda, ilgili konuları ve yönelimleri destekleyecek araĢtırmalarla yerli, 

yabancı yayın ve dokümanlarla sınırlı tutulmuĢtur. Bu çalıĢma, araĢtırmanın 

kapsamına paralel nitelikte bölüm ve değerlendirmelerle desteklenmiĢtir. 
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Alanında uzman olduğu varsayılan akademisyenlerle ve lisans öğrencileriyle 

görüĢülmüĢtür. Yapılan görüĢmelerde akademisyen ve öğrenciler, sanatçı ve sanat 

eğitimcisi yetiĢtiren fakültelerin akademisyenleri ve 3-4.sınıf lisans öğrencileri ile 

lisansüstü eğitim yapan öğrencileriyle sınırlı tutulmuĢtur. Türkiye genelinde 12 si 

akademisyen toplam 37 kiĢiyle görüĢme yapılmıĢtır.  

1.8. Tanımlar 

Avangard: Avangard Fransızca askeri bir terim olan öncü birlik sözcüğünden 

gelir. Sanat ve siyaset alanında kullanılan Avangard terimini toplumsal tasarının 

gerçekleĢmesinde sanata verilen öncü rolü ifade etmek üzere, ilk kez Saint-Simon 

kullanmıĢtır. Gerek Fransızca‟da gerek diğer dillerde kültür, sanat ve politika ile 

bağlantılı olarak yenilikçi veya deneysel iĢler veya kiĢiler anlamına gelir. Avangard 

sanat; kültür, gerçeklik tanımları içindeki kabul edilmiĢ normları sarsıp sınırlarını 

değiĢtirmeyi amaç edinir. 

Diyalektik: Olayların, durumların nedenlerinin ve sonuçlarının karĢıtlıklarıyla 

birlikte değerlendirilmesidir. Fikirlerin ve düĢüncelerin gerçeğini tartıĢma ve 

geliĢtirme sanatıdır. Hegel‟e göre „kavramları karĢıtlarıyla birlikte düĢünerek gerçeğe 

varmak yolundaki görüĢüdür. 

DüĢünme: Fransızcası tartmak ve karĢılaĢtırmak anlamlarını taĢımaktadır. 

DüĢünceleri ölçerek ve kıyaslayarak incelemek ve bundan ötürü de düĢünmek eylemi 

anlamını kapsar. Bilgiye yönelen ussal olayların tümünü dile getirir. Algılama, 

duyma, kavrama, isteme, tasarlama, imgeleme vb. gibi bilinç olgularının tümünü 

içerir. Bu bilinç olgularının tümü düĢünme kavramıyla dile getirildiği gibi, bu bilinç 

olgularından yalnız biri düĢünme kavramıyla dile getirilir. Benzerliklerle bağlantı 

kurmak onun kanunlarının veya prensiplerinin içeriği, nedensel bağıdır. 

Edimsellik: YaĢanılan dönemde baskın olan salt doğrular, verilmiĢ, içeriği 

kesin, din gibi, mezheb gibi öğretilerdir. Edim niteliğinde olan, gerçek olarak var 

olan, gizli ve tasarılı karĢıtıdır. Fiili bir mermer kitlesinde bir heykel ancak tasarılı 

olarak vardır, o mermer iĢlendikçe heykel edimsel bir varlık kazanır. 
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EleĢtiri: Bir eserin olumlu/olumsuz yönlerinin birlikte düĢünülerek, 

sanatçısıyla birlikte tanımlanması, incelenmesidir. Bir ölçüde sanat eseri eleĢtirisi o 

eserin ve sanatçısının sanat tarihinde bir yere yerleĢtirilme çalıĢmasıdır. Ereği, bir 

edebiyat veya sanat yapıtını her yönüyle inceleyip açıklamak, anlaĢılmasını sağlamak 

ve değerlendirmeler olan yazı türüdür. Gerçeği ortaya koymak amacıyla yapılan 

yargılayıcı inceleme ya da tartıĢmadır. 

Güncel Sanat: Boris Groys, "Güncel Sanatın Tipolojisi" adlı yazısında 

"güncel" sanatın, geleceğe ve geçmiĢe kıyasla, bugüne ayrıcalık tanıdığını 

belirtmiĢtir. Dolayısıyla, güncel sanatın doğasını doğru biçimde tanımlamak için, onu 

modern proje ve modern projenin post modern yeniden değerlendirildiği bir iliĢkiye 

yerleĢtirmek zorunlu gözükmektedir. 1990 sonrası güncel sanat ortamında sanatçılar, 

küreselleĢmenin de etkisiyle öne çıkan sosyal konuları, problemleri ve kendi yerel 

kimlikleri, kiĢisel hikâyeleri ve kültür farklılıklarını da içeren yapılarıyla 

performanslar, video, yerleĢtirme ve daha birçok sanatsal dili kullanarak, izleyiciyi 

de iĢin içine katarak projeler gerçekleĢtirmektedir. 

ÇağdaĢ Sanat: "ÇağdaĢ", Ģimdi kullanılmayan karĢılığıyla "asri", çağa ait, 

yirminci yüzyılın, modern projenin/cumhuriyet projesinin, laik, batıcı modernleĢen 

elitin söylemine kilitlenmektedir. Çünkü modern sanat, otoriter, eğitmen 

cumhuriyetin elindeki evcilleĢtirme araçlarından biriydi. Sanat, modern projenin 

öznelerini üretse,onlara hizmet etse ve sürdürülebilirliğini sağlasa da, Cumhuriyet 

projesi ile, devletin sanatçıları arasındaki kontrat- ki bunlar sanatçıların 

çoğunluğuydu- tek taraflı feshedildi. Modern sanatçının çağdaĢ sanatçı kimliğine 

bürünmesi tam da bu kontratın bozulduğu anda vuku bulur. 

Ġroni: Öznellik içeren, öznelliğin ilk ve en soyut belirlemesidir. Ġronik 

yaklaĢımın en önemli yanı soru sormak ya da sordurtmaktır. Bir Ģeyi bilmemek, 

sorular sormak soyutun somuta dönmesine sebep olur. Ġroni kavramının hiçlik 

kavramına bakıĢı ciddiyken, fakat herhangi spesifik bir konuya karĢı ciddiyet 

taĢımayan bir tavrı vardır. Hiçlik, ironinin edimselleĢmiĢ -örneğin saplantı haline 

gelmiĢ- bir konuda kullandığı bir araç olabilir. Ġnanç sistemlerinin temeli olan ölüm 

konusunda ölümün ve ölümden sonra ne olduğu konusunda bilgisizliğini hiç 
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umursamadan ifade edebilir. Hatta bunun içinde mutlu ve özgür olmaya bakar. Ġroni 

temelde herhangi bir sav öne sürmez, zira ironi kendi için öznenin bir belirlemesidir, 

bu da sonsuz hareketlilik içerisinde, her Ģeyin devingenliğinin hiçbir Ģeyi sürüp 

gitmesine olanak taĢıyamayacağıdır. (DeğiĢemeyecek tek gerçek değiĢimdir gibi!) 

Metafizik: Yunanca, sonra, öte, üst anlamlarına gelen meta sözcüğüyle doğa 

ve özdeksel anlamlarını veren phusika sözcüğünden meydana gelmiĢtir. Adaletin, 

bilimin, bilginin, var oluĢun, ahlakın ya da felsefenin gerçek  doğası nedir, sorusunu 

sormaktır. Bir terimin nihai sözlüğünde var olmasının nedeninin gerçekte nitelik 

taĢıyan bir Ģeyi temsil etmesidir. Metafizik sağduyuya bağlıdır, verilmiĢ bir nihai 

sözlüğün kullanımını özetleyen basmakalıp sözleri sorgulamaz, yeniden tanımlamaz 

ama bunun yerine eski tanımları diğer eski tanımların yardımıyla analiz eder. 

ModernleĢme: Toplumsal, ekonomik ve siyasal süreçlerin karmaĢık bütününe 

iĢaret eden bir kavramdır. 

Modernizm: ModernleĢme tecrübesi sonucu ortaya çıkan ve özellikle ilkin 

1840‟larda Marx, Boudelaire, Goethe ve Flaubert gibi düĢünürlerde klasik ifadesini 

bulan değer ve bakıĢ açılarının toplamına modernizm denir. Büyük anlatıların 

egemen olduğu modern dönemde, tarih her zaman belleğin üzerinde bir egemenlik 

kurabilmekteydi. 

Modernite: Geçici ve kısa süren ve tanımsal olarak temeli olmayan, değiĢmez 

ve sonsuz olan „sanatın diğer yarısını‟ ortaya koymak için ondan ayrılan bir parçadır. 

Yeniyi bulmak için bilinmeyene dalmaktır. Ürünün gerçekleĢmesinde sanatın 

statüsünün değiĢkenliğini ve endüstriyel bir ürünün estetik bir ürüne dönüĢmesine 

paralel belirtilerin birçoğunu kontrol eder. Burada varılan nokta ise modern sanatın 

endüstriyel çağın büyük ölçüde ekonomik dönemine aitliği ve tüketim toplumunu 

iĢaret ettiğidir. 

Post modernizm: Gelenekselliğin ve yeniliğin, gerçekleĢtirilen çağdaĢ 

eserlerin ve geçmiĢe bakıĢın karmaĢıklığını, kararsızlığını ifade eden bir kavramdır. 

Bu kararsızlığın içerisinde ve sanatsal güncelliğin önünde sanat tarihçisi, kuramcı ve 

eleĢtirmen bulunmaktadır. Postmodern anlayıĢtaki eklektik tutum tarihselliği yok 
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eder, geçmiĢ, Ģu an ve gelecek o kadar içiçe geçer ki normalleĢme son noktaya varır. 

Post modern sanatçının, postmodern olan tüm insanlar gibi kendinden verecek bir 

Ģeyi yoktur, çünkü gerçek bir benliği yoktur. Üstelik sahte bir benliğe sahiptir, bu 

nedenle de kendisini toplum ve kamu uyumunun alanı olan sokakta bulur.  

  



ĠKĠNCĠ BÖLÜM 

KURAMSAL ALT YAPI ĠLE ĠLGĠLĠ YAYIN VE ARAġTIRMALAR 

2.1. KURAMSAL ALT YAPI 

2.1.1. Sanatsal Yaratım Süreci ve Ġfade Gücü 

 “Sanatçının zihinsel etkinliği, yani düşünsel anlatım gücü,  

 yaratılan nesneden daha önemlidir.”  

                                                                                                      Marcell Duchamp 

Yaratıcı süreç; yaĢanmıĢlıkların, deneyim ve duygulanımsal birikimin tasviri, 

kiĢilerin kendilerini gerçekleĢtirme tavırlarının bir dıĢavurumu, dıĢlaĢtırılması olarak 

görülmelidir. Yaratıcılık, sanatçının olduğu kadar bilim adamının, düĢünürün 

emeğinde de görülmeli ve yaratıcılığın etkisi, eğer modern yaĢamın insanlarında ya 

da bir annenin çocuğuyla normal iliĢkilerinde ortaya çıkarsa; çizilip 

sınırlandırılmamalıdır. Çünkü yaratıcılık, Webster‟in belirtiĢiyle, “yapma, varlığı 

ortaya çıkarma sürecidir” (May, 1993 : 36 ). 

Sanatsal yaratımın sırrı, sanat eserinin malzemesinde, kaynaklarında değildir. 

Tersine bu malzemeyi, bu kaynakları alıp götüren, onları sanat eserlerine dönüĢtüren 

esrarlı atılımdadır. Sanatın mucizesi, hiçbir zaman yalnızca bu verileri yansıtmaması, 

onları her zaman dönüĢtürmesi, bir baĢka dünyanın içine sokmak üzere onları içinde 

yaĢadığımız dünyadan koparmasıdır. Ama sanat eserinin yaratımı hangi süreçlerle 

gerçekleĢir? Sanatçılar "esinlenmeyi, bilinç-dıĢı kendiliğinden yaratımı yardımlarına 

çağırmaktan pek hoĢlanırlar. Gerçekte ise Nietzsche‟nin söylediği gibi iyi sanatçının 

hayal gücü, sürekli olarak iyi, sıradan, kötü Ģeyler üretir. Ancak onun son derecede 

keskinleĢmiĢ olan yargı gücü bunlar arasında seçim yapar, onların bazısını dıĢarı atar, 

bazısını birleĢtirir." (Nietzche, 2008) 

Bundan mümkün olan estetiğin, sanat eserinin yaratılmasını kendine örnek alan 

bir teknisyen estetiği olduğu sonucuna mı varmalıyız? Ama böyle bir analiz usulleri 

açığa çıkararak sanatçıyla zanaatçıyı birbirine özdeĢ kılar ve gerçek problemi 
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ıskalama tehlikesini gösterir. Bir sanat eserinin yaratımını tam olarak açıklamanın 

imkânsız olduğu kabul edilmelidir. 

Langer, yazınlarında dilin yetersiz kaldığı yerlerde sanatın ne kadar da etkili bir 

ifade aracı olduğundan bahseder. Öncelikle dilin, insanların geliĢtirmiĢ olduğu en 

önemli anlaĢım ve ifade araçlarından biri olduğunun altını çizer. Ġnsan, dil vasıtasıyla 

fikir olarak adlandırdığı soyut Ģeyleri kavrayabilmektedir ve algılar dünyasını tarif 

ederken de dili kullanmaktadır. Ayrıca algı, dilin yanında sanat içinde önemli bir 

kavramdır. Birçok düĢünürün algıyı geri plana atmasının aksine, Arnheim Ģu sözlerle 

algının önemini vurgular: “Sanatlar, algıya dayandıkları için ihmal ediliyor, algı da 

düĢünce içermediği varsayımı ile küçük görülüyor. Aslında eğitimciler ve yöneticiler 

güzel sanatların, algısal bileĢeni güçlendiren en güçlü araçlar olduklarını ve tabii, 

algısal bileĢen olmaksızın herhangi bir alanda üretken bir düĢünce geliĢtirmenin 

imkânsız olduğunu anlamadıkları sürece, müfredatta sanatlara önemli bir yer 

vermeyi haklı çıkaramazlar. Sanatların ihmal edilmesi, duyuların akademik 

çalıĢmanın her alanından yaygın biçimde kapı dıĢarı edilmesinin en somut 

belirtisidir.” (Arnheim, 2007;17) 

 Ġnci San, “Sanat Eğitimi Kuramları” isimli kitabında, Daucher ve Seitz‟in 

“duyusallık” üstünde ısrarla durduklarından bahseder. “Daucher ve Seitz‟in 

bildiriĢim kuramından çıkarak yaptıkları belirlemeye göre, duyular bildiriĢimleri 

(information) toplayan kanallardır.” (San, 1983;43) Görme, dokunma, tat ve koku 

alma, iĢitme duyuları sayesinde bilgiler toplanır ve yaratım süreci algı sayesinde 

baĢlamıĢ olur. 

Langer‟ın yaratım kavramını daha iyi anlayabilmek için ayakkabı ve sanat 

eserini karĢılaĢtırdığı kısma yakından bakmak gerekmektedir. Ayakkabı deri 

parçalarının bir araya getirilmesi ile yapılır. Deri, doğada bulunan, daha önce de orda 

olan, hayvanlardan elde edilen, iĢlenmiĢ parçalardır. Tıpkı resimdeki pigmentlerin 

olması gibi. Ayakkabının özel bir kullanım yeri ve bir iĢlevi vardır. Resim, tuval 

üzerine pigmentlerin uygulanması ile yapılır. Ancak resim sadece pigment ve tuval 

değildir. Bu süreçte ortaya çıkan resim uzamsal bir yapıdadır. Uzamın kendisi, 

görünür renk ve hacimleri içinde barındırmaktadır. Ama resimdeki uzam ve 
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resimdeki nesneler orada yoktur. O yüzden bir yaratımı oluĢturmaktadır. Boyalar ve 

tuval resmin uzamında değildir, odanın uzamındadır. Yani, ayakkabı ile resim aynı 

uzamda bulunmamaktadır. Mitry, “Sanatçılar ve Zanaatçılar” isimli yazısında 

konunun farklı bir boyutuna yaklaĢıp zanaat ve sanat arasındaki farkı ifade 

etmektedir. 

Dil ve sanatın ortak paydada buluĢtuğu baĢka bir nokta da ikisinin de 

sembollerin oluĢturulmasından geçmesidir. Semboller soyut düĢünmenin yolunu 

açar. Soyutlama yetisi insanları diğer canlılardan ayırır. ĠĢaretleri, algılananları 

sembollere dönüĢtürmek ve sembollerle düĢünmek insana has bir Ģeydir. Arnheim 

soyutlamayı Ģöyle tanımlar: “Üretken ya da merkezi öznitelikler ile rastlantısal ya da 

çevresel öz nitelikler arasındaki ayrım, üretken soyutlamanın doğasının 

aydınlatılmasını sağlar. Fakat daha ileri gidip geleneksel yaklaĢımın ötesine geçmek, 

tikel özelliklerin toplanmasıyla değil, yapısal özelliklerin betimlenmesiyle 

ilgilendiğimizi unutmamak gerekiyor. Bir kiĢinin soğukluğu, bir sobanın ya da ayın 

soğukluğu gibi kendi baĢına bir özellik değildir. KiĢiye özgü davranıĢın birçok 

yönünü etkileyen kapsayıcı bir niteliktir.” (Arnheim, 2007;198)  

Langer tam bu noktada, sanatın sistematik olmadığına, mantıksal forma sahip 

olmadığına değinir. Mantıksal form, kavramsal, zihinsel, soyut ve görünmezdir. 

Sanatın soyutlaması ise tersine bir süreci içinde barındırır. Bilimdeki soyutlama da 

sanattakinde farklı bir Ģekilde iĢlemektedir. Söylemsel dilin, mantığın hâkim olduğu 

durumlardaki soyutlama; somut deneyimden soyuta geçiĢle olmaktadır. Bu 

genelleme süreci ile gerçekleĢmektedir. Örnek vermek gerekirse, ağaç kavramı 

dünyada var olan tüm ağaçlar için geçerlidir. Bu bir tür genelleme, bir tür 

soyutlamadır. Ağaç, aynı türden olan her Ģeyin yerine geçmektedir. Aslında bilim, 

somutla uğraĢtığında bile soyut olmaktadır. Mona Lisa olmasaydı, o tablo 

yapılmamıĢ olacaktı. Yani sanatta, oluĢan imgelerin yerine geçebileceği tek tek 

olgular yoktur. Kullandığı ortak unsurlar vardır fakat bilim ile sanatın soyutlama 

yöntemleri birbirlerinden farklıdır. Sanatta yapılan soyutlama, kaynağından ayrılmaz. 

Kaynağındaki imge ile sıkı bağlara sahiptir. Dildeki soyutlama ise farklıdır. 

Bilimdeki, ağaç genellemesi gibi, sistematiktir. Belli bir yapısı vardır. Rene Pellet 
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somut olanın soyut olarak algılanmasına dair süreci Ģu Ģekilde anlatmaktadır: “Zihin, 

somut temsillerin dıĢında düĢünebildiği, yani algısal olarak verili olan ya da 

hatırlanan Ģeye dayalı bir destek olmaksızın yaratabildiği zaman, soyutlama 

sözcüğünü en yüksek anlamıyla anlamıĢ olacağız.” (Arnheim, 2007;177). 

Dilde soyutlama sözcüklerle yapılırken, sanatta imgelerle yapılır. “Bilindiği 

gibi, sanatçının bilincinde özel bir dünya oluĢur ilkin, bu dünya, gerçekliğin Ģu ya da 

bu yanlarını sanatsal imgelerle kalıplar. Ama bu dünyanın okura, seyirciye ve 

dinleyiciye ulaĢabilmesi için maddesel bir yapı ile nesnelleĢmiĢ olması gerekir. 

Demek sanatsal düĢüncenin maddeselleĢmesi, tıpkı insanın düĢünsel etkinliğinin 

diğer biçimlerinin nesnelleĢmesinde olduğu gibi. <Ġmgelerle yürütülen düĢüncenin> 

göstergeler dizgesi biçiminde organlaĢıp kurulmasının, sanatın bildiriĢim iĢlevi 

bakımından büyük önemi vardır.”(Ziss, 2009;99).s 

 Ziss ve Langer imgelerin yaratım sürecindeki konusunda aynı fikirdedirler. 

Sembolik dönüĢtürme imgelerin oluĢmasına katkıda bulunmaktadır. Dil bunu belli 

bir noktaya kadar yapmaktadır, sınırları vardır. Dilin yetersiz kaldığı yerde devreye 

sanat girmektedir. Zaten Langer, duyular yoluyla oluĢan temelinde algısal biçimler 

ve imgeler olan simgesel malzemenin, olağan duyulardan elde edilen deneyimlerin 

soyutlamaya simgesel malzemeler aracılığı ile dönüĢtüğünün altını çizer. 

2.1.3. XIX. YY ’da Toplumsal YaĢamda Görülen RasyonelleĢme ve Sanat 

Ortamını Hazırlayan Etkenler 

Sanatı kuĢkusuz, içinde bulunduğu toplumun ekonomik ve kültürel 

değerlerinden soyutlamak olanaksızdır. Çağın düĢünce, bilim, toplum yapısı ve 

teknolojik geliĢmeleri hakkında bir fikir sahibi olmadan sanatı anlayabilmek 

imkânsızdır. 

Bu çalıĢmanın temel konusu olan, 20. yüzyıl Batı Sanatını ve dolayısıyla 

kavramsal yola giden yolda sanat-toplum iliĢkilerini biçimlendiren etmenleri 

anlayabilmek için ağırlıklı olarak 18. ve 19. yüzyılın siyasal, toplumsal, kültürel ve 

bilimsel geliĢimlerine bakmak gerekir. 



 13 

 Avrupa, 18. yüzyılın sonlarından itibaren iki yönlü bir değiĢim dönemine 

girmiĢtir. 1776 Amerikan ve 1789 Fransız devrimi ile „kültürel‟ sonuçları bulunan 

demokratik devrim, bir diğeri ise 18. yüzyılda Ġngiltere‟de ortaya çıkan Endüstri 

devrimidir. 

Tüm bunların sonucunda, aristokrasiye karĢı zaferini ilan eden, gittikçe 

zenginleĢen burjuvazi ve yeni oluĢan, burjuvaziyi, emeğini satarak zengin eden iĢçi 

sınıfı, iki ayrı toplumsal tabaka olarak 19. yüzyıla damgasını vurdu. 

Sanata ve sanatçıya bakıĢ da bu toplumsal dönüĢümler ıĢığında değiĢmiĢtir. 

MonarĢik ve aristokratik toplumda sanatçı, sarayın övünç kaynağı veya değerli bir 

mal olarak görülüyordu, yükselmeye çalıĢan burjuvazi için ise, lüks hizmetler sunan, 

pahalı bir kiĢiydi. 19. yy. burjuva toplumu için sanatçı, bireysel giriĢimi, bir „dehayı‟, 

daha genel olarak yaĢamın tinsel değerlerini temsil ediyordu. Orta sınıfın kaos ve 

güvensizlik içinde sürdürülen yaĢamlarında sanatın, geleneksel dinin yerini aldığı 

bile söylenebilir. 

Sanatı, 19. yüzyıl burjuvazisi kadar takdir eden ve eserler için bu kadar bol 

harcama yapan baĢka bir toplum görülmemiĢtir. Öncesinde, hiçbir toplum resim, 

heykel, eski ve yeni kitap, dekorasyon süsleri, müzik ya da tiyatro gösterileri için bu 

ölçüde para harcamamıĢtı. Öte yandan sanata para harcayanlar sadece burjuvazi 

değildi, teknoloji ve bilim sayesinde ilk kez, bazı sanat türlerini ucuz maliyetle ve 

daha önce hiç görülmemiĢ ölçülerde yeniden üretmek teknik olarak olanaklı hale 

gelmiĢtir. Böylece burjuva sanatı halka inmekle kalmadı, sanat, ona sadece emeği 

geçenlerin değil, kapitalistlerin de kazanç kapılarından biri olmuĢtur. 

XX. yy sanatını, daha farklı bir söylemle modern sanatı yaratan etmenler XIX. 

yy toplumsal geliĢmelerinin paralelinde ĢekillenmiĢtir. 

2.1.4. 20.yy Sanatına Genel BakıĢ 

19. yüzyılda patlak veren, buhar makinesinin bulunmasıyla baĢlayan Sanayi 

devrimi, teknolojideki bazı bulguların pratik hayata yansıması konusu, Walter 

Benjamin‟in çoğaltım teknikleri röprodüksiyonun devreye girmesi, sanat yapıtının o 
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tek olma gücünü yitirip sanat yapıtının daha da çoğalarak kitlelere yönelmesi, 

20.yüzyılda çok etkili olan fotoğraf ve sinema ve benzeri teknolojik aygıtlarla 

gerçekleĢtirilen sanatların ortaya çıkmasıyla bilgilenmesine karĢın gitgide yalnızlaĢan 

ve kendi içinde yabancılaĢan birey sanat ve sanatçının durumunu sorgular olmuĢtur. 

Bu teknolojik yeniliklerle baĢlayan modernizm süreci içinde sorgulamayı ilk 

uygulayanlar Empresyonistler olmuĢtur. Bu dönem birbirini artarda izleyen sanatsal 

hareketlerin izmler çevresinde belirginleĢmesi ile devam etmiĢtir (Servetoğlu, 

2002:67). 

20. yüzyılın ilk yıllarında sosyal, politik, ekonomik ve kültürel alanlarda 

kökten değiĢimler yaĢanmıĢtır. 20. yüzyılda düĢünüĢ ve sanat alanındaki geliĢmeler 

aslında 19. yüzyıldan miras kalmıĢtır. 20. yüzyılı 19. yüzyılın iki düĢünürü oldukça 

etkilemiĢtir. Biri Freud diğeri ise; Marx‟tı. 20. yüzyıla, düĢünme olanakları veren, 

geniĢ ufuklar açan bu iki düĢünür, 19. yy. düĢünme biçimlerini kendi alanlarında 

aĢmıĢ kiĢilerdir (Servetoğlu, 2002:69). 

Ġnsanın, evrenin algılanıĢında eski düĢünceleri Freud ve Jung‟un Psikoanalitilik 

düĢünceyi ortaya atmaları, Einstein‟ın Relativite (Görelilik Teorisi), Max Palnck‟ ın 

Quantum Teorisi, X ıĢınları ve atomun parçalanabilirliği ile tamamen değiĢmiĢtir. 

(Servetoğlu, 2002). 

20.yy sanatının ilk yarısında görülen deneysel yaklaĢımları benimseyen tutum, 

geleneksel sanat teorisyenlerinin ve sanat ermiĢlerinin aksine kuralları ve sınırları 

hiçe saymıĢ, sanat ve sanatçı kavramının sınırlarını geniĢleterek 1950‟den sonra Pop, 

Op, minimal ve kavramsal sanat‟a esin kaynağı olmuĢtur. Pop sanat her türlü nesneyi 

sanatsal süreç içerisinde kullanmıĢ, sanatçıyı nesne üzerinde düĢünmeye 

yöneltmiĢtir. Minimalist sanatla nesne olabildiğince yalınlaĢmıĢ ve bu süreç nesne 

biçimciliğinin de git gide yerini metinsel içeriğe bırakmasına yol açmıĢtır.  
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2.1.5. Modern Sanat’ın GeliĢim Süreci 

“Modernizm” ve “modern” kelimeleri birbirlerine karıĢtırılırken buna zaman 

zaman “çağdaĢ”, “güncel” gibi kelimeler de dahil olmaktadır. Ancak “modern”, 

“modernist” ve “modernizm” kelimelerinin ayrıĢtırılması gerekir. 

Günümüz sanatında da yaygın bir Ģekilde kullanılan “modern” kelimesi, 

Latince de  “tam da Ģimdi” anlamına gelen “modo” ve ondan türetilmiĢ “Modernus” 

sözcüğünden gelmektedir.  

DüĢüncedeki açıklık, özgürlük, otoritelerden bağımsızlık, en yeni en son dile 

getirilmiĢ düĢünceler anlamına gelen modern kavramı tarihi süreç içerisinde Ġlk defa 

5. yüzyılda Hristiyan dönemi Romalı ve Pagan geçmiĢten ayırmak için kullanılmıĢtır. 

Ġçerik olarak değiĢimlere uğrasa da Modern kelimesi hep kendini eskiden yeniye 

geçiĢin sonucu olarak gören antik çağla kendisi arasında iliĢki kuran dönemlerin 

bilinciyle ortaya çıkmıĢtır. Yani Avrupa‟da yeni bir dönemin bilinci, kendisi ile antik 

çağ arasında yeniden gözden geçirilmiĢ bir iliĢki kurulan dönemlerde ortaya 

çıkmıĢtır. 

Modernizm‟i getirecek modernlik projesi 18. yüzyılda Aydınlanma filozofları 

tarafından formüle edilmiĢtir ve bu proje nesnel bilimi, evrensel ahlakı, yasayı ve 

kendi mantığı çerçevesinde sanatın özerkliğini geliĢtirme çabalarından oluĢmaktadır. 

Tüm bunlardan yola çıkarak söylenebilir ki her dönemin “modern”lik yanlısı kendine 

özgü bir süreci olabilir. En yeni modern süreç, bir öncekini geride bırakabilir. Bu 

durumda Modernizm, 18. yüzyıl ile 20. yüzyılın ilk yarısı aralığına giren, kendine 

özgü öğretileri olan, ideolojik perspektifli ve kendi içinde “modern” sayılan bir 

dönemin adıdır. Modernist ise, “modern”den farklı olarak, Modernizm‟den etkilenen, 

modernleĢmeyi olumlayan, Modernizm‟i ileri götüren anlamında kullanılır. Burada 

bizi ilgilendiren 20. yüzyıl Modernizmi‟dir.(Dastarlı, 2006:10). 

18. yüzyılın ikinci yarısından 1960‟lara kadar gelen modernist dönemdeki yani 

Modernizm etkisindeki Kavramsal Sanat‟ın, yerleĢik sanata köktenci bir tavırla karsı 

çıkmasının temelinde ne vardı? Elbette, 20. yüzyıl sanatının yapı taĢlarından 

Dadacılar ve Dadaizm‟in New York ayağı Duchamp.  
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Modernizm sanat ve edebiyattan ibaret değildir. Kültürümüzde gerçekten 

yaĢayan ne varsa, günümüzde hemen hepsini kapsar. Tarihsel bir yeniliktir. Batı 

uygarlığı, dönüp kendi temellerini sorgulayan ilk uygarlık değilse de bu iĢi en ileri 

noktalara götürmüĢ uygarlıktır. Bu süreci Kant‟la baĢlayan bir özeleĢtiri eğiliminin 

Ģiddetlenmesi olarak da söyleyebiliriz. Modernizmin özü, bir disiplinin karakteristik 

yöntemlerini o disiplinin kendisini eleĢtirmek için kullanmaktır. Fransız yazar 

Bauldeldire‟e göre “modern yapıt üretiliĢ sürecinde toplumda olup bitenleri ve 

çağdaĢ yaĢamla olan iliĢkilerini gösteren ve kanıtlayanlardır” (IĢıktaĢ, 1995:23.) 

John Ryskampf‟a göre; “Modern yapıt izleyiciye, onu sanata dönüĢtürenin 

izleyicinin kendisi olduğunu duyurandır. Yani o yapıtın “sanat” olarak kabul 

edilebilmesi için izleyici tarafından görülmesi ve sanat olarak algılanabilmesi 

gereklidir ( IĢıktaĢ, 1995: 24). 

Gerçekçi, yanılsamacı sanatı gizlemek için yine sanatı kullanarak aracı 

gözlerden aklamıĢ, Modernizm ise sanatı, dikkatleri sanata çekmek için kullanmıĢtır. 

Resmin aracını oluĢturan sınırlılıklar; yassı yüzey, tuvalin biçimi, boyanın özellikleri 

eski ustalarca üstü kapalı ya da dolaylı bir Ģekilde kabul edilebilecek olumsuz 

etkenler yerine olumlu etkenler olarak görülmüĢtür. “Bir resim, lale ve at olmadan 

önce, biçimlerin, renklerin belli bir düzene göre bir araya getirildiği düz bir 

yüzeydir” (Maurice Denis; Ragon, 1987: 10). 

Manet‟in resimleri ilk Modernist resimler olmuĢtur. Manet‟yi izleyen 

izlenimciler, zemini boyamayı ve resmi cilalamayı reddettiler. Böylece resimde 

kullanılan renklerin boya kabından ya da tüpten çıkmıĢ gerçek boyalar olduğu 

görülmüĢtür. Cezanne çizimi ve deseni tuvalin dikdörtgen biçimine daha iyi 

uydurmak için, gerçeğe benzerliği yadsımıĢtır. 

Son dönem modernist resim ise, tanınabilir nesneleri ve üç boyutlu nesnelerin 

yer aldığı türden mekânı betimlemeyi bırakmıĢtır. Kandinsky ve Mondrian gibi 

sanatçıların savunduğu boyutluğun ya da non-figüratifliğin resim sanatının 

özeleĢtirisindeki bir temel olduğu tartıĢılmaktadır. Üç boyutluluk heykel sanatının 

özelliğidir ve resim sanatının kendi özelliğini koruması için heykelle paylaĢtığı 
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Ģeylerden kurtulmak durumundadır. Batı resmi, gerçekçi yanılsamanın etkisindeki ilk 

zamanlarında kendisine rölyef etkisini veren gölgeleme yapmayı ve bu etkiyi 

tamamlayan derinlik yanılsamasını oluĢturmayı heykel sanatından öğrenmiĢtir. 

Bununla birlikte heykelsi olanı bastırmak ve resimden çıkarıp atmak için son dört 

yüzyıldır çaba görülmektedir.( Heptunalı, 2007:24) 

Modernist sanatçının amacı her Ģeyden önce bireysel bir amaçtır. Eserlerinin 

gerçekliği ve baĢarısı da bireysel bir gerçeklik ve baĢarıdır. Modernizim hiçbir 

Ģekilde geçmiĢle bağları koparmak anlamına gelmez. Eski geleneğin çözülmesi, 

dağılması anlamına gelebilir ama aynı zamanda onun devamıdır. Modernist sanatın 

kökleri geçmiĢtedir ve sona erdikten sonrada sanatın sürekliliği içinde anlaĢılır 

olmaya devam edecektir. Modernizmin ısrarla üzerinde durduğu Ģey bu bilinçliliktir, 

yani sanatın sınırlayıcı koĢullarının bütünüyle insanlara ait sınırlar olması 

gerektiğidir. Modernizmin açıklığa kavuĢturduğu Ģey, geçmiĢteki ustalara değer 

verilmesi haklı olsa da bunu çoğunlukla yanlıĢ ya da ilgisiz sebeplere 

dayandırıldığıdır. (Heptunalı, 2007:25) 

Bu yüzyılın baĢından günümüze kadar uzanan çağdaĢ sanat bize modern 

sanat‟tan miras kalmıĢtır. Bu anlamda Post-modernizm de bütün bu eğilimlerin 

uzantısı aynı zamanda karĢıt geliĢmesi olarak yorumlanabilir. 

2.1.6. ÇağdaĢ Sanat’ın BaĢlangıcı 

Sanatın her alanındaki değiĢimlerin nedenleri araĢtırılacak olursa elbette 

toplumların da kaçınılmaz değiĢimlerinin bir yansımasının sonucu olduğu ortaya 

çıkacaktır. Toplumlar zaman içerisinde değiĢir ve çeĢitlenir, bu süreç elbette sanatta 

da değiĢimi kaçınılmaz kılar. Bu değiĢimi bir “yenilenme” olarak adlandırmak da 

çok doğru olmasa gerek zira dönemleri içerisinde her yeni akım, kendince devrim 

niteliği taĢıyan yeniliklerle gelmiĢtir. Peki, o zaman “yeni”nin bu kadar çabuk 

eskimesinin nedeni nedir?       

Ergüven‟e (1998:3) göre; sanat tarihinde ilerleme kavramı diye bir Ģey yoktur 

aslında; hiçbir kuĢak öncekini sollamaz sanatta. Kafka'nın Dostoyevski‟den yahut 

Brecht'in Shakespeare'den daha yetkin, hatta daha çağdaĢ olduğunu ileri sürülemez. 
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ÇağdaĢlık herhangi bir etiket değil, bir sanat yapıtının yaĢanmakta olan an ile 

etkileĢim sürecini sürekli pompalayan özelliklerin tümüdür-yani kusursuz örneğini 

Shakespeare'de gördüğümüz gibi, bize müdahale ettiği ölçüde kendisi de bu değiĢime 

açık olan eserdir burada sözünü ettiğimiz Ģey (Ergüven, 1998:3). 

Buraya kadar XIX. yüzyılın baĢından bu yana, plastik sanatlar serüveninde yer 

alan nesne görüntüsünün pentürel biçimlendirilmesine iliĢkin bağlılık ve sanatta var 

olan kurallar bütününün çeĢitlenmesiyle süren değiĢimler, gerçek bir devrimi ise 

Marcel Duchamp‟ın New York‟da kendisinin de seçici jüri üyeliğinde bulunduğu 

sergiye gönderdiği yapıtı “ÇeĢme ”si ya da bilindik ismiyle “Pisuvarı” ile yaĢadı.    

Duchamp, eleĢtirel bir ironi üslubuyla tasvir sanatı mantığının önemini 

yitirmesi ve nesnenin, kendi görüntüsünün yerini almasına öncülük etmiĢtir. 

Duchamp‟ın bu ortamda sergilemeyi düĢündüğü yapıta katkısı, sadece onu seçmesi 

ve imzalaması idi. Aslında burada asıl amaçladığı geleneksel ve kabul gören sanat 

üretim yöntemlerini ironi ve yergi eĢliğinde yıkmaktı. 

1863‟te Eiffel‟in kendi adını taĢıyan kulesini, Cottancin‟in Paris Dünya Fuarı 

için inĢa ettiği makine sarayını ve Henri Bergson‟ un “Essais Sur Les Donnees 

Immediates de la Conscience” adlı yapıtında sezginin ve ussal olmayanın düĢünsel 

açıklamasını yapması da bu yıllarda söz konusudur. (Heptunalı,2008:25). 

Yani bu yıllar kısaca düĢüncenin sanat yapıtının nesnel yerini alması süreci 

olarak nitelendirilebilir. Bunun bir gereksinme ve çağın yapısına bağlı olduğu 

söylenebilir. Yüzyılımız baĢında sanat merkezlerindeki sanatsal geliĢmeleri 

gözlemlersek; (Paris, Amsterdam, München, Moskova ve Zürih‟te) sanatçıların 

birbirinden habersiz olarak, geleneği yıkan yapıtlar oluĢturmaları dikkat çekicidir. 

Fütüristler manifestolarını yayınladıkları sıralarda (1909), Kandinsky München‟de 

ilk soyut suluboyasını, Larionov ve Natalie Gonoharova Moskova‟da (1910) 

rasyonolist resimlerini, Malevich süprematist (1913), Delaunay (1912) ofis 

resimlerini yapıyorlardı. Aynı Ģekilde Arp Zürih‟te ve Magnelli Floransa‟da 

kesinlikle birbirinden habersiz, soyutlar oluĢturuyorlardı. 
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KuĢkusuz tüm bu oluĢumların birbirini izlemesi; bir gereklilik, toplum yapısı 

ve etkileĢimler üzerine oturmaktadır. Çünkü sanatta daha çağdaĢ veya daha yetkin 

yoktur; sanatsal üretim özünde sonsuz bir çeĢitlemedir yalnızca. Öte yandan, 

zamanla çıktığı yarıĢı kazanan baĢyapıtların hepsi çağdaĢtır. 

2.1.7. Kavramsal Sanat’a Giden Yolda Yeni Sanat Akımları  

Tüm sanatsal akımlar kendilerinden önce gelen akımlarla girift bir iliĢki içerir. 

Genelde bir önceki akıma tepkisel bir tutumla Ģekillenen yeni sanat akımı ömrünü 

tamamlayıncaya dek  „yeni ve öncü‟ olduğunu sanmanın geçici mutluluğunu yaĢar.  

Kavram sanat‟ının Ģekillenmesi sürecinde de bir takım akım ve hareketler etkili 

olmuĢ ve kavramsal sanat düĢüncesinin filizlenmesi ve yeĢermesi sürecinde etkili 

olmuĢtur. Süreç içerisinde bazıları kavramsal sanat ana baĢlığı altında sıralanmıĢ olsa 

da bu akımları kısaca tanımakta fayda vardır. 

1960‟lı yıllarda ikinci dünya savaĢı sonrası soğuk savaĢın etkilerini taĢıyan 

toplumsal yapılanmanın da etkisiyle sanatta dönüm noktaları yaĢanmıĢtır. 

Teknolojideki ve ekonomik gelirdeki artıĢ, endüstrinin hızla geliĢmesi ve bunların 

sonucu olarak yaĢantının değiĢimi ile yeni bir kültür oluĢtu. Estetik kaygılar ile 

sonsuzluk amacı taĢımayan, etkili fakat gelip geçici olan bu yeni sanat süreci; 

toplumun çeliĢkilerini, bunalımlarını, endüstrinin getirdiği mekanik kitle iletiĢimi ve 

iliĢkilerini ele almıĢtır. Yayın organlarının insanların dünya görüĢlerini ve yaĢam 

biçimlerini etkilediğini savunan bu akımlar, aynı zamanda medyayı ve izleyicinin 

belleğinde yer edinmiĢ imgeleri kullanarak günümüz toplumunda yaĢayan sıradan 

insanı ve ruhunu yansıtır. Aynı zamanda iletiĢim yöntemlerini algılama, keĢfetme ve 

eleĢtirel bir yaklaĢımla bilinçlenme amacıyla yapılan bir çağrıdır. “Sanatçıları 

uluslararası bir yaklaĢım içinde, geleneksel halk sanatı ile tilt makinelerini ve resimli 

dergileri, kısaca yeni bir halk sanatını kaynaĢtırıyor ve bunların tümünü usta bir fırça 

kullanımıyla da birleĢtiriyorlardı. Sanatla anlatı, hatta polemik arasında bile iliĢki 

kurulabileceğini göstermeye çabalıyorlardı” (Norbert 2004:252). 
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Minimalizm 

“Minimalizm sözcügü Fransızca‟dan gelen "minimum" sözcüğünden 

türemiĢtir. Minimum, kelime anlamı olarak "bir Ģey için gerekli en az veya en küçük 

miktar (derece, nicelik)" olarak tanımlanırken matematikteki ifadesi de, "değiĢken bir 

niceliğin inebildiği en alt basamak, asgari, minimal" Ģeklinde tariflenmiĢtir.” 

(Türçe.sözlük,1983). 

 

 Ġlk kez 1961‟de düĢünür Richard Wolheim tarafından “içeriği en aza 

indirgenmiĢ sanat ‟‟ için kullanılmıĢ olan”  Minimal Sanat „‟ terimi, giderek 

çoğunlukla üç boyutlu yapıtlar, heykeller için kullanılmıĢtır. Ancak, 1960‟lardan 

baĢlayarak Amerika‟da yaygınlaĢan sanat anlayıĢının kapsamındaki resmi de 

tanımlamaktadır. 

 

          Resim 1: Piet Mondrian, “Broadway Booggie- Woogie”,1942 
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ABC sanatı olarak da adlandırılmaktadır. Amerika'da 1960'lı ve 1970'li yıllarda 

etkili olan ve sanatsal biçimin aĢırı yalınlığını savunan sanat anlayıĢıdır. 1965 yılında 

yayımlanan “Art in America‟nın Ekim sayısındaki “ABC Art” baĢlıklı yazısında yeni 

bir sanat eğiliminden söz eder. Bu eğilim tam anlamıyla tanımlanıp, adlandırılmaz 

fakat yazıda kullanılan “minumum”sözcüğü , Minimalizm ‟ kavramına hayat 

vermiĢtir. Minimalizm kendini öncelikle heykelde göstermiĢtir. Minimal Sanat soyut 

anlatımcılıktaki Lirizm ve Pop Art‟ taki figürasyonu değil, Konstrüktivizmin 

yapısını kullanmıĢtır. Minimalizm bütünüyle figürüzdür; formda geometri ve 

birleĢtirme söz konusudur. Bu sanat, resim ve heykeli geometrik soyutlama ile temel 

bir yapıya indirgemiĢtir (Özal, 1998: 81). 

 

Resim 2: Three X four X three, Le Witt, 1984. 

Sanatın, sanatçının ve sanat yapıtının toplumdaki konumunu değiĢtirmeyi amaç 

edinen minimalistler, yaĢadıkları zaman içerisinde toplum tarafından 

anlaĢılamadıkları için ancak özel sektör, devlet ve büyük müzelerin çoğunluğu 

heykeller ve resimlerden oluĢan eserlerini satın almalarıyla kendilerine yer 

edinebilmiĢlerdir. Minimalistlerin Kavramsal Sanat‟a giden yolda bunca kavram ve 

düĢünce yoğunluğunu ortaya koymaları Kavramsal sanatçılara zemin hazırlamıĢtır. 
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Fluxsus 

Fluxus, 1960‟lı yıllarda Avrupa‟da ortaya çıkan bir harekettir. Fluxus ile 

Happeningler çoğu zaman iç içe olmuĢlar, aralarındaki ayrımın sınırları tam 

anlamıyla belirginleĢmemiĢtir. Happeninglerde her yer (cadde, sokak) mekân 

olabilmekte, izleyici de olayın içine katılıp hareketin gerçekleĢmesinde etkin rol 

almaktadır. Oysa Fluxus, sanatçının ve sanatçıların belli bir mekânda izleyiciye karĢı 

yapılan hareketleridir. Fluxus‟ta teatral anlamda bir ayrım, neredeyse bir konu vardır. 

Ancak izleyici bu oyunda metinsel bir kurgu gözlemleyemez  (Heptunalı,2008: 42). 

 

 

 

Resim 3: Wolf Wostell, Fluxus Treni, 1981 

 

1981‟ de Dick Higgnes, Fluxus‟un temelini oluĢturan dokuz kriterden söz 

eder. Ken Friedman bunları on ikiye çıkarır. Bunlar: Globalizm (küresellik),sanatın 

ve yaĢamın birliği, inter medya, deneysellik,araĢtırmacılık, Ģans, oyunsallık, sadelik-

tutumluluk, kapsayıcılık, temsiliyet, özgüllük, zamanda var olmak, müzikalitedir 

(Özayten, 1992; Boyancı, 1994: 24). 
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Fluxus grubu, Duchamp‟ın Gerçeküstücülük ve Dada‟yla bütünleĢen 

düĢüncelerinin yanında Batı dıĢı düĢünce sistemlerini eylemleriyle bütünleĢtiren 

besteci ve öğretmen John CAGE (1912-1992)‟den etkilenmiĢti. Fluxus grubu 

uluslararası bir nitelik taĢıyordu. (Grupta A.B.D.‟ li, Japon,Alman, Kore‟li, Fransız, 

Hollanda‟lı, Danimarka‟lı, Ġsveç‟li, Ġtalyan, ve Çek sanatçılar vardı.), deneyseldi ( 

her ne kadar Macunias etkinliklerin ana hatlarını belirlemiĢse de sanatçılar, bireysel 

ama, her zaman yenilikçi tavırlarını ortaya koymuĢlardı); inter medyadan 

yararlanmıĢtı ( farklı geçmiĢleri olan sanatçılar bedensel gösteriler, ses, imaj ve 

müzik, edebiyat, dans kadar görsel sanatlar dilini de birleĢtiren gösteriler yapmıĢlardı 

); sanat/yaĢam ikilemini çözmeye çalıĢmıĢtı ( hem gösterilerin içeriği hem de gerekli 

becerileri, sanatçıları nesne üretiminden uzaklaĢtırarak, günlük olaylara benzeyen ve 

gerçek zaman içinde yer alan süreç ve eylemlere yöneltmiĢti ) ve her zaman Ģimdiki 

zaman kipi içinde çalıĢarak, oyunculuğu, sürprizi ve gelip geçiciliği katmıĢlardır 

(Atakan,1998: 67). 

Fluxus‟un geliĢim nedeni, diyaloga ve dönüĢüme açık olmasındandır.Fluxus 

sanata bilimsel metodu uygulamıĢtır. Bu harekette amaç, yaĢam ve sanat arasındaki 

sınırları yok etmektir. Fluxus silinmesi gereken bir sınır olmadığını savunur. Beuys 

herkesin sanatçı olduğunu savunarak bu görüĢü desteklemiĢtir. George Maciunas ve 

John Cage, Fluxus‟ un öncüleri olarak görülmektedir. 

 

Resim 4: Fluxkit, George Maciunas, 1964 
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Happenıng (Olay) 

20. yüzyılın baĢından beri sanatçılar toplumda etkin olarak uyarıcı nitelikte rol 

almak istemiĢler ve bu anlamda seyirci ile doğrudan iliĢki kurmaya yönelmiĢlerdir. 

Happening‟in kökleri Fütüristlerin, Dadacıların ve Gerçeküstücülerin düzenledikleri 

topluma açık, rastlantının yön verdiği gösterilere kadar gitmektedir. 1924‟te Erik 

Satie ve Francis Picabia‟nın müzikal bale oyunu “Relache”da,1950‟li yıllarda Gutai 

Grubunda, Action Painting ve Çevre Sanatında görülmektedir (Germaner, 1996: 24). 

Happeningler‟de oluĢum süreçleri bakımından diğer sanatsal hareketlerle 

benzerlik görülebilmektedir. Bu her Ģeyden önce önceden planlanmamıĢ ve 

sanatçısının zamanın akıĢına paralel bir doğaçlama ve özgünlük yetisiyle ortaya 

koyduğu bir gösteriden ibarettir. Sanatçı bu kurgusuz etkinlikde baĢarısız da 

olabilmekte ancak bu baĢarısızlık bile bir sanatsal yaratım olarak sunulmaktadır.  

 

 

Resim 5: Allan Kaprow, Household, Happening, 1964 
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Kapalı bir düzene karĢıt olarak, yerini dıĢardan enerji alan, etkileĢime açık, 

oluĢum ve değiĢim süreci içeren, izleyicinin direk katılımı ile gerçekleĢen sanat 

hareketine bırakmıĢtır. John Cage‟in belirttiği gibi; “yaĢamdan farklı olmayan ama 

yaĢamın içinde bir eylem olan” bir sanat yapma düĢüncesi ile baĢlanmıĢtır 

(Germaner, 1996: 24). 

 

 

Resim 6: Chris Burden,Shoot 1972 

 

1960‟lı yıllarda baĢlayan ve devam eden bu hareket birçok sanatçı tarafından 

değiĢik malzemelerle değiĢik biçimlerde ifade bulmuĢtur. Ġngiltere‟de Stuart Brisley, 

bir küvet dolusu çürümüĢ etin içine girip, durarak izleyicinin içinde kötü, iğrenç bir 

duygunun uyanmasını amaçlamıĢtır. Chris Burden “AtıĢ” isimli olayında kendisini 

beĢ metre uzaklıktaki arkadaĢına silahla sol kolundan vurdurtmuĢtur. Aynı sanatçı 

“Ölü” olarak adlandırdığı olayında caddede ölmüĢ izlenimi verecek Ģekilde 

hareketsiz yatmıĢ; bu olay sonucunda tutuklanmıĢtır  (Boyancı, 1994: 21). 
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Body-Art ( Gövdesel Sanat) 

Sanatçının düĢünsel ifadesinde bu sefer sanat malzemesi kendi vücudu 

olabileceği gibi baĢka insanın vücudu da olabilmektedir. DüĢünce temelleri bir çok 

yenilikçi akımda olduğu gibi dada akımından beslenmiĢtir. Sanatın sınırlarını ve 

kurallarını ortadan kaldırmaya yönelik bir öz kavramdan yola çıkmaktadır. Buradaki 

nesne “insan bedeni” olarak sadece araçtır. 

Vücut Sanatı 1964 yılından baĢlayarak Avrupa ve Amerika‟da yaygınlık 

kazanmıĢtır. ABD‟de Willoghby Sharp‟ın yayımladığı Avalanche adlı dergi Bruce 

Nauman‟ın “yüz buruşturmaları”, Larry Smith‟in “koldaki uzun yara izi”ni ve 

özellikle Vito Acconci‟nin “ısırıklıkları”nı yazı ve resimlerle tanıtarak Body-Art‟ı 

gündeme getirmiĢtir (Germaner, 1996: 57). 

 

 

Resim 7: Vito Acconci, Bite (ısırık),1972. 

 

Vücut Sanatının öncüleri Marcel Duchamp, Yves Klein, P. Manzoni‟ dir. 

1969-70‟ten sonra onu asıl geliĢtirenler Vito Acconci, Terry Fox, Chris Burden, Dan 

Graham, Dennis Oppenheim gibi sanatçılardır. Body-Art 1970‟li yıllardan sonra 

“Performance” sanatının içinde erimiĢtir. 
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Eat Art 

Kelime anlamı Türkçeye çevrildiğinde “sanat yemek” olan Eat Art, sanatın 

geleneksel kural ve sınırlarına bir baĢkaldırı hareketinin parçası olarak yorumlanabilir. 

Sanata yerleĢmiĢ bir dil unsurunu ve geleneğe karĢı Ģiddetiyle köklerinin Dadaizm‟den 

beslendiğini söylemek mümkündür. Ġlk defa Daniel Spoerri tarafından ortaya 

konulmuĢtur. 

Bu eğilim iki temel düĢünceye dayandırılmaktadır; “Beslenme, Gastronomi gibi, 

kültürü ve yaĢamla ilgili bilgileri olduğu kadar yamyamlığı ve insanlığın ilk 

dönemlerindeki törenlerde var olan arkaik güçleri ortaya koyar ve ölümden söz 

eder.”(Germaner, 1996: 24). 

 

 

          Resim 8: Tableau-piège, Daniel Spoerri, 1965 
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Daniel Spoerri 1959‟da yeni bir oluĢum içerisine girerek, kendi  “DönüĢebilir 

Sanatçı Çoğalması”(Multiplication d‟art transformable)‟nı kurarak kendi tarafından 

seçilen sanatçılarla çok çeĢitli besin maddeleri üretmiĢlerdir. Bu sanatçılar; Warhol, 

Beuys, Gerstner, Arman, Cesar, Brecht, Filliou, Lindner, Rot, Lalann‟dir. Badem 

ezmesinden, çikolatadan ve ekmekten nesneler oluĢturmuĢlardır. Spoerri içine besini, 

yaratımı da alan birçok gösteriler düzenlemiĢtir. En son olarak da “tuzak tablo” diye 

adlandırılan eylemi izleyenlere sunmuĢtur. Tuzak tablo, bir yemek masasındaki 

yemekten sonra kalan artıkların, her türlü eĢyanın masa üzerine yapıĢtırılıp 

sergilenmesi yani bir bakıma tuzağa dönüĢtürülmesinden ibarettir 

(Germaner,1996:25). 

1970‟ li yıllarda Antoni Mirada ve Dorothee Selz kek-garajlar, manzaralar, 

pasta-bahçeler oluĢturmuĢlar ve renklendirmiĢlerdir. 1969 ve 1973 yılları arasında 

renkli yemekler düzenleyerek sahne sanatları ve performansa yönelmiĢlerdir. 

(Germaner, 1996: 25). 

Performance (Eylem) 

Kelime anlamı ile iliĢkilendirilecek olunursa “tamamlama”ya karĢılık bulan 

performance, bir sanat hareketi olarak sanatsal etkinliğin seyirci ile etkileĢimi 

sürecinde tamamlanmasını kast etmektedir. 

Vücut sanatında da olduğu gibi genelde sanat malzemesi sanatçının kendi 

vücudu olmaktadır. Sanatçının yaĢadığı dönem koĢullarında gereksinimlerini 

karĢılayacak yeni nesne olanakları bulma yolundaki denemelerinden de biridir. 

Performans yalnızca oluĢturulduğu o an için var olur. Bundan sonra ise; varlığını 

seyircinin belleğinde sürdürür. 

Performance, sanat etkinliklerini görsel iletiĢime dönüĢtürme isteğiyle 

sanatçıları, sanat nesnesi yaratma zorunluluğundan kurtararak, bir yandan tiyatro, 

görsel sanatlar, dans, müzik gibi disiplinlerin arasındaki sınırları yıkarken, bir yandan 
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da kullanabilecek ortam, malzeme ya da konu dağarcığını geniĢletmiĢtir (Atakan, 

1998; Özal, 1998: 79). 

Bu farklı akımların sınırlarının kalkmasını, aralarında iliĢkiyi Bruce Nauman, 

Joseph Beuys, Dennis Oppenheim, M. Jornial, Robert Rauschenberg gibi sanatçılar 

sağlamıĢtır. 

Land Art (Arazi Sanatı ) / Earth Art (Toprak Sanatı) 

20.yüzyılın ikinci yarısında sanat hareketleri izleyici ve sanat eseri arasındaki 

sınırları kaldırmayı ve izleyiciyi sanat eserine dahil etmeyi amaçlamıĢtır. Land art ya 

da baĢka bir deyiĢle earth art, izleyiciyi sanat nesnesinin içinde hareket etme 

özgürlüğünü sunmuĢtur.  

Bu sanatın amacı; endüstri ile yoğunlaĢan çevreye, çevresine duyarsız insan 

tipini uyarmak, varlığın gelip geçiciliğini, doğanın değiĢimini ekoloji bilinci ve 

arkaik kültürleri hatırlatarak göstermektir. Land Art, doğa görüntülerini yeni unsurlar 

katarak değiĢtirmek, zaman zaman bozmak ya da koruyucu bir amaçla geliĢtirmek ve 

yeniden düzenlemek olarak ortaya çıkmaktadır. Doğanın “..kullanılmasının temel 

amacı, sanat nesnesinin metalaĢtırılmasından, sanatçının zihinsel süreçlerinin 

değersiz kılınmasından ve sanatçının sömürülmesinden uzaklaĢmaktı” (Atakan,1998; 

Özal, 1998: 80). 

 

Resim 9: Spiral Jetty, Robert Smithson, 1972 
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Bazı sanatçıların amacı anıtsal bir Ģeyler yapmak ve bırakmaktı. Robert 

Smithson‟un “Spiral Dalgakıran”ı, Robert Morris‟ in “Gözlemevi”, Michael 

Heizerin “Çift Negatifi” Nancy Holt‟ un “TaĢ Hücresi” Alice Aycock‟ un 

“Labirent”i heykel ve mimari ile ilgili verilerden yararlanarak yapılmıĢtır. Ama 

yapılan çalıĢmaların çoğunluğu bir günlük ya da belli bir zaman sonunda yok olan 

doğal etkenlere terk edilmiĢ deneyler olarak kalmıĢtır. Bu iĢlerin izleyiciye ulaĢması 

o iĢin fotoğrafı, planı veya filmi ile mümkün olmuĢtur (Heptunalı,2008:52).  

Art Povera (Yoksul Sanat) 

Ġtalyan sanat eleĢtirmeni Germano Celant‟ın 1960‟lı yıllarda sanat eserinin 

üretim-sergilenme ve satın alınma kavramlarındaki parasal ironiden yola çıkarak 

ürettiği bir sanat hareketidir. Yoksul sanatta sanat yapıtını oluĢturan malzemenin 

yoksulluğuna odaklanılmıĢtır. Geleneksel sanat üretim tekniklerine, lüx sergi 

salonlarında, müzayedelerde ticari bir metaya dönüĢtürülmesini eleĢtirmiĢ ve karĢı 

çıkmıĢlardır. 

Bu iĢler üzerine iyice düĢünüldüğünde bunların insanların ve maddelerin, 

sömürülmesine karĢı, 20.yy kentinin hemen tanınan özelliği olan inĢa etme ve 

yıkmaya karĢı; doğa ve zaman önünde insanın küstahlığına karĢı duyulan birer tepki 

olduklarını anlarız (Lynton, 1982; IĢıktaĢ, 1995: 81). 

 

Resim 10: 8-5-3, Mario Merz, 1985 
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Bu akımın önde gelen sanatçısı Mario Merz‟dir. Bu sanatçı yapıtlarında 

spiralin matematiksel yanını çözümlenmesi ile organik olarak biçimlendirilmiĢtir. 

Merkezden çembere doğru açılım sağlayan bu biçimin sonsuza değin açılımı ile 

sürekli bir dinamizmin simgesidir. Bu sanatçı “Igloo” adı verilen ikinci tür  

yapıtlarında üç boyutlu spirali kullanmıĢtır. Sanatçı bulabileceği rastlantısal olarak 

eline geçen her nesneyi spiral yapımında kullanmıĢtır. 

 

 

Resim 11: Venus of the Rags, Michelangelo Pistoletto 

 

Process Art (Süreç Sanatı) ve Sanatta Zaman Kavramı 

1960‟lı yılların saman  alevi misali parlayıp sönen bir diğer tepkisel hareket de 

süreç sanatıdır.Land art akımına karĢıt bir tepkimenin sonucu olarak ortaya 

çıkmıĢtır.Kömür, çelik, keçe, ot, süt vb. doğal malzemelerle gerçekleĢtirilmiĢ, 

yapımında özellikle geçen zamanı ve süreci vurgulayan çalıĢmalardır. Süreç 

Sanatında sanatçı bir fizikçi yada bir kimyacı gibidir. Arı kolonilerinden ortamlar, 
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ıslak tual bezinin küflenmesinin oluĢumu incelemiĢlerdir. Bu yaklaĢımın önde gelen 

sanatçıları; Robert Morris, Richard Serra, Eva Hesse,Lawrnce Weiner, Jan Burn‟dur. 

Süreç deyiminin orijini, sürrealistlere ve onların Ģuurlu kontrolünün terk 

edilmesine kadar izlenebilir. Amerika‟daki daha direkt etkileri ise, Jackson 

Pollock‟un damlatma boyama tekniği ile iliĢkilidir. Süreç Sanatçısı sistematik bir 

metoda karar verdiği zaman, davranıĢları otomatik hale gelir ve neticeleri sanki onlar 

tabii ürünlermiĢ gibi, görünürdeki cazibelerine bakılmaksızın kabul edilirler  

(Walker,1975; Boyancı, 1994: 30). 

Süreç Sanatı; yakın geçmiĢin alıĢılmıĢ, düzenli ve geometrik heykellerine ve 

sanat yapıtındaki kullanılan malzeme ile biçimlendirmeye karĢı çıkmıĢtır. Esas olan 

yapıtın oluĢumundaki evreleri içeren süreçtir. 

Mail Art (Posta Sanatı) 

Fütürist akımın içerisinde de görülen sanatta posta kartlarının kullanımı sanat-

iletiĢim ve iletiĢim araçlarının öz kimliğinin ötesine geçiĢi sürecinde ayrı bir yer tutar. 

Burada sanat nesnesi, estetik bir takım değerler kazandırılmıĢ posta kartının, sanat 

eseri kimliği kazandırılmasından daha çok, normal boyutlarıyla bir posta teĢkilatının 

farkında olmadan bu sanatsal gönderim sürecinin içerisine çekilmesidir. 

 

Resim 12: Art Collage Postcard, Angelika Schmidt, 1977 
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Posta Sanatı bilgi iletiĢiminin kullanımı ve bilgi değiĢ tokuĢ yasalarına iĢaret 

etmiĢ, gerektiğinde siyasete de karıĢmıĢtır. Posta Sanatı ile ilgilenmiĢ Ken Friedman, 

C. Richard, A. M. Fine, Ben Vautier, Baruchello, Robert Watts gibi sanatçılar, bir 

iletiĢim ağı kurarak mesajları, çeĢitli eĢyaları, mektup, telgraf, Ģiirleri, kolajları ve 

niteliği değiĢtirilmiĢ nesneleri aralarında değiĢ tokuĢ etmiĢler; postalanmıĢ nesnenin 

kimliğini değiĢtirmeye çalıĢmıĢlar, bunun için eylemler, posta happening‟leri 

düzenleyerek alıcıyı ĢaĢırtmayı amaçlamıĢlardır. Örneğin, On Kawara 1968‟ den 

1977‟ ye kadar her gün “Hala yaĢıyorum” yazılı, ya da her sabah kalkıĢ saatini 

belirten telgraflar yollamıĢtır (Germaner, 1996: 54). 

 

Resim 13: Partial Soul Print, Roise Thompson, 1979 

Sözcük Sanatı 

Sözcük sanatı süreç yapısı itibariyle Kavramsal Sanat‟la etkileĢimde olan en 

önemli  sanatsal hareketlerden birisidir. 

Sanatta yazının kullanımı, bir anlam içersin ya da içermesin-bir düĢünceyi 

belirtmenin en dolaysız ve estetik yollarından biri olarak görülür Kavramsal Sanatta. 
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Sözcük sanatında kullanılan kelimeler ya da cümleler izleyicide sözcüğün taĢıdığı 

anlamla birlikte yeni bir imge yaratmayı planlamaktadır. 

Sözcük sanatının çıkıĢı; sanatın görsel bir dil olduğu düĢüncesi ile Ready-Made 

ile baĢlamıĢtır. Sözcüğün sanat nesnesi olarak kullanımı ilk Amerikan Pop sanatında 

görülmüĢtür. Roy Lichtenstein “ART”sözcüğünü gölgeli harfler Ģeklinde büyüterek 

imgeye dönüĢtürmüĢtür. Bundan daha önceleri dıĢavurumcuların baskı ve tuval 

resimlerinde de bazı sözcükleri ve yazıları kullandığı bilinmektedir. Fakat sözcük 

bağımsız olarak kullanılmamıĢ, resmin plastik ya da organik bir unsuru olarak 

kullanılmıĢtır. Sözcük Sanatında yapıtlar sözcükler Ģeklinde biçimlendirilmiĢtir ama 

bu biçimler geleneksel eleĢtiri ve biçimsel çözümleme kurallarına göre 

değerlendirilmemelidir. Herhangi bir yerde yazılmıĢ veya basılmıĢ metinler de 

sergilenebilmektedir. Metnin görsel güzelliği önemsizdir. Bu metinler plastik 

kaygılarla oluĢturulmadığından estetik kısmı yadsınmıĢtır. Herhangi bir metnin sanat 

yapıtı olarak sunulabilmesinin anlamı nedir sorusunu Alfred Pacquement Ģöyle 

açıklamıĢtır; 

Bu soru bütün çağlarda aynı biçimde sorulmuĢ, yalnızca, metin sözcüğü, çağlara 

göre natürmort, peyzaj, soyut biçim, ĢiĢe kurutucusu, konserve kutusu sözcükleri ile 

yer değiĢtirmiĢtir. Sanatın yirminci yüzyıldaki geliĢimi bu soruyu kesinlikle yanıtlamıĢ 

gibidir. Duchamp‟ın Ready-Made‟inden sonra sanatçı tarafından üretilmiĢ veya 

seçilmiĢ herhangi bir nesne sanatsal bağlamda görüldüğünde sanat yapıtına 

dönüĢmüĢtür. BaĢka bir deyiĢle, sanat yapıtının varlık durumu, sanatçının onu, sanat 

yapıtı olarak tanımasıyla sıkı sıkıya bağlıdır (Aysan, 1980; Boyancı, 1994: 34). 
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Resim 14: Silencio, Eugen Gomringer, 1954 

Ġsviçreli Ģair Eugen Gomringer‟ in Silencio (sessizlik) isimli görsel Ģiirinde, 

boĢ bir kağıda koyu puntoyla sürekli olarak yazılan “Silencio” yazıları ile, 

okuyucunun kafasında sessizliğe iliĢkin düĢünsel bir metafor yaratmayı, sayfanın 

ortasında bıraktığı beyaz boĢlukla da, “düzenli sessizlik” kavramı yıkmayı 

amaçlamıĢtır. Bu yıkım görsel olarak Ģiirde; sakinliğin bozulduğu hissini verir. Bu 

hissin insanda uyandırdığı rahatsızlık, daha sonra tekrar ısrarla yinelenen “sessizlik 

”kelimesiyle bizi adeta sessizliğin anlamının “acımasız bir monotonluk” olduğunu 

düĢünmeye zorlar. Diğer bütün kavramsal Ģiirlerde olduğu gibi eserdeki yazılar ile 

ortadaki boĢluk planlı olarak düzenlenerek, dilin metinsel etkisinden çok, görsel 

etkisi ön plana çıkarılmıĢ ve izleyicinin dilsel ifade olasılıklarından uzaklaĢtırılması 

amaçlanmıĢtır. (Tarman & Ġmamoğlu, 2005: 9). 

Video Art 

Bu yüzyılın ikinci yarısında gerçekleĢen Sibernasyon devrimi ile yeni üretim 

biçimlerinin Ģekillendirdiği insanlar ve makineler arası bilgi alıĢveriĢi, yeni dengeler, 

yönetim biçimleri, fotoğrafın bulunması ile teknolojinin sanata yansımaları, 

sanatçıların sinema deneyleri sanatta biçim ve içerik bağımsızlığının oluĢumunu 

yakından etkilemiĢtir (Heptunalı,2008:58).  
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Video‟nun sanatsal amaçlarla kullanımı1965‟li yıllarda Nam June Paik‟in ilk 

filmlerini bir kamera ile çekmesi ve New York‟ta bir kafede göstermesi ile baĢladı. 

Teknik açısından yeni olanaklar sunan video sanatçılar tarafından çok çeĢitli 

amaçlarla kullanılmıĢ ve geleneksel sanatın altüst edilen tekniklerinden bağımsız 

olarak gerçekleĢmiĢtir. 

Enstelasyonlar (YerleĢtirmeler) 

Kavramsal sanatın günümüzde yaygın olarak kullanıldığı Ģekli ve geldiği en 

son nokta enstalasyon (yerleĢtirmeler)„dir. Her türlü nesnenin kullanıldığı 

Enstalasyonlarda, yine kavramsal sanatın temelinde olan metinsel içerik esastır. 

Enstalasyonların oluĢumu bizzat izleyicilerin karĢısında olabildiği gibi, izleyici 

gelmeden de oluĢturulabilir. YerleĢtirmelerin en önemli özelliği sanatçının 

çalıĢmasını gerçekleĢtireceği mekanı önceden tespit etmesidir. ÇalıĢma 

tasarlandıktan sonra o mekanda oluĢturulur ve mekanın özellikleri de dikkate alınır. 

Enstalasyonların bir mekandan diğerine taĢınması durumunda ikinci 

enstalasyon bir öncekinin tekrarı değil, yeni bir kurgu olma durumundadır. Beuys 

öldükten sonra Berlin‟de bir sergi düzenlenmiĢtir. Beuys‟un Enstalasyonunu 

santimetrelere vurarak ölçüp, taĢıyıp ve sergi ortamına kurmuĢlar, fakat bu serginin 

enstalasyon mu yoksa bir imitasyon mu olduğu tartıĢma konusu olmuĢtur 

(Heptunalı,2008:60). 
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Resim 15: Lightning with Stag in its Glare, Joseph Beuys, 1985 

 

Enstalasyonları çalıĢmalarında kullanan en önemli sanatçı Joseph Beuys‟tur 

Duchamp‟ın ortaya çıkardığı sanatçı tarafından seçilen her nesnenin sanat nesnesi 

olabileceği düĢüncesi bu sanatçı tarafından geliĢtirilmiĢtir. Sanatçı nesneyi 

yabancılaĢtırmak yerine, parçalara bölünüp, içerisine girilip daha çok tanınması ve 

kavranması adına çalıĢmalarını sürdürmüĢtür. 
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Resim 16: Robbie Rowlands, Enstalsyonlar ı, ıı, ııı 

 

Hiperrealizm (Foto Gerçekçilik) 

Fotoğrafın bulunması hiç kuĢkusuz sanatçılar için bir dönüm noktası olmuĢtur. 

Empresyonizm, Fütürizm, Dadaizm gibi akımlar fotoğrafın getirdiği ifade 

olanaklarından etkilenmiĢtir. Fakat 1960‟lı yıllara kadar bu çoğaltma aracının kendisi 

örnek alınmamıĢtır. Fotogerçekçi akımın sanatçılarının gerçeğin Foto realist 

kopyasını yapma giriĢimleri Hiperrealizm‟i doğurmuĢtur. 

Sanatçılar çalıĢmalar sırasında gerçeklikten en ufak bir kayıp yaĢamamak için 

fotoğrafı çalıĢacağı yüzeye yansıtabilmektedir ve bu amaçla ince ve düz bir yüzey 

oluĢturulur. ÇalıĢmalar uzun sürelidir ve klasik fırça kullanımı yüceltilir. Sanatçılar 

nesnelliği yakalamak, kiĢisellik ve duygulardan uzak durabilmek için çoğu zaman 

kendi çektikleri fotoğrafları kullanmazlar. 

1960‟lı yılların sonlarına doğru yoğunlaĢan bir etkisiyle hipperrealizmin en 

ünlü temsilcisi ise  Malcolm Morley‟dir. 
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Net Art (Ġnternet Sanatı) 

DüĢüncenin biçimlendirilmesi ve iletilmesi süreci toplumla olduğu kadar 

teknolojik geliĢmelerle de iç içedir. Fotoğraf ve videonun yanı sıra Ġnternet‟in de ifade 

aracı olarak kullanımı 60‟ların sonrasında görülmektedir. 80‟li yıllara gelindiğinde ise; 

internet sanatsal üretimin alanı olarak kullanılmaya baĢlanmıĢtır. 

Net. Art terimi genel olarak 1994-1999 arası internet sanatının öncülüğünü 

yapan grubun yaptığı iĢleri sınıflandırmak için kullanılır. Bunun yanında zaman 

zaman internet sanatı ile eĢanlamlı olarak kullanıldığı da olur. 

Ġlk baĢlarda sadece internete özgü tüm online sanat eserleri için bu tabir 

kullanılırken, internet sanatının müzelere girmesiyle net.art daha çok Vuk ģosiĤ, 

Jodi.org, Alexei Shulgin, Olia Lialina, Heath Bunting and Valéry Grancher, Etoy 

gibi sanatçı ve sanatçı grupları için kullanılmaya baĢlamıĢtır. 

Ġnternet ortamında bir araya gelmeden birlikte kendi mekânlarını yaratan 

düĢünce ve biçimlendirme anlamında sanatsal üretim yapıp, tartıĢıp, paylaĢan, 

sanatçıların aracısız iletiĢim sağladıkları önemli merkezlere dönüĢmektedir. 

Kullandıkları görsel dil ve ifade biçimi ile genel sanat ortamının dünya kültürü, 

siyaseti, ekonomi ve kültüre dair sistemlerin değerlendirilmesi yapılmaktadır. 

Ġnternetin bir avantajı da Uluslararası bir aktarım ortamı olarak dünyanın her yerinden 

sınırsız bağı sağlayabilmesidir. “Nicolas Bourriad, Bağıntısal Estetik‟te interaktif 

iletiĢim araçları ve deneyimleriyle çalıĢan sanatçıların, son derece son derece soyut ve 

tarih dıĢı bir “üretici” konumuna yükseltildiğini belirtilmiĢtirs” (Yücel, 2006:64). 
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Resim 17: Medien kunts, 1978 

 

 

 

 



 41 

2.2. KAVRAMSAL SANAT 

2.2.1. Bir Terim Olgusu Ġçinde Kavramsal Sanat 

Kavramsal sanata değinmeden önce “kavram” kelimesinden baĢlamakta yarar 

vardır. Kavram sözcüğü sözlük anlamıyla; “Bir nesnenin zihindeki soyut ve genel 

tasarımı, nesnelerin ya da olayların ortak ad altında toplayan genel tasarımı olarak 

karĢılığını bulmaktadır. (Türkçe Sözlük, 1993, s.668) 

“Conceptual Art”, “Kavramsal Sanat” olarak TürkçeleĢmiĢtir. “Conceptual” 

kelimesinin dilimizdeki karĢılığı “mefhuma, kavrama, fikirlere ait‟tir. 

Kavramsal Sanat, “kavramcı”, “kavramsalcı”dır. “Kavramsalcılık”, görselliğin 

reddedilmesi ile birlikte, seyreden öznenin, seyreden gözün ve beğeninin kavramlar 

eksenli bir çözülmeye maruz bırakılması Ģeklinde yorumlanabilir. 

Kavramsal Sanat, özünde biçimsel bir yetkinlik arayan, alıĢılagelmiĢ biçim ve 

tekniklerdeki sanatın yerine “yeni bir yaĢam biçimi önerisi” olarak algılanabilir.  

Kavramsal Sanat -daha sonra da aktaracılağı gibi- resmi, heykeli ve 

nihayetinde objeyi yadsıma ile klasik anlamdaki sanattan en köklü kopuĢu yaĢar. Bu 

nedenle, kimi kaynaklarda “Obje Sonrası Sanat” ana baĢlığı altına da alınmıĢtır. 

Ancak Kavramsal Sanat maddesizlik değildir ve kavramsal bir yapıt düĢünce olarak 

maddenin yerini almamıĢtır. “Kavramsal sanatta „kavram‟ betimlemenin değiĢken bir 

biçim altında görünüĢüdür. Fakat kavramsal bir sanatın aslı kesin biçimsel bir 

görünüm değil metinsel bir içerik olmaktadır.”(Özgür, 2007;25) 

Ülkemizde, resim ve heykel dıĢındaki tüm etkinlikleri “kavramsal” olarak 

nitelendirme gibi bir yanılgının olduğunu düĢünürsek, terim olarak “kavramsal” yani 

“kavram” kelimesinin üzerinde durarak incelemek, Kavramsal Sanat‟ı bir akım 

olarak anlamaya çalıĢmadan önce faydalı olacaktır. 

 „Kavramsal Sanat‟ deyiminin 1960‟ların ortalarından itibaren güçlü bir Ģekilde 

dillendirilmesi ve yaygınlaĢtırılmasında öncelikle Sol LeWitt(d.1928) ve Joseph 

Kosuth(d.1945) gibi sanatçılar ile sanat ve dil grubunun büyük emekleri vardır. 
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Özellikle Le Witt‟in 1967 ve Kosuth‟un 1969‟daki makaleleri dikkatleri kavramsal 

sanatın üzerine çekmiĢtir. Kavramsal Sanat, kavram üzerine oturarak, mantık ve 

felsefe gibi zihinsel süreçlerle yakından iliĢkili haldedir. Sanatın tarihinde yer bulmuĢ 

hiçbir akımda fikrin bu derece önemli olmayıĢı, Kavramsal Sanat‟ı diğer sanat 

anlayıĢlarından çok baĢka bir yere oturtur. 

2.2.2. Tarihsel Süreci Ġçerisinde Kavramsal Sanat 

Sanatsal eğilimler kendilerinden önceki akımlara koĢut olarak geliĢmiĢ, kendi 

anlayıĢ ve eğilimleri doğrultusunda yenilikler oluĢturmuĢlardır. Yirminci yüzyılda 

görülen bu akımlar toplumsal ve sosyal değerleri sorunsal hale getirmiĢ, sorgulama 

ve hesaplama yoluna gitmiĢlerdir. Kavramsal sanat bu süreçten kendini ayırmaktadır. 

Çünkü kavramsal sanat sanatın kendini çözümlemesi, yeni bir sanat 

anlamlandırmasıdır. “Bu görüĢ ve anlamlandırma kendine yeten bir sanat eseri gibi, 

çeĢitli Ģekillerde açığa vurulmakta, yansıyıĢ, biçim ve türlerine göre sanat olayı 

sayılabilmektedir” (Kınay, 1993:335). 

1960‟lı yıllarda sanatı aĢan, sorgulayan ve yeniden düĢünmeyi ortaya koyan bir 

görüĢün ortaya çıkması birçok yeni sanat hareket ve eğilimlerini bir araya getirmiĢtir. 

Bu da sanatın kapsamının geniĢlemesini sağlamıĢ fakat anlaĢılmasını güçleĢtirmiĢtir. 

(Kosuth 1980.24). 

Kavramsal Sanat, ilk olarak 1960'ların baĢında Henry Flynt tarafından bir 

Fluxus yayınında “Kavram Sanatı” olarak anılmıĢtır. Henry Flynt, Bir süredir, 

sanatın ne‟liği üzerine kafa yoruyordu ama sanat camiasına henüz girmemiĢti. 

Derken oldukça deneysel çalıĢmalar yapan La Monte Young, Philip Corner ve Terry 

Riley gibi müzikçiler sayesinde 1959‟da Fluksus grubundan haberdar oldu; sonra da 

Walter de Maria ve John Cage ile tanıĢtı.  “Kavram Sanatı” terimini ilk kez bir 

Fluksus yayınında kullanan Flynt, Bu denemesinde özetle Ģöyle diyordu: “Müziğin 

malzemesinin tını olması gibi, sanatın malzemesi de her Ģeyden önce kavramdır. 

Kavramlar dil ile sıkı sıkıya bağlı oldukları için kavram sanatı da malzemenin dil 

olduğu türden bir sanattır”.(Flynt, 1961) 
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 Kavram sanatı, Joseph Kosuth ve Art and Language grubu tarafından daha 

sonra farklı anlamlarda kullanılmıĢ, 1970'lerden itibaren ise 'Kavramsal Sanat' 

kullanımı yaygınlaĢmıĢtır. DüĢüncenin kendisinin sanat eserinden daha önemli 

olduğu, bazen gerçekleĢtirilmemiĢ olsa da bir iĢin talimatı gibi „onun sanat eseri 

olması için gerçekleĢmesi, bir maddeye kavuĢmasına gerek yoktur.‟ Kavramsal 

Sanat‟ta maddenin önemi yerine, onun düĢüncesinin kendisi, yapma fikri çok daha 

önemsenmiĢtir. Ġngiltere ve Amerika'da 60'ların ortasından itibaren modernizmin 

biçimciliğine bir tepki olarak geliĢen Kavramsal Sanat, kendine nesnesizliği temel 

edinmiĢtir. Organizasyonunu Seth Siegelaub‟un New York‟ta, 1969 yılında, 1-31 

Ocak tarihleri arasında gerçekleĢtirdiği ilk kavramsal sergilerden birinin gazete 

ilanları aynen Ģöyledir: “0 nesne, 0 ressam, 0 heykel” Bu sergi alıĢageldik sergileme 

biçimini kırmasıyla önem kazanır. Sergideki eserler katalogda iletilen fikirlerden 

ibarettir; serginin ve sergideki iĢlerin fiziki olarak varoluĢları bir ilave anlamındadır. 

Aslında Kavramsal Sanat ile ilk uğraĢan Japon Gutai grubu „dur. Gutai 

grubu‟nun eylem ve dıĢ çevre düzenlemeleri olarak 1955‟te baĢlattıkları Kavramsal 

Sanat daha sonra Avrupa ve Amerika‟da büyük ilgi görmüĢtür. (Gültekin, 1994:56–

61). 

O dönem sanatçılarının bir kısmı, sanatın isleyiĢ biçimlerini alternatif sanat 

malzemeleri ve yayma araçları aracılığıyla irdelerken kavramsal sanatçılar, sanatı 

Ludwig Wittgenstein, Ferdinand de Sassure, Claude Levi-Strauss ve Roland 

Barthes‟in gelistirdigi dilbilimsel çözümlemeler ve göstergebilim kuramlarından 

yararlanarak çözümlemeye çalıĢmıĢlardır. Terry Atkinson, David Bainbrigade, 

Michael Baldwin ve Harold Hurrel gibi Ġngiliz sanatçılar, iki yıl kadar sanata iliĢkin 

önemli sorunlar üzerine varsayımsal sanat durumları yaratıp, orta projeler 

gerçekleĢtirdikten sonra, 1968‟de Ġngiltere Sanat ve Dil (art&language) grubunu 

oluĢturmuĢtur. Grup, çalıĢmalarının birçoğunu 1967–73 yılları arasında sanat 

çözümlemelerini diğer kavramsal sanatçılardan daha da ileri götürmüĢ, Kavramsal 

Sanat doğrultusunda sergilenebilecek sanat eserleri üretmek yerine, tartıĢmalar 

aracılığıyla sanat kavramlarını irdelemiĢlerdir (Atakan, 1998:44). 
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Kavramsal sanatın öncüsü, tartıĢmasız hazır yapıtlarıyla (ready mades) sanat 

yapıtı kavramını yeniden gündeme getiren Marcel Duchamp‟tır.Kavramsal Sanat‟ta 

fikir ya da kavram, çalıĢmanın en önemli boyutudur. Bir sanatçı, sanatın kavramsal 

herhangi bir formunu kullandığında bu; bütün planlamanın ve karar vermenin daha 

önceden yapıldığını, icranın ise bir yükümlülükten kurtulma iĢi olduğunu ifade eder. 

Fikir, sanat üreten bir makineye dönüĢür. Bu türde bir sanat, varsayımların ya da 

kuramların resmedilmesine dayanmaz. Sezgiseldir, düĢünsel sürecin bütün 

aĢamalarıyla ilintilidir ve kasıtlıdır. Sanatçı, bir zanaatçının sahip olduğu el 

becerilerine sahip olmak zorunda değildir. Sanatçının amacı, ortaya koyduğu iĢle, 

kavramsal sanata ilgi duyan izleyicinin “düĢünsel ilgisini” çekmektir ve bu yüzden 

sanatçı genellikle duygusallıktan kaçınmayı arzular. Bir gerekçeye ihtiyacı yoktur ve 

izleyicinin sıkılıyor olması da kavramsal sanatçının ilgi alanı dıĢındadır. 

Kavramsal Sanat sadece hissedilen bir heyecanın dıĢa vurulmasıdır. Sanatın, 

ortaya konan bir iĢle olağan biçimde ifadesidir ve izleyicileri bu sanatı algılama 

kaygısından vazgeçirmeye çalıĢır. (Ġmamoğlu ve Tarman, 2005). 

Joseph Kosuth; 1969 yılında yazdığı “Art After Philosophy” (Felsefeden Sonra 

Sanat) adlı makalesinde Kavramsal Sanat‟ın ilkelerini ortaya koymaya çalıĢmıĢtır. 

Kavramsal sanatın manifestosu niteliğindeki bu makalede Kosuth‟a göre “20. yüzyıl; 

felsefenin sonu, sanatın baĢlangıcı olarak tanımlanabilecek bir dönemi yaĢamaya 

baĢlamıĢtır.” J. Kosuth, Weiner ve Barry birlikte “Art-Language” grubunu (Sanat ve 

Dil) ve yayınlarında sanat, dil ve kavram iliĢkisini tartıĢmıĢlardır. “Art-Language‟de 

yazılı sözcükleri yalnızca yeni bir sanat malzemesi olarak kullanmıĢlardır, 

gelecekteki projelerini belirlemek ve sanata iliĢkin önermeler yapmak içinse dilden 

yararlanmıĢlardır. Yapıt artık bir metne dönüĢmüĢtür” (Giderer 2003:151). 

“Amaç gösterme biçiminin her tür imge ya da nesneden kurtarılması, bir kabuk 

bir kılıf gibi düĢünceyi saran ve onu görünür kılan gösterenin ortadan kaldırılmasıyla 

asıl gösterilmek istenenin, içeriğin, düĢüncenin, özün, kavramının ortaya 

çıkarılmasıydı” (Özayten 1994:37). 



 45 

 Özetle ve en yalın haliyle ele alacak olursak Türkçe karĢılığını bulduğu 

ifadesiyle; Kavramsal Sanat, 1960–1970 yılları arasında Avrupa, ABD, Avustralya, 

Japonya‟da düĢüncenin nesneye baskın çıktığı sanattır. O denli baskın bir sanattır ki 

sanat nesnesi ortaya çıkmayabilir. Bu akımı benimseyen sanatçılar nesneler yaratma 

yerine doğrudan sanatın temelleri üstüne fikir üretmek amacıyla popüler kültürün ve 

felsefenin çeĢitli özelliklerinden yararlanmaya baĢlarlar. 

2.2.3. Kavramsal Sanat’ın Felsefi EleĢtirisi 

“Kavramsallık içermeden evrensel olarak insanın hoĢuna giden Ģey güzeldir 

”diyordu Kant. Zevk kavramı, bu zevk XX. yüzyıldaki ekspresyonizm akımında 

olduğu gibi sancılı hale gelse de, sanata içkin bir Ģeydir. Kavramsal sanatın reddettiği 

ya da önemsemiyor gibi göründüğü Ģey, kavramın soyutlanmasından baĢka bir 

anlatım biçiminin olabilme ihtimalidir ki, örneğin Kosuth, kavramın soyutlaĢtırılması 

aracılığıyla sanatı mantığa ya da matematiğe eĢdeğer hale getirdiğini iddia eder; bu 

amaçla, kendi sistemi içerisinde mantığı haklı olarak “herhangi bir objenin bilimi” 

olarak tanımlayan Gonseth‟in ardından, sanatı, donuk ve iĢlevsel sözlük 

tanımlamalarına indirgenen ve bunlarla elde edilen ideleĢtirmenin aracı olarak sunar. 

Kosuth‟un “ide”si , ruhu duyularla harekete geçirmek ve özün aralığına doğru 

ilerlemeye teĢvik etmek amacıyla canlı bir mimesis‟in  duyumsanabilir olanda 

cisimleĢtirdiği Platoncu biçim ya da kavram değildir.Kosuth‟un “ide”si, dünyayı, 

sadece yan yana getirilen fakat birbirinden ayrı olan “Ģeylerin”çoğunluğunu 

sistemleĢtiren niteliksiz ve ruhsuz bir söz dağarcığına indirgeyen görsel bir dildeki 

iĢlemsel kavramdır.  

Bu sanat anlayıĢının reddettiği Ģey, dünyanın büyüsünü bozarak dünyayı 

nesnelleĢtiren bir bilimden miras kalan(ki bu onun sistematiğinde yer almaktadır) ve 

yaygınlaĢması istenen bu soğuk dilden baĢka bir dilin olabilme ihtimalidir. BakıĢtaki 

Ģiirselliğin bu Ģekilde bozulması, dünyaya duyulan sevginin bittiğini ifade etmektedir 

ve “plastik düĢünce ”statüsüne sahip olma iddiasında bulunamaz. Francastel bu 

“plastik düĢünce ”konusunda önemli Ģeyler söylemektedir; bu düĢünce de yine 

imgeyi meydana getirir, fakat ebetteki burada herhangi bir kavram söz konusu 

değildir. DüĢünmeye teĢvik eden tek sanat, salt düĢünceye ve kavrama 
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indirgenmeyen sanattır. Eğer Van Gogh‟un sandalyesi bize Kosuth‟un 

sandalyelerinden daha fazla Ģey anlatıyorsa, bunun nedeni, Van Gogh‟un eserinin 

sanatın dili üzerine düĢünmemesi ve canlı ve kendiliğinden bir biçimde bir Ģeyler 

anlatmasıdır.    

Doğrusunu söylemek gerekirse, Kavramsal Sanat, sanatın temel iĢlevlerinden 

birini tanımlamaktadır: Duyumsanabilir içkin olan bir düĢünce alıĢtırması; bu 

düĢünce, söylemin gerçekleĢtiği evrenden baĢka bir evrene açılarak, anlama 

yetisindeki imgelemi serbest bırakır ve buradaki amaç, Kant‟ın belirttiği gibi, sadece 

anlama yetisiyle uyum yaratmak da olabilir. 

Duyguyu ve heyecanı öldüren kavramsal sanat, tensellikteki derinliği ve 

cisimleĢmeyi reddeder. Pozitivist ve bilimsel bir logos adına gerçekleĢtirilen ve 

imgeselliği ortadan kaldıran bu bastırma ve zorlama giriĢimi, bu sanatın kendini 

keĢfetmek adına ödediği bir bedeldir; bu sanat anlayıĢı, objeleri içi boĢ gösterenlere 

indirgeyen kendi ilksel mekanizmalarının etkisinde kalmaktadır ve kendi baĢına 

gerçekleĢtirdiği sergilerde kitlelere baĢvurduğu anda bile kitleleri önemsemediğini 

iddia etmekte ve beklenmedik durumların yarattığı sürprizler dıĢında izleyiciyi 

sıkıntıya boğmakta, ona herhangi bir Ģey öğretmemekte yani onu 

beslememektedir.(Farago, 2006;271-272)            

2.2.4. Marcel Duchamp Ve Kavramsal Sanat 

Birçok sanatsal hareketin, akımın öncü sanatçısı-sanatçıları olduğu gibi 

Kavramsal Sanat‟ın da ortaya çıkıĢ sürecinde de lokomotif bir takım sanatçılar baĢı 

çekmiĢtir. Bu sanatçılardan en önemlisi hiç kuĢkusuz Marcel Duchamp‟dır. 

BaĢvurduğu Ecole des Beaux Arts‟a deseni zayıf diye alınmayan sonrasında 

Academie Juliane‟a devam eden bu ressam ve düĢünür devrim niteliğinde iĢleriyle 

adından sıkça söz etmiĢtir. 
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Resim 18: Marcel Duchamp-(1887-1968) 

  

Resim 19: Marcel Duchamp-(1887-1968) 
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Duchamp, hazır yapımlarıyla sanat ve yaĢam arasındaki mesafeleri 

yakınlaĢtırarak sanatın geleneksel biçimsel iliĢkilerini yadsıyordu. 1960‟lı yıllarda 

sanatta devrim sayılabilecek nitelikte değiĢiklikler yaptığı görülen Duchamp, resmin 

dıĢ görünüĢüne olan bağımlılığı terk ederek sanata ve sanat yapıtına dair yeni 

alternatifler sunmuĢtur. Gündelik yaĢam içerisinden, benzerleri olan herhangi bir 

nesne seçerek onu tüm sıradanlığıyla ortaya koymuĢtur. 

Duchamp nesnenin alıĢılmadık yanını ortaya koyarken ona yeni bir anlam 

kazandırıyor, yeni bir durum meydana getiriyordu. Duchamp; “Nesnenin „görünüĢü‟ 

hakkında dikkatli olmak zorundayım…..YaklaĢtığınız Ģeye, sanki hiçbir estetik 

duygu beslemiyormuĢ gibi kayıtsız yaklaĢmak zorundasınız. Hazır-nesnelerin her 

zaman görsel bir kayıtsızlığa, aynı zamanda iyi ya da kötü zevkin tamamen yok 

olmasına dayanır” (Duchamp1988:139; Aktaran Kuspit 2006:38). 

Duchamp, Ready Made‟in, “boya, fırça, kalem, ” gibi resmin uygulayımsal 

terimlerini ortadan kaldırdığını belirtiyor. “Resim sanatına özgü araçlarla yapılmamıĢ 

olması nedeniyle, bunun bir sanat çalıĢması olarak tanınıp tanınmayacağı konusunda 

kararsız kalıyorsunuz. ĠĢte bu ironidir”. Sanatçının bilerek seçimi söz konusudur 

artık. Ready-made‟lerin ortaya çıkıĢı, sanat dıĢı öğelerinin, ilk kez, estetik gönderim 

çerçevesini kırmasını belirler.“Bir nesne estetik alana taĢıdığı anda iĢlevini 

yitirmiĢtir” (Aysan, 1984:23). 

Nesnenin fiziki görünüĢünü yapıtlarıyla yadsıyan ve daha çok düĢünsellik ile 

ilgilenen sanatçı, sanatı, maddesizleĢtirme ve zihinsel süreçlerin tanımlanması 

yolunda ele almıĢtır. “Duchamp‟ın sanat anlayıĢı, kısaca, üründen çok düĢüncelere 

duyduğu ilgiyle açıklanabilir” (Smith, 1991:256). 
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Resim 20: Marcel Duchamp, Taze Dul, 1920 

 

Resim 21: Marcel Duchamp, ġiĢelik, 1914 

Duchamp sanat yapıtı ve izleyici arasındaki iliĢkileri de etkilemiĢtir. Ele aldığı 

ve rastgele bir biçimde seçtiği nesneyi, sıradan ve seri yapım ürünü olarak ortaya 

koyarak, izleyicinin sanattan beklentilerini doyuma ulaĢtıran değil, onu yapıtın 

sorgulanmasını gerektiren bir sürece sürüklemiĢtir. Belki herkesi sanatçı kılmak 

istemiĢtir ama esas açıkladığı, “sanat” denilen, adeta dini bir değer kazanmıĢ olan bir 
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Ģeyin kutsallığını yıkmak olmuĢtur. Mademki endüstri, karĢısına mimesisi ondan çok 

daha iyi uygulayan bir güç ve teknik olarak çıkmıĢtı, o zaman o güne kadar tanrısal 

bir görüntüyü bize en inandırıcı Ģekilde aktardığı için “dahi” olarak görülen sanatçı 

artık yoktu. Duchamp‟ta gördüğünüz, “sanatçının ölümüdür” (Erzen, 1991:20). 

“Duchamp‟ın ünlü önerisi Ģudur: Bu resmi ortaya koyan izleyicidir ve bunu 

hiçbir değiĢiklik yapmadan kabul edecektir” (Cauquelin, 2005:80).  

Duchamp için sanatçı yapıtın ortaya çıkısından sonra onu kontrol edemeyip, 

onu sona ulaĢtıranın aslında izleyici olduğunu düĢünür. “izleyicinin görevi eserin 

estetik ölçülere göre ağırlığını saptamaktır… Ġzleyici eserin içsel niteliklerini ortaya 

çıkarıp yorumlayarak eserin dıĢ dünyayla bağlantısını sağlar, böylece yaratma 

edimine katkıda bulunmuĢ olur” (Kuspit, 2006:34). 

Günlüğündeki Ģu notları hazır-yapıt meselesini anlamamız açısından anahtar 

niteliğindedir. 

“Daha 1913‟te, bisiklet takmak ve onun dönüşünü seyretmek gibi eşsiz 

düşünceye kapılmıştım. Birkaç ay sonra ucuza bir kış manzarası satın aldım. Ufka 

biri kırmızı öbürü sarı iki tuş vurduktan sonra resmi eczane diye adlandırdım. 

1915‟te New York‟da bir hırdavatçıdan kar küreği satın aldım, üstüne de “kol 

kırılması olasılığına karşı” yazdım. Söz konusu sunuş biçimini adlandırmak için 

ready-made sözcüğünü kullanmak işte o sıralar geldi aklıma. Çok açık seçik olarak 

ortaya koymak istediğim bir nokta var; diyeceğim, bu ready-made‟lerin seçimini ben 

kesinlikle estetik nitelikli herhangi bir büyük zevkin etkisiyle zorla benimsemedim. 

Önemli bir özellik vardı: yeri geldiğinde ready-made‟in üzerine yazdığım kısa 

tümceydi bu. Söz konusu tümce, tıpkı bir başlık gibi, nesneyi betimleyecek yerde 

izleyicinin düşüncesini daha dilsel olan başka bölgelere sürüklemeye yönelikti. 
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Resim 22: Bisiklet Tekerleği, 1913 

Bu anlatım biçimini ayrım gözetmeden yeniden sunmanın yaratabileceği 

tehlikeyi erken fark etmiştim, bu yüzden ready-made‟lerin yıllık üretimini çok az 

sayıda tutmaya karar verdim. O dönemde,  sanatçıdan daha çok izleyici için, sanatın 

alışkanlık yapan bir ilaç olduğunu fark etmiştim; ready-made‟lerimi de bu tür bir 

buluşmaya karşı korumak istiyordum. Ready-made‟lerin  bir başka özelliği ise 

benzersiz yanının olmayışıdır. Bir ready-made‟in kopyası aynı iletiyi aktarır. 

Sonuç olarak, tıpkı sanatçının kullandığı boya tüplerinin mamul ve hazır 

olması gibi dünyadaki bütün tuvallerin  “ready-mades aided” olduğunu söylemek 

gerekir”. (Duchamp, 1988) 
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M. Duchamp sanatı, sınırlarından, kurallarından, toplumsal-sanatsal 

tabulardan, estetik yargılardan, kaygılardan kurtararak onu zihinsel bir sorgulama 

platformuna taĢır. Sanat nesnesini çerçevelerin geometrik sınırlılığından, müzelerin 

kasvetli duvarlarından kurtarır ve düĢünceyi sanat  nesnesinin ötesine taĢır. 

 

Resim 23: Marcel Duchamp, ÇeĢme, 1959 

Marcel Duchamp, Kavramsal Sanat fenomenolojisinde bu bağlamda ayrıca ele 

alınması gereken bir öncü düĢünür-sanatçıdır.  

2.2.5. Joseph Kosuth ve Kavramsal Sanat 

 “Kosuth‟a göre, sanatsal olsun ya da olmasın dünyadaki tüm nesnelerin 

dönemleri estetik düĢünce açısından eĢittir. ÇağdaĢ sanat arenasındaki bir nesnenin 

estetik önemi demek, artık, estetik yargılarla iliĢkisi olmaması demektir. Estetik 

kaygılar bir nesnenin iĢlevine ya da „varoluĢ nedeni‟ ne her zaman yabancıdır. Bir 

nesnenin „varoluĢ nedeni‟ kesinlikle estetik adına falan değildir. Kosuth, tamamen 

saf estetik bir nesnenin, dekoratif (süslemeci) olduğunu söyler” (Yılmaz 2005:224).  
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Resim24: Joseph Kosuth, 1945   

Sanatın iĢlevini sorgulayan Kosuth estetik ve sanatı birbirinden ayırmıĢ 

savlarına düĢünce ve dil kullanarak yanıt aramıĢtır. Kosuth “Sanatçı olmak, sanatın 

doğasına sorular sormaktır” demiĢtir. (Tamblyn, 1990:25). 

 

Resim 25: Joseph Kosuth, Bir ve Üç Ġskemle, 1965 
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“Görülen çalıĢma, Kavramsal Sanat‟ı açıklayan genel bir sanat kavramıyla tekil 

bir nesne olan sanat yapıtı arasındaki iliĢkiyi çözümlemeye açar. Bu nedenle sanat 

yapıtı bilmenin bir aracı olarak ele alınır. Sanat nesnesi “artistik pratiğin” değil 

kuramsal çalıĢmaların sonucunda yapılandırılır. ÇalıĢmanın fotoğrafında görülen, 

aynı bir kavramı gösteren üç öge, nesne, nesnenin fotoğrafı, nesnenin tanımını 

kaydeden bir yazıdır. Bu üç ögenin birbirleriyle iliĢkisi, bireysel bir yorumlamanın 

ötesinde bir içerik taĢır. Dilsel ögeler dile değgin olarak konumlandırılırlar. 

Göstergelerle ifade edilen bir fotolojik önermedir. Dilsel öge olarak yazı, bu 

çalıĢmada, diğer ögelerin iĢlevi neyse aynı üstlenir; aynı anlıksal ortak öğenin 

tasarımına iĢaret eder” (Aysan 1997:83). 

 

Resim 26: Joseph Kosuth, Beyaz ve Siyah, 1945, 121.9 x 121.9cm 

2.2.6. Joseph Beuys ve Kavramsal Sanat 

Beuys, bildirisinde sanatı insan düĢüncesi ve eylemi olarak tanımlar. Beuys`un 

asıl yapmak istediği dünyanın insan yaratıcılığı konusundaki anlayıĢsızlığına ve 

kısıtlayıcılığına karĢı savaĢ açmaktır. Sanatçı kullanılmayan yaratıcılığın 

saldırganlığa dönüĢtüğü kanısındadır. Çevresinde de yaratıcılık sürekli yadsınan bir 

hal almıĢtır. Kendi yaratıcılığında etkili olan Beuys yaĢadıkları ile herkesin yaĢantısı 

ve durumuyla ilgili simgesel nesneler ve çevreler yaratmıĢtır. Görsel özdeyiĢler 

aracılığıyla konuĢmuĢtur. Sanatçının enstalasyonları da ona ün kazandıran 

çalıĢmaları arasındadır. Bir askı üzerinde sergilenen “Keçe Elbise” yağları 
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istifleyerek bir köĢede meydana getirdiği “Yağ KöĢesi” “Terremoto” “F.I.U. 

Doğanın Defansı” ve “Kötü Durum” bunlar arasında sayılabilir. 

Eylemleri ile zaman zaman seyircinin önünde yer alan Beuys‟un Fluxus‟ a da 

yakın olduğu görülür. “Beuys: Alanı ve tanımı geniĢletilmiĢ-devrimleĢtirilmiĢ bir 

sanat aracılığıyla yeryüzünün ve insanlığın iyileĢtirilmesi, olumlu yönde 

değiĢtirilmesi doğrultusunda çalıĢan” bir sanatçı idi” (Yılmaz 2006:271). 

OluĢumlar ve Fluxus gibi sanatsal eylemlerinde sanatsal tavrını ortaya 

koyarken siyasal eylemlere ve toplumsal sorunlara da yönelmiĢtir. Beuys için “insan 

toplumsal bir heykeldir” (Yılmaz 2006:274). 

 

Resim 27: Joseph Beuys, (1921-1986) 

Kendi kiĢisel öyküsü ve II. dünya savası yıllarında yaĢadıkları Beuys‟un 

sanatsal varlığını ve düĢüncelerini oldukça etkilemiĢtir. Sanatın yaratıcı gücünün 

hayatı değiĢtirebileceğine ve toplumsal anlamda bütünleĢtiricilik iĢlevini 

sağlayabileceğine inanmıĢtır. 
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Bu yüzden düĢüncelerini ve sanatsal eylemlerini insana yönlendiren sanatçı, 

sanatının merkezine zaman zaman suje olarak kendini de almıĢtır. Herkesin sanatçı 

olabileceği görüsünü savunur. “Beuys, bir konuĢmasında kendini ve yaĢamını 

sanatsal bir gereç olarak algıladığını söyler” (Moffit 1988:11). 

 

Resim 28: Joseph Beuys, Karatahta, 1973 

 

    Resim 29: Joseph Beuys, Takım Elbise, 1970 
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2.2.7. 1970 – 1990 Arası Türkiye’de Sanatın Genel Durumu ve Kavramsal 

Sanatın Ortaya ÇıkıĢı 

Toplumsal hareketlilikle, sanatın grift yapısını göz önünde bulundurarak, 

Türkiye‟de Kavramsal Sanat‟ın geliĢim sürecine eğilebilmek için dönemin toplumsal 

ve siyasal tahlilini de ortaya koymak gerekir.  

1970 – 1990 yılları arası, Türkiye açısından oldukça çalkantılı bir dönemdir. 

Ülkemiz 1970‟li yıllarda önemli siyasal, ekonomik ve dolayısıyla toplumsal olaylara 

sahne olmuĢtur. Siyasal istikrarsızlıklar ve ekonomik bunalımlar, 1968 yılı 

hareketlenmesiyle beliren tepkisel duruĢu karĢısında bulmuĢ, öğrenci 

hareketlenmeleri ve büyük grevler gibi önemli kitlesel eylemler meydana gelmiĢtir. 

Bütün bunlardan sonra 12 Mart 1971 Muhtırası ile baĢlayan siyasal 

istikrarsızlık, sıkıyönetim, artarak süren ekonomik bunalım, halk hareketliliğinin 

geçici olarak sindirilmesine yardımcı olmuĢ ancak muhalif duruĢ, 70‟lerin sonlarına 

doğru tekrar canlanmıĢtır. Ardından yaĢanan 12 Eylül 1980 darbesi ise, ekonomik 

sıkıntıların siyasal gerginlikle perçinlenmesini ortaya çıkarmıĢ, meydana gelen 

olağanüstü hal, seneler boyu devam etmiĢtir. 12 Eylül askeri darbesi sonucu Amerika 

ile artan iliĢkiler de belli bir politika değiĢikliğinin habercisi olmuĢtur. O döneme 

kadar yabancı sermayenin ülkeye girmesine karĢı alınan tedbirlere son verilerek 

ithalat serbest bırakılmıĢ, ekonomik politikada dıĢa bağımlılık artmıĢtır. Toplumun 

küçük bir kesiminin refah seviyesi yükselirken, ülkenin genelindeki ekonomik sıkıntı 

devam etmiĢtir.(Çubukçu,1994;838) 

 12 Eylül yönetiminin baskıcı politikasıyla Ģekillenen istikrarsızlık dönemine 

koĢut biçimde, Türk sanatında da birtakım sorunlar görülür. Ekonomik bunalımların 

sanatçılara etkisi, bir kültür bakanlığının bulunmaması, sanat politikasının eksikliği, 

yaĢanan sorunlara duyarsız kalamayacak herkes gibi sanatçıları da olumsuz 

etkilemiĢtir. 
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Ġç dinamizminin yanı sıra ülkemiz sanatını değerlendirirken, kaçınılmaz 

biçimde Batı‟ya da göz atmak, sanatımızdaki Batı etkisini değerlendirmek gerekir. 

Fakat yapılan karĢılaĢtırmalar, bu konuda ortaya konan tezler kuĢkusuz birkaç 

cümlede özetlenemeyecek boyuttadır. Özgünlük, aktarmacılık, “biçimde evrensellik, 

içerikte yerellik” gibi eksenlerde yapılan tartıĢmalarda bir uzlaĢı beklemek de yersiz 

olacaktır. Ancak iddia edilebilir ki, çağın baĢından beri yaĢanan ve geçiĢ süreci 

olarak adlandırılabilecek “Batı aktarmacılığı” dönemi, yani Batı‟dan ithal edilen 

sanat akımlarının yüzeysel biçimcilikten öte gidemediği bir dönem vardır ve bu 

iddia, ne bir öncelik sıralaması ne de Batı‟yı öne çıkaran üstünlük anlayıĢından öne 

sürülmemiĢtir. “Batı aktarmacılığı” olduğu iddiası, değiĢimi getiren toplumsal 

dinamiklerin Batı‟da ortaya çıkmasından kaynaklanmıĢtır. Söz konusu durum, 

1960‟lı yıllardan itibaren hissedilir bir değiĢim sürecine girer. Bu değiĢimin 1960‟lı 

ve 70‟li yılarda Türk sanatındaki etkisinin altını çizmek gerekmektedir.  

Bir parantezle belirtmek gerekir ki, “Batı aktarmacılığı” olarak tanımlanan 

modernist süreç, Modernizm‟in kaçınılmaz getirisi sonucudur. 60‟lı yıllardan itibaren 

Türk sanatındaki değiĢimde, dönem itibariyle etkinliğini artırmakta olan Post- 

Modernizm‟in dayatmacılığa karĢı çıkmasındaki payı yadsınamaz. Batı‟da hız 

kazanan Post-Modernizm‟in Türkiye‟de hissedildiği zaman, Türk sanatçısı kendi 

kimliğini dıĢarıda bırakmayan bir Batı estetiği ile karĢılaĢmıĢ, farklı kültürlere eĢ 

zamanda var olma imkânı tanıyan Post-Modernizm, söz konusu değiĢimin 

tetikleyicisi olmuĢtur.(Dastarlı,2006;24) 

Beral Madra, 1960‟lardan itibaren yaĢanan bu geliĢmeler ıĢığında söz konusu 

dönemin sanatına iliĢkin Ģu önemli tespitleri yapar:  

“Türkiye‟de 1960‟lardan bu yana çağdaĢ sanat olgusunu, sanatçı kiĢiliği, sanat 

ortamı, sanat yapıtı ve bunlarla ilgili düĢünce, kavram ve toplumsal değiĢimler 

açısından iki bölümde inceleyebiliriz: 

1968 – 78 döneminde, - Sanat yapıtının dekoratif bir öğe olmaktan çıkıp, 

anlıksal bir nesne olmaya başlaması,  

- Sanat ile yaşam arasında ilişkiler kurulması 
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- Sanatçının kişiliğini vurgulamaya başlaması, yaşam biçimi ile sanatı 

arasında bağlar kurulması 

- 20. yy. sanat akımları ve tekniklerinin gündeme gelmeye başlaması,  

- Galerilerin açılması ve sanat dergilerinin çıkmasıyla, sanat ortamının 

oluşmaya başlaması,  

- Sanatın varlığının büyük sergilerle vurgulanması  (IDGSA‟nın Sanat 

Bayramları, Yeni Eğilimler Sergisi, Sempozyumlar) 

- Bireysel yurtdışına çıkışlarla, uluslararası sanat ortamının varlığının 

belirmesi,  

- Sermaye birikiminin gerçekleşmesi ve sanat yapıtının değer kazanmaya 

başlaması,  

-Yasal açıdan sancılı yıllarda, bu sancının sanat yapıtına yansıması,  

- Üç boyutlu ya da kavramsal yapıtların sergilerde görülmeye başlaması,  

gibi geliĢmeler izlenmiĢtir.”( Madra,1998;59-60.) 

Bu erken dönemi, Türkiye‟de çağdaĢ sanatın kurumsallaĢması için yoğun bir 

hazırlık aĢaması olarak değerlendirebiliriz. Sanatın ve sanatçının kısıtlı olanaklarla 

üretmeye çalıĢtığı bu dönemde henüz bir sanat pazarı ve sanata yer veren yeterli 

yayın organı da yoktur. 1960‟lı yıllardan itibaren devletin sanata desteği ve sanat 

üzerindeki etkinliği de giderek azalmaya baĢlamıĢtır. Ancak söz konusu dönemde, 

özellikle 1970‟lerin sonlarına doğru, daha sonra da ayrıntılı olarak açıklayacağımız 

gibi, önemli Kavramsal Sanat çalıĢmaları görülecektir. 

1968 – 78 yılları arasında sanatta beliren üç eğilimi ise Madra aynı yerde söyle 

açıklar: 

“- Gücünü akademik ve geleneksel sanattan alan, toplumsal gerçekçi ya da 

gerçeküstü, düşsel, simgesel kurgulara oturan anlatım,  
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- Gücünü, biçim bozmasına dayanan, kendiliğindenliği olan desenden ya da 

boyadan alan, görünenin ötesindeki gerçekleri arayan eğilim,  

- Gücünü soyutlama itkisinden alan, organik, geometrik, matematik, müziksel 

soyut ya da parçalanmış biçimler içinde görünmeyen bir evreni görünür kılmaya 

çalışan anlatım.”(A.g.m, 60.) 

Madra 1989 yılında, 1978‟den o güne kadar getirdiği dönem hakkında ise 

şunları yazıyor; 

“- Sanatçı topluma karşı sorumluluğunu, bireyselliğini vurgulayarak 

göstermeye çalışıyor. 

- Medyaların çoğalması dolayısıyla bilgilenme anında olmaya başladı, bu hızlı 

bilgilenme yoğun bir birikim oluşturdu. Yoğun birikim dışarıya çıkacak yeni yollar 

ve kanallar aradı. Bu durum sanatçıya çok çeşitli düşünce yorumu çok çeşitli 

malzemeyle üretme olanakları verdi. Çoğulcu bir sanat ortamı doğdu. 

- Sanatçı gelmiş geçmiş sanat akımlarını sorgulamaya başladı, resmin 

oluşumunun nedenlerine eğildi, akımlar arasında seçim yaptı ve yeniden 

yorumlamaya girişti, seçmeci bir tavrı benimsedi. 

- İzleyici sergi ve yapıt bombardımanı altında kalarak, kendisine sunulan bu 

ikinci evrenin sırlarını çözmek zorunda kalarak bilgilenme sürecine girdi.  

- Sermaye birikimi kendisine yatırım alanları ararken, çağdaş sanatla 

karşılaştı. 

- Sanat kentsoylu sınıfın gerekli özellikleri kazanması sürecinde kaçınılmaz bir 

olgu oldu. 

- Sanat kitleler için tinsel ve ansal (zihinsel) bir gereksinim olma sürecine 

girdi. 

- Galeriler, uzmanlaşmaya ve kadrolaşmaya başladı. 
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- Uluslararası sanat etkinliklerinin ve çağdaş sanat müzesinin gerekliliği 

gündeme geldi, ilk bienaller yapıldı.”(Madra, 1998:59-60)  

Beral Madra‟nın 1978‟den baĢlattığı dönemi, resim sanatını esas aldığı 

makalesinde Semra Germaner 1975‟ten baĢlatarak su analizi yapar; 

“1975‟lerden günümüze, Türk resim sanatçılarının Avrupa ve Amerika gibi dış 

ülkeler sanatlarına çok daha bilinçli bir ilgi duydukları ve çok daha dışa açılmış 

oldukları bir gerçektir. Türk resminin çağdaş Batı resmiyle bütünleşme çabaları 

verdiği bu dönemde gerek yeni malzemeler, yeni boyutlar, gerekse yeni akımlarla 

beslendiği gözlenmektedir. 1970 – 1980 arası yılların figürlü kompozisyonları ve 

düşsel tasarımlarıyla öne çıkan sanatçı grubu yanı sıra kent yaşamını ve değişen 

çevreyi bir başka yönden irdeleyen, Pop-Art, Yeni Gerçekçi, Foto Gerçekçi ve Yeni 

ifadeci eğilimleri benimseyen kuşaklar da yetişmiştir. (…) 

Öte yandan, 1975 – 80 yılları arası, yazın ve plastik sanatlar alanında en 

önemli özellik politikleşme olmuştur. Resim ve heykel sanatlarında, politik konulu 

yapıtlar bu yıllarda üretilmiş, ancak fazla slogansı bulunarak yapılması 

sürdürülememiştir. 1980‟den günümüze ulasan süreç içinde gerçekleştirilen 

örneklerin ise, küçük burjuva aydınının bireysel ve toplumsal gerçeğinin değişik 

bakış açılarıyla irdeleyen yazın dalıyla da bir düşünce birliği gösterdikleri 

söylenebilir.(Germaner, 1999:18-20.) 

1960‟ların baĢından itibaren alabileceğimiz dönemin kendine özgü iç 

çeliĢkileri, sanat ve toplumsal koĢulların çakıĢması ile birtakım arayıĢlara kapı açmıĢ, 

ancak sanatta istenilen çizgi tutturulamamıĢtır. 1980‟li yıllardan itibaren ekonomide 

devlet kapitalizminden liberal ekonomi politikasına geçilmesi, toplumsal yapıdaki 

değiĢimlerle azınlık için geçici bir refah ortamının yaratılması, bir sermaye 

birikiminin oluĢmasıyla söz konusu azınlık içinde değerlendirilebilecek sanat 

uygulayıcısı ve alıcısını yani genel olarak sanat çevresini maddi anlamda olumlu 

etkilemiĢtir. Bir statü ögesi olarak sanat nesnesi talep eden yeni kesimle bu talebe 

yanıt vermek üzere sanat galerileri açılmıĢ, sanat piyasası güçlenmeye 

baĢlamıĢtır.(Dastarlı,2006;28) 
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YavaĢ yavaĢ kendini hissettirmekte olan özel sermayenin sanata desteği ise 

sponsorluk adı altında ya da değil yaĢanan değiĢim sürecinin önemli bir unsurudur. 

Sezer Tansuğ‟un oldukça öznel yorumlarını aktardığı çalıĢması “Türk Resminde 

Yeni Dönem‟e baktığımızda, Tansuğ‟un sözünü ettiğimiz liberalleĢme eğilimleri 

hakkında pek de öznel sayılamayacak Ģu satırlarını görürüz; 

“Sanat galerilerinin 1970‟li yılların ortalarından itibaren kentin elit bir 

kesiminde açılmaya başlaması, ortamın sosyo-ekonomik yönden bunalımlı olmasına 

karşın yeteri kadar ilginç bir olaydı. Üstelik siyasi hava da o denli puslu ve riskliydi. 

Fakat gene de Türkiye‟de liberalleşme eğilimlerinin o dönemde özellikle ekonomik 

alanda güçlenmesini sürdürdüğünü, 24 Ocak 1980 Ekonomik Kararları‟nın da bu 

sürecin bir ürünü olarak ortaya çıktığını kabul etmek zorunluluğu vardır. 

1950‟lerden beri süregelen liberalleşme, sanat yapıtının maddi karşılığını 

görebileceği bir ortama çeyrek yüzyılı bulan bir kıvranma sonucu ulaştı. Ama 

başlangıçta hiç de yeterli değildi. Biraz palazlanma içinse bir on yıl daha geçmesi 

gerekiyordu.”(Tansuğ, 113.) 

Daha sonra ele alacağımız etkinlikler olan Günümüz Sanatçıları YarıĢmalı 

Sergileri, Yeni Eğilimler Sergileri, Asya-Avrupa Bienali, Öncü Türk Sanatından Bir 

Kesit Sergileri ve Bienallerin gerçeklemeye baĢlaması; Türk sanatının dünya 

sanatıyla koĢutluk içine girmesi ihtiyacı ve bu doğrultuda çeĢitli dillerden çeviriler, 

yayınlar yapılması; bu çeviriler ve yayınlarla dünya sanat tarihi ve çağdaĢ sanatın 

ayrıca Post-Modernizm‟in tanınmaya baĢlaması; sanat eleĢtirisi gibi bir olgunun 

çeĢitli isimlerle birlikte gündeme gelmesi gibi birtakım atılımlar da, Batı ile sanat 

alanında var olan kopukluğun giderilmesine, Batı‟daki Kavramsal Sanat 

deneyimlerinin aktarımıyla böylece 80‟li yılların sanatına yeni düĢünsel boyutlar 

eklenmesine yol açmıĢtır.  

Kavrama dayalı sanat anlayıĢının eserin alınıp-satılabilir olmasına karsı kendini 

var ettiğini düĢünürsek, Türkiye‟de bir sanat pazarının oluĢması, birtakım değerlerin 

sorgulanabilmesi açısından Kavramsal Sanat‟ın da ortaya çıkması için önemli 

unsurlardandır. 
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Kavramsal ve minimal sanat anlayıĢları, tüm bu geliĢmelerle birlikte ancak 

80‟li yılların sonuna doğru, neredeyse diğer sanat türleriyle eĢit ölçüde değer 

görmeye baĢlamıĢtır. 

2.2.8. Türkiye’de Kavramsal Sanatın GeliĢimi ve Öncülük Eden Sanatçılar 

Türkiye‟nin çağdaĢ sanat serüveninde bir milat sayılabilecek yıl 1967‟dir 

denebilir. Çünkü 1967, eğitimlerini tamamlayarak Altan Gürman‟ın Fransa ve Füsun 

Onur‟un ABD‟den Türkiye‟ye döndüğü, Gürman‟ın Güzel Sanatlar Akademisi‟nde 

asistan olarak göreve baĢladığı ve “Montajlar” dizisini gerçekleĢtirdiği yıldır. Ancak 

Sezer Tansuğ‟un, “Pop-Art esprisi içinde happening diye nitelenebilecek bazı 

sanatsal davranıĢların Amerika‟da yaĢayan Tosun Bayrak‟la 1960‟lı yıllarda 

Türkiye‟ye yansıtılmıĢ olduğu bir dönemdir. (Dastarlı,2006;29) 

Bu dönemin baĢlangıç serüveni ise Ģu Ģekilde özetlenebilir: 1960 ve 70‟lerde 

bir grup Türk sanatçısı, Avrupa‟da resim-heykel geleneğine karĢı geliĢen bir düĢünce 

akımının ortaya çıktığını fark etmiĢti. Fransız sanatındaki değiĢikliği fark eden ve 

Ġstanbul Güzel Sanatlar Akademisi‟ndeki soyut-figüratif tartıĢmalarının bir açmaza 

girdiğini hisseden Altan Gürman, Fransız Yeni Gerçekçilik akımına olan 

yakınlığıyla, 1960‟larda Pierre Restany‟nin “Sanat‟ın Öteki Yüzü” yorumunu 

Türkiye‟ye getirmiĢti. Gürman çalıĢmaları ve eğitimci kiĢiliğiyle bir sonraki kuĢağı 

etkileyen bir sanatçıydı. Gürman yalnızca Yeni Gerçekçilik akımının, Pop Sanat‟ın, 

Dadacılık‟ın ve Gerçeküstücülük ‟ün bir yorumunu sunmakla kalmamıĢ, Duchamp‟ın 

düĢüncelerini de tanıtmıĢtı.(Yılmaz,2008;23) 

Batı‟da, resim ve heykelin alternatifi avangart, sınırsal akımlar aracılığıyla 

ortaya çıkarken, Türkiye‟de “Sanat‟ın Öteki Yüzü” Devlet Güzel Sanatlar 

Akademisi‟nde geliĢmiĢtir. 1977-87 arasında Ġstanbul Sanat Bayramı kapsamında, iki 

yılda bir düzenlenen Yeni Eğilimler sergileri, Akademi‟nin bir giriĢimiydi.  

1977-81 arasında bu sergilerin ilk üçüne katılan ġükrü Aysan, Osman Dinç, 

Serhat Kiraz, Cengiz Çekil, Canan Beykal, AyĢe Erkmen, Füsun Onur, Gürel Yontan 

ve Gülsün Karamustafa gibi sanatçıların tümü resim ve heykel geleneği dıĢında 

olmamakla birlikte, çalıĢmaları, bu sergilerin amacına uygun olarak halkı ĢaĢırtmıĢ 
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ve sanatçıların, Türk sanat ortamına, çağdaĢ sanat eğilimlerini sokma çabalarını 

gözler önüne sermiĢtir. (Yılmaz,2008,23) 

 

 

Resim 30: Füsun Onur, “YaĢam, Sanat, Kurgu, TerkedilmiĢ EĢyaların DüĢü”, 1985, Taksim 

Sanat Galerisi. 

Ayrıca, aynı dönemde ġükrü Aysan ve Serhat Kiraz'ın yanı sıra STT 

sergilerine katılan Ahmet Öktem, Alparslan Baloğlu, Ergül Özkutan ve Ġsmail Saray 

da bu doğrultuda önemli katkılarda bulunan sanatçılardır. Sözü edilen sanatçıların, 

sanat yaĢamının baĢlarından beri tutarlı ve sürekli bir biçimde resim ve heykel 

geleneğinin dıĢında çalıĢmıĢ olmaları dikkat çekicidir. 

“Sanat‟ın Öteki Yüzü” nü Türkiye‟ye ilk sokmayı baĢaran bir baĢka sanatçı da 

Füsun Onur‟dur. Onur, ABD‟de Maryland Sanat Enstitüsü‟nde lisansüstü çalıĢmasını 

tamamladıktan sonra Ġstanbul‟a dönmüĢ ve 1970‟lerin baĢlarında her iki yılda bir 

heykel sergisi açmıĢtır. Tüketici sanat pazarının dıĢında kalmayı hedefleyen sanatçı 

sanatta değiĢebilirliliği gösterebilmek için, kâğıt, karton, tuval, ip, paçavra, köpük ve 

plastik gibi kırılabilen, kolaylıkla bozulabilen, yırtılabilen, kalıcı olmayan 

malzemeler kullanmıĢtır. 
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Resim 31: Serhat  Kiraz , Dinlerin Tanrısı - Tanrının Dinleri 

Onur, sergi mekânına iliĢkin sorunları irdemeye baĢladığı 1978'de heykel 

geleneğinden de uzaklaĢmaya baĢlamıĢtır.(Yılmaz,2008;23) 

ġükrü Aysan ise 1970-75 arasında lisansüstü çalıĢmasını yaptığı Paris‟te, o 

dönemdeki sergilerde sıkça boy gösteren Minimalist ve KarĢı-Biçimci yapıtlara ilgi 

duymuĢ, kavramsal sanatın, modern sanat kuramını soruĢturması özellikle ilgisini 

çekmiĢti. Türkiye‟ye döndükten sonra Adnan Çoker‟in atölyesinde ders vermeye 

baĢladı. Aysan‟ın düzenlediği sergiler, Sanat ve Dil grubunun yayımladığı Art and 

Language dergisinden yaptığı çeviriler, kavramsal Sanat‟la ilgili yazdığı yorumsal 
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makaleler ve yürüttüğü atölye çalıĢmalarıyla “Kavramsal Sanat”ın Türkiye‟de 

tanınmasına büyük katkıda bulunmuĢtu. (Yılmaz,2008;24). 

1964‟ten beri Paris‟de Dekoratif Sanatlar Okulu‟nda dersler veren Sarkis, 1969 

“Tavırlar Biçime DönüĢünce” (When Attitudes Become Form) ve 1977 6. 

Documenta sergilerine katılmıĢ ve Avrupa‟nın her yerinde çok sayıda kiĢisel sergi 

açmıĢtı. Sarkis, 1985‟te, 21 yıl sonra Türkiye‟ye gelerek Yıldız Üniversitesi‟nde 

düzenlenen "Öncü Türk Sanatından Bir Kesit" sergisine katılmıĢtır. 1986‟dan 

baĢlayarak bu tür çalıĢmaları destekleyen Rabia Çapa'nın Maçka Sanat Galerisi‟nde 

kiĢisel sergiler açmıĢ, ardından da 1987 1. Uluslararası ÇağdaĢ Sanat Sergisi, 1989 2. 

ve 1995 4. Uluslararası Ġstanbul Bienali gibi grup sergilerine katılmıĢtır. 

Ġstanbul Bienallerinde yabancı sanatçıların Yoksul Sanat, Minimal Sanat ve 

Kavramsal Sanat doğrultusunda gerçekleĢtirdikleri çalıĢmalarını sergilemeleri halkın 

bu çalıĢmalara sınırsal da olsa bir ilgi duymalarını sağlamakla birlikte, Türk 

sanatçılarının yapıtları bu tarihlerde hâlâ resim-heykel ağırlıklıydı. 1987 

1.Uluslararası Ġstanbul ÇağdaĢ Sanat, François Morellet, Michelangelo Pistoletto ve 

Gilberto Zorio, 1989 2. Uluslararası Ġstanbul Bienali‟nde de Sol leWitt, Anne-Patrick 

Poirier, Daniel Buren, Richard Long ve Jannis Kounellis‟in yapıtları sergilenmiĢti. 

1990‟ların baĢlarında Türk ekonomisi serbest pazara açılmaya baĢlayınca ve iletiĢim 

ağı geniĢledikçe, Türk sanatçılarının uluslararası sanat sahnesine giriĢi de ivme 

kazandı. 1980‟lerde ölen Joseph Beuys ile Andy Warhol da dikkat çekmeye 

baĢlamıĢlardı. Aynı yıl Mimar Sinan Üniversitesi‟nde yapılan üç günlük Joseph 

Beuys Sempozyumu, sanatçının düĢünce ve yapıtlarını geniĢ bir kitleye 

yakınlaĢtırmıĢtı. 

1992 3. Uluslararası Ġstanbul Bienali'nde Türk sanatçılarının yerleĢtirmelerinin 

yer alması, “Sanat‟ın Öteki Yüzü” nün, Türk sanat ortamında kök salmaya 

baĢladığını gösteriyordu. Türk sanatçılarının Beral Madra‟nın sergi düzenleyicisi 

olarak yer aldığı 1990 2. Minos Beach Sempozyumu'na (Girit), 1992 "Sanat Texnh"e 

(14 Yunan ve Türk ÇağdaĢ Sanatçısı), 1993 45. Venedik Bienali'ne, 1994 "Ġskele" 

(Berlin ve Stuttgart) ve "Orient Express" (Ġstanbul ve Berlin), 1996 "Diyaloglar" 

(Ġstanbul ve Berlin) sergilerine katılmaları, Türk sanatçılarının çalıĢmalarının yurt 
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dıĢında tanınmasına katkıda bulunmuĢtu. AyĢe Erkmen, 1993 yılında Daad programı 

çerçevesinde bir yıl Berlin‟de kalmıĢ ve Hale Tenger gibi 1996'da Rotterdam‟da 

“Manifesta 1”e katılmıĢtır. Temmuz 1995‟te Uluslararası Plastik Sanatlar 

Derneği'nin (PSD) 240 genç sanatçı için açtığı workshop niteliğindeki "Öteki" 

sergisinde gösterilere, oluĢumlara, yerleĢtirmelere ve sanat bildirilerine yer verilmesi, 

genç kuĢağın bu eğilimlere olan ilgisini kanıtlıyordu.(Yılmaz, 2008:25)   

 



ÜÇÜNCÜ BÖLÜM 

3.1. KAVRAMSAL SANAT’IN SANAT EĞĠTĠMĠNE YANSIMA 

OLANAKLARI 

3.1.1. Kavramsal Sanat ve Yaratıcılık  

Toplumsal ortamda varlığını sürdürmek, üretmek ve yaratımına devam etmek 

isteyen insan algılayan, yorumlayan, etkileyen, etkilenen, yargılayan ve tepki 

gösterebilen bir varlıktır. YaĢadığı ortam içerisinde bulunan tasarım ve uygulama 

çeĢitli uyaranlarla iliĢki içerisindedir. YaĢam standardı, onun gereksinimlerine, yeni 

yapılar kurmasına, çıkıĢ yolları bulmasına, arayıĢına ve yaratım gücünün sınırlarını 

zorlamasına bağlıdır. Yaratma edimi, var olmanın temel koĢuludur. “Yaratma” 

insanın kendini yaratmasıdır. Sanat ise, doğanın, nesnenin kopya edilmesi değil, 

tabulaĢmıĢ olan sanatsal ve geleneksel değerlerin benzerlerinin çoğaltımı değildir. 

Ġnsan potansiyeli göz önünde bulundurulduğunda yaratıcılık gözlem ölçüleri ile 

sınırlı değildir. Evreni algılamada yaĢamsal kavramlaĢtırma süreçleri en önemli 

edimdir. Yani sanatsal yaratma var olanın dıĢına çıkarak yeni arayıĢlara girilmesi ve 

yeni yapıların kurulması demektir. 

Sanatsal yaratmanın merkezinde insan ve onun yaĢamla iliĢkisi vardır. Sanatsal 

yaratma bir süreç, geliĢme ve sonucu kapsamaktadır. “Yaratıcı süreçte yer alan sezgi, 

imgelem, uslamlama, deneme, araĢtırma, sınama, bulma, kalıplardan kurtulma, 

yeniden kurma gibi birtakım yeti, olgu ve niteliklerine, merak gibi bir çıkıĢ, özgünlük 

gibi bir sonucu da eklemeliyiz” (San, 2003:15) 

 Günümüzde sanatsal üretim ve bunun sanat izleyicileri tarafından tüketim 

gereksinimlerinin de sanata yönelik zihinsel çalıĢmanın; her türlü doğmadan 

ayıklanmıĢ, özgürce ifade edilen, tasarlanan ve biçimlendirilen, belirli bir üslup ve 

gruplamalarla sınırlı kalmayan bireysel ve bilinçli bir tavra sahip olması söz 

konusudur. Bazı sanatçılar sanatsal yaratmalarında ortaya koydukları ürünlerde kalıcı 

olmayan üretime yönelmiĢlerdir. Çünkü sanat yaĢamla iç içedir. Bu yüzden tıpkı 
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yaĢam gibi geçici ve değiĢken olmalıdır. Böylece geleneksel teknik ve anlayıĢlara 

dayalı sınırların aĢılması düĢünülmüĢtür. 

 “Bugünkü teknolojik dünyada geleneksel anlamda sanatçı, sanat yapıtı ve 

izleyici kavramlarını aĢan bir yaklaĢımla sanatı yasamın içine sokma toplumda 

herkesçe sanatla ilgilenme ve sanatçı olma, sanatın farkına varma, olanaklarını 

yaratma istekleri gözlemektedir” (Akdeniz 1987:3). 

Bu yaklaĢımlar yeteneğin, sanatsal yaratımın temel koĢulu olmadığını gösterir. 

Kopyacı formüllere dayanan dogmatik bir öğretim, zamanın ruhunu, bilgisini 

kazandırdığını belirtse “içten gelen” ve yaratıcı sanat kalitesine dayandırılsa bile, 

yaratıcı eğitimden uzaktır. Sanat eğitimi yalnızca kurumsal bazı sorunlarla değil, 

ürün ve eleĢtiri kapsamında birçok ve bunların çözümleriyle de yakından iliĢkilidir. 

Ezbere dayalı bilgiler kiĢiyi biçimciliğin tuzağına düĢürmekle kalmaz, çok 

boyutlu düĢünce alıĢkanlığını körelterek olaylar ve olgular arasındaki neden sonuç 

iliĢkilerini zayıflatır. 

Kavramsal sanatla, sanatta kalıcı ve değiĢmez olduğu düĢünülen değerler 

yıkılmıĢ, zamanın değiĢtiriciliği ve yok ediciliği vurgulanmıĢtır. Kavramsal sanatçı, 

yaratma eyleminde nesnenin (resim ve heykelin) sınırlarını aĢmıĢ, bir takım tavır ve 

davranıĢlarını düĢünsel bir etkinlik süreci içerisinde zihin ve söylem gücüyle 

belirginleĢtirmiĢtir. 

DüĢünme eylemi sanat yapıtının oluĢumu ve değerlendirilmesinde yaratmanın 

bir bilgi edimidir. Bilgi gerçek yasamdan, yasam içinden doğarak, kavramsal-tümel 

bilgi aĢamasına tasarım ve yaratıcılık boyutunda olan sanat eğitimi derslerinde 

önemli bir noktadır. “Ġnsan düĢünme ve dile getirme aracılığı ile dıĢ dünyayı anlaĢılır 

kılar. Bunun için bir yandan kavramlara baĢvururken, diğer yandan bu düĢünce edimi 

için kavramlar oluĢturur. Nesneler ve olaylar hakkında yargıda bulunma gücü 

düĢünmenin bir sonucu ve etkinliğidir. Kavramlar düĢünme edimi ile iĢlevsellik 

kazanır; dil ve sanat ile dıĢsallaĢtırılırlar” (Tan, 2004:277). 
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Kavramsal sanatta sanatçı herhangi bir kavram özünü ele almakta ve onu 

tartıĢmaktadır. Sanat yapıtı ise belli bir düĢünceyi meydana getirmek, geliĢtirmek, 

derinleĢtirmek ve izleyiciye iletmek için kullanılan bir araçtır. Sanatın bir bilgilenime 

dönüĢmesi, olanın farkına varılıp dıĢına çıkılması için sanat yapıtından nesne olarak 

değil, sanatçının yaratmasından bahsetmek daha doğru olacaktır. Sanatı belirleyen 

yapıt değil, yaratma etkinliğinin ta kendisidir. 

3.1.2. Kavramsal Sanat ve Sanat Eğitimi  

Sanat kavramı, sürekli olarak yeniden üzerinde düĢünülecek ve her katılanın 

kendi sanat algısına göre yeniden Ģekillendireceği bir kavramdır. Böylesine değiĢken 

bir olgunun, kuĢkusuz sanat eğitimi bilimini de etkilemesi kaçınılmazdır. 

Günümüz sanatı ise bildiriĢim estetiğinin anladığı anlamdan daha karmaĢık bir 

olgudur, bu estetik çerçevesinde yapılan yapısal çözümlemeler bir çıkmaz ile 

sonuçlanabilir. Bu durumda sanat eğitimcisi ne yapmalıdır? Bu çeĢitli ayrımlaĢmalar, 

ayrıca ortada geçerli olan sanat eğitimi görüĢlerinin, eskiden ortaya atılmıĢ ve artık 

günün toplumsal ve kültürel durumuna uymayan kuramsal temellere dayanması, 

öğretmenin bu kuramsal temeller hakkında bilgi sahibi olmasını, onları yeniden 

gözden geçirmesini gerektirmektedir. Dün için geçerli olan kimi didaktik, yöntemsel 

hatta temel görüĢ ve çözümler, günün gereksinmelerini karĢılayamayacaktır. Bu 

durum örgün eğitim içindeki sanat eğitimi için geçerli olduğu kadar tümel 

anlamdaki, içine genci ve yetiĢkini de alan sanat eğitimi için de geçerlidir. Çünkü 

sanat eğitimindeki değiĢimler toplumdaki bilimsel, teknolojik, kültürel, siyasal 

değiĢmelere de bağlıdır. 

Bugün sosyal, kültürel, teknolojik, bilimsel ve sanatsal alanlarda geliĢmiĢ ve 

geliĢmekte olan toplumlarda bu alanlarla yaĢantı arasındaki alıĢveriĢin sürekli 

yaygınlaĢtığı görülmektedir. Sanatı anlama yolunda artık tarih, ekonomi, politik ve 

kültürel yapılanma, bilim ve düĢünü, yaĢamın bütünüyle kendini kavraması ve 

irdelemesi mümkündür. Yani yaĢamsal olan her sistemin sorgulanması, gerçeklik 

kavramına yönelik kuĢkuların artması düĢüncenin nesne karĢısında bağımsızlaĢması 

modern anlayıĢların ortaya çıkmasında rol oynamıĢtır. 
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 Aynı biçimde bir toplumsal kurum olarak “okul” da, bir toplumsal bilim ve 

sistem olarak “eğitim” de değiĢime uğramaktadır. Bu sürekli değiĢimler karĢısında 

sanat eğitimcisinin ve sanat eğitimcisi olarak yetiĢtirilen gençlerin kendini bu 

doğrultuda yetiĢtirmesi gerekmektedir. Sanat eğitimcisi olarak yetiĢtirilen birey, 

öğrenimi sırasında öğrendiklerini, sistemin temeli kabul ederek, bu temeli sürekli 

denetleyip yenilemek zorunda olduğunun bilincinde olmalıdır. Gerek kendi 

alanındaki, gerekse diğer yan alanlardan kiĢilerle iĢbirliği içinde olmalıdır; çünkü 

sanat eğitimi artık düzenceler arası bir ortak çalıĢmayı gerektirmekte, bilimler arası 

sınırlar da tıpkı sanatsal disiplinler arasındaki sınırlar gibi eriyerek iç içe 

geçmektedir. Sanat eğitimcisi yetiĢtiren kurumların bu koĢullar içinde birincil 

derecede düĢünmesi gereken Ģey çok yönlü düĢünebilen, temel disiplinlerle iç içe 

geçen tüm yan dalların bilinçli bir programlamayla öğretmen adaylarına verilmesidir. 

Buradan da, günümüzde sanat kurumlarını ve geleceğin öğretmen adaylarını 

çağın beklentileri ve geliĢme dinamikleriyle donatılmıĢ hale getirerek, sanat 

eğitiminin ve sanat derslerinin iĢleniĢinin de temel kuralları ve ereklerinin yeniden ve 

sürekli olarak gözden geçirilmesi gereği ortaya çıkmaktadır. Özellikle yukarıda da 

değinildiği gibi, sanat ve zanaat arasındaki ayrımın giderek yok olduğu, uygulamalı 

sanatlarla güzel sanatların farklı bileĢkelerle bir araya geldiği çağımız sanat ürünleri, 

20.yüzyılın ilk çeyreğinde Bauhaus‟un öngördüğü olguların farklı bir tezahürü gibi 

görünmektedir. Teknolojinin yaĢamımıza soktuğu yeni görme biçimlerine iliĢkin 

kapsamlı bir eğitsel modelin tartıĢılması, bu yöndeki araĢtırmaların ülkemiz eğitbilim 

ortamına kazandırılması, bir araĢtırma merkezi açılarak, bu bağlamdaki yayınların 

çeviriler yoluyla güncelleĢtirilmesi gerekmektedir. O halde bu olguların ciddi 

biçimde yeniden düĢünülmesi, bu yönde ciddi araĢtırmalara gidilerek, çağdaĢ 

toplumların sanat eğitimi alanında ortaya koyduğu yönelimler de göz önüne alınarak 

eğitime dair yeni sistematik değiĢikliklere gidilmesi zorunlu görünmektedir. YaĢamın 

değiĢken gücü ile iç içe kalan sanatçı onu her Ģeyi ile sorgulamaya ve kendine yeni 

anlatım amaçları bulmaya yönelmiĢtir. Bu hareketle birlikte sanat felsefe ile yoğun 

bir iliĢki içine girmektedir. 
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“Sanatın bu yöndeki geliĢimi içinde, söylenebilirse sanat artık nesnelerle değil, 

iliĢkilerle ilgilenmeye baĢlamıĢ, sanatın olgulara yaklaĢımı semiyolojinin kültüre 

yaklaĢımına benzemeye baĢlamıĢtır. Buna göre: bir eylem ya da nesnenin anlamı 

doğalmıĢ gibi gözükse de, anlam her zaman insanlar arası bir uzlaĢıma dayanır. 

Dolayısıyla dil kapsamına tüm bir kültürel davranıĢ ve üretimler girer” (Balcı, 

2004:98-99).  

Kavramsal sanatın amacı burada belirir. Kurum olmuĢ, kuram olmuĢ, geçerlilik 

kazanmıĢ her Ģey kavramsal sanatla sorgulanmıĢtır. Kavramsal sanat, sanat ve sanatçı 

kavramlarını yeniden belirlemiĢtir. Kavramsal Sanat Eğitimi de yeni bir oluĢum 

olması bakımından kendi dilini kurup geliĢtirir, dolayısıyla kemdi özgün kuramını da 

ortaya atar. Bu kuram plastik dilde görülen ikilemi ve ona bağlı durumda olan Sanat 

Eğitimi dizgesini de sorgulamıĢtır. 

YaĢamın ve her Ģeyin hızla değiĢmesi, eğitim kavramının da bu sorgu alanına 

girmesine sebep olmaktadır. Sanat eğitimi kurumlarının ve sanat eğitimcilerinin 

çağın, bireyin ve toplumun gereksinimlerine, var olan sorunlara ve eğitim 

kavramlarının istemlerine göre yeniden belirlenmesi yeni çözüm arayıĢlarına 

gidilmelidir. 

Kavramsal Sanat Eğitimi, sanat eğitimi kavramını, sosyolojik, felsefi, 

psikolojik alanlarda ve dil olgusu ile birlikte yaĢamsal kılmaya çalıĢır. Bunlar 

Kavramsal Sanat Eğitiminin ayrılmaz bütünleyicileri özellikle kavramsal sanat, 

eğitim söz konusu olduğunda sanata dilin kendisini önermektedir. Dili, düĢünceyi ve 

felsefeyi ön plana çıkarmak bunları iliĢkilendirip dille nesnenin ideolojik ve 

toplumsal alımlanması üzerinde durmuĢtur. Dil yalnızca bir iletiĢim aracı olarak 

kalmadı. DüĢünce dil olgusu ile birlikte kavramsallaĢtırıldığından her ikisi de 

birbirini meydana getirdi. Yani dil düĢünceyi, düĢünce de dili mümkün kıldı. Bu 

açılımlar Kavramsal Sanat Eğitimi ile dil olgusunun önerilmesi sonucunu 

beraberinde getirmiĢtir.(Heptunalı,2008;97). 

Kavramsal sanat eğitimi; teknik beceri, yetenek ve usta-çırak iliĢkisini yadsır. 

Sanatın biçimleri ile doğanın biçimleri arasındaki farklılığa dikkat çekerek doğanın 
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taklit edilmesi ve bu yönde oluĢturulan plastik sanalar düzencelerini sanat eğitimi ile 

bağdaĢtırmaz. Kavramsal sanat eğitiminde düĢüncenin yaratıcı özgürlüğü ve 

sınırsızlığı söz konusudur. Her türlü etkinlik sanatsal bir süreçtir. Nesne biçimsel 

kaygılardan sıyrılarak öznenin düĢünüsü durumuna dönüĢür. 

Kavramsal Sanat Eğitimi, tabulaĢmıĢ, alıĢılmıĢ, sıradan, değiĢtirilemeyen, 

gelenekçi çizgiyi devam ettirmemekle birlikte üstün ve ulaĢılmaz sanatın 

yapılabileceği fikrini de taĢımamaktadır. Yaratıcı düĢünceyi yalnızca nesneye 

dayandıran bir sanat eğitimi anlayıĢında değildir. Kavramsal Sanat Eğitimi, 

tabulaĢmıĢ, alıĢılmıĢ, sıradan, değiĢtirilemeyen, gelenekçi çizgiyi devam 

ettirmemekle birlikte üstün ve ulaĢılmaz sanatın yapılabileceği fikrini de 

taĢımamaktadır. Yaratıcı düĢünceyi yalnızca nesneye dayandıran bir sanat eğitimi 

anlayıĢında değildir. 

Biçimci ve idealist bir sanat anlayıĢının dıĢına çıkarak, bilgiye dayandırılmıĢ 

bir görüĢü esas alır. Bugün sanat eğitimi veren kurumlarda biçime uygun, mimesis 

olgusunun ön planda tutulduğu, mevcut sınırların aĢılamadığı bir tavır hakimdir. 

Kavramsal Sanat Eğitimi, sanatın ve yaĢamın sınırlarını aĢmaya çalıĢır. Sanat ve 

yaĢam arasındaki çeliĢkileri ortaya çıkarmaya çalıĢır. Sanat bir eğitim sorunu 

olmaktan önce bir yaĢam sorununa dönüĢür. 

Kavramsal Sanat Eğitiminde toplumdaki tüm bireyler için sanata ilgi duyma, 

sanatçı olma ve olanaklarını yaratma isteği vardır. Yetenek artık, sanatsal yaratının 

vazgeçilmez koĢulu olmaktan çıkmıĢtır. Kavramsal Sanat kendini hazır bilgilerden 

farklı öznel bir yaĢantı, gözlem ve deneyimler yoluyla elde edilen bilgileri 

getirmektedir. 

3.1.3. ÇağdaĢ Sanat YaklaĢımları ve Plastik Sanatlar Eğitimi ĠliĢkisi 

Tüm dünyada bilim, teknik ve teknoloji alanındaki geliĢmeler sanatta düĢünüĢ 

ve biçimlendirmedeki değiĢimleri de beraberinde getirmiĢtir. 1960 sonrasında sanata 

baktığımızda sanatın üretilen ve izlenen bir nesne olmaktan çıkıp, düĢünce olgusuna 

dönüĢtüğü görülmektedir. Sanat nesnesi bir bilgi nesnesine dönüĢmüĢtür. Sanatın 

değiĢimi sanat eğitiminin de değiĢim ve geliĢimini gerekli kılmaktadır. Ancak çağını 
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yakalayabilen sanat eğitimi toplumun ihtiyaçlarına karĢılık verebilir. Tüm dünyada 

sanat eğitimi ve öğretimi içeriği, süreci ve amacına yönelik önemli değiĢikliklerin 

yapılmasını zorunlu kılmıĢtır.(Heptunalı,2008:93) 

2000 yılına doğru sanat her gün daha çok çevresel ve güncel yaĢantının önemli 

bir boyutu olmaya doğru gidiyor. Türkiye‟de ise sanat bütün toplumsal, tarihsel, 

kültürel zenginliğe rağmen toplumdan, çevreden ve güncel yaĢamdan kopuk, kısıtlı 

bir çerçeveye mahkûm durumdadır. Sanatçı ve sanatın getirebileceği bütün yararlara 

ve gerekliliğe rağmen kendini toplumdan kopuk ve lüzumsuz hissetmeye mahkum 

kalmıĢtır. Bu nedenle Türkiye‟de sanat eğitimi yapan kurumlarda acilen bir yenilik 

gerekmektedir. Bu yenilik önce sanat okulunun katı duvarlarını kırarak çevreye 

açılmasını, toplumsal ve kültürel olanaklarını kullanmayı, öğrencinin bilincini, 

kültürünü, duyarlılığını, cesaretini ve özgürlüğünü arttırmayı ilke olarak 

benimsemelidir (Erzen, 1977). 

En genel anlamıyla plastik sanatlar eğitimi görme duyusunun eğitimi ve buna 

iliĢkin form verme, biçimlendirme yeteneklerinin geliĢtirilmesi anlamına gelir. Bu 

eğitimin sonucunda kiĢide görmeye iliĢkin bir duyarlılık ve biçimlendirmeye iliĢkin 

beceri artıĢı beklenir. Bu eğitim görme duyarlılığını geliĢtirmekle, insanlar arasındaki 

görme yetisi ile gerçekleĢtirilen iletiĢim yollarını keĢfedilmesini de sağlar.(Genç, 

1985; Balcı, 2006). 

Temel olarak plastik sanatlar eğitimi, tekniklerin yanı sıra görsel elemanların 

(leke, ıĢık, doku, ritim, vb...) kullanılıĢının öğretildiği bir yol üzerinden gitmektedir. 

Ġlerleyen sınıflarda bu öğrenilenler sanat tarihinden örneklerle desteklenerek 

öğrencilerin kendi denemelerini yapmaları içi ortam yaratılmaktadır. Görme 

duyusunun böyle bir eğitimi gerekli olmakla beraber günümüz görüntü dünyasında 

yeterli değildir (Balcı; 2006: 2). 

20. yy baĢından bu yana sanat eğitimi kavramı, kaplamsal ve genel anlamda, 

sanatların tüm alanlarını biçimlerini içine alan, okul içi ve okul dıĢı yaratıcı sanatsal 

eğitimi tanımlamaktadır. Dar anlamında ise okullarda sınıflardaki ve ilgili 

bölümlerdeki bu alana iliĢkin olarak verilen dersleri tanımlar. Yukarıdaki yaygın ve 
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tümel anlamında kullanıldığı özellikle belirtilmedikçe, sanat eğitimi, daha çok 

“plastik sanatlar alanında verilen eğitim” biçiminde anlaĢılmaktadır (San, 2003: 17). 

Türkiye‟de avangard sanatın oluĢumunda Devlet Güzel Sanatlar Akademisi‟nin 

öncülüğü görülmektedir. 1977-87 yılları arasında “Ġstanbul Sanat Bayramı” 

çerçevesinde iki yılda bir düzenlenen “Yeni Eğilimler” sergilerinin tamamen olmasa 

da gelenek dıĢındaki yeni çalıĢmalardan oluĢtuğu görülmektedir. Bunlar çağdaĢ sanat 

hareketlerinin akademideki ilk yansımaları olarak görülmektedir.1960 sonrası 

dönemde avangard sanat, yurt dıĢında eğitim görüp yurda dönen sanatçıların 

çabalarıyla ülkemizde tanınmıĢtır. Bu sanatçılardan biri Füsun Onur diğeri Ģükrü 

Aysan‟dır. Onur, ABD‟lerinde Maryland Sanat Enstitüsü‟nde lisansüstü eğitimini 

tamamlamıĢ ve ülkemizde geleneksel tarzı bir kenara bırakıp, kalıcı olmayan 

malzemelerle sanat denemeleri yapmıĢtır. ġükrü Aysan‟da 1970‟lerde yurtdıĢındaki 

eğitimini tamamlayıp döndükten sonra ülkemizde Kavramsal Sanatı tanınmasını 

sağlamıĢtır. Adnan Çoker atölyesinde dersler vermiĢ, Art & Language dergisinde 

Kavramsal Sanat ile ilgili yazılar yazmıĢ ve Kavramsal Sanat sergileriyle ülkemizde 

Kavramsal Sanatı tanıtmıĢtır. 

1977 yılında Mimar Sinan Üniversitesi‟nin düzenlediği “2000 Yılına Doğru 

Sanat Sempozyumu‟nda ele alınan konular, “Sanat Tanımı Topluluğu‟nun (1977) 

geleneksel sanat anlayıĢlarına alternatif olarak Duchamp ve Sol Le Witt‟in 

düĢüncelerine gönderme yapan çalıĢmaları, 80‟ lerde girildiğinde düzenlenen “Öncü 

Türk Sanatından Bir Kesit” ve A, B, C, D sergileri çağdaĢ sanat oluĢumlarını 

destekleyen önemli etkinlikler olarak görülmektedir. Ayrıca 1987‟de düzenlemeye 

baĢlayan günümüz çağdaĢ sanat yaklaĢımlarının desteklendiği, tanıtıldığı, 

sergilendiği sanatın yeni vizyonu “Uluslararası Ġstanbul Bienalleri” ve sanatın 

merkezi olan Ġstanbul‟a karĢıt bir alternatif olarak 2005 yılında Ġzmir Dokuz Eylül 

Üniversitesinde ilki düzenlenen “Görsel Sanatlar BuluĢması” sanatın geldiği noktayı 

özgün ve özgür sergi koĢulları ile bize yaĢatmaktadırlar. Bu sanat ortamları sanat 

uygulamalarını, onları yapan sanatçıları ve en son teknolojik geliĢmeleri takip 

edebileceğimiz, sanat eserine bir yerinden dahil olabileceğimiz iletiĢim ve etkileĢime 

açık kitlesel sanat eğitimi veren oluĢumlardır. Ġstanbul‟da eğitim veren 
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üniversitelerde “ĠletiĢim Tasarımı” ve “Multimedya” bölümlerinin açılmaları ve 

çalıĢmaları teknolojiyi sanata dahil etme adına önemli geliĢmelerden sayılsa da 

henüz yetersizdir. 

Ülkemizde ÇağdaĢ Sanat ve Kavramsal Sanat adına yapılan tüm bu etkinlikler 

çağı yakalamak adına çok önemli geliĢmeler olsa da alt yapının, düĢünsel, 

deneyimsel ve kültürel birikimin yeterince olamaması yüzünden Türk Sanatının içine 

sinmemiĢtir. Günümüzde sanatın sınırları çok fazla geniĢlemiĢ, konu ve 

biçimlendirmede sınırsızlık sanatta anlam sorunu da beraberinde getirmiĢtir. Bu 

anlamda sanatçı hem görsel birikim açısından dünyada olanlardan haberdar olmalı, 

biçimlendirmede de yeni ve deneysel üretimlerle yeni ifade olanakları 

geliĢtirebilmelidir. Sanat eğitimi kurumları böyle bir disiplinler arası geçiĢi, iletiĢimi 

ve çağına uygunluğu gerektirmektedir. Fakat sanat eğitimi veren kurumlarda çağdaĢ 

oluĢumların yeterince yer almadığı görülmektedir. Resim ve heykel ötesi yeni 

oluĢumları ve alternatif yaklaĢımları tartıĢmaya açabilen, yeni çıkarsamalara olanak 

sağlayabilen, yerel ve evrensel arasındaki ilgiyi sorgulayabilen görüĢ ve yaĢantı 

bilincine sanat eğitimcilerine gereksinim vardır. Sanatın ve sanat eğitiminin daha çok 

bilinci talep etmesi zorunludur. Ancak bu Ģekilde görüntüler aracılığıyla kurgulanan 

bu gerçekliği analiz edip eleĢtiriye açması mümkündür. 

Kosuth, 1960‟ların ortalarında yaptığı çalıĢmalarla bir yandan kurumu 

eleĢtirirken, bir yandan da ona bir seçenek sundu”. Sanat okulları da sanat kadar 

sanatın yapısını sorgulamalıdır. Sanat öğrencileri görevlerinin bir zanaat ya da 

meslek öğrenmekten öte felsefi boyutlar içerdiğini ancak böyle anlayabilirler. 

Geleneksel sanat okulları, sanatın ne olduğunu bildiklerini ve onu öğrettiklerini 

söylerler. Bu bakıĢ açısı statükonun sürmesini sağlar.“Sanatçı ve zanaatçı 

loncalarından, akademiye ve yakın geçmiĢteki meslek okullarına kadar, sanatçılara 

nedenini sormadan, nasıl sanat yapılacağı öğretilmiĢtir.” 

Kosuth, sanat öğretmeyi, sanat üretmenin bir parçası olarak görür. Sanata bakıĢ 

açınız sınırlıysa, topluma bakıĢ açınız da öyledir.” Sanat okulları, sanatçıların tarih 

içinde nasıl anlam yaptıklarına iliĢkin bilgiler verirken, kültürel düĢünmeyi de 

(neden) öğretmelidir. “Sanat öğretmeni… ancak, öğrencilerin soru sormasına 
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katılabilir” Öğretilen ilk Ģey, sanatı, bir düĢünme süreci olarak görmektir. Sanatçı 

kurumu temsil etmekten çok, konuĢmayı paylaĢan herhangi bir sanatçıdır. iyi bir 

öğretmen öğrencileri kadar öğrenendir. Eğer varsa, yanıtlar konuĢmaya katılan 

herkes tarafından, kendi yaĢamları bağlamında, pratik etkileri ise yalnızca bir 

topluluğun ortak söylemi olan daha geniĢ bir konuĢma süreci içinde biçimlenir 

(1991; Apa; 2005: 2). 

Eğer sanat eğitimi, görme duyusunun eğitimi sonucunda kiĢide görmeye iliĢkin 

bir duyarlılık kazandırmak ve görme duyarlılığını geliĢtirmekle, insanlar arasındaki 

görme yetisi ile gerçekleĢtirilen iletiĢim yollarını keĢfedilmesini de sağlamaksa; 

Kavramsal Sanat bu görme duyusunu ve görüntüler üzerinden kurulan bu iletiĢimin 

bugünkü durumunu analiz edip eleĢtiriye açabilecek uygun bir yöntem olarak 

gözükmektedir (Balcı, 2005: 2). 

Bu anlamda sanattaki yeni oluĢumları içeren Kavramsal Sanat eğitimi bunları 

yapabilecek yeni bir alandır. Diğer plastik sanatlar eğitimine alternatif değil, ona 

ektir. Öncelikle sanat, sanatçı, sanat yapıtı kavramlarının temelde sorgulanmasıdır. 

Sanat eğitimi kurumlarının ve eğitim anlayıĢlarının günümüz gereksinimlerine göre 

geldiği noktayı ve yeniden belirlenmesi gerektiğini savunur. 

Kavramsal çalıĢmalar, öğrencilerin,içinde yaĢadığımız çağda,sanatın ne 

olduğu, bir iĢe yarayıp yaramadığı veya bir anlamının olup olmaması konusundaki 

geleneksel düĢünceler üzerinde odaklanmasında bir mercek iĢlevi görür. Kavramsal 

sanat üzerinde yoğunlaĢmak gereklidir; çünkü o bir anlamda, sanatın iĢlevini ve onun 

mutlak ve “objektif mahiyetini (nesnel doğasını)ortaya çıkarmaktadır(Genç,2005: 3). 

Kavramsal sanat eğitimi, sanat eğitimini sosyoloji, felsefe, psikoloji ve dil 

olarak yaĢamsal kılmaya çalıĢır. Bu eğitim anlayıĢı hedefi belirlenmiĢ ve bilinen 

konularla düzenlenmiĢ bir öğretim programına temelde karĢıdır. Bilgilenme, bilgi 

verme, uyaranları çözümleme yorumlama, sorgulama, dile getirme, dilin ötesini de 

söylem içine alma süreçlerini içerir. Kavramsal sanat eğitimi; 

tekniği,biçimlendirmeyi, gelenekçiliği, usta-çırak iliĢkisini yadsır. Her Ģey yaratıcı 

özgürlük ve düĢünsel sınırları aĢan sanatsal süreç içinde yer alır.(Heptunalı,2008:97) 
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Sanat eğitiminde öğrenci, tabure üzerine tepe taklak monte edilmiĢ bisiklet 

tekerleğinin, (Marcel Duchamp) “bir bisiklet tekerleği” olmadığını bir kez anladıktan 

sonra, bundan daha da üst düzeyde sorgulayıcı iĢlerin nasıl yapılabileceği sorusunu 

da sormaya baĢlar. Bu diyalektik süreç öğrenciyi “bilgiyi biçimlendirme” olgusunda 

“arkitektonik düĢünme” ye sevkeder. BaĢka bir anlatımla, nesnelerin alıĢılagelmiĢ 

düzenini bozmakla baĢlayan bu serüven, öğrenciyi, pragmatik bir yönü bulunmayan 

düĢünsel ve entelektüel bir çalıĢma moduna sokar (Genç, 2005: 3). 

Çağın gereği olarak sanat eğitimcisi de sürekli kendini geliĢtirmeli, 

yenilemelidir. Ne yazık ki, ülkemizde sanatsal alanda yaratıcılığın ve katılımın 

gerçekleĢtirilmesi, özgürlüklerin korunması ve geliĢtirilmesi açısından özlenen 

hedeflere henüz varılamamıĢtır. Günümüzde geleneksel anlamda sanat, sanat eğitimi, 

sanatçı, sanat yapıtı ve izleyici kavramlarını aĢan bir yaklaĢım görülmemektedir. 

Sanat yaĢamın içine girmemekte, toplumda herkese sanatla ilgilenme ve sanatçı 

olma, sanatın farkına varma istekleri gözlenmemektedir. Olanın farkına varılamadığı 

gibi, onun dıĢına da çıkılmamaktadır. ÇağdaĢ eğitimin gereği olarak sanat eğitiminde 

de çağın dinamiklerine ayak uydurabilecek yaratıcı insan tipi yetiĢtirmek 

amaçlanmalıdır. TartıĢmayı, sorgulamayı gerektiren sanatsal yaklaĢımları 

desteklemesi gereken eğitimciler, küresel rekabeti göğüsleyebilecek, ona hazır ve 

donanımlı öğrenciler yetiĢtirmeyi amaç edinmelidir. Kavramsal Sanatın sanat 

eğitimine katkısı konusunu öğrencilerin cevapları üzerinden açıklayabiliriz; 

 -Kavramsal sanatın her tür malzemeye açık oluĢu kiĢinin düĢüncesini ortaya 

kolayca koymasını sağlıyor. 

 -Bir konu veya bir kavram üzerinde düĢünürken hızlı ve farklı düĢünme yetisi 

kazandırıyor. 

 -Atölyedeki genel kuralları biraz olsun yumuĢatıp özgür düĢünme ve 

düĢündüklerini tartıĢma olanağı sağlıyor. 

 -TartıĢma ortamı sağlayıp, tartıĢma aracılığıyla daha etkin, daha yoğun 

düĢünceler sunuyor. 
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 -Sanat çalıĢmalarını irdeleyip, sorgulanmasına daha fazla olanaklar sunuyor. 

 -Yapılan sanat çalıĢmalarının toplum içindeki entelektüel konumunu 

yenileyip yenileyemeyeceğini sorguluyor. 

 -Kavramsal anlamdaki çalıĢmaları yaparken kullanılan malzemeyi ya da 

eylemleri tanımlamayıp, bu anlamda daha özgür bir kullanım ve hareket alanı 

sunuyor. 

 -Kültür üzerinde daha fazla yoğunlaĢma, kültürü etkileme boyutunu arttırıyor. 

 -Bireyselden öte ortaklaĢa bir yararlanma sunuyor. 

 -ÇalıĢmalarda biçimsel anlamda bir sınırlama getirmiyor. 

 -Yapılan çalıĢmalar ve çalıĢmalar üzerine düĢüncelerle çoğu zaman 

yaĢamımızın içinde yer alıyor. Bazen baĢka yaĢamların, bazen de kendi 

yaĢamımızın içinde bulunuyor. 

 -Kendi kendimizi sorgulama alanı yaratıyor. 

 -Birey ve toplum arasındaki uzlaĢmayı daha etkin kılıyor. 

 -Çok çeĢitli ortamlar yaratıyor. 

 -KiĢi, kavramsal anlamda aldığı bu eğitimin her zaman farkında oluyor. Bu 

anlamda kendi doğrularını yaratmada güç kazanıyor (Apa,2005: 6). 

 

Bugün, bilgi teknolojilerini kullanarak, çağın değiĢen koĢullarına ayak 

uydurmasını bilen, ulusal ve evrensel yaĢamda etkin katılımın nasıl sağlanacağını 

çözebilme yetisine sahip sanatçı ve sanat eğitimcilerine gereksinim vardır. Bu da 

günümüz koĢullarında çağının getirdiklerini takip eden, uygulayan, yenilikleri 

düĢünce ve pratikte sindiren sanat eğitimi ile olabilir. Bu anlamda disiplinler arası 

geçiĢe ve iletiĢime imkân veren çağa uygun yeni eğitim programları geliĢtirilmelidir. 
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“Türkiye‟de sanat eğitiminde kavramsal dinamizmin gerekliliği açıktır” (Genç, 2005: 

4). 

3.1.4. Güncel Sanat ve Sanat Eğitimi iliĢkisine Örnek Programlar 

GeliĢmiĢ ülkelerin çoğundaki sanat fakülteleri artık disiplinler arası bir 

anlayıĢla yeniden yapılanmaktadır. Artık üniversitelerin bir çoğunda Resim, Heykel 

vb. diye ayrı ayrı bölümler bulunmamaktadır. Bütün dersler 'Sanat Fakültesi/ 

Bölümü' diye bir oluĢumun altında toplanmıĢtır. Hala ayrı ayrı bölüm olanlarda da 

karĢılıklı geçirgenlik çok iyi sağlanmıĢtır. Geleneksel atölyelerin yanı sıra, video ve 

bilgisayarlar sistemlerinde kullanılan dijital tekniklerin öğretildiği ve uygulandığı 

atölyeler ve teknik elemanlar da devreye sokulmuĢ durumdadır. Öğrenciler istediği 

dersi istediği öğretim elemanından seçme hakkına sahiptir. Hatta bazılarında, 

gerekliliğine inanmıyorsa 'Çizim' dersini almayabiliyor. Sonucuna katlanmayı göze 

almıĢsa, seçim hakkı elinden alınmamaktadır. 

AĢağıda eğitimde disiplinler arası yaklaĢımı kullanan yurtdıĢı ve yurtiçinden 

bazı üniversitelerin müfredatlarından örnekler alınmıĢtır. 

3.1.5. Cornell Üniversitesi 

Amerika‟da New York‟ta bulunan Cornell Üniversitesi sanat eğitiminde 

disiplinler arası eğitim anlayıĢının benimsendiği önemli örneklerdendir. 

Üniversitenin mimarlık, Sanat ve Planlama Fakültesi‟ne dahil olan Sanat Bölümü; 

ayrıca Sosyal Bilimler ve Fen Fakültesi‟ne dahil olan bir Görsel Eğitim Programı 

vardır. Mimarlık, Sanat ve Planlama Fakültesi‟nde mimarlık tasarımı, tarih ve teori; 

kentsel ve yöresel politika ve planlama ve güzel ve görsel sanatlarda profesyonel 

eğitim veriliyor. Bu fakültenin yapılanma ve içeriği aĢağıdaki gibidir. 

Sanat departmanı altı bölüme ayrılmıĢ, ders programında bazı dersler zorunlu 

bazıları seçmeli olup, bölüm dıĢından dersler de seçilebiliyor. 

Karma Medya, Görsel sanat atölye disiplinleriyle ilgilenen öğrencilerin 

Video, tiyatro, dans ve müzik kadar tekstil tasarım, moda tasarım ve sinema gibi 

disiplinlere uyum sağlaması için oluĢturulmuĢtur. Sanat amaçlı stüdyolar üst 
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seviyedeki geleneksel sanat stüdyolarıyla eĢitliği sağlayabilmek için Sanat 

Departmanının dıĢına alınmıĢtır. 

Elektronik Görüntüleme, öğrencileri sanat yaparken kullanılan çok çeĢitli 

dijital teknolojilerle tanıĢtırıyor. Öğrenciler dijital görüntüleme, video ve animasyon 

eğitimi alıyorlar. Ayrıca 3 boyutlu modellemeyi öğrenme fırsatları da oluyor. Resim 

öğrencileri çeĢitli tekniklere tabi tutuluyor. Ve yerel eğitimin yapısıyla 

yönlendiriliyorlar. Bu yapı onları resmin geleneksel ve deneyimle kazanılan 

sınırlarını, kavramsal, biçimsel ve estetik tasalarını geliĢtirmeye cesaretlendiriyor. 

Fotoğraf öğrencileri hem siyah-beyaz hem de renkli karanlık oda fotoğrafını 

öğreniyorlar. Stüdyo içi ve dıĢında çalıĢıyorlar. Stüdyo fotoğrafları, hikâye tarzında 

ve kolaj tekniği, çeĢitli alternatif fotoğraflama ve ıĢık yöntemleri öğreniyorlar. 

Kampüs laboratuvarları ve karanlık odalar her yöntem için teknik destek sağlıyorlar. 

Baskı resim, gravür, oyma baskı, rölyef, litografi, taĢ baskı, serigrafi ve dijital 

temelli teknikler içeriyor. Öğrenciler ayrıca portfoliolar, sanatçı kitabı ve baskılarını 

hazırlıyorlar. 

Heykelde öğrenciler plaster, ahĢap malzeme, tas, kil, kauçuk lastik, balmumu, 

plastik ve metal gibi çok çeĢitli medyalarla çalıĢıyorlar. Dökümhanede iyi donanımlı 

metal döküm ve kaynak atölyeleri vardır. Heykel 1 ve Heykel 2 teknik eğitimlerini 

takiben öğrenciler çalıĢmalarında kendi kiĢisel sanatsal ilgilerinin pesinden koĢmaya 

cesaretlendiriliyorlar. Geleneksel veya yeni tarzlarda heykel uygulamaları, özel 

mekan enstalasyon ve gösteri sanatı da dahildir. 
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M.F.A. Müfredatı 

Bir MFA derecesi kazanmak için en az 60 kredili dört dönem tam zamanlı 

eğitim gerekir. BaĢka bir yerde veya yaz döneminde yapılmıĢ bitirme çalıĢması ile 

kredi transferi bu gerekliliklere uyarlanamaz. Öğrenciler yazılı bir tez hazırlarlar ve 

atölye çalıĢmasıyla tamamlanmıĢ bu tezin sunumunu yaparlar; ve tezle birlikte 

sergilemenin de sözlü savunmasını yaparlar. Bahar sömestrinde final zamanı tez 

sergilemesi için tek kiĢilik galeri alanı sağlanır. Müfredat öğrencilerin bireysel 

ihtiyaçlarına uyum sağlayacak Ģekilde esnektir ve Cornell‟in uçsuz bucaksız 

olanaklarından faydalanmalarına imkân verir. Öğrenciler üniversitenin tanıtımına 

üye olabilirler veya üniversitenin sunduğu herhangi bir alanda geliĢmiĢ kurslara kayıt 

olabilirler. Öğrenciler her dönem minimum 15 kredi tamamlarlar, bunun 9 kredisi 

atölye çalıĢması, 3 kredisi de lisansüstü sanat semineridir. Bütün öğrencilerin Güzel 

Sanatlar Fakültesi üyesi mezunlardan oluĢan bir komitesi vardır, kiminle bağımsız 

çalıĢıyorlarsa. Dört dönemlik konaklama süresince Sanat Departmanı dıĢından en az 

12 kredi toplanmıĢ olmalı. Ayrıca ilave olarak lisans ya da lisansüstü eğitimleri 

süresince Sanat Tarihi‟nden de 18 kredi toplamıĢ olmaları gerekiyor 

Sanat ve Sosyal Bilimler Fakültesi 

Sanat ve Sosyal Bilimler ve Fakültesi Cornell‟in en büyük lisans 

fakültesitesidir. Kendi öğrencilerine yüksek kalitede bir sosyal bilimler eğitimi sağlar 

ve dersleri Cornell‟deki bütün diğer öğrencilere de açıktır. Üniversitenin 

fakültelerinin kendi disiplinlerinde ulusal ve uluslararası liderleri vardır. Görsel 

Eğitim programı öğrencilere disiplinler arası bir yaklaĢım ile görsel sanat, medya 

(dijital çalıĢmalar dahil), performans ve kavrayıĢ dersleri veriyor. Fakültenin 

tamamında bu kadar çeĢitli disiplinlere yaklaĢmak bu dersleri cezbedebilmek için 

programa yakın kurslar veriliyor, Sanat Tarihi, Sinema, Edebi Eğitim, Psikoloji, 

Tiyatro vb. Programın gerektirdikleri: 

- Özet kurs, Görsel Eğitime GiriĢ. Bu ders öğrencilerin sosyal ve tarihi 

bağlamda metin analizleri yaptırıyor ve görsel eğitim konusunda eleĢtirel düĢünmeye 

alıĢtırıyor. 
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-Bir teori ve uygulama dersi. Bu tipik bir tecrübe aktarım uygulamalarını 

birleĢtiren bir ders. (Performans, küratörlük, sinema, dans veya müzik) Uygulamanın 

yanında biraz da teori vardır. Sadece _ki teori ve uygulama dersinin gereklerinde 

sayılabilir. 

-3000 veya üzeri seviye için 3 ilave ders. Öğrencinin branĢı doğrultusunda 

hiçbir Ģekilde iki dersten baĢka çift hesaplama yapılmaz. Bütün dersler tek bir derece 

için alınır. 

Programın Uygulanması 

Programı yürütmekle ilgilenen öğrenciler önce danıĢmanlarıyla konuĢurlar; 

sonra ya web sitesinden görsel eğitim programının formunu indirirler ya da Görsel 

Eğitim üniversite koordinatörüne ulaĢırlar. Form doldurulduktan sonra öğrenciler 

transkriptleriyle birlikte üniversite koordinatörüne formu teslim ederler. Bir Görsel 

Eğitim danıĢmanıyla görüĢmeyen öğrenciler programın kabul ettiği fakülteler 

arasından seçilirler. 

Disiplinler arası Yüksek lisans Programı 

2004‟ün sonbaharında, Cornell Görsel Eğitim‟de disiplinlerarası bir yüksek 

lisans programı planlanmaya baĢladı. Görsel Eğitimdeki bu program disiplin eğitimi 

yerine geçmez ve disiplinlerarası derslerin ilavesinden de vazgeçilmez. “Görsel 

Eğitim 2008-09 ders listesi” uyarısı derse yeni baĢlayan öğrenciler için ilgi 

alanlarıyla alakalı olabilir, ve Görsel Eğitimde çalıĢan profesörlerin netvorkünü 

keĢfetmelerini amaçlar ve Cornell içindeki bir çok departman ile okulu kapsar. 

2008 Bahar Dersleri: 

 Tasarım Atölyesi 

 Film eleĢtirisine giriĢ: Anlam ve Değer 

 Amerikan sinemasına genel bakıĢ 

 Halk sözü ve yurttaĢlık hareketleri 

 Hip-hop Hollywood & Ev sineması: Akımlar ve Medyalar 



 85 

 Dans Kompozisyonuna BaĢlangıç 

 Hareket ve Performans AraĢtırmaları 

 Sanat Tarihine GiriĢ: Rönesans ve Barok Sanat 

 Endonezya tarihi ve kültüründe Gamelan 

 Tarih ve Hikâye tarzında ticari filmin teorisi 

 Ġnsani Algılama: Bilgisayar grafikleri, Sanat ve Görsel Sergileme 

 Aydınlatma Tasarımı Atölyesi 

 Güneydoğu Asya Sanatı 

 19.yy.Amerika‟da Resim 

 Yönetmenin Temelleri 

 Dans Teknikleri IV/ Klasik 

 Dans Teknikleri IV/ Modern 

 Sinema Seminer I 

 15.yy.dan 17.yy.a kadar baskılar 

 Mitoloji ve Post modern 

 Ġkinci sınıf öğrencisi Seminer: Shakespeare 

 Müze ve Amacı 

 KarĢılaĢtırılmalı Moderniteler 

 Sanat ve sosyal tarih 

 Orta dereceli sinema ve video projeleri: Hikâye Tarzında Atölye 

 Cinsiyet ve Kadın Edebiyatında Görsel Kültür 

 Görsel Ġdeoloji 

 Film Analizine GiriĢ 

 Mitoloji ve Postmodern 
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3.1.5. Güncel Sanat Eğitimi Sorunsalı   

Çağımızın bas döndürücü dinamiği yaĢamımızın her döneminde çeĢitli 

alanlarda ve yeni biçimlerde eğitim sorununu karsımıza çıkarıyor. Dünyada olup 

biten ve gelecek vizyonu ile ilgili her alanda eğitimin vazgeçilmez olgu olduğu bir 

süreci yaĢıyoruz. Bilinen eğitim kurumlarının yansıra çeĢitli destek ve mesleki eğitim 

kurumları da önemli misyonlar üstlenmektedirler. 

Sanat eğitimi ve sanatın ögretilebilirligi konusu her zaman tartıĢılan bir 

olgudur. Bu konuda yüzlerce yıllık deneyim ve birikime rağmen, bugün de birçok 

sanatçı, eğitimci ve konunun uzmanı pedagoglar tarafından, sanat eğitimi yöntem ve 

içeriği konusunda tam bir uzlaĢının sağlandığı söylenemez. Bilindiği üzere 

baĢlangıçta usta-çırak iliĢkisine dayanan eğitim yöntemi, sonraları okullar ve 

(ekollesen) akademilerin oluĢması ile farklı bir boyut kazanmıĢtır. KurumlaĢarak 

günümüze kadar gelen ve eğitim geleneğini sürdüren bu merkezlerde önemli sanatçı 

kuĢakları yetiĢmiĢtir. Ancak bu merkezler tarihsel süreçlerinin çeĢitli evrelerinde, 

eğitim anlayıĢları, programları ve birçok açıdan tartıĢma odağı olmaktan da uzak 

kalamamıĢlardır. 

Güzel Sanatlar eğitimi veren yükseköğretim kurumlarında sanat ve yaratıcılık 

eğitimi ile ilgili üstünde düĢünülmesi gereken çok önemli sorunlar bulunmaktadır. 

Bunların baĢında kendi kuralsızlıklarıyla yolunu belirleyen ve kendi ideolojisini 

dayatan kitle kültürü olgusu önemli bir gerçeklik olarak ortada durmaktadır. Bundan 

baĢka hızla değiĢen çağı ve yeni oluĢumları kuram ve uygulama olarak fark 

edemeyen ve gerekli önlemleri alamayan güzel sanatlar fakültelerinde sanat eğitimi 

ortamları büyüyen bir eğitim sorunu olarak karsımızda durmaktadır. 

Öte yandan yasa ve yönetmelikleriyle üniversite gelenekleriyle, sanatın 

geleneklerini, dinamiklerini ve değiĢimlerini uzlaĢtırmada güçlük çeken YÖK sistemi 

ve bunun güzel sanatlar fakültelerinde sanat ve yaratıcılık ortamlarına yansıyan 

sorunları yaratıcılık ve sanat eğitimi konusunda asılması zor bir baĢka sorunu 

gündeme getirmektedir. Bunlara ek olarak 1980'den sonra akademik ortamda 

yaratılan rastlantısal, uyumsuz, eklektik yapı nedeniyle ortaya çıkan akademik 
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değerlendirmelerdeki 'etik' hatalar ve erozyon; sanatçı akademisyenler arasında 

eğitimde fırsat eĢitliği ilkesini zedelemiĢ, akademisyen kalitesinde standartlaĢmayı 

engellemiĢ ve güven bunalımına neden olmuĢtur.( Yurdakul,2002:93) 

Toplumsal iyileĢtirmeler yapabilmenin yolu insanları eğitmekten onları tek tek 

değiĢtirmekten geçer. Yani yukardaki söz konusu problemleri çözecek olanlar iyi 

yetiĢmiĢ sanatçılardır. Ġyi sanatçı nasıl yetiĢir? Maalesef bu konuda uzlaĢılmıĢ tek bir 

yol yoktur. Önce doğru öğrenci seçimiyle baĢlamak gerekir. Doğru öğrenciyi 

seçebilmek için ise günümüzün sanatçı tipini tanımlamak gerekiyor. Tabii ki yüz yıl 

önceki sanatçı tipiyle günümüz sanatçısı aynı özelliklere sahip değildir. Sanatçı 

tanımını baĢtan ele alırsak, aslında her meslekteki baĢarılı ya da daha da geniĢ 

kapsamda hayatta baĢarılı olan insanların ortak özelliklerinin sanatçı olmak için 

gerekenlerden pek de farklı olmadığını ileri sürebiliriz. Okuyan, araĢtıran, isini 

seven, kendini geliĢtiren, dünyadaki geliĢmeleri takip eden, yeniliklere çabuk adapte 

olan, toplumsal olayları takip eden ve değiĢik bakıĢ açılarını yakalayabilenler baĢarılı 

insanlardır. Peki, bu kiĢileri seçmenin yolları nelerdir? 

Mevcut duruma bakarsak güzel sanatlar fakülteleri adından da anlaĢılacağı 

üzere özel yetenek sınavlarında çoğunlukla adayların yetenekleri, daha doğrusu 

görme ve aktarabilme yetileri ölçülmektedir. Sanatta çok önemli bir özellik olan 

gözlem gücü bir sanatçı adayında bulunması gereken özelliklerden sadece biridir. 

Ülkemizde de sanat eğitimi konusunda dönem dönem değiĢik yaklaĢımlar 

benimsenmiĢtir. Bunlardan ilki Bauhaus kökenli sanat eğitimi, ikincisi akademik 

desen çizimine dayalı sanat eğitimi, üçüncüsü Dada çıkıĢlı 1960-70‟li yıllardaki 

köktenci sanat devrimlerine dayanan sanat eğitimidir. KuĢkusuz bunların her biri 

kendi içinde gerçeklik taĢımaktadır. 

ĠĢte sanat eğitiminin tarihsel geliĢimi içerisinde en önemli sorunlarından biri 

sanat öğretimi olmuĢtur. Öğretim yalnız zihin geliĢtirme ve bilgilenmeyi kapsar. Bu 

bağlanma bilgi edinme, kavram geliĢtirme, yargı yalnız biliĢ alanı ile ilgili görülmüĢ, 

Öğretimle bağdaĢtırılmıĢtır (KırıĢoğlu, 1991: 104). 
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 Buna karĢılık değerlerle düĢünme, estetik, pratik deneyim ve değer yargısı us 

dıĢına itilmiĢ sanatı öğretilir ve öğrenilir kılmaktan uzaklaĢtırmıĢtır. Her alanın 

sadece kendisine özgü ve özel amaçları varken, sanat eğitiminin amaçları olarak 

gösterilen amaçlar, psikoloji, sosyoloji, pedagoji gibi alanların asıl amaçlarıdır. 

Ülkemizde her zaman sanat eğitimi diğer alanlara yardımcı bir alan, bir araç olarak 

görülmüĢtür. Olcay Tekin KırıĢoğlu sanat eğitiminin, planlı, programlı, ilke, amaç ve 

yöntemleri belirlenmiĢ bir disiplin alanı olarak görülmesi gerektiğini savunmuĢtur. 

Bu nedenle kendine özel amaçları olmalıdır. Sanat eğitiminin amacı her Ģeyden önce 

sanat olmalıdır. 

Bu güne kadar ki uygulamalarla “eğitimde sanat” yaklaĢımının çocuğun ve 

gencin sanat eğitimine katkısı çok az olmuĢtur. Gençlerimizin bir çoğunun 

Leonardo‟dan baĢka ressam tanımadıkları, Picasso‟ya yazar, Fikret Mualla‟ya besteci 

dedikleri düĢünülürse; buna kültürel düzeysizliğimizde eklendiğinde uygulamadaki 

yetersizlik kendiliğinden anlaĢılır (KırıĢoğlu,2000: 46). 

Oysa ülkemizde düzeysizleĢen kültür ortamında, daha iyi bir yaĢam için daha 

güzel bir çevre özlemi ile çocukların ve gençlerin sanatsal zekâları ve yaratıcılıkları 

sanat eğitiminin toplumumuz için her zamankinden daha önemli ve zorunlu 

kılmaktadır. Ders saatlerinin azlığı, araç ve gereç yetersizliği, kısıtlı çalıĢma 

mekânları, özellikle de derse gereken önemin verilmemesi sanat eğitimini olumsuz 

yönde etkilemektedir. 

ÇalıĢma yerleri, bu yerlerin öğretici, eğitici düzeni, görsel-estetik niteliği, 

fiziksel olanakları sanat eğitiminin öğrenciye en etkili biçimde ulaĢmasını önemli bir 

etmendir. Programların uygulanabilirliği büyük ölçüde bu koĢullara bağlıdır. Dar 

odalarda, kalabalık sınıflarda, sınırlı olanaklarla yürütülmeye çalıĢılan resim-iĢ 

dersleri öğretici olmaktan çok bir yasak savma dersine bu nedenle çok kolayca 

dönüĢebilmektedir. Doğru koĢulların sağlanması aynı zamanda daha düzeyli bir 

eğitim demektir. insan yetiĢtirmenin bu boyutu bu düzeyin en yüksek tutulması 

gerektiğine göre sanat eğitimi için çalıĢma koĢullarının her okulda yaratılmasına 

özen gösterilmelidir (KırıĢoğlu, 2002: 164). 



 89 

Öncelikle kopyacı tavırdan vazgeçilmesi gerekmektedir. Çünkü, amaç bireyi 

özgünlük ve öznellikten yoksun temelsiz çalıĢmalar yapmak değil, bireydeki 

yaratıcılığı daha da güçlendirmek olmalıdır. Bildiğimiz gibi her birey kendine özel 

sınırları içinde yaratıcılığın ortaya çıkmasını ve ilgili alanlara yönlendirmesini 

sağlar. 

Bu eğitimin de amacıdır. Sanat, insanın kültürel yaĢamının, kiĢisel 

deneyimlerinin ve kapsamlı alanıdır. Sanatın bu anlamda kiĢiye kazandıracağı 

değerleri baĢka hiçbir ders, alan yada deneyim kazandıramaz. 

Sanat eğitimi; temel sanat eğitimi, sanat için eğitim, estetik eğitimi, plastik 

sanatlar eğitimi ile uygulanabilir. Sanat eğitimini bütün türleri için beğeni ilkesinden 

söz etmek mümkündür. Eğer sanattan söz ediyorsak beğeni kendiliğinden konumuz 

içine girecektir. Sanat eğitiminde yaratıcılığın geliĢmesi sadece uygulamalı 

çalıĢmalarla sınırlı değildir. Bütün olarak incelenmelidir. En önemli Ģey özgürlüktür. 

Özgürlük insan davranıĢının en insanlaĢmıĢ yanlarından biridir. Özgür olmayan 

bireyin ne sanat nede bilim yapması mümkün olabilir. Sanat eğitimi insanların 

yaratıcı yönünü açığa çıkaracak ve yetenekli olanlara uygun yöntemler kullanarak 

yaratıcı insan gücümüzü arttıracaktır. 

Sanat eğitimiyle ilgili sorunların her birine ayrı ayrı çözümler aramak temelde 

yarar sağlamaz. Sorunlara geniĢ bir perspektif içinde yaklaĢmak ve bütüncül bir 

çözüm aramak gerekir. Eğer amaç; yaratıcı, kültürlü, sanattan anlayan, estetik görüĢü 

geliĢmiĢ, kendi yeteneklerinin farkında olan üretici bireyler yetiĢtirmekse, sanat 

eğitimi imkânları, yetersizlikleri düzeltilmelidir.(Heptunalı,2008:92) 

3.1.6. Kavramsal Sanat’ın Sanat Eğitimine Yansıma Olanakları 

Avant-garde sanat hareketlerinden biri olarak “Kavramsal Sanat”, alıĢagelmiĢ 

sanat sınırlarını ve kurallarını tanımaz kimliği ile son derece etkin devrimsel bir 

açılım sunmasıyla karĢımıza çıkmaktadır. Kavramsal Sanat, sanata biçimlendirilen 

mantıktan baĢlayıp, onun felsefi sistemlerine kadar etkili olabilen derin bir darbe 
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gerçekleĢtirmesine, yıkıcılığın yaratıcılığa dönüĢtürüldüğü tavrı ile de yeni ve 

alternatif yönelimlerin sanat içinde etkin bir biçimde değerlendirmesine yol açmıĢtır.    

Bu alternatif yönelimler, sanat eğitiminde süregelen klasik varoluĢ biçimlerine 

tepkisel farklı bir bakıĢ açısı sağlamada ve yeni düĢünce stillerine yeni pencereler 

açabilmektedir. Kavramsal Sanatın sanat eğitimine getireceği katkılar sanat 

nesnesinin yoksun olduğu kavramsal alt yapısını güçlendirmek ve sanatın felsefi 

dayanaklarını kuvvetlendirmektir.        

Sanatsal ve pedagojik postmodernizm‟in içinde çizilen profili ile Kavramsal 

Sanatın, Modern sanat eğitimine yansıma olanakları bu bağlamda mümkün 

görünmektedir. Rasyonalist ve pozitivist düĢünce temeline dayandırılan pedagojik 

yapılanma ile bağlantısında bir sanat eğitimi, modernizm içinde geliĢen ve Ģekillenen 

çeĢitli model alternatiflerini de beraberinde getirmektedir. 

Kavramsal Sanat, sanat eğitimi, eğitimcileri ve dolayısıyla öğrencileri 

pedagojik açıdan yönlendirebilecek önemli iki güç sergilemektedir. Bunlardan en 

önemlisi post modern sanata iliĢkin hareket, söylem, tutum ve pratikleri açımlarken 

bir diğeri post modern pedagojiye iliĢkin tercihler ve yönelimleri açımlamaktadır. 

Dolayısıyla bu bağlamda kavramsal sanat aracılığında Post modern sanat ile iliĢkili 

bir sanat eğitimi profiline ve bu profilin bir modele yansıma olanağına vurgu 

yapılabilir. Bunu mümkün kılacak ve Post modern sanatın genel karakteriyle örtüĢtük 

paradigmalara sahip Kavramsal Sanat, sanat eğitimsel içeriklere etki edebilecek 

doğrultularıyla ele alınabilir.   

Kavramsal Sanat, modernist sanatın üzerine vurulan bir darbe olarak ve 

modernizmin sanat ve özellikle pentürel bağlamda resim sanatı alanında verdiği 

savaĢın nefes borularını kesen ve yeni bir sanatsal fenomenolojinin baĢlangıcını 

oluĢturan bir özellik sergilemiĢtir. Kavramsal Sanat, sanat objesine dönüĢtürülme 

zorunluğunda biçimlendirmiĢ“nesne”yi kendisine en büyük hasım olarak görür. 

Nesnenin önüne çektiği set ile bu hasmını kolayca alt edeceğini düĢünür. Bunu, 

gerçekliğin sorgulaması ve sanat yapıtı ile gerçekliğin bağlarını koparması yoluyla 

tarihsel bir dönüĢüm içinde planlamıĢ ve uygulamıĢtır. 
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“Sanat yapıtı, maddi bir varlık olarak ortada yoktur. Kavramsal Sanat için, 

geleneksel sanat yapıtı yalnızca üzerinde bir düĢünceyi taĢıyan, bir ara durağı 

betimler.(Semra Germaner, 1960 Sonrası Sanat, Kabalcı Yayınevi, Ġstanbul 1997, 

s.48)  

Sanat yapıtının sergilediği nesnel referansların anlamını ve doğrultularını 

estetik açıdan sistamize ettiği ve formülleĢtirdiği tasarımsal süreç, sanatın 

öznelerine(sanat üreticisi ve izleyicisi) yönelik ve onları deĢifre edebilecek nesnel 

düzenekler olmaktan yavaĢ yavaĢ sıyrılmıĢtır. Artık, öznel düĢüncenin nesnel 

düzeneğe baskın geldiği bir sanat yapıtının yeni semiyotik içerikleri  gündeme 

gelmeye baĢlamıĢtır. 

Böylece kavramsal sanatta “kavram; biçim üzerinde öncelik hakkına sahip 

olmuĢtur. (Semra Germaner, a.g.e, s.48) 

Bu sanat biçiminin nesnelliğinin oluĢturduğu bir kategorik basamak değil, baĢlı 

baĢına yeni bir kategorik sunum olarak kavramın tartıĢılmaz üstünlüğü ile belirlenen 

bir “konum” biçimidir. Kavramsal sanatın resmi, heykeli ve üç boyutlu minimal 

yapıları reddetmesi, sanat yapıtının artık bir metne dönüĢmesi amacından 

kaynaklanmıĢtır. Atkinson “geleneksel olarak üretilen görsel yapıtların, yapıtı 

anlatan dil desteğine gereksinimleri olduğunu da belirterek, Kavramsal Sanat‟ın hem 

sanat kuramını hem de sanat nesnesini üretmeyi birleĢtirebileceğine iĢaret etmiĢtir. 

O‟na göre sanat, artık bir takım önermelerdir.”(Giderer, 2003:157)  

Bir baĢka deyiĢiyle Kavramsal Sanat, sanat yapıtının kuramsız ve veya 

konseptsiz tasarlanamayacağı inancını, aslında sanat nesnesinin yerine kuramın veya 

konseptin yani öz düĢüncenin ikame edilmesiyle vurgulamaktadır. 

Kavramsal Sanat eğilimleri gölgesinde biçim değiĢtiren sanat eğitimi açısından 

baktığımızda da, Post modern dönemin sergilemiĢ olduğu tutum ve anlayıĢların yine 

modernist temellerin eleĢtirisinden dinamik aldığı söylenebilir. Bu bakımdan 

kavramsal sanatın sanat eğitimine yansıma olanaklarının çerçevesini Post modern bir 

görüntü içinde düĢünmek ve açımlamak gerekmektedir. 
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Kavramsal Sanat‟ın sanat eğitimine yansıma olanaklarını farklı açılardan 

yorumlayabilecek doğrultuların tespiti için Post modern referanslara duyulan 

gereksinim, yaĢanılan yoğun karmaĢa ve çok boyutluluk özelliklerinin içinde 

yadsınamaz düzeydedir.  

Bu açıdan post modern sanat anlayıĢlarının eğitim olanaklarına taĢıyabilecek 

niteliklerinden bahsetmek olasılığı söz konusu iken, bunun, kavramsal sanatın iĢaret 

ettiği doğrultulara ve sanat eğitimsel potansiyellere atıf yapılmadan düĢünülmesinin 

söz konusu olamayacağı da açıktır. Bu doğrultuları Ģu Ģekilde sıralamak mümkündür. 

1- Sanat yapıtı kavramının, sanat objesinin yok edilmesi düĢüncesiyle 

ilintisinde baĢkalaĢım geçiren öz niteliği,  

2- Sanat yapıtının gerçeklikle bağlantısının ontolojik ve epistemolojik 

sorgulaması,  

3- Öznellik ve nesnellik arasındaki iliĢkinin tanımladığı yeni gerilimler,  

4- Geleneksel yapıta ve yapıtın nesnelliğine yönelik tepkisellik,  

5- Sanat pazarına ve sanat yapıtının meta ile olan bağına yoğun karĢı çıkıĢ,  

6- Yeni bir estetik boyut olarak kavram veya kuramın merkez kriter biçiminde 

tercih edilmesi süreci. 

Kavramsal sanat, yapıt kavramının sanat nesnesinin yok edilmesi ile değiĢen 

niteliği, sanat eğitiminde söz konusu olabilecek sanat çalıĢmalarının üretim süreçleri 

açısından gündeme gelebilecek türde nitelikler sergileyebilir. Burada öğrencinin 

biçimlendirdiği sanat nesnesinin ne anlam içerebileceği yönündeki kodlamalar 

yerine, bir konsept veya düĢüncenin sanat nesnesi aracılığındaki kodlaması ön plana 

çıkmak durumundadır. 

Sanat yapıtının mevcut anlamı, eylemsel karakteri veya biçimsel içerikten 

ziyade öğrencinin niyetine veya kavramsal düĢ üretme yetisine göre baĢtan planlı 

olacaktır. Yani, nesne aracı misyon üstlenmek durumunda ama bir sanat objesi olarak 
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değil, kavramın aktarılması noktasında bir tutum sergileyerek. Sonuçta öğrencinin 

imgelem dünyasının metaforlarının dıĢavurum biçimi yine bir metafor olarak baĢtan 

belirlenmiĢ bir kavram olacaktır. 

Sanat eğitimi açısından bakıldığında, sanat nesnesi üzerinde kavramsal sanatın 

oluĢturduğu bu ontolojik kayma ve sanatsal üretimin değiĢen doğası, pratiğe yansıma 

olanakları açısından eğitim ortamlarında yeni motivasyon biçimleri tasarlamak 

durumundadır. Söz konusu tasarımın mimarı konumundaki sanat eğitimcileri 

kavramsal sanat eğitimi müfredatı üzerinde düĢünürken, geleneksel eğitim-öğretim 

metotlarından kopmaları tavsiye ediliyor.  Dorn‟a göre, ”öğrencilerin bilme 

ihtiyaçlarına göre ve kiĢisel yaratıcılık yeteneklerinin görsel içeriklerini ortaya 

çıkarmak için kavramsal sanat müfredatı oluĢturmalarına gerek vardır. Bu müfredatta 

öğrenciler düĢündüklerini yaparlar.” (Dorn, 1999:190)  

Bu bağlamda Kavramsal Sanat‟ın sanat eğitimi tanımını etkileme süreci ve 

sanat eğitimine yansıma olanakları mümkün görülmektedir. Bu sürecin Ģekillenmesi 

noktasında öngörülen öneriler ise sonuç ve öneriler bölümünde ayrıca ele alınmıĢtır. 

 

 



DÖRDÜNCÜ BÖLÜM 

BULGULAR VE YORUM 

 

4.1. Alt Probleme iliĢkin Bulgular ve Yorumlar 

Kavramsal Sanat bir eğitim programı ışığında sanat eğitimi ile 

ilişkilendirilebilir mi?   

Günümüz sanatında dikkat çeken değiĢim; sanat dalları ve diğer alanlarla 

arasındaki sınırların ortadan kalkarak, sanatta bir bütünleĢmenin yaĢanması ve 

sonucunda sanatın kazandığı çeĢitliliktir; soyut çalıĢmalar, somut çalıĢmalar, somutla 

soyutu iç içe kullanan çalıĢmalar, video ve bilgisayar sanatı, enstalasyonun içinde 

kullanan çalıĢmalar, obje sanatını performansla birleĢtiren çalıĢmalar, karıĢık araçlar 

(mixed media) dediğimiz tarzda birbiriyle bir arada yer alabilmektedir. Artık sanatta 

tüm sınırlar zorlanmakta; herĢey eserin konusu olabilmektedir. Bu yarıĢın içinde 

sanat eğitimi önemli bir rol üstlenmektedir. Sonucu etkileyecek olan kültür boyutu 

sanat eğitimi ile bir bütün olarak düĢünülmelidir. 

Bugün, bilgi teknolojilerini kullanarak, çağın değiĢen koĢullarına ayak 

uydurmasını bilen, ulusal ve evrensel yaĢamda etkin katılımın nasıl sağlanacağını 

çözebilme yetisine sahip sanatçı ve sanat eğitimcilerine gereksinim vardır. Bu da 

günümüz koĢullarında çağının getirdiklerini takip eden, uygulayan, yenilikleri 

düĢünce ve pratikte sindiren sanat eğitimi ile olabilir. 

Kavramsal Sanat fenomenolojisinin sanat eğitimi programlarına yansıması 

sürecinde gerek mevcut akademisyenlerin gerek sanat eğitimcisi bireylerin yaratım 

süreçlerinde bakıĢ açılarını çok yönlü geliĢtirebileceği düĢünülmektedir. Bu 

bağlamda Kavramsal Sanat, sanat eğitimi disiplinleriyle iliĢkilendirilebilir bir tavır 

ortaya koymaktadır.  
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4.2. Alt Probleme iliĢkin Bulgular ve Yorumlar 

Güzel sanatlar eğitimi ana sanat atölye derslerinde Kavramsal Sanatla ilgili 

uygulamalar yapılıyor mu?  

Kavramsal çalıĢmalar, öğrencilerin, içinde yaĢadığımız çağda, sanatın ne 

olduğu, bir iĢe yarayıp yaramadığı veya bir anlamının olup olmaması konusundaki 

geleneksel düĢünceler üzerinde odaklanmasında bir mercek iĢlevi görür. Kavramsal 

sanat üzerinde yoğunlaĢmak gereklidir; çünkü o bir anlamda, sanatın iĢlevini ve onun 

mutlak ve nesnel doğasını ortaya çıkarmaktadır. Kavramsal Sanat, çağın 

dinamiklerini takip eden yeni bir alandır. Sanat eğitimi kurumlarının ve eğitim 

anlayıĢlarının günümüz gereksinimlerine göre geldiği noktayı ve yeniden 

belirlenmesi gerektiğini savunur ĠĢte bu anlamda kavramsal sanat eğitimi, sanat 

eğitimini sosyoloji,felsefe, psikoloji ve dil olarak yaĢamsal kılmaya çalıĢır. 

Bilgilenme, bilgi verme, uyaranları çözümleme yorumlama, sorgulama, dile getirme, 

dilin ötesini de söylem içine alma süreçlerini içerir. 

Sanat eğitimi kurumları böyle bir disiplinler arası geçiĢi, iletiĢimi ve çağına 

uygunluğu gerektirmektedir. Fakat sanat eğitimi veren kurumlarda çağdaĢ 

oluĢumların yeterince yer almadığı görülmektedir. Sanat eğitimi programlarında 

Avrupa‟daki eğitim anlayıĢları doğrultusunda iyileĢtirmelere gidilmiĢ, çağdaĢlaĢma 

anlamında adımlar atılmıĢtır. Ġstanbul‟da eğitim veren bazı üniversitelerde “iletiĢim 

Tasarımı” ve “Multimedya” bölümlerinin açılmaları ve çalıĢmaları teknolojiyi sanata  

dahil etme adına önemli geliĢmelerden sayılsa da henüz yetersizdir. 

Yapılan araĢtırma sonucunda Türkiye‟de Sanat eğitimi veren yüksek öğretim 

kurumlarında gerek Güzel Sanatlar Fakülteleri gerekse Eğitim Fakülteleri Güzel 

Sanatlar Eğitimi bölümlerinde mevcut atölye dersleri uygulamalarında Kavramsal 

Sanat uygulamalarının yer aldığı gözlemlenememiĢtir. 

4.3. Alt Probleme iliĢkin Bulgular ve Yorumlar 

Güzel Sanatlar Eğitimi Bölümlerinde, halen uygulanmakta olan programların 

içeriğinde Kavramsal Sanat uygulamaları yer alabilir mi? 
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Sanat toplumun değiĢim dinamikleriyle paralel koĢullarda baĢkalaĢan ve kendi 

karakterini yaratan bir olgudur. Sanat‟ı var eden insandır ve insanoğlunun 

baĢlangıcından bugüne yaĢam koĢulları onu çevreleyen etmenler hiç aynı 

kalmamıĢtır. Tüm bu unsurlar gözetildiğinde kaçınılmaz bir değiĢimin yaĢandığı 

sanat ve dolayısıyla sanat eğitimi söz konusudur. 

Bu değiĢimlerin paralelinde sanat eğitimi veren yükseköğretim kurumlarında 

yürütülmekte olan programların da revizyona sokulması gerekebilmektedir. 

Türkiye‟de sanat eğitiminin tarihi sürecinde bu değiĢimleri, yenilikleri görmek de 

mümkündür. Dönemler içerisinde yeni yapılandırmalara gidildiği bilinen bir 

gerçektir.    

Mevcut sanat eğitimi programlarında yapılacak bu tür bir yenilenme sonucunda 

uygun teknik- teknolojik-fiziki ve akademik alt yapının sağlanması ön koĢuluyla 

Kavramsal Sanat uygulamalarına gidilebileceği düĢünülmektedir. Bugün ki koĢullar 

altında da elbette bu uygulamalar yürütülebilir. Mevcut programlara 

iliĢkilendirilebilir. Bunu sağlamak için Türkiye de birkaç üniversite de pilot 

uygulamalar denemeler yapılmalı ve sonuçları getirileri katkıları analiz edilmelidir. 

4.4. Alt Probleme iliĢkin Bulgular ve Yorumlar 

Kavramsal Sanat etkinliklerinin ve eğilimlerinin mevcut sanat programına 

uyumluluğu sağlanabilir mi? 

Sanat eğitimi veren yükseköğretim kurumlarında ki mevcut sanat eğitimi 

programları üzerinde yetiĢmiĢ akademisyenler tarafından araĢtırmalar, geliĢtirmeler 

sürdürülmektedir. Her yıl yayımlanan yerel-ulusal makalelerde sanat eğitimi 

programlarının içeriği ve geleceği konu edilmekte, konferans, sempozyum ve 

bildirilerde tartıĢılmaktadır. 

Bu etkinliklerden özetle Ģu sonucu çıkarmak mümkünüdür; Sanat eğitimine 

disiplinler arası yaklaĢımların getirilerinin olumlu yönde olduğudur. Mevcut 

programlarda sanat eğitimcisi yetiĢtiren kurumlarda hedef ortadadır. Sanatsal aktarım 

ve yol gösterebilecek nitelikte sanat eğitimcilerini mesleğe hazırlarken mesleki 
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gereksinim duyulan özellikleri en üst seviyede kazandırabilmektir. Yani bir sanat 

eğitimcisinin ihtiyacı olan edinimlerin iletilebilmesidir. Güzel Sanatlar 

Fakültelerinde asıl hedef sanat eğitimcisi yetiĢtirmekten öte sanatçı yetiĢtirmek 

olduğundan bu kurumların programları bu bağlamda farklılık gösterebilmektedir. 

Her iki programın mevcut yürürlükteki halleriyle uyumlu Kavramsal Sanat 

etkinlikleri yürütmek zor görünse de bu mümkün bir durumdur. Mevcut 

programlardaki derslerin içerikleri kavramsal sanat etkinliklerinin yaratım 

süreçlerine paralellik gösteren bir tavır sergilemektedir. Çünkü kavramsal sanat 

sanatın sınırsız coğrafyasında ürünler veren çok disiplinli bir fenomendir.    

4.5. Alt Probleme iliĢkin Bulgular ve Yorumlar 

Kavramsal sanatın bu alanda eğitim alan bireylere kazandıracakları 

yaratıcılığı geliştirici boyutlarda mıdır? 

Sanatsal yaratmanın merkezinde insan ve onun yasamla iliĢkisi vardır. Sanatsal 

yaratma bir surec, geliĢme ve sonucu kapsamaktadır. “Yaratıcı süreçte yer alan sezgi, 

imgelem, uslamlama, deneme, araĢtırma, sınama, bulma, kalıplardan kurtulma, 

yeniden kurma gibi birtakım yeti, olgu ve niteliklerine, merak gibi bir çıkıĢ, özgünlük 

gibi bir sonucu da eklemeliyiz” ( San 2003:15). 

“Bugünkü teknolojik dünyada geleneksel anlamda sanatçı, sanat yapıtı ve 

izleyici kavramlarını asan bir yaklaĢımla sanatı yasamın içine sokma toplumda 

herkesçe sanatla ilgilenme ve sanatçı olma, sanatın farkına varma, olanaklarını 

yaratma istekleri gözlemektedir” (Akdeniz 1987:3).Bu yaklaĢımlar yeteneğin, 

sanatsal yaratımın temel koĢulu olmadığını gösterir. Kopyacı formüllere dayanan 

dogmatik bir öğretim zamanın ruhunu, bilgisini kazandırdığını belirtse “içten gelen” 

ve yaratıcı sanat kalitesine dayandırılsa bile, yaratıcı eğitimden uzaktır. Sanat eğitimi 

yalnızca kurumsal bazı sorunlarla değil, ürün ve eleĢtiri kapsamında birçok ve 

bunların çözümleriyle de yakından iliĢkilidir. Ezbere dayalı bilgiler bireyi 

biçimciliğin tuzağına düĢürmekle kalmaz çok boyutlu düĢünce alıĢkanlığını 

körelterek olaylar ve olgular arasındaki neden sonuç iliĢkilerini zayıflatır. 
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Kavramsal sanatla, sanatta kalıcı ve değiĢmez olduğu düĢünülen değerler 

yıkılmıĢ, zamanın değiĢtiriciliği ve yok ediciliği vurgulanmıĢtır. Kavramsal sanatçı, 

yaratma eyleminde nesnenin (resim ve heykelin) sınırlarını aĢmıĢ, bir takım tavır ve 

davranıĢlarını düĢünsel bir etkinlik süreci içerisinde zihin ve söylem gücüyle 

belirginleĢtirmiĢtir. 

DüĢünme eylemi sanat yapıtının oluĢumu ve değerlendirilmesinde yaratmanın 

bir bilgi edimidir. Bilgi gerçek yasamdan, yasam içinden doğarak, kavramsal-tümel 

bilgi aĢamasına tasarım ve yaratıcılık boyutunda olan sanat eğitimi derslerinde 

önemli bir noktadır. “insan düĢünme ve dile getirme aracılığı ile dıĢ dünyayı anlaĢılır 

kılar. Bunun için bir yandan kavramlara baĢvururken, diğer yandan bu düĢünce edimi 

için kavramlar oluĢturur. Nesneler ve olaylar hakkında yargıda bulunma gücü 

düĢünmenin bir sonucu ve etkinliğidir. Kavramlar düĢünme edimi ile iĢlevsellik 

kazanır; dil ve sanat ile dırlaĢtırılırlar” ( Tan 2004:277). 

Sanat eğitimi programlarına dahil edildiğinde Kavramsal Sanatın bireyin 

yaratıcılığına yönelik getirileri Ģüphesiz olumlu yönde olacaktır. 
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4.5. GörüĢme Yapılan Akademisyen Ve Öğrencilerin Üniversitelere Göre 

Dağılımı  

Üniversite A B C D E F 

ABANT ĠZZET B. ÜNĠ x    1 1 

AKDENĠZ ÜNĠ.  x 1 1  1 

ATILIM ÜNĠ.  x 1    

BAġKENT ÜNĠ.  x  1  1 

BĠLKENT ÜNĠ.  x   1  

CELAL BAYAR ÜNĠ. x    1  

HACETTEPE ÜNĠ.  x 1   1 

IġIK ÜNĠ.  x 2    

MARMARA ÜNĠ. x x    1 

MĠMAR SĠNAN ÜNĠ.  x 1    

SELÇUK ÜNĠ. x x 5 4 2 5 

YEDĠTEPE ÜNĠ.  x 3   2 

Tablo 1: GörüĢme yapılan kiĢilerin üniversitelere göre dağılımını gösteren tablo 

Tabloya iliĢkin kısaltmalar 

A: EĞĠTĠM FAKÜLTESĠ RESĠM –Ġġ EĞĠTĠMĠ 

B:GÜZEL SANATLAR FAKÜLTESĠ 

C:LĠSANS EĞĠTĠMĠ PROGRAMI ÖĞRENCĠSĠ 

D:YÜKSEK LĠSANS (MASTER) PROGRAMI ÖĞRENCĠSĠ 

E:DOKTORA PROGRAMI ÖĞRENCĠSĠ 

F:AKADEMĠSYEN 

 

4.6. GörüĢmelerden Elde Edilen Bulgular 

AraĢtırmamızın bu bölümünde Türkiye‟de sanatçı ve sanat eğitimcisi yetiĢtiren 

yükseköğretim kurumlarında(Güzel Sanatlar Eğitimi Bölümü Resim-ĠĢ Eğitimi 

Anabilim Dalı/Güzel Sanatlar Fakültesi Resim Bölümü ) görev yapan uzman öğretim 

görevlileri, lisansüstü eğitim öğrenciler, lisans programlarının üç ve son sınıf 

öğrencileriyle nitel araĢtırma tekniklerinden biri olan görüĢme yöntemiyle görüĢler 

alınmıĢ ve bu görüĢler değerlendirilip yorumlanarak araĢtırmanın bulgular ve 
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sonuçlar kısmında yer almıĢtır. GüreĢmeye çıkıĢ noktası teĢkil eden on altı soru ve bu 

soruların varyasyonları ile karĢılıklı bir görüĢme yapılmıĢtır.  

Türkiye‟nin farklı Ģehirlerindeki öğrenci ve akademisyenleriyle birebir 

görüĢme imkânı yaratılamadığından kimi görüĢmecilerle internet ortamında karĢılıklı 

görüĢülerek kayıt altına alınmıĢtır. Soruların belirleyici çıkıĢ noktası tezin konu 

baĢlığıyla iliĢkilendirilmiĢ ve çağdaĢ ve güncel sanat olayları da sohbetin tartıĢılan 

kısımları olmuĢtur. 

Yapılan görüĢmelerden elde edilen edinimler araĢtırmamızın sonuç, öneriler ve 

bulgular kısımlarında belirleyici düĢünce temelleri oluĢturmuĢ ve bazı yargıları 

destekler nitelikte sonuçlar vermiĢtir. GörüĢmeler Türkiye‟nin tüm üniversitelerden 

oluĢan bir evren sahası içermese de görüĢme yapılan on iki Üniversite‟nin 

Türkiye‟de Sanat eğitimi veren yükseköğretim kurumlarını temsil ettikleri 

öngörülmüĢtür. 

Yapılan görüĢmelerde Türkiye‟nin çeĢitli üniversitelerinden akademisyen ve 

öğrencilerle görüĢme sağlanmıĢtır. Farklı Ģehirlerde ki üniversitelerin Eğitim 

Fakülteleri Resim-iĢ Eğitimi bölümleri ve Güzel Sanatlar Fakülteleri bölümlerinin 

öğrenci ve akademisyenleri ile yapılan görüĢmelerde 12 üniversite esas alınmıĢtır. 

Toplam  (37) Otuz yedi kiĢiyle görüĢme sağlanmıĢtır.  

 Yapılan görüĢmelerde araĢtırma sorusu olarak “Türkiye’de Sanat Eğitimi 

Veren Yükseköğretim Kurumlarında Kavramsal Sanat’ın, Sanat Eğitimine 

Yansıma Olanakları Nasıldır?” esas alınmıĢ ve bu sorunun cevabına yönelik 

görüĢlerin alınması amacıyla hazırlayıcı ve belirleyici nitelikte sorular sorulmuĢtur. 

4.7. GörüĢmelerden, Elde Edilen Soru Ve Cevaplar 

A: Akademisyen 

Ö: Öğrenci 

1) Takipçisi olduğunuz, beğendiğiniz sanat akımları- sanatçıları var mıdır? 

Kimlerdir?  
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Bu sorunun hazırlanan görüĢme formunun ilk sorusu olarak yer alması 

görüĢelen kiĢilerin estetik beğeni algısını takip ettikleri sanatçı-sanat eseri-akım 

bağlamında değerlendirmek ve Kavramsal Sanatla iliĢkili modern-çağdaĢ sanat 

akımları sanatçılarıyla olan beğeni iliĢkilerini gün yüzüne çıkartmaktır. 

Beğeni kiĢisel bir olgu olduğu ve kiĢinin kendi yaĢam normları ile Ģekillenen 

bir süreç olduğundan alınan cevaplar çeĢitlilik göstermiĢtir. 

Ö.A: “Okuduğum okul Alman Bauhaus ekolünde eğitim vermekte olan bir 

fakülte olduğu için çağdaş sanat yaklaşımlarını yakından takip ediyor ve zaman 

zaman uygulama fırsatı da buluyorum. Sanat‟ın anlık bir yaratım süreci olduğuna 

inandığım için “happing/oluşumlar ve performans etkinlikleri beğeniyorum. 

Yakından takip ettiğim ve eserlerini beğendiğim sanatçılar Klein, Beuys, Duchamp 

Şükran Moral, Ayşe Erkmen, Füsun Onur, Halil Altındere‟dir.  

Ö.K:“Sanatın, görsellikten öte bir hal aldığı ve eserin karşısındaki kişiyi 

seyircilikten katılımcıya sürüklediği günümüzde, bu işin eğitimini alan ve ileride 

profesyonel anlamda sektörde yer almak isteyen biri olarak farklı alanları, akımları 

ve kişileri takip etmeye çalışıyorum. Karşılaştığım her eserden ayrı bir besin aldığımı 

düşünüyorum. Bu bağlamda tual dışına çıkmış olan performans sanatçılarını ve 

kavramsal sanatçıları izlemeye çalışıyorum. Günümüz sanatçılarından Joseph 

Kosuth, Richard Long, Anish Kapoor gibi isimler bu duruma örnek olabilir. Bunun 

yanında figüratif resmin her şeye rağmen var olması gerektiğini düşünen biri olarak 

da figürü cesaretiyle ve kendi tarzıyla son derece güzel kullandığını düşündüğüm 

Taner Ceylan izlediğim isimler arasında. Yine kendi tarzında figüratif resimlere 

başka bir yorum kattığını düşündüğüm Jenny Saville son derece beğendiğim 

sanatçılardandır.” 

Ö.B: “Mümkün mertebede bütün sanat akımlarını kendimi daha iyi eğitebilmek 

için takip etmeye çalışıyorum. Günümüz sanatçılarından tarzını beğendiğim ve takip 

ettiğim Tuncay Deniz ve İlke Kutlay.” 

Ö.C: “Günümüz sanatındaki yeni gelişmeleri ve oluşumları takip ediyorum, 

bunun yanı sıra, öğrencilerimle yaptığım çalışmalarda bol bol empresyonizm akımı 

ve empresyonist ressamlar üzerinde duruyorum. Benim ilgimi çeken sanat akımları 
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ise, Dadaizm, sürrealizm, sembolizm, pop-art, genel olarak çağdaş sanat akımlarının 

hepsini dönem dönem inceliyorum.  Chagall, Klee, Miro, Peter Blake, Kandinsky, 

Jackson Pollock beğendiğim sanatçılar arasında yer alıyor. 

Bunların dışında Çağdaş Türk Sanatı‟nda uygulanan yeni tekniklerin ve 

yapılan çalışmaların gelişmekte olduğu görülmektedir.  Habib Aydoğdu, Ekrem 

Kahraman, Ahmet Yeşil, Orhan Benli, Fatih Karakaş, Mustafa Karyağdı ve Adnan 

Çoker gibi ressamların eserlerini beğeni ile izliyorum.” 

A.Z:Günümüzde küreselleşen dünyamız ile ilgili beğendiğim tek bir sanat 

akımı yada sanatçıdan söz etmek olanaksız. Öyle hızlı yaşıyor ve tüketiyoruz ki 

beğenilerimizde o hızla değişiyor. Genelde lirik soyutlama tarzında çalışılmış eserler 

sıcak geliyor. Hem düşünsel hem estetik yönü ile Türkiye‟de Gülten İmamoğlu, 

Akdoğan Topaçlıoğlu, Hasan Pekmezci, Kayıhan Keskinok‟un resimlerini 

beğeniyorum.  

A.M: “Her türlü sanatçı ve anlayıştan bir şeyler almaya çalışıyorum. Birebir 

beğenme diye bir şey söyleyemeyeceğim. Hepsi ayrı bir heyecan yaratıyor. Figüratif 

çalışanları izlerken, soyutlama yapan sanatçıları, enstalasyonları ve farklı tasarım 

ürünlerini de izlemeye çalışıyorum”. 

A.E: “Sanatsal beğeni kriterleri zaman içerisinde değişebiliyor. Bu zevk 

algısını dönem içerisinde değişen resimlerime bakınca da görmek mümkün…Ben 

kendi resim üslubuma  yakın olmasa da farklı akımlardan sanatçıları takip 

edebiliyorum. 

 Birinci soruya iliĢkin bulgular: 

 Yapılan görüĢmeler sonucunda gerek akademisyenlerin, gerekse lisans 

öğrencilerinin kendi sanatsal üsluplarına bağlı kalmaksızın estetik kriterleri göz 

önünde bulundurularak sanatsal seçimler yaptıkları görülmüĢtür. Gerek yerel, gerek 

evrensel arenada sanatlarını icra etmiĢ-etmekte olan sanatçılara yaklaĢımlarının sabit 

bir beğeni unsuru olmaktan ziyade zaman içerisinde değiĢebilir yargılar olarak 
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vurgulamıĢlardır. Birinci sorudan elde edilen bulgu “değişen zaman koşulları 

içerisinde estetik beğeni algılarının da değişebileceği ”üzerinedir.    

2) Gelişmekte ve değişmekte olan sanatsal eğilimlerin ve alternatif 

yaklaşımları nasıl görüyorsunuz? Bu değişimin sanat eğitimine etki sürecini nasıl 

değerlendiriyorsunuz? 

Yapılan görüĢmelerde Güncel sanat olayları ve ÇağdaĢ yaklaĢımların takip 

edilmesi ve algılanması sürecine yönelik belirleyici sorular yöneltilmiĢtir. Ülkemizin 

birçok üniversitesinde Kavramsal Sanat temalı güncel sanat olaylarının öğrenciler 

tarafından merak konusu olduğu algınma sürecinin aĢılması ardından değiĢen estetik 

beğeni düzeyi ile beğenildiği ve içerdiği ironi ile dikkat çektiği belirtilmiĢtir. Bu 

yaklaĢımların yaratıcılığa olumlu yönde getirileri olduğunu düĢünenen çoğulcu bir 

grup, sanat nesnesi düĢünce öğesi olmadan da elbette sanat eseridir fakat düĢünceyi 

ve düĢünmeyi tetikleyen her türlü etkinliğin yaratım sürecine olumlu katkıları vardır 

Ģeklinde görüĢ bildirmiĢlerdir.     

Ö.D: “Günümüzde, sanatta yeni oluşumlar ve değişimler hızla devam 

etmektedir. Bu gelişmeler sanata farklı bakış açılarının oluşmasını sağlamakla 

beraber, sanatta kullanılan birçok tekniğin yeni anlatım ve üsluplar ortaya 

çıkardığını düşünüyorum. Bu sanatsal eğilimlerin ve yaklaşımların sanat eğitimini 

akademik olarak tamamlamış bireylerin, daha sonrasında kendi anlatımlarını 

oluşturacak farklı eğilim ve yaklaşımları değerlendirebileceğini düşünüyorum” 

Yani öğrenciler Kavramsal Sanat fenomenolojisinin sanat ürünü yaratım 

sürecinde öğrencilerin çok sık dert yandığı kavram, tema endiĢesini ortadan 

kaldırabilecek nitelikte yeni bakıĢ açıları getirebileceğini düĢünmektedirler. 

Ö.K: Sanatın değişmesini ve gelişmesini heyecanlandırıcı bulmakla beraber 

biraz da korkutucu görüyorum.15. ve 16. yy „larda günler aylar süren ,son derece 

emek verilen resimlerin bugün kaç kişi tarafından yapılabileceği tartışılır doğrusu. 

Evet bir eser illaki uzun bir sürede ortaya çıkmaz, bazen tesadüflerde güzel sonuçlar 

doğurabilir ya da bir fikir bir sanat eserine dönüşebilir fakat sadece kavram ya da 

sadece emek yeterli midir? Marcel Duchamp pisuvarı önümüze koyduğundan bu 

yana işlerin hem olumlu hem olumsuz anlamda değiştiğini düşünüyorum. Bu 
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değişimin eğitime farklı etkileri olduğunu savunuyorum. Gözlemlediğim kadarıyla bu 

değişim kişilerde beyin fırtınası, fikir arayışı ve farklı kavramlarla hareket etme gibi 

güzel etkiler bıraksa da pratikte biraz da ticari kaygıların etkisiyle kolaya kaçma, 

çabuk sonuç elde etme isteği gibi tehlikeli durumlara da sebep oluyor.  

A.Z: “Sanat eğilimleri her dönemden daha çok günümüzde hızlı değişiyor ve 

gelişiyor. 1960‟lardan günümüze hergün yeni bir eğilimin ortaya çıkışına tanık 

oluyoruz. Bazıları biraz ömürlü, bazıları da çok kısa olarak gelip geçiyor. Video art, 

kavramsal sanat, minimalist sanat, body art gibi…Bu gelişme tüketilen sanat 

nesnesinin yerine başka şeyler koyma çabasından kaynaklanmaktadır. Sanatın 

müzelik olma durumunun ortadan kaldırmaya çalışılması, hayatın içinde ve eleştirel 

olması, yada eskiye dair ne varsa reddetme durumu yada eski nesnelerden alıntılarla 

(eklektisizm) yeni yorumlara(postmodernizm) gidilmesi yeni sanatsal eğilimler 

olarak sözedilebilir. Bu değişimin sanat eğitimine etkisi ise,  bir taraftan  klasik 

sanatın öğretimi ve eğitimi verilirken değişen dünya düzeni içinde sanatta ve 

estetikteki kuralların değişmesi sonucu neyin sanat neyin sanat olmadığı(kich) 

noktasındaki kargaşadan ister istemez etkilenmelerdir. Değişikliğe ayak uydururken 

sanat eğitiminde de  özgür ve özgün çalışmalar yapabilmek adına öğrencilere olanak 

verilmesi uygundur diye düşünüyorum”. 

Kavramsal Sanat ve bağlantılı sanat hareketlerinin modası geçmiĢ geler-geçer 

sabun köpüğü,saman alevi modavari eğilimlerden biri olduğunu düĢünen görüĢlerde 

yapılan görüĢmelerde gözlenmiĢtir. Ancak 1960 baĢlarında Amerika‟da ortaya çıkan 

kavramsal sanat‟ın ülkemize giriĢi 1980‟li yılları bulmuĢtur. Algılanma ve kabul 

edilme süreci emekleyen bir bebeğinki gibi ağır olan kavramsal sanat, ülkemizde son 

yıllarda yeni yeni anlaĢılır olmaya ve anlaĢılmaya çalıĢılır hale gelmiĢtir.  

 Ġkinci soruya iliĢkin elde edilen bulgular: 

Yapılan görüĢmeler sonucunda çağdaĢ sanat hareketlerinin akademiler 

tarafından bilinmesi ve takip edilmesi gerekliliği her ne kadar kiĢilerin kendi sanatsal 

ilkeleriyle ters düĢüyor olsa bile içeriğinin göz ardı edilmemesi sonucu çıkartılmıĢtır. 
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3) Sanat Eğitimi veren yükseköğretim kurumlarındaki mevcut sanat 

eğitimi programı, geliĢmekte ve değiĢmekte olan günümüz sanat kriterleri 

bağlamında, bireyin ihtiyaçlarına karĢılık verebilmekte midir? 

Sanat eğitimi veren yükseköğretim kurumlarında mevcut sanat eğitimi 

programı eleĢtirilmeye açık bir tutum sergilemektedir. BiliĢim ve enformasyon çağı 

olarak adlandırılan günümüz koĢulları, sanat eğitiminin güncelliğini yitirmesini 

sorgular hale gelmiĢtir. Zira bilgisayarın yaĢantımıza yerleĢmesiyle değiĢen sanatsal 

uygulama yöntemlerine yönelik alt-yapı hazırlığında üniversiteler geride kalmıĢ, 

öğrencilere karĢılık verememiĢtir. Aynı Ģekilde kendisini yenileyemeyen bir takım 

akademisyenler çağın gereği teknoloji kullanımında sınıfta kalmıĢlardır. 

Ö.F: “Hayır!,Elbette ki yeterli görmüyorum. Bundan 20-30 yıl önce 

uygulanmakta olan sanat eğitimi ile bugünkü sanat eğitimi arasında çok da fazla bir 

fark yoksa elbette sanat eğitimi çağın gerisinde kalmış ve ihtiyaçlara cevap veremez 

hale gelmiştir 

A.M: “Eğitim fakültelerinin programlarının ders isimleri ve içerikleri 

incelendiğinde genel anlamda yer verildiği görülebilir. Nihayetinde bu programı 

uygulayanlar öğretim üyeleri olduğundan her şey hocaya bağlı olmakta, derslerde 

öğretim üyelerinin kendi sanatsal anlayışlarının etkili olduğunu söyleyebilirim. 

Bunun yanı sıra öğrencinin de bu konuda bilinçli olması gerekir. Sadece 4 yılda okul 

bitirip   mezun olmayı düşünen öğrenciye bir şeyler katmanın zorluğu da ortada.” 

A.H: “Mevcut eğitim sistemimiz dünya standartlarında olmasa da dünya 

standartlarına yakın bir seviyede seyretmektedir. Uygulanan eğitim sürecinin başarılı 

ya da başarısız olup olmadığını söylemek ise şu anda zor. Çünkü sanat eğitimi 

sonucunu hemen görebileceğiniz türde bir eğitim programı değildir. Fakat elbette 

değişen koşullarla birlikte çağa ayak uydurmak ve kendisini yenilemek zorundadır.”  

Ö.K: “Bu soruya kendi kurumumdan yola çıkarak cevap vermek istiyorum. 

Bölümüm görsel sanatlar .İçeriğine gelecek olursak ,Seramik,. Bizler bu bölümde 

uzmanlaşmak istediğimiz ana stüdyonun bir de seçmeli stüdyo dersleri alıyoruz. 

Onun yanında fakültemizdeki tüm bölümler ilk yıllarında temel sanat eğitimi 

alıyorlar. Bu sistemin içinde olan biri olarak ihtiyaçlarıma karşılık bulduğumu hatta 
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ihtiyaçlarım dışında da fikirler edinebildiğimi bildiğim için mutluyum. Günümüzde 

kendini geliştirmiş bir sanatçı resim, enstalasyon, heykel, baskı resim gibi bir çok 

farklı alanda eserler verebiliyor. Bir öğrencinin her alanda beslenerek üretmesi 

gerektiğine inandığımdan kurumunda bu yönde hareket etmesi gerektiğini 

düşünüyorum.” 

A.Z: “Güzel Sanatlar Fakültelerinde evet olanak vermektedir program. Ancak 

hala model sıkıntısı, fiziki koşulların yetersizliği, akademisyen eksikliği gibi 

sorunlardan kaynaklanan programın tam uygulanamamasına etki eden olumsuz 

faktörler mevcuttur ne yazık ki. Eğitim Fakültelerinin Güzel Sanatlar Eğitimi veren 

bölümlerindeki programlar ise uygulamalı derslerin çok aza indirilmesi, hatta 

kaldırılması (desen 2,3,4) gibi nedenlerle uygulamadan yoksun eğitimciler yetişmesi 

sorunu ile karşı karşıyadır. Model sorunu, araç, gereç ve akademisyen ihtiyacı da bu 

olumsuzluklara eklenince sorunun büyüklüğü ortadadır.” 

4) Bireyin yaratıcılığını geliĢtirmekte sanat eğitimi programlarının 

içeriğinin zenginleĢtirilmesinin ve çağa uygun hale getirilmesinin yeterli 

olabileceğine inanıyor musunuz? 

Sanat eğitimi çok boyutlu ve farklı disiplinlerinden de beslenen bir süreçtir. 

Çok yönlü çok boyutludur. Formülleri, rotasyonu yoktur. Bir kılavuz kitabı takip 

ederek netice alınabilecek türden bir etkinlik asla değildir. Sanat eğitimi eğitimci ve 

öğrenci arasında sınırlandırılmıĢ bir süreç de değildir. Öğrenci okulda edindiği 

disiplinleri kendi yaĢantısı, dünyaya bakıĢ açısısıyla, yaratım gücüyle bir evrime 

sokmak zorundadır. Okullar bu bağlamda kiĢiye yaratıcı özellikleri aĢılayamaz. 

Ancak ıĢık tutacak, yön gösterecek bir rehber olabilir. Sanat bireyin kendi ıĢığında 

kendi yolunda yürümesi sürecidir. 

Ö.K: “Mevzunun sanat olduğu bir durumda hiçbir zaman hiçbir şeyin yeterli 

olabileceğine inanmıyorum. Çünkü dünyanın her gün biraz daha hızla geliştiğini ve 

değiştiğini hesaba kattığımızda bütün ihtiyaçlarla beraber sanattan beklenenlerinde 
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doğru orantılı olarak gelişip değiştiği aşikar.Bu yüzden hep daha fazlası olmalı diye 

düşünüyorum.” 

Sanat eğitimi almakta olan öğrenciler de bu enformasyon çağında yerel ve 

evrensel nitelikte değiĢimlere son derece hazır ve açık bir tavır sergilemekte ve sanat 

eğitiminden daha fazlasını beklemektedirler. Kavramsal Sanat‟ta tam bu anlamda bir 

anlamda aradıklarına cevap verebilecek nitelikte olabilir. Bilhassa kavram sanatı 

sınırları ve kuralları yok saymıĢ, yadsımıĢtır. Bu durumda sanat eğitimi sorunsalıyla 

iliĢkilendirildiğinde sanat eğitimindeki sanat kuralları ve formülleri de yaratıcılığın 

önüne konulmuĢ bir set, örülmüĢ bir duvar gibidir.      

5) Kavramsal sanat eserlerinde “kavram” sanat nesnesinin önüne geçmiĢ 

ve sanat izleyicisinin esere sahip olabilme sürecini zorlaĢtırmıĢ ya da imkânsız 

kılmıĢtır. Sizce algılanabilir bir sanat nesnesi olmadan da bir fikir sanat eseri 

olabilir mi? 

Ö.Ç:Dadaist akımın önde gelen düşünür-sanatçılarından Kurt Schwitters bir 

sözünde sanatçının tükürdüğü her şey sanattır demişti. Düşünce de elbette bir sanat 

serine dönüşebilir diye düşünüyorum.  

A.M: “Tabi ki bu görüşe katılıyorum. Günümüz düşünce sistemleriyle 

örtüşmektedir. Bir sanat yapıtından ziyade sanatçının ifade etmek istedikleriyle de 

örtüşmektedir. Bir sanat yapıtından ziyade sanatçısının ifade etmek istediği düşünce 

ve kavram üzerine odaklandığı için olması gereklidir şeklinde söyleyebilirim. Çünkü 

sadece el işçiliğine dayalı bir sanat yerine düşünce temelinin de yer aldığı bir 

anlayış gerekli.biz sanat eğitiminde soran sorgulayan,düşünebilen,estetik algısı 

gelişmiş düşünebilen, olumsuzluklara tepki verebilen, güzellikleri değerlendirebilen, 

gören bireyler yetiştirmek istiyoruz. Bu nedenle sanat yapıtının düşünceye dayanması 

gerekir.     

Ö.Ü: “Sanat eseri veya sanat belli bir olgu değildir. Sanat budur veya değildir 

diye net yargılara varamayız. Eğer kişi ona sanat eseri diyorsa bu sorgulanamaz 

bence. Görsel sanatlarda eğitim alan herkes belli bir yapıt oluşturuyor. Fakat bence 

önemli olan fikirdir ve bir fikir sanat eseri olabilir.” 
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6) Kavramsal sanat hakkındaki görüĢlerinizi nasıl özetlersiniz? 

Ö.C: “Bana göre, Kavramsal sanat,  günümüzde popülerliğini korumaktadır.  

Estetik beğeni görsellikten çok düşünce için ön plana çıkmaktadır. Kavramsal sanat, 

yaratıcılık gücünün farklı anlatım biçimleri kullanarak insanın kafasında oluşan 

problemleri sorgulama biçimidir.”  

Ö.E: “Kavramsal sanatın çok geniş bir yelpazesi var. En önemlisi düşünce 

özgürlüğü hürlük algıda seçicilik ve var olandan bize dayatılan kaçış yeni bir algı 

biçimi.”   

Ö.G: “Kavramsal Sanat‟ın ahlaki ve estetik değer yargısını çok fazla 

toplumumuza uygun bulmuyorum. Biraz Avrupai sanatın taklidi gibi geliyor.” 

Ö.T: “Türkiye‟de  Kavramsal Sanat‟ın anlaşılması zor görünüyor.daha 

resme,heykele öcü gibi bakan bir toplum kesimi varken,musluğu,hortumu sanat eseri 

diye halkın karşısına çıkarırsanız size gülerler.” 

7) Türkiye’de yapılan kavramsal sanat çalıĢmalarını nasıl 

değerlendiriyorsunuz? 

Türkiye‟nin çağdaĢ sanat serüveninde bir milat sayılabilecek yıl 1967‟dir 

denebilir. Çünkü 1967, eğitimlerini tamamlayarak Altan Gürman‟ın Fransa ve Füsun 

Onur‟un ABD‟den Türkiye‟ye döndüğü, Gürman‟ın Güzel Sanatlar Akademisi‟nde 

asistan olarak göreve baĢladığı ve “Montajlar” dizisini gerçekleĢtirdiği yıldır. Ancak 

Sezer Tansuğ‟un, “Pop-Art esprisi içinde happening diye nitelenebilecek bazı 

sanatsal davranıĢların Amerika‟da yaĢayan Tosun Bayrak‟la 1960‟lı yıllarda 

Türkiye‟ye yansıtılmıĢ olduğu bir dönemdir. (Germaner,47) 

Ö.J:  “Üzülerek söylüyorum bunu inanın, Türkiye‟de kavramsal sanat denilen 

şey,bir grup marjinal olma çabasındaki insanın kötü bir taklitten öteye gidemeyen 

etkinliklerini çağırıştırıyor.Ha içlerinde özgün işler çıkarabilecek nitelikte olanları 

da yok değil ama onlar da çok varlık gösteremiyorlar.” 

Ö.C2: “Son yıllarda İstanbul‟da düzenlenmeye başlayan bienallerde 

kavramsal sanatçılar ön plana çıkarılıyor. Bilmem Türkiye‟den bir haber bir küratör 

çıkıp milyon dolarlarla geliyor ikinci sınıf hatta amatör sanatçıları buraya davet 

ediyor, gitsin Çin‟de, Amerika‟da yapsınlar o halde, bizim ülkemizin kavramsalcıları 
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için neden bir kendilerini gösterebilecekleri arenaya dönüşmez bu bianneller ve 

dahası ortaya ne koyarlar sanat adına?”    

A.H: “Kavramsal Sanat denilince aklıma santralistanbul‟da izlediğim 

“modern ve ötesi” sergisi geliyor. Türk sanatçıların başarılı işleri vardı. Özellikle 

extramücadele, harfiyat gibi grupların sergide işleri dikkat çekiciydi. Bence ileriki 

yıllar da Türkiye çağdaş sanat alanında ses getirecek etkinlikler içerisinde adından 

söz ettireceğe benziyor. Ancak kavramsal sanatçıların eserlerini pazarlamaları zor 

görünüyor, bu sanatçılar belli başlı sanatsever kurumun destekleriyle ayakta 

duruyor. Bu kurumlar bunu reklam amaçlı yapıyor elbette zaman daha çok ses 

getirecek işlerle ortaya çıkmalılar ki medyanın da dikkatini çekebilsinler.” 

Ö.B: “Yeterli olmamak ile beraber günden güne kendini geliştirebileceği 

kanısındayım.” 

9) Sizce kavramsal sanat eserlerinin algılanma sürecinde bireylerin sanat 

eğitimi almıĢ olması ya da olmaması etkili olabilir mi? 

A.M: “Kavramsal sanat ürünlerinin algılanış sürecinde sanat eğitimi 

zorunludur. Sanat Eğitimi almamış bireyler “kistch” diyebileceğimiz ürünleri sanat 

eseri olarak kabul ederken kavramsal sanat ürünlerini değerlendiremeyebilirler.”  

Ö.F: “Türk sanatı halen emekleme sürecinde, daha modern resmin algılanması 

halk tarafından tamamlanmış değil, bazı kesimlerde resime yönelik ön yargılar halen 

geçerliliğini koruyorken kavramsal Sanat eğitiminden mahrum halk kitleleri 

tarafından anlaşılır olmasını beklemek zor.” 

Ö.P: “Kesinlikle… Bu eserlerin kuramsal alt yapısı olmadan izleyicinin önüne 

sunmak çok yanlış olur. Anlaşılması güç olur ki halkın tepkisi şu anda bu yöndedir. 

Henüz Modern resmi algılayamayan bir kitle gerçeği karşımızda dururken kavramsal 

sanat‟ı önlerine sunmak yanlış olur kanısındayım.”  

A.Z: “Kavramsal sanat eserlerinin algılanma sürecinde sanat eğitimi almanın 

tabiî ki etkisi vardır. Sanat eğitimi almamış bir insanın saçmalık olarak nitelediği 

içinde eleştiri, ironi, protesto içeren kavramsal sanatın düşünce bazında yenilik 

olarak algılandığında, yeni bir düşünce ortaya koymanın, yeniliklere açık bir sanat 
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eğitimi açısından faydalı olacağı açıktır. Üstelik çağımızın hastalığı olarak kabul 

ettiğimiz düşünmeden, eleştirmeden yaşanan bir hayat verimli bir hayat sayılamaz.”  

A.B:” Şimdi olaya şu şekilde yaklaşmak lazım, tamam halkın her kesimi sanat 

eğitimi alacak diye bir zorunluluk yok ama sanat alt kültürü denen bir şey var, 

başlangıç seviyesinde bir öz bilgi bu. Okullarda verilmesi yetmez bu bilginin, 

Medya‟ya çok iş düşüyor, medya insanların kafasına bu bilgileri vermek durumunda, 

Avrupa‟da okula başlayan bir öğrenci ilk önce müzelere gidiyor, sanat eserleri 

müzeleri de bunların arasında. Tabi buna bağlı olarak çocuk merak ede ede bunun 

ne olduğuna bir şekilde ulaşmak zorunda hissediyor kendisini.”  

10) Güncel sanat hareketlerinin yazılı ve görsel medyada yeteri kadar yer 

bulduğuna inanıyor musunuz? 

A.Z. “Ġnanmıyorum. Bugün yazılı ve görsel basında daha çok magazin türü 

haberler itibar görmektedir. Çok az kanalda sanatsal haberlere yer verilmektedir. 

Yazılı basında da durum farklı değil. Sanat dergileri bir bir yayınını sürdüremediği 

için kapanmakta, ya da zorla sürdürebilmektedir.” 

Ö.S: “Tabi ki de bir Fenerbahçe derbisi sonrası yapılan hayatımızın o bir 

haftasını ele geçiren sözlü ve yazılı metinler kadar değil. İnsanlık Anıtı yapılırken 

kimse hangi şehirde nasıl bir sanat ortaya çıkarıldığının farkında değildi yıkılırken, 

bir şeyler biterken insanların onları duyumsaması tabiî ki de kötü bir olaydır ve 

basında sanata yeterince yer verilmediğinin göstergesidir. Çünkü hala ülkemizde 

sanat ulaşması gereken mertebeye erişememiştir.” 

A.K: “Maalesef Türkiye‟de sanat-sanatçı denilince akla şarkıcı türkücüler 

geliyor ilk olarak ve medya bu insanların özel yaşamından tutun da aldıkları yeni 

spor bir otomobili bile abartılı sayılabilecek zaman ayırıyorlar. Peki, nerde gerçek 

sanat derseniz onların kendilerini duyurmaları pek o kadar kolay olmuyor.”  
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Ö.F: “İletişim araçlarının yaygınlaşması ile yeteri kadar yer bulduğuna 

inanıyorum.” 

11)Nesnelere, olaylara konulara kavram ve anlam yüklemek; onları çok 

çeĢitli boyutları ile düĢünce platformuna taĢımak, ironi, eleĢtiri, protesto 

motifleri ile vurucu hale getirmek kavramsal sanatın önemli özellikleridir. Sizce 

kavramsal sanat eserlerinin algılanma sürecini nasıl olmalıdır?    

A.Z: “Kavramsal sanatın algılanma süreci derken bunu eğitim süreci içinde 

mi bahsediyorsunuz, yoksa onu izleyen herhangi bir izleyici tarafından algılama 

sürecinden bahsediyorsunuz anlaşılmıyor. Ancak düşünce içeren bu çalışmalar o 

anda algılanır ve etkisi de o anlıktır, kalıcılığı yoktur.” 

12)GeliĢmekte ve değiĢmekte olan teknoloji ve bilgi çağının kültürel ve 

sanatsal yaratım sürecine etkisini nasıl değerlendirir siniz? 

Ö.F: “Günümüzde gelişen ve değişen teknoloji ve bilgi çağının sanatsal 

yaratım sürecini çok fazla etkilediğini düşünüyorum. Öncelikle, görsel iletişim 

araçlarının yoğun olarak kullanılması, bireylerin görsel algılamalarını ve yaratıcı 

düşüncelerini geliştirmektedir.”  

A.L: “Elbette gelişen teknolojinin tüm yaşantı alanlarına yansıması olmuştur. 

Bunların kimi yararlı kimi zararlı olarak görülüyor. Sanat alanında ise sanatçıların 

teknoloji ile olan ilişkileri sanatçının işini kolaylaştırırken sanat eserinin eşsiz olma 

sıfatını da çoğaltma yöntemleri yüzünden yitiriyor. Âmâ sanatçı çağına ve çağının 

gelişmelerine yabancı kalmamalı, ayak uydurmalı bence.   

Ö.E: “Sanatsal yaratım sürecine hem olumsuz hem de olumlu etkileri var 

diyebilirim. Çünkü insanların hayal dünyasında kurguladıkları bir çok şeyin artık 

gerçek dünyada görülmesi güzel bir durum ama aşırı teknolojikleşme ve bunun 

getirdiği yeniliklerle sanat eserlerinin yerini alan durumların ortaya çıkması sanatı 

öldürüyor.” 

A.Z: “Gelişmekte ve değişmekte olan teknoloji ve bilgi çağının kültürel ve 

sanatsal yaratım sürecine en büyük etkisi bence sanatın müzelik bir eşya olmaktan 

çıkıp, her yerde her alanda yaşanan hayatın içinde her yerde olmasıdır. Artık 

dünyanın herhangi bir yerindeki sanatsal bir olay bir tuş uzaklığındadır ancak. Her 
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şeye hemen ulaşıla bilinilir olması, sanatı alışılagelmiş biçim ve formlardan 

uzaklaştırmış, hayatın içinde yanı başımızda olagelmesini sağlamıştır.. Bu aynı 

zamanda sanatsal yaratıda farklı teknikler ve olanaklar sunulması açısından 

önemlidir ama bir yandan da küreselleşmenin getirdiği aynılaşma (iletişim sayesinde 

bütün dünyanın tek bir devlet olması gibi) ve farklılaşmanın ortadan kalkması gibi 

bir sorunu da beraberinde getirir ki, buda güzellikler içeren farklı kültürlerden 

farklılıkların ortadan kalkması demektir. Buna da sıcak bakmıyorum. Düşünün bir 

kere bütün dünya insanlarının aynı elbiseler(moda), aynı dil, aynı sanat akımları 

içinde ne kadar sıkıcı olurdu. Oysa farklılıklar güzellik yaratır.” 

13) Resim Ana Sanat Atölye ders içeriğinde “Nesne”nin doğrudan taklit 

edilmesi ve nesnel gerçekliğin, görsel algılamaya dayalı bir uygulama yöntemi 

ile resmedilmesi sizce yeterli midir? Önerileriniz nelerdir? 

Ö.H: “Benim görüşlerime göre resim sanatının ülkemizde algılanışın da bir 

problem var bu noktada. Yani bizim gerek akademilerde gerek özel kurumlarda 

yaratıcılığı öğrenmeden yaratıcılığı geliştirici egzersizlere başlamadan nesnenin 

taklidini öğreniyoruz. Bunun sonucunda da yaratıcılığın olmadığı düşüncenin fazla 

yer bulamadığı işler ortaya çıkıyor bence. Sanırım sanat kurumlarında önce 

özgünlük, yaratıcılık konuları işlenmeli” 

Ö.S: “İlk bastaki eğitim için yeterli sayılabilir, bir insan yürümeyi bilmeden 

koşamayacağı için, bir nesneyi yorumlayabilmesi için de ilk başta onu çok iyi bir 

şekilde taklit edebilmesi gerekir” 

     A.H: “Realizmin öğrenilmeden farklı arayışlara yönelmeyi uygun 

bulmuyorum açıkçası, önce gerek modelden, gerek natürmort ‟tan yeteri kadar 

uygulamalar yapılmalı ve pentür bilgisi kazanılmalıdır. Bunun ardından kişinin 

yaratıcılığının el verdiği koşullarda farklı eğilimlere çağdaş yaklaşımlara yönelmesi 

uygun olabilir.” 

A.Z: “Resim Ana Sanat Atölye ders içeriğinde “Nesnenin doğrudan taklit 

edilmesi ve nesnel gerçekliğin, görsel algılamaya dayalı bir uygulama yöntemi ile 

resmedilmesi sanat atölye dersinde öğretim yöntemleri içerisindedir. Ve olması 

gerekendir. Sanat tarihine baktığımızda da en büyük sanatçıların bile sanat eğitimi 
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veren bir okul yokken bile büyük ustaların yanında taklitle başladığını biliyoruz. 

Ancak daha sonraki aşamalarda çağın teknolojik imkânlarından yararlanmalarına,  

çeşitli teknik ve farklılıkları denemelerine olanak sağlanmalıdır. Çünkü düşünce 

üretme, olaylara eleştirel ve farklı açılardan bakabilme becerisi sağlayan düşünsel 

boyut hayatın tümü için vazgeçilmezdir, sadece sanatsal alanlar için değil. Kaldı ki 

sanat eğitiminin temel amaçlarından biri, olaylar ve insanlar için düşünsel ve 

eleştirel tavır geliştirebilmek ve hayata farklı perspektiften bakabilmektir.” 

14) Sanat Eğitimi veren yükseköğretim kurumlarında Güzel Sanatlar 

Eğitimi Ana Sanat Resim Atölye derslerinde Kavramsal Sanatla ilgili 

uygulamalar yapılabilir mi? Bu uygulamaların sanatsal düĢünme ve üretime 

yönelik katkıları nasıl değerlendiriyorsunuz? 

Ö.F: “Sanat eğitimi alan bireyin düşüncesinin ve yaratıcılığının gelişimi için 

bu yönde uygulamalar yapılmalıdır. Böylece sanat eğitimi alan bireyler dış dünya ile 

ilişkili eserler ortaya koyabilecek, dünya da ve yaşadığı toplumdaki sosyal çevrenin 

farkında olacaktır.”  

Ö.E: “Bu uygulamalar istenirse yapılabilir ki bence yapılmalıdır. Eğer ki 

günümüz sanat anlayışı içinde kavramsal sanat diye bir konu varsa bu okullarda 

gösterilmeli ve öğrencilerin arayışlarına ışık tutmalı ve etkileşim sağlanmalıdır.” 

A.Z:  “Sanat Eğitimi veren yükseköğretim kurumlarında Güzel Sanatlar 

Eğitimi Ana Sanat Resim Atölye derslerinde Kavramsal Sanatla ilgili uygulamalar 

yapılabilir elbette. Şimdi birçok güzel sanatlar eğitimi veren fakültede güncel 

sanatlarla ilgili dersler var zaten, çeşitli uygulamalar yapılıyor. Kavramsal sanat‟ın 

düşünceye dayalı ve yenilikçi olması sanatsal düşünme, özgünlük olarak sanat 

eğitimi veren kurumlarda yeni yeni fikirler üretilmesi noktasında katkısı olacağı 

açıktır.” 

Ö.D: “Yapılabilir. Fakat günümüzde eğitim veren kurumlar olsun hocaları 

olsun hepsi var olanı taklit etmenin sanat olduğu görüşünü sürdürdükleri surece 

yapılmaz. Eğer böyle bir uygulama yapılsaydı bugün Türkiye’de çok önemli 

sanatçılar çıkardı.” 
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 15) Kavramsal Sanatın Sanat Eğitimine etkisi bağlamında Güzel Sanatlar 

Eğitimi ve fakülteleri Bölümlerine getireceği katkıları nasıl değerlendirirsiniz? 

Ö.E: “Olumsuz yönde bir katkısı olacağını sanmıyorum, getireceği katkılar 

olacağı gibi bu katkılardan yararlanan öğrencilerde olacaktır.” 

A.Z: “Kavramsal Sanatın Sanat Eğitimine etkisi bağlamında Güzel Sanatlar 

Eğitimi ve fakülteleri Bölümlerine getireceği katkıları yeni düşünceler üretme, 

sanatta farklı yaklaşımlar ve perspektifler sağlama olarak ifade edebiliriz.”  

Ö.S: “Kavramsal sanat kişinin düşüncelerini geliştirir ve sanat eğitimi alan 

öğrencilerinin en gerek duydukları şey de budur bence. Çünkü diğer insanlardan 

ayıran bi özelliklerinin olması gerek buda düşünce ve fikirdir.” 

A.H:  “Elbette öncelikle öğrencilerin sanat nesnesine ya da eserine düşünsel 

boyutta yaklaşım pratikleriyle yaklaşmasını sağlayacak olması önemli bir katkı 

olarak değerlendirilebilir.” 

16) Kavramsal Sanat’ın sanat eğitimine yansıma olanaklarını mümkün 

görüyor musunuz? 

 Ö.S: “Görmekten öte istiyorum fakat günümüzde bir sanat fakültesinde 

hocalık yapan insanlar aynı bilinçte ve kavramsal sanatı basite indirgemiş durumda 

hatta sanat olarak görmeyenler bile var ve kendi bilinçlerini öğrencilere 

dayatıyorlar ve gelecek olan bir sonraki nesilde o kısının zinden gidiyor bir nevi at 

gözlüğü takılıyor öğrencilere. Bu yüzden sanat eğitimine yansımasının çok zor 

olacağını düşünüyorum.” 

A.Z: “Tabi ki, güzel sanatlar eğitimi ve öğretimi klasik yöntemlerle başlar, 

ancak dünyadaki gelişmeleri izlemek, sanata farklı perspektiften bakmalarını 

sağlamak için farklı yaklaşımları denenmeli, bu konuda öğrenciler teşvik edilmelidir 

diye düşünüyorum.” 

A.H: “Bir program dâhilinde olmasa bile bu alanda yetişmiş akademisyenlerin 

ve hevesli öğrencilerin gayretleriyle bir şeyler yapılabilir diye düşünüyorum.” 

 

 



BEġĠNCĠ BÖLÜM 

5.1. Sonuç ve Öneriler  

 Sanat var olduğu dönemin koĢulları içerisinde meydana gelen ve Ģekillenen 

sanatçı-yapıt-izleyici arasında geçen bir süreçtir. 

 Sanat düĢünme ve zihinsellik üzerine yapılandırılmıĢtır.20.yy‟da düĢünme 

sistemleri üzerine büyük değiĢimlerin yaĢandığı bir dönemdir. Bu değiĢim 

düĢünce algılarında meydana getirdiği değiĢiminin etkisini sanatsal alanda da 

göstermiĢtir. 

 Günümüzde sanat, disiplinler arası bir biçimde plastik, fonetik anlamda çıkıĢ 

noktaları ve teatral görselliği de taĢıyabilmektedir. 

 Sanat dalları ve diğer alanlar arasındaki sınırların ortadan kalkması sanatta 

bütünleĢmeyi ve sonsuz bir çeĢitlemeyi doğurmuĢtur. 

 Sanatta kavramsallaĢma toplumsal, teknolojik, bilimsel ve düĢüncede geliĢim, 

değiĢim sürecinin bir sonucudur. 

 Kavramsal Sanat düĢüncede çok boyutluluğu ve sanat yapıtının geleneksel 

yargılarını değiĢtirmiĢtir. 

 (Sanat eğitimi veren) yükseköğretim kurumlarında ana sanat atölye 

derslerinde çağın gereksinimlerine yönelik bir yeniliğe ihtiyaç vardır. 

 Geleneksel tuval resmi ve onun gereği pentürün dıĢına da çıkılarak hazır 

malzeme kullanımı ve benzeri değiĢik uygulamaların yapılmasının yaratıcılığı 

olumlu yönde etkileyeceği düĢünülmektedir. 

 Resim ve heykelin ötesi olarak nitelendirilebilen kavramsal sanat 

etkinliklerinin yaratıcılığa olumlu yönde getireceği katkılar uzman görüĢü 

alınan öğretim üyeleri tarafından da desteklenmiĢtir.   

 Kavramsal Sanat, bireyin sanatsal üretim sürecinde onu sınırları ve kuralları 

olmayan özgür bir alanda çalıĢma imkânı sağladığından birey bu edinimi 

geleneksel sanat üretiminde de kullanabilir. 
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 Yapılan araĢtırmada sanat eğitimi alan bireylerin çağın geliĢim ve değiĢim 

hızına ayak uyduramamıĢ, güncelliğini yitirmiĢ ve belli sınırlar-kurallar 

dıĢına çıkamamıĢ, bireyin sanatsal ihtiyaçlarına, görüĢlerine ıĢık tutmada 

yetersiz bir altyapı ile hazırlanmıĢ programlarda tam anlamı ile özgür ve 

demokratik olmayan, yaratıcılığını geliĢtirmede etkisiz kalan bir sanat eğitimi 

sistemi içinde yer aldığı gözlemlenmiĢtir. 

 Yalnızca tuval ve boyaya bağlı bunların sınırları dıĢından çıkamayan, 

felsefeden, düĢünceden, yasamdan kopuk bir anlayıĢ bireyi çağın ilerisine 

taĢıyamamakta, sanatı ve sanatçıyı topluma kimlik kazandırmada yeterli 

düzeye ulaĢtıramamaktadır. 

 Sanat eğitiminin programlanma evresinde el becerisini öne çıkaran ve zanaata 

yakın yatkınlığının ötesine geçirilerek düĢünceyi ve zihinselliği tetikleyen ve 

sanat yapıtının sadece bir dekor objesi olması ötesinde bir kavram öğesiyle 

donatan bir sürece dönüĢtürülmesi gerekmektedir. 

 Kavramsal Sanat‟ın sanat eğitimine yansıma olanakları ve getireceği katkılar 

ele alınırken sanat eğitimi programlarında Kavramsal Sanat uygulamalarıyla 

sınırlı kalmanın da yeterli olmayacağı bu yapıtların algılanabilirliği sürecinde 

sanat tarihi, sosyoloji, felsefe gibi ilintili dallardan da teorik enformasyonun 

öğrenciye aktarılması gerekmektedir. 

 Gerçeğin en yakın taklidinin en baĢarılı sanat objesi kanısının geleneksel 

sanat eğitiminin bir parçası olduğu yanılgısından uzaklaĢılarak sanatçının 

kendisinden bir Ģeyler kattığı, yorumladığı eserler üretmesinin önü açılmalı 

cesaretlendirilmelidir. 

 Sanat eğitimi veren yükseköğretim kurumlarında atölye dersliklerinin çağın 

koĢullarına uygun hale getirilip, disiplinler arası etkileĢimi mümkün kılan bir 

üretim ortamı hazırlanmalıdır. 
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5.1.1. Öneriler 

 Çağın koĢullarına uygun olarak çağdaĢ yaklaĢımlar kapsamlı bir biçimde 

sanat eğitimi programlarının içinde yer almalı ve bireyin eğitim süreci 

içerisinde aldığı geleneksel sanat eğitimi disiplinleriyle birleĢtirilerek 

sentezlenmiĢ bir özgür yaratım platformu oluĢturulmalıdır. 

 Sanat eğitimi veren yükseköğretim kurumlarında belirlenen sanat eğitimi 

programlarında mevcut 9 atölyeye ek olarak kavramsal sanat temalı 

projeye yönelik deneysel bir atölye ortamı hazırlanmalıdır. 

  Sanat eğitimi veren fakülteler farklı disiplinlere ait bakıĢ açıları geliĢtirip 

bu edinimlerini uygulayabilmeli, bu amaç doğrultusunda farklı alanlardan 

(müzik, drama, spor, video) dersler programa alınmalıdır. 

 Sanat eseri-nesnesi bağlamında katı tutumlu paradigmalar yıkılmalı, 

kavramın sanat nesnesi ile olan yeni iliĢkisi göz önünde bulundurulmalıdır. 

 Halen uygulanmakta olan sanat eğitimi programlarında çağın gerektirdiği 

anlayıĢ ve oluĢumlar ıĢığında değiĢiklikler yapılmaya çalıĢılmalıdır. 

 Doğada var olan nesnenin el becerisine dayalı olarak pentürel manada 

taklit edilmesinin yanında hâlihazırda mevcut bulunan nesnenin öz varlığı 

ile düĢünsel yapısısın da sanat nesnesine dönüĢüm süreci mantıksal bir 

değerlendirmeye tabi tutulmalıdır. Yalnızca tuval resmi ve onun 

varyasyonları sınırları içinde kalınarak yapılan çalıĢmalar yerine değiĢik 

malzemeler, (ready-made) hazır-nesne ve benzeri materyallerin 

kullanılmasının yaratıcılığı geliĢtirme konusunda farklı denemelerle ve 

olumlu geliĢmelerle sonuçlanacağı düĢünülmelidir.  

 Farklı malzeme kullanımının yaratıcılık ile olan olumlu etkileĢimleri ve 

yaratıcılığa katkıları uzman ve yetkin kiĢilerin görüĢleriyle de 

doğrulanmıĢtır. 
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 Klasik eğitimin temel öğelerinin kavratılmasının yanı sıra temelinde 

çağdaĢ yaklaĢımlarla ele alınan, günümüz yaĢam standartlarına uyarlanan 

ve bireyin zihinsel, sanatsal geliĢimi ile bütünleĢen bir anlayıĢ var olan 

sanat eğitimi programlarına farklı bakıĢ açıları kazandırarak daha olumlu 

sonuçlar elde edilmesine imkân tanıyacaktır. 

 Kavramsal Sanat‟ın bireyin sanat görüĢüne ve sanatsal alandaki 

çalıĢmalarına kattığı özgürlük kaçınılmazdır. Bu durum, onun daha özgün, 

yaratıcı, düĢünen, sorgulayan bir platformda yer almasına ve varlık 

kazanmasına katkıda bulunur. 

 Sanat eğitiminin (resim-iĢ) ana sanat atölye derslerindeki uygulama 

biçimlerinin yalnızca el becerisini geliĢtirmeye yönelik tavrından sıyrılması 

bireyin zihinsel ve yetisel özelliklerine demokratik bir ortam içerisinde 

destek ve geçit vermelidir. 

 Yapılan bu araĢtırmada sanat eğitimi alan bireylerin atölye derslerinde 

ağırlıklı olarak belli sınırlar içinde kalmıĢ, teknolojik ve çağcıl 

imkânlardan yoksun bırakılmıĢ, bireyin sanatsal ihtiyaçlarına, görüĢlerine 

ıĢık tutmada yetersiz bir altyapı ile hazırlanmıĢ programlarda tam anlamı 

ile özgür ve demokratik olmayan, yaratıcılığını geliĢtirmede etkisiz kalan 

bir sanat eğitimi sistemi içinde yer aldığı gözlemlenmiĢtir. 21. yüzyıl 

içerisinde bulunduğumuz bu çağda bilim, teknoloji, sanat ve insan yaĢamı 

hızla değiĢirken insan düĢüncesinin ve tasarımın her alana yayıldığı zaman 

zaman göz ardı edilmektedir. Mimesise dayalı, bireye yeni tecrübeler 

kazandıramayan, sanatı ve yaĢamı içselleĢtiremeyen bir uygulama 

sisteminin ağırlıklı olarak yürürlükte olduğu ve bunun yeterli olmadığı 

açıkça görülmektedir. Yalnızca tuval ve boyaya bağlı bunların sınırları 

dıĢından çıkamayan, felsefeden, düĢünceden, yaĢamdan kopuk bir anlayıĢ 

bireyi çağın ilerisine taĢıyamamakta, sanatı ve sanatçıyı topluma kimlik 

kazandırmada yeterli düzeye ulaĢtıramamaktadır. 
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