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ÖZ 

YÜKSEK LİSANS TEZİ 

MODERN HEYKELİN OLUŞUMUNDA SANAT FELSEFE’SİNİN ÖNEMİ 

Büşra POLAT BALTAŞ 

Danışman: Prof. Dr. Önder YAĞMUR 

Eylül 2025, 62 sayfa 

 

Amaç: Bu tezin amacı, modern heykel sanatının biçimsel ve kavramsal dönüşümünde sanat 

felsefesinin oynadığı rolü incelemektir. Sanat tarihinin farklı dönemlerinde ortaya çıkan estetik, 

ontolojik ve epistemolojik yaklaşımlar doğrultusunda, modern heykelin düşünsel temelleri ele 

alınmıştır. Çalışmada, heykel sanatının yalnızca biçimsel bir üretim alanı olmadığı; aynı 

zamanda felsefi sorgulamanın, bireysel ifadenin ve çağın düşünsel atmosferinin bir yansıması 

olduğu gösterilmeye çalışılmıştır. Bu doğrultuda tez, sanat felsefesinin modern heykelin 

gelişiminde nasıl bir yönlendirici güç haline geldiğini ortaya koymayı amaçlamaktadır. 

Yöntem: Bu araştırmada betimsel (deskriptif) yöntem kullanılmıştır. Modern heykelin 

gelişimini anlamak için sanat tarihi, estetik ve felsefe alanlarındaki kaynaklar incelenmiştir. 

Araştırma sürecinde nitel verilerden yararlanılmış; dönemsel sanatçı örnekleri, manifestolar, 

sanat eleştirileri ve felsefi metinler analiz edilmiştir. Ayrıca modern sanat akımlarının heykel 

üzerindeki etkileri tarihsel bir perspektif içinde değerlendirilmiş, kavramsal çözümlemelerle 

desteklenmiştir. Yöntem olarak karşılaştırmalı analiz tekniği de benimsenmiş; klasik ve modern 

dönem heykelleri arasında biçim, anlam ve amaç bakımından karşılaştırmalar yapılmıştır.  

 Sonuç: Bu çalışmanın sonucunda, modern heykelin biçimsel yeniliklerinin ardında güçlü bir 

düşünsel altyapı olduğu ortaya konmuştur. Sanat felsefesi, modern heykelin yalnızca plastik bir 

ifade biçimi olmaktan çıkarak düşünsel bir söylem alanına dönüşmesinde temel bir etken 

olmuştur. Sanatçının dünyayı algılama biçimi, varlık ve anlam üzerine geliştirdiği felsefi tutum, 

modern heykelin yönünü belirlemiştir. Sonuç olarak, modern heykelin oluşum süreci yalnızca 

teknik ve estetik bir devrim değil; aynı zamanda insanın varoluşsal sorgulamalarının sanat 

aracılığıyla görünür hale geldiği bir felsefi dönüşüm süreci olarak değerlendirilmiştir. 

Anahtar Kelimeler: Modern Heykel, Sanat Felsefesi, Estetik, Düşünsel Dönüşüm, Sanat 

Tarihi, Felsefi Sanat Anlayışı 
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ABSTRACT 

MASTER THESIS 

THE IMPORTANCE OF ART PHILOSOPHY IN THE FORMATION OF MODERN 

SCULPTURE 

Büşra POLAT BALTAŞ 

Advisor: Prof. Dr. Önder YAĞMUR 

September 2025, 62 pages 

 

Objective: The objective of this study is to explore the significance of art philosophy in shaping 

the formation and transformation of modern sculpture. The research aims to reveal how 

philosophical thought, aesthetic theories, and ontological inquiries have influenced the 

evolution of modern sculpture. It emphasizes that sculpture is not only a visual or formal art 

form but also a reflection of intellectual depth, individual expression, and philosophical 

questioning related to the human condition and the perception of reality. 

Method: This study employs a descriptive and qualitative research method. Various sources in 

the fields of art history, aesthetics, and philosophy were examined to understand the conceptual 

and formal development of modern sculpture. Philosophical texts, artists’ manifestos, and 

critical writings were analyzed to identify the intellectual influences on sculptural practices. In 

addition, a comparative analysis was conducted between classical and modern sculpture to 

highlight the shift in artistic purpose, form, and meaning. 

Result: As a result of this study, it has been revealed that the formal innovations of modern 

sculpture are based on a strong philosophical foundation. Art philosophy has been a 

fundamental factor in transforming modern sculpture from being merely a plastic art form into 

an intellectual field of discourse. The artist’s way of perceiving the world and his philosophical 

attitude toward existence and meaning have determined the direction of modern sculpture. 

Consequently, the formation process of modern sculpture is not only a technical and aesthetic 

revolution, but also a philosophical transformation in which human existential inquiries become 

visible through art. 

 Keywords: Modern Sculpture; Art Philosophy; Aesthetics; Artistic Transformation; Art 

History; Conceptual Art 
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GİRİŞ 

Sanat, insanlık tarihinin en eski ve en etkili ifade biçimlerinden biridir. İnsan, 

varoluşundan bu yana çevresiyle kurduğu ilişkiyi, yaşadığı duyguları, düşüncelerini ve ruhsal 

durumlarını sanatsal yollarla aktarma ihtiyacı hissetmiştir. Bu bağlamda sanat, yalnızca estetik 

bir üretim biçimi değil, aynı zamanda insanın kendini, dünyayı ve ötekini anlama ve anlatma 

çabasıdır. Tarih boyunca çeşitli kültürler ve medeniyetler, sanatı bir iletişim aracı olarak 

kullanmış; sanat aracılığıyla dini inançlarını, mitolojik anlatılarını, toplumsal değerlerini ve 

bireysel deneyimlerini ifade etmişlerdir. 

Sanatın temel sorularını, sınırlarını ve amacını irdeleyen sanat felsefesi, bu yönüyle 

sanatın düşünsel altyapısını oluşturur. Sanat nedir? Sanat eserinin değeri nasıl belirlenir? 

Estetik beğeni evrensel midir? Sanatın ahlaki, toplumsal ya da bireysel işlevi nedir? Gibi 

sorular, sanat felsefesinin temel tartışma alanlarını oluşturur. Bu tartışmalar yalnızca teorik 

düzeyde kalmaz; aynı zamanda sanat üretimini doğrudan etkiler. Sanatçının üslubu, kullandığı 

teknik, ele aldığı konu, biçimsel tercihleri ve hatta malzeme kullanımı gibi birçok unsur, 

doğrudan ya da dolaylı olarak felsefi bir arka plana sahiptir. Dolayısıyla sanat felsefesi, yalnızca 

sanat üzerine düşünmeyi değil, aynı zamanda sanatın nasıl üretildiğini ve nasıl algılandığını 

anlamayı da mümkün kılar. 

Heykel sanatı, bu düşünsel altyapının en somut formlarından biridir. Tarihin ilk 

çağlarından bu yana varlığını sürdüren heykel, insanın maddi dünyayla kurduğu ilişkiyi üç 

boyutlu bir biçimde ifade etme çabasıdır. İlkçağların idol heykellerinden Rönesans’ın idealize 

edilmiş figürlerine, modernizmin soyutlamacı anlayışına ve çağdaş sanatın sınır tanımayan 

yapısına kadar heykel sanatı, zaman içinde büyük bir dönüşüm geçirmiştir. Özellikle modern 

dönemde, heykelin yalnızca biçimsel değil, kavramsal olarak da değiştiği görülür. Bu değişim, 

yalnızca estetik anlayışlardaki dönüşümle değil, aynı zamanda felsefi paradigmalardaki 

kırılmalarla da doğrudan ilişkilidir. 

Modern heykel, klasik heykelin temsiliyet anlayışından uzaklaşarak, bireysel ifade, 

soyutlama, kavramsallaştırma ve malzeme çeşitliliği gibi unsurlarla kendine özgü bir dil 

geliştirmiştir. Bu bağlamda modern heykelin oluşumu, sadece teknik bir ilerleme ya da sanat 

tarihi içerisindeki doğal bir evrim olarak değil, aynı zamanda felsefi bir dönüşüm olarak 

değerlendirilmelidir. Modernizmin temel felsefi yaklaşımları —özellikle varoluşçuluk, 
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fenomenoloji, yapısalcılık ve postmodern düşünce— heykel sanatında yeni ifade biçimlerinin 

ve yeni anlam katmanlarının ortaya çıkmasına neden olmuştur. 

Bu tez, modern heykelin oluşumunu, sanat felsefesi bağlamında ele almayı 

amaçlamaktadır. Sanat felsefesinin temel kavramları ve yaklaşımları üzerinden modern 

heykelin nasıl şekillendiğini, hangi düşünsel temellere dayandığını ve hangi felsefi akımların 

bu oluşum sürecine katkı sağladığını incelemeyi hedefler. Bu amaç doğrultusunda tez üç temel 

bölümden oluşmaktadır: İlk bölümde sanat felsefesinin tarihsel gelişimi ve temel kavramları 

ele alınacak; ikinci bölümde modern sanatın ve özellikle modern heykelin oluşum süreci 

irdelenecek; üçüncü bölümde ise sanat felsefesinin modern heykel üzerindeki etkisi örneklerle 

açıklanacaktır. 

Çalışmanın en temel amacı, sanat üretiminin yalnızca estetik ya da teknik bir uğraş 

değil, aynı zamanda felsefi bir sorgulama alanı olduğunu ortaya koymaktır. Heykel sanatının 

tarihsel dönüşümünü anlamak, aynı zamanda insanın dünyaya bakışındaki değişimi de 

anlamaktır. Çünkü sanat, özellikle de heykel gibi maddi dünyayla doğrudan ilişki kuran bir 

disiplin, insanın varoluşsal sorularına verdiği estetik bir yanıttır. Bu yönüyle modern heykelin 

oluşum süreci, yalnızca sanat tarihi açısından değil, insanlık düşüncesinin evrimi açısından da 

büyük önem taşımaktadır. 

Bu bağlamda, tez boyunca kullanılan tüm kavramsal yaklaşımlar, sanat felsefesinin 

sunduğu teorik çerçeveyle ilişkilendirilmiş ve heykel sanatının dönüşümü bu çerçeve üzerinden 

yorumlanmıştır. Böylelikle sanat ile felsefe arasındaki karşılıklı etkileşim ortaya konmuş; 

modern heykelin yalnızca biçimsel değil, aynı zamanda düşünsel bir süreç olduğu 

vurgulanmıştır. 
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BİRİNCİ BÖLÜM 

Sanat Felsefesinin Modern Heykel Sanatına Etkisi 

Modern heykel, 19. yüzyılın sonlarından itibaren sanat felsefesindeki derin değişimlerin 

etkisiyle önemli bir dönüşüm sürecine girmiştir. Geleneksel heykel anlayışının sınırlarını 

zorlayan sanatçılar, yalnızca biçimsel güzellikten ziyade, eserlerine düşünsel ve toplumsal 

anlamlar yüklemeye başlamışlardır. Sanat felsefesi, sanatın işlevini salt estetik nesnelerden 

çıkarıp, insan deneyiminin ve varoluşun sorgulanmasına açan bir alan olarak tanımlamıştır. Bu 

durum, modern heykelin biçim, malzeme ve anlatım dilinde radikal değişikliklere yol açmıştır. 

Özellikle 20. yüzyılda ortaya çıkan sanat akımları, felsefi düşüncelerle sıkı bir etkileşim 

içinde gelişmiştir. Örneğin, Arthur Danto, sanatın artık sadece güzel nesneler yaratmakla 

kalmadığını, aynı zamanda fikirlerin ve kavramların ifade edildiği bir alan olduğunu 

belirtmiştir. Ona göre, modern heykel, izleyiciyi estetik bir deneyimin ötesinde düşünmeye 

teşvik eden bir araçtır (Danto, 2012). 

Bu yaklaşım, heykelin kavramsal boyutunu güçlendirerek, geleneksel heykel 

anlayışının ötesinde eserlerin ortaya çıkmasını sağlamıştır. 

Aynı zamanda Martin Heidegger’in sanatın hakikati açığa çıkarma işlevi üzerine 

geliştirdiği düşünceler, modern heykel sanatına yeni bir perspektif sunmuştur. Heidegger, sanat 

eserini sadece nesne olarak değil, varlığın ve anlamın ortaya çıktığı bir olay olarak görür. Bu 

felsefi bakış açısı, sanatçıların biçim, mekân ve malzeme seçimlerinde daha özgür ve deneysel 

olmalarına olanak tanımıştır (Heidegger, 2012). 

Sanat felsefesi modern heykelin oluşumunda sadece bir ilham kaynağı değil, aynı 

zamanda biçim ve içerik arasındaki ilişkinin yeniden tanımlanmasında temel bir rol oynamıştır. 

Sanatçılar, felsefi yaklaşımlardan beslenerek, heykeli yalnızca görsel bir nesne olmaktan 

çıkarıp, izleyiciyle etkileşim içinde olan dinamik bir deneyime dönüştürmüşlerdir. 

Sanat, insanın iç dünyası ile dış dünya arasındaki köprüyü kuran, tarih boyunca değişen 

dünya görüşlerine göre farklı anlamlar kazanan bir ifade biçimidir. Sanat felsefesi ise bu 

değişimlerin altında yatan düşünsel temelleri analiz ederek sanatı yalnızca estetik bir etkinlik 

değil, aynı zamanda entelektüel bir faaliyet olarak ele alır. Sanatın ne olduğu, ne işe yaradığı, 

insan yaşamındaki yeri ve anlamı gibi temel sorular üzerinden şekillenen sanat felsefesi, 

özellikle modern dönemde, sanat anlayışında köklü bir dönüşüm yaratmıştır. Bu dönüşüm, 
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görsel sanatların neredeyse tüm alanlarını etkilediği gibi, heykel sanatı üzerinde de derin bir iz 

bırakmış 

Antik Yunan’dan itibaren filozoflar sanat üzerine düşünmüş, sanatın doğasını ve işlevini 

anlamaya çalışmışlardır. Platon, sanatı gerçekliğin bir taklidi (mimesis) olarak görerek sanatın 

hakikatten uzak olduğunu savunmuştur. Ona göre sanat, idealar dünyasının yansıması olan 

maddi gerçekliğin bir taklididir ve bu nedenle üçüncü elden bir gerçekliğe karşılık gelir. Bu 

yaklaşım, sanatı hakikatin peşinden koşan bir etkinlikten çok, yanıltıcı bir görünüm olarak 

değerlendirir. 

Aristoteles ise sanatın taklit doğasını kabul etmekle birlikte, ona daha işlevsel bir anlam 

yükler. Sanatın izleyicide katharsis (arınma) yaratabileceğini, duyguların boşalımı yoluyla 

insanı ruhsal olarak arındırabileceğini savunur. Bu anlayış, sanatın yalnızca biçimsel değil, 

duygusal ve ahlaki boyutlarını da dikkate alır. 

Yeniçağ ile birlikte Immanuel Kant, sanatın estetik yargılar üzerinden 

değerlendirilmesini ön plana çıkarır. Ona göre estetik deneyim, öznel bir beğeni yargısıdır; 

ancak bu yargı, evrensellik iddiası taşır. Kant’ın “amaçsız amaca uygunluk” kavramı, sanat 

eserinin herhangi bir işleve hizmet etmeden de değerlendirilebileceğini, bu bağlamda sanatın 

kendi iç bütünlüğüyle anlam kazandığını ileri sürer. 

Hegel ise sanatın, Tin’in (Geist) tarihsel gelişiminin bir aşaması olduğunu savunur. 

Sanat, insanın kendini ve dünyayı anlamlandırma sürecinde zorunlu bir uğraktır. Ona göre 

sanat, din ve felsefeyle birlikte insanın hakikati arayışının üç temel biçiminden biridir. 

Bu tarihsel arka plan, sanatın yalnızca güzel olanın ifadesi olmadığını, aynı zamanda 

insan düşüncesinin ve varoluşunun bir açılımı olduğunu ortaya koyar. Sanat felsefesinin 

modern dönemdeki etkisi ise bu düşüncelerin daha radikal biçimlerde yeniden 

yorumlanmasıyla kendini gösterir. 

Modern heykel, 19. yüzyılın sonlarıyla birlikte klasik biçimci anlayıştan uzaklaşarak, 

deneysel ve kavramsal bir boyut kazanmıştır. Bu dönüşüm, yalnızca teknik ve biçimsel bir 

evrim değil, aynı zamanda felsefi bir kırılmadır. Sanatçılar artık doğayı taklit etme 

zorunluluğundan sıyrılarak, bireysel ifade, içsel gerçeklik ve kavramsal sorgulamalar üzerinden 

üretim yapmaya başlamışlardır. Bu bağlamda sanat felsefesinin modern yaklaşımları, heykel 

sanatını derinden etkileyen düşünsel zeminler oluşturmuştur. 

Örneğin Nietzsche, sanatın yaşamla iç içe geçtiğini, Apolloncu düzen ve Dionysosçu 

kaos arasındaki çatışmanın sanat üretiminin temelinde yattığını öne sürer. Bu düşünce, sanatın 

yalnızca estetik bir uğraş değil, varoluşsal bir mücadele alanı olduğunu savunur. Nietzsche’nin 
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bu tavrı, özellikle modern heykelde bireysel ruh hallerini, parçalanmışlığı, yalnızlığı ve kaotik 

yapıları yansıtan çalışmalar üzerinde etkili olmuştur. 

Heidegger ise sanat eserini “varlığın açığa çıktığı yer” olarak tanımlar. Ona göre sanat, 

sıradan olanı aşar ve bize varlığın derinliğini açar. Heykel sanatında bu yaklaşım, özellikle 

malzeme ve mekân arasındaki ilişkiyi yeniden yorumlama ihtiyacını doğurmuştur. 

Heidegger’in düşünceleri, sanatçının kullandığı malzemeyi sadece araç olarak değil, anlamın 

bir parçası olarak görmesini sağlamıştır. Bu yaklaşım, heykelin yalnızca görsel değil, 

deneyimsel bir olguya dönüşmesinde önemli rol oynamıştır. 

Maurice Merleau-Ponty gibi fenomenolog filozoflar ise sanatın beden ve algı üzerinden 

kurulan bir deneyim olduğunu savunmuş, sanat eserinin izleyiciyle kurduğu ilişkiyi ön plana 

çıkarmıştır. Bu düşünce, modern heykelin izleyiciyi çevreleyen, mekâna yayılan ve algısal bir 

deneyime dönüştüğü yönelimlerini açıklamada oldukça işlevseldir. 

Modern heykel sanatçıları, felsefi düşünceyle doğrudan ya da dolaylı biçimde 

ilişkilenmiştir. Örneğin Constantin Brâncuși, heykeli ruhsal bir özün dışa vurumu olarak 

görmüş; sadeleştirilmiş, simgesel formlar aracılığıyla evrensel anlamlar peşinde koşmuştur. 

Onun “Bird in Space” adlı çalışması, fiziksel bir kuş figüründen ziyade uçuş eyleminin özünü 

ifade eder. Bu yaklaşım, sanat eserinin temsil ettiği nesneden çok, taşıdığı anlamın peşinde 

olduğunu gösterir. 

Şekil 1 

Constantin Brâncuși - Bird in Space 

 

Brâncuși’nin soyutlama yaklaşımı, hareket ve formu minimalist bir estetikle birleştirir. 1923 

yılında yapılan bu bronz heykel, yüksekliği 137 cm olup New York, The Museum of Modern 

Art’ta sergilenmektedir 
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Alberto Giacometti ise varoluşçu felsefenin etkisiyle insan figürünü yalnızlık, 

yabancılaşma ve varoluşsal boşluk üzerinden yorumlamıştır. İnceltilmiş ve yalıtılmış figürleri, 

insanın modern dünyadaki kırılganlığını ve yalnızlığını ortaya koyar. Giacometti’nin eserleri, 

yalnızca estetik bir form değil, felsefi bir duruşun heykelsi karşılığıdır. 

Şekil 2 

Alberto Giacometti – Yürüyen Adam (L’Homme qui marche I) 

 

Giacometti’nin uzun ve ince figürleri, insanın yalnızlığı ve varoluşsal kırılganlığını simgeler. 

1960 yılında bronz olarak yapılmış ve Paris, Fondation Giacometti’de sergilenmektedir 

Bu bağlamda sanat felsefesi, modern heykel sanatında yalnızca düşünsel bir arka plan 

sunmakla kalmaz; aynı zamanda biçim, malzeme, içerik ve mekân kullanımında yeni yollar 

açar. Sanatçı artık yalnızca gözle görüleni değil, düşünsel ve duygusal olanı da üç boyutlu 

formlarla ifade etmenin yollarını aramaktadır. Bu da modern heykelin sanat felsefesiyle 

kurduğu bağı hayati kılar. 

Sanat Felsefesinin Tarihsel Gelişimi 

Sanatın ne olduğu, ne işe yaradığı ve insan yaşamındaki yeri soruları, insanlık tarihi 

boyunca gündemde olmuş, bu soruların sistematik biçimde ele alındığı alan ise sanat felsefesi 

olmuştur. Sanat felsefesi, sadece estetik beğeni ya da sanat eserlerinin biçimsel özelliklerini 

inceleyen bir alan değildir. Aynı zamanda insanın yaratıcılığı, ifade özgürlüğü, anlam üretimi 
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ve kültürel kodları üzerinden varoluşunu sorgulayan derin bir düşünce disiplinidir. Bu yönüyle 

sanat felsefesi, sanatın yalnızca bir “görsellik” üretmediğini, aynı zamanda bir “anlam dünyası” 

kurduğunu gösterir. 

Sanat felsefesinin tarihsel gelişimi incelendiğinde, düşüncenin evrimine paralel olarak 

sanatın da farklı biçimlerde tanımlandığı ve değerlendirildiği görülür. Antik Yunan’dan 

günümüze kadar geçen süreçte sanat anlayışları değişmiş, her dönemin felsefi arka planı sanatın 

doğasını yeniden şekillendirmiştir. Bu yönüyle sanat tarihi yalnızca biçimsel bir gelişim değil, 

aynı zamanda felsefi bir dönüşüm süreci olarak da okunabilir. 

Sanat felsefesi Antik Yunan düşünürleriyle birlikte temellenmeye başlar. Bu dönemde 

sanat genellikle doğanın taklidi (mimesis) olarak tanımlanır. Platon, sanatın hakikatin gölgesi 

olduğunu ileri sürerek, sanatın gerçeği yansıtmaktan ziyade onu bulanıklaştırdığını iddia eder. 

Ona göre gerçeklik, idealar dünyasında yer alır; fiziksel dünya ise bu ideaların kusurlu bir 

yansımasıdır. Sanatçı, doğadaki nesneleri taklit ettiğinde, zaten ikinci dereceden olan bir 

gerçekliği yeniden üretmiş olur (Platon, MÖ 380). Bu düşünce, sanatı epistemolojik bir tehdit 

olarak görür. Bilginin peşinde olan bir toplum için sanat, aldatıcı bir görüntüden ibarettir. 

Aristoteles ise sanatın taklit yönünü reddetmez; fakat taklidin insan için doğal bir eğilim 

olduğunu, hatta öğrenmenin temelinde yer aldığını savunur. Sanat, Aristoteles için duygu 

eğitimi sağlayan, bireyi ruhsal olarak arındıran bir araçtır. Tragedya yoluyla birey kendi korku 

ve merhamet duygularını deneyimler ve bu yolla bir “katharsis” yaşar (Aristoteles, MÖ 335). 

Bu yaklaşımda sanat yalnızca taklit değil, aynı zamanda bir dönüşüm aracı hâline gelir. Sanatçı, 

doğayı yalnızca kopyalamaz; ona anlam ve biçim kazandırır. İşte bu noktada sanatın yalnızca 

gerçekliği değil, insanın iç dünyasını da temsil ettiği kabul edilmeye başlanır. 

Orta Çağ boyunca Batı’da sanat, Hristiyanlık öğretisinin etkisi altında şekillenmiştir. Bu 

dönemde sanat, Tanrı’ya ulaşmanın bir aracı, ruhsal hakikatin bir temsilcisidir. Estetik değerler 

değil, dini anlam ve sembolizm ön plandadır. Sanatçı birey değil, Tanrı’nın mesajını ileten bir 

hizmetkârdır. Bu anlayışta özgünlük değil, kutsala sadakat esastır. Aziz Augustinus, güzelliği 

Tanrı’nın düzeniyle özdeşleştirerek, sanatın ilahi düzenin dünyevi bir yansıması olduğunu 

savunur (Augustinus, 397). 

Bu dönemin sanat anlayışı, biçimden çok içerikle ilgilidir. Estetik beğeni, ancak ahlaki 

değerlere hizmet ettiği sürece anlam kazanır. İkonografik düzenlemeler ve dini anlatılarla 

şekillenen sanat, bireysel yaratımın önüne Tanrısal mesajı koyar. Bu yönüyle sanat, bireysel bir 

ifade değil, kolektif bir inancın taşıyıcısıdır. 
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Ancak bu dönemde de sanatın dili gelişmiş, ikonlar, freskler, vitraylar gibi anlatım 

biçimleri aracılığıyla dini düşünceye estetik formlar kazandırılmıştır. Heykel sanatının ise bu 

dönemde Avrupa’da bir süre baskı altında kaldığı, “putperestliğe” benzetildiği için yapıların 

dış cephelerinde kullanılmakla sınırlı kaldığı görülür. Bu da dönemin felsefi değil, teolojik 

bakış açısının sanat üzerindeki doğrudan etkisini gösterir. 

Şekil 3 

Ortaçağ Katedrali – Katalonya, İspanya 

 

Gotik taş mimarisi örneği olan bu yapı, yüksek kemerleri ve vitraylarıyla 13. yüzyıl 

Katalonya’sının dini ve estetik anlayışını yansıtmaktadır. 

Rönesans ve Bireyin Keşfi 15.yüzyıldan itibaren Avrupa’da etkili olan Rönesans 

hareketi, sanat felsefesinde devrimsel bir kırılma yaratmıştır. Bu dönem, insanı evrenin 

merkezine koyan hümanist anlayışla sanatçının öznel yaratıcılığını öne çıkarmıştır. Sanat artık 

Tanrı’nın değil, insanın dünyasını anlamanın bir yolu hâline gelir. Perspektif, anatomi, ışık-

gölge tekniklerinin gelişmesiyle birlikte sanat yalnızca düşünsel değil, bilimsel bir alan olarak 

da yeniden tanımlanmıştır (Clark, 1993). 
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Şekil 4 

La Pieta - Michelangelo 

 

Michelangelo’nun insan duygusunu ve dramı mermerdeki kusursuz işçiliğiyle ifade eden eseri. 

1498–1499 yıllarında yapılmış olup St. Peter Bazilikası, Vatikan’da sergilenmektedir. 

Rönesans’la birlikte heykel sanatı da büyük bir dönüşüm yaşamıştır. Michelangelo’nun 

“Davud” heykeli gibi örneklerde, insan bedeninin yüceltilmesi kadar, bireyin iradesi ve ruhsal 

derinliği de ifade edilir. Bu da bize sanat felsefesi açısından önemli bir geçişi gösterir: Sanat 

artık taklit değil, anlam üretimidir. İnsan bedeninin ve ruhunun anlatımı, sanatın ana konusu 

hâline gelir. Bu anlayış, modern heykelin temellerini atacak olan bireysellik ve ifade özgürlüğü 

kavramlarının da felsefi temelini oluşturur. 
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Şekil 5 

Davud – Michelangelo, 1501 

 

Rönesans dönemi insan anatomisinin ve estetiğinin zirve örneklerinden biri. 1501–1504 yılları 

arasında mermerden yapılmış, Floransa, Galleria dell’Accademia’da sergilenmektedir. 

Aydınlanma ve Modern Estetik Düşüncenin Doğuşu 18.yüzyılda sanat felsefesi, 

özellikle estetik kavramı etrafında yeniden şekillenmiştir. Immanuel Kant, Yargı Gücünün 

Eleştirisi adlı eserinde estetik yargıları rasyonel bir temele oturtmaya çalışmıştır. Ona göre 

estetik yargılar öznel temellere dayanır; ancak evrensellik iddiası taşırlar. Yani bir sanat eserini 

“güzel” bulmak kişisel bir deneyimdir ama başkalarının da bu yargıya katılması beklenir (Kant, 

1790). Bu düşünce, sanatın bireysel duygu ve beğeniyle toplumsal normlar arasında kurduğu 

ilişkiyi anlamak açısından önemli bir adımdır. 

Kant’ın yaklaşımı, sanat eserinin yalnızca biçimsel değil, aynı zamanda zihinsel bir 

etkinlik olduğunu ortaya koyar. Bu, modern sanatçıların “eser yaratma” sürecini bir düşünsel 

üretim olarak görmesini kolaylaştırmıştır. Artık sanat, yalnızca bir nesne değil; bir fikir, bir 
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tavır, hatta bir eleştiri biçimidir. Bu felsefi yönelim, modern ve çağdaş sanatın anlaşılmasında 

da belirleyici olacaktır. 

Şekil 6 

Kazimir Malevich - Soyutlama 

 

Malevich, geometrik soyutlamayla evrensel biçimlerin saf ifadesini araştırır. 1916’da tuval 

üzerine yağlı boya ile yapılmış, Amsterdam, Stedelijk Museum’da bulunmaktadır. 

Modern Dönem ve Sanatın Felsefeyle Keskin Teması 

20.yüzyıla gelindiğinde sanat ve felsefe arasındaki ilişki, daha önce hiç olmadığı kadar 

yoğunlaşmıştır. Özellikle modern ve çağdaş sanatın anlaşılması, felsefi kavramlar ve 

yaklaşımlar olmadan neredeyse imkânsız hâle gelmiştir. Bu noktada Arthur C. Danto’nun 

sanatın tarihsel evrimi üzerine geliştirdiği “sanatın sonu” tezi dikkat çeker. Danto’ya göre sanat, 

belirli dönemlerde belirli kuramlarla açıklanabiliyorken, 20. yüzyılın ortalarından itibaren bu 

çizgisel açıklama geçerliliğini yitirmiştir. Sanat artık belirli bir stilin ya da anlamın taşıyıcısı 

değil, bir düşüncenin veya sorgulamanın ifadesidir (Danto, 2005). 
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Şekil 7 

Tony Cragg - Runner 

 

Cragg’in organik ve akışkan form anlayışı, modern heykel pratiğine katkı sağlar. 1985 yılında 

ahşap olarak yapılmıştır. 

Bu bakış açısı, özellikle kavramsal sanat ve çağdaş heykel örneklerinde belirginleşir. 

Sanat artık görsel bir hazdan ziyade zihinsel bir uyarandır. Bu bağlamda sanat felsefesi, 

yalnızca sanat tarihini anlamak için değil, günümüz sanatını kavramak için de vazgeçilmez bir 

disiplin hâline gelmiştir 

Estetik Düşüncenin Modern Sanattaki Yeri. 

Modern heykelin oluşumunda sanat felsefesinin önemi, sadece estetik bir mesele 

olmaktan çok, sanatın ontolojik, epistemolojik ve toplumsal boyutlarıyla şekillenen çok 

katmanlı bir süreç olarak ortaya çıkmaktadır. Platon ve Aristoteles gibi antik düşünürlerin sanat 

üzerine geliştirdiği temel kavramlar, modern heykelin anlamlandırılmasında hâlâ yol gösterici 

niteliktedir. Platon’un sanatın taklit boyutuna ilişkin eleştirileri, sanatın gerçekliği nasıl temsil 
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ettiği ve izleyiciyi nasıl etkilediği sorularını gündeme getirirken; Aristoteles’in yaratıcı taklit 

ve katharsis anlayışı, sanatın ruhsal ve etik işlevine vurgu yapar. 

Modern heykel, bu felsefi temeller üzerine kurulu olarak hem biçimsel hem de 

kavramsal açıdan büyük bir dönüşüm yaşamıştır. Geleneksel ideal güzellik ve oran anlayışı 

yerini, sanatçının bireysel yorumunu, deneyimini ve izleyiciyle kurduğu diyalogu ön plana 

çıkaran çok sesli ve çok boyutlu bir yaklaşıma bırakmıştır. Bu süreçte sanat felsefesi, modern 

heykelin sınırlarını belirlemekle kalmayıp, onun sürekli yeniden tanımlanmasına ve 

zenginleşmesine olanak sağlamıştır. 

Şekil 8 

Pedro Paredes-Parella 

 

Bronz ve mermerin kombinasyonu ile çağdaş heykel deneyiminde yeni bir estetik yaklaşım 

sunar. 2010, İspanya. 

Sanat felsefesinin modern heykel üzerindeki etkisi, sadece teknik ve biçimsel 

yeniliklerde değil, aynı zamanda sanatın anlamı ve işlevine dair temel soruların yeniden ele 
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alınmasında da kendini göstermiştir. Sanatın sadece görsel bir deneyim değil, aynı zamanda 

düşünsel bir süreç olduğu kabul edilmiştir. Bu perspektif, sanatçının eser aracılığıyla toplumsal 

ve bireysel gerçeklikleri sorgulamasına ve izleyicinin sanatla etkileşim kurarak kendi 

deneyimini oluşturmasına imkan tanımıştır. 

Ayrıca sanat felsefesi, modern heykelin soyutlama, deneysel teknikler ve yeni 

materyaller kullanımı gibi yenilikçi yönlerini anlamlandırmada kritik bir rol oynamıştır. 

Heykelin sadece fiziksel bir nesne değil, aynı zamanda anlam katmanları taşıyan ve izleyici ile 

sürekli iletişim halinde olan bir yapı olduğu vurgulanmıştır. Böylece sanat, geleneksel 

kalıpların ötesinde bir özgürleşme ve ifade alanı kazanmıştır. 

Modern heykelin oluşumunda sanat felsefesi, hem teorik altyapı hem de pratik yol 

gösterici olarak vazgeçilmez bir unsurdur. Platon ve Aristoteles’in sanat üzerine düşünceleri, 

çağdaş sanat felsefesindeki pek çok tartışmanın temelini oluşturmakta ve modern heykelin 

gelişimine ışık tutmaktadır. Bu bağlamda sanat felsefesi, modern heykelin hem anlamını hem 

de toplumsal işlevini derinlemesine kavrayabilmek için olmazsa olmaz bir disiplindir. 

Gelecekte de sanat ve felsefe arasındaki bu dinamik ilişki, yeni estetik ve kavramsal 

deneyimlerin ortaya çıkmasına zemin hazırlayacaktır. Estetik, sanatın ve güzelliğin doğasını, 

algılanmasını ve değerini inceleyen felsefi bir disiplindir. Modern sanatın ortaya çıkışıyla 

birlikte estetik düşünce de önemli değişimlere uğramış ve sanatın geleneksel anlamının ötesine 

geçmiştir. Estetik düşüncenin modern sanat içindeki yeri, sadece eserin güzellik ölçütü olarak 

değil, aynı zamanda sanatın anlamlandırılması, deneyimlenmesi ve eleştirel yorumlanmasında 

merkezi bir rol oynamaktadır (Lynton, 2015). 

Şekil 9 

A. Rodin - Danaid 

 

Rodin, dramatik duruş ve yüz ifadeleriyle mitolojik anlatıyı heykelsel dile çevirir. 1889’da 

mermer olarak yapılmış, Paris, Musée Rodin’de sergilenmektedir. 
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Modern sanat, özellikle 19. yüzyıl sonları ve 20. yüzyıl boyunca, geleneksel estetik 

kalıplarını sorgulamış ve sınırlarını genişletmiştir. Estetik düşünce, artık yalnızca form ve 

güzellik üzerine değil, aynı zamanda sanatın toplumsal, politik ve bireysel anlamlarına da 

odaklanmıştır. Bu bağlamda, sanat eserleri izleyicide estetik hazdan çok, düşünsel ve duygusal 

bir tepki uyandırmayı hedeflemiştir (Habermas, 1994). 

Şekil 10 

A. Rodin – Cehennem Kapısı 

 

Rodin’in detaylı figürleri, Dante’nin ilahi komedya temasını üç boyutlu olarak yorumlar. 1880–

1917 arasında bronz olarak yapılmış, Paris, Musée Rodin’de sergilenmektedir. 

Modern heykel alanında estetik düşüncenin önemi büyüktür. Heykel sanatçıları, formun 

ötesine geçerek, malzeme, mekân, hareket ve zaman gibi unsurları estetik deneyimin içine dâhil 

etmişlerdir. Böylece estetik düşünce, sadece sanat eserinin dış görünüşünü değil, aynı zamanda 
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sanatın deneyimlenme biçimini ve izleyiciyle kurduğu ilişkiyi de şekillendirmiştir (Şahiner, 

2008). 

Postmodern dönemde ise estetik düşünce, mutlak güzellik anlayışlarından uzaklaşarak, 

göreceli ve çok sesli bir yapıya bürünmüştür. Sanat eserinin anlamı, izleyicinin bireysel 

deneyimi ve kültürel bağlamıyla etkileşim içinde yeniden üretilmektedir. Bu durum, modern 

sanatın çeşitliliğini ve dinamizmini artırarak estetik düşüncenin sürekli evrimini sağlamıştır 

(McHale, 1996). 

Şekil 11 

Robert Rauschenberg – Monogram, 1955-59 

 

Rauschenberg’in karışık teknik kullanımı, çağdaş sanatın sınırlarını zorlar. 1955–1959, 

Stockholm, Moderna Museet. 

Estetik düşüncenin modern sanattaki merkezi yeri, sanatın yalnızca görsel bir deneyim 

olmanın ötesinde, düşünsel, duygusal ve toplumsal boyutlarını da kapsadığını ortaya koyar. 

Modern sanat, estetik anlayışla birlikte izleyicinin sanat eserine aktif katılımını teşvik etmiş, 

böylece sanat ve seyirci arasındaki ilişkiyi dinamik hale getirmiştir. Bu süreç, sanatın işlevini 

salt güzellik sunmakla sınırlamayıp, aynı zamanda toplumsal eleştiri, bireysel ifade ve kültürel 

sorgulama aracı olarak genişletmiştir. Estetik düşüncenin evrimi, modern heykel gibi 

disiplinlerde malzeme ve formun sınırlarını zorlayarak, sanatın algılanış biçimlerini 

değiştirmiştir. Günümüzde estetik, farklı bakış açıları ve kültürel kodlarla zenginleşen çok 

katmanlı bir yapı olarak, sanatın anlamını ve işlevini sürekli yeniden tanımlamaya devam 

etmektedir. Bu durum, modern sanatın hem tarihsel bağlamda hem de güncel uygulamalarda 

esnek ve kapsayıcı bir alan olmasını sağlamaktadır. 
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Heykelde Anlam, Form ve Boşluk İlişkisi 

Heykel sanatının en belirgin özelliklerinden biri, üç boyutlu bir sanat dalı olmasıdır. Bu 

durum, heykelin sadece kütlesel ve görsel bir nesne olmasından öte, içinde barındırdığı 

anlamların, biçimlerin ve boşlukların birbiriyle olan diyalektiğini zorunlu kılar. Heykelde 

anlam, form ve boşluk birbirinden ayrılamaz bir bütündür; her biri diğerini destekler ve sanat 

eserinin bütünsel deneyimini yaratır. Heykelin anlamı, eserin taşıdığı kavramsal, simgesel ve 

duyusal içeriği ifade eder. Anlam, sanatçının düşünce dünyasından, toplumsal ve kültürel 

bağlamdan beslenir. Modern heykelde anlam, yalnızca nesnenin temsil ettiği figür veya konu 

ile sınırlı değildir; aynı zamanda eserin izleyicide uyandırdığı duygular, çağrıştırdığı fikirler ve 

düşündürdüğü sorgulamalarla zenginleşir. 

Şekil 12 

Henry Spenceer Moore – Üç Parça Uzanmış Figür 

 

Moore’un soyut yatay figürleri, mekânla ilişkili estetik bir dil yaratır. 1963, Bronz, Londra, 

Tate Gallery. 

Örneğin, Alberto Giacometti’nin “Yürüyen Adam” adlı heykeli, yalnızca insan 

formunun bir temsili değil, varoluşsal yalnızlık, insanın dünyadaki savunmasızlığı ve hareket 

halindeki yaşamını ifade eden güçlü bir anlam içerir (Danto, 2005). Burada anlam, formun 

dışındaki boşluklar ve heykelin inceliğiyle birleşerek izleyicide derin bir etkileyicilik yaratır 

Anlam, heykelin maddi özelliklerinin ötesine geçerek, izleyiciyle kurduğu bireysel ve kolektif 

bağlamlarda şekillenir. Bu nedenle, anlamın ortaya çıkması sadece sanatçının niyetine değil, 

aynı zamanda eserin izleyiciyle etkileşimine de bağlıdır. 
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Şekil 13 

Alberto Giacometti – Yürüyen Adam 

 

İnsan figürünün uzamış ve incelmiş yapısı, Giacometti’nin varoluşsal sorgulamasını gösterir. 

1960, Bronz, Zürih, Kunsthaus Zürich. 

Form, heykelin fiziksel, üç boyutlu varlığını oluşturur. Bu, kütle, çizgi, yüzey, doku, 

hacim gibi estetik ve yapısal unsurlardan oluşur. Form, heykelin görsel dili olarak 

düşünülebilir; onun izleyiciye sesleniş şeklidir. Heykelin formu, hem sanatsal teknik hem de 

estetik tercihlerle şekillenir. Geleneksel heykelde form, genellikle ideal oranlara, simetriye ve 

gerçekçi betimlemeye dayanırken, modern heykelde form kavramı oldukça genişlemiş ve 

çeşitlenmiştir. Henry Moore’un organik formları veya Constantin Brâncuși’nin yalın ve soyut 

yapıları, formun anlamla nasıl iç içe geçebileceğine dair örneklerdir (Gombrich, 1995). 

Form aynı zamanda heykelin mekânda nasıl yer aldığına dair ipuçları verir. İyi 

kurgulanmış bir form, izleyicinin eseri farklı açılardan keşfetmesini sağlar ve bu keşif süreci 

anlamın derinleşmesine hizmet eder. 

Heykelde boşluk, formun çevresindeki ve içindeki alanlardır. Boşluk, sadece bir yokluk 

değil, formu vurgulayan, ona nefes alan ve dinamik kılan bir mekânsal unsurdur. Boşluk, 

heykelin üç boyutlu yapısında hareket ve ritim oluşturur, izleyicinin eseri algılayışını 

şekillendirir. Modern heykelde boşluk kavramı, özellikle minimal ve soyut eserlerde, formun 

anlam kazanmasında merkezi bir rol oynar. Örneğin, Naum Gabo’nun konstrüktivist heykelleri, 
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boşlukları ve şeffaflığı kullanarak form ve anlam arasında yeni ilişkiler kurar (Read, 1964). 

Boşluk, eseri mekâna yerleştirirken aynı zamanda ona hareketlilik ve değişkenlik kazandırır. 

Heykelde boşluk ve form arasındaki ilişki, izleyicinin mekânsal deneyimini derinleştirir. 

Boşluk sayesinde izleyici, eserin içinde dolaşabilir, farklı perspektiflerden eseri algılayabilir. 

Bu durum, eserin anlamının izleyicide çok katmanlı olarak oluşmasını sağlar. Bu üç unsurun 

ilişkisi, heykelin tamamlayıcı unsurlarıdır. Anlam, formun yapısal dilinden beslenirken, boşluk 

formun etkisini artırır ve anlamın derinleşmesini sağlar. Bir heykelin gücü, bu üç öğe arasındaki 

uyumdan ve dengeyi yakalayabilme yeteneğinden gelir. 

Şekil 14 

Naum Gabo – Head No.2 

 

Plastik ve metal kullanımıyla hareket ve boşluğu heykelsel bir şekilde yorumlar. 1916, Londra, 

Tate Modern. 

Örneğin, modern heykelci Barbara Hepworth’un eserlerinde, formun akışkan çizgileri 

ile boşlukların oluşturduğu ritmik boşluklar, anlamın organik bir şekilde ortaya çıkmasını sağlar 

(Clark, 1993). Hepworth, boşlukları formun içine alarak izleyiciyi heykelin hem iç hem dış 

yüzeyleri arasında mekânsal bir yolculuğa çıkarır; böylece heykel sadece bir nesne olmaktan 

çıkar, yaşayan bir varlık haline gelir. 
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Şekil 15 

Barbara Hepworth – Dalga 

 

Hepworth’un organik formları, doğa ile insan arasındaki ilişkiyi yansıtır. 1943–44, Ahşap, 

Londra, Tate Gallery. 

Modern heykelin oluşum sürecinde sanat felsefesinin önemi, sanatın sadece görsel ve 

estetik bir ürün olmaktan öte, derin bir düşünsel ve kültürel yapıya sahip olduğunu ortaya 

koymaktadır. Sanat felsefesi, heykelin anlamlandırılması, form ve boşluk ilişkisi gibi temel 

unsurların kavranmasında yol gösterici olmuştur. Bu bağlamda, sanat felsefesi modern heykelin 

hem kavramsal hem de biçimsel gelişimine temel bir altyapı sağlamış, sanatçının yaratıcı 

sürecine yön vermiştir. 

Platon ve Aristoteles gibi antik dönemin düşünürleri, sanatın doğası ve işlevi üzerine 

ortaya koydukları görüşlerle, sanat felsefesinin temellerini atmışlardır. Platon’un sanatın 

taklitçilik yönünü eleştirmesi, sanatın gerçeklikle ilişkisini sorgularken; Aristoteles’in sanatın 

katharsis işlevi, izleyicide yaratılan duygu ve düşünsel dönüşüme dikkat çekmiştir. Bu 

düşünceler, modern heykelin anlam üretiminde halen geçerliliğini koruyan kavramsal 

referanslar olmuştur. Modern heykelde form ve boşluk ilişkisi ise, sanatın mekânsal ve fiziksel 

boyutunun kavranmasında kritik bir rol oynar. Heykelin üç boyutlu yapısı, formun 

belirginleştiği ve boşluğun anlam kazandığı bir alan yaratır. Boşluk, sadece formu çevreleyen 

bir yokluk değil, aynı zamanda eserin dinamizmini ve izleyiciyle kurduğu etkileşimi mümkün 

kılan aktif bir unsurdur. Sanatçılar, bu ilişkiyi kullanarak eserin anlamını derinleştirmiş ve 
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izleyicinin mekânsal deneyimini zenginleştirmişlerdir. Sanat felsefesinin etkisiyle, modern 

heykel sadece maddi bir nesne olmaktan çıkmış, düşünsel bir ifade biçimine dönüşmüştür. Bu 

dönüşüm, sanatçının özgün yaratıcılığını ön plana çıkarırken, izleyicinin eseri çok katmanlı 

olarak algılamasını sağlamıştır. Böylece modern heykel, toplumsal, kültürel ve bireysel 

sorgulamalara alan açan bir sanat formu haline gelmiştir. Sanat felsefesi modern heykelin 

şekillenmesinde vazgeçilmez bir bileşendir. Hem teorik zemin sağlar hem de pratik 

uygulamalara yön verir. Modern heykelin anlam dünyası, form ve boşluk arasındaki uyumlu 

etkileşimle zenginleşirken, sanat felsefesi bu sürecin bilinçli ve sistematik bir şekilde 

yürütülmesine katkı sunar. Gelecekte de sanat ve felsefe arasındaki bu dinamik ilişki, sanatın 

yeni biçimler ve anlamlar kazanmasında temel rol oynamaya devam edecektir.. 

Sanatçı, Eser ve İzleyici Üçgeninin Felsefi Yorumu 

Sanatın varoluşu yalnızca yaratım süreciyle sınırlı kalmaz; bu yaratımın meydana 

getirdiği eserin, onu üreten sanatçıdan koparak izleyiciyle kurduğu ilişkiyle tamamlanır. 

Sanatçı, yaratıcı sürecin kaynağı olarak öznel bir dünyadan, duyu ve düşüncelerle yoğrulmuş 

bir gerçekliği biçimlendirir. Bu süreçte sanatçı, yalnızca teknik bir üretici değil, aynı zamanda 

düşünsel ve felsefi bir özne olarak rol alır. Eser, bu öznel süreçlerin dışavurumu olarak var 

olurken, izleyici onunla karşılaştığında yeni anlam katmanları üretir. Böylece sanat, tek yönlü 

bir üretim değil; sanatçı, eser ve izleyici arasında sürekli bir etkileşim ve yorum alanı haline 

gelir (Habermas, 1994). 

Sanat felsefesi açısından bu üçlü yapı, hem estetik hem de ontolojik sorular ortaya 

koyar. Sanatçının niyeti, eserin anlamı üzerinde ne kadar belirleyicidir? Eser kendi başına bir 

varlık olarak sanatçısından bağımsızlaşabilir mi? İzleyicinin yorumu ne kadar geçerlidir? Bu 

sorular, özellikle modern ve postmodern sanat anlayışlarında daha da belirginleşmiştir. 

Sanatçının bilinçli niyetiyle ürettiği eser, izleyici tarafından farklı bağlamlarda ve bireysel 

algılarla yeniden anlamlandırılabilir. Bu durum, sanatın anlamının sabit değil, yoruma açık ve 

çok katmanlı olduğunu gösterir (McHale, 1996). 

Estetik teorilerde sanatçı genellikle Tanrı’ya benzetilerek yaratıcı bir figür olarak ele 

alınmıştır. Ancak modern düşünceyle birlikte bu figür, mutlak otoritesinden uzaklaşmış, yerini 

izleyiciyle paylaşmıştır. Eser ise bu iki uç arasında bir bağ kuran, hem sanatçının hem de 

izleyicinin katılımıyla yaşayan bir ara varlık haline gelmiştir. Heidegger’in sanat anlayışında 

olduğu gibi, eser, sadece bir nesne değil; varoluşu açan bir olaydır. Sanat eseri, dünyayı açar, 

gizleneni görünür kılar ve izleyicide bir düşünme eylemini tetikler. Bu bağlamda, sanatçı sadece 

ifade eden değil, bir düşünme alanı başlatandır (Heidegger, 2003). 
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İzleyici ise pasif bir alıcı olmaktan ziyade, aktif bir anlam kurucudur. Özellikle çağdaş 

sanatla birlikte izleyici, eserin yorumlayıcısı, hatta bazen tamamlayıcısı haline gelmiştir. Bu 

etkileşim, eserin anlamını mutlak olmaktan çıkararak çoğulculuğa taşır. Her izleyici, kendi 

kültürel, tarihsel ve bireysel bağlamıyla eseri yeniden üretir. Dolayısıyla sanatçı-eser-izleyici 

üçgeni, durağan değil, sürekli dönüşen bir ilişki yapısı oluşturur. Sanatın felsefi boyutu da tam 

olarak bu dönüşümün içinde ortaya çıkar: anlamın üretimi, paylaşımı ve çoğalması. 

Sanatın bu üçlü yapısı, modern düşüncenin birey, toplum ve kültür anlayışlarıyla da iç 

içe geçer. Sanatçı birey olarak özgürdür; ancak bu özgürlük, toplumla ve tarihsel bağlamla 

kurulan ilişkiyle sınanır. Eser, hem bireysel hem toplumsal bir bellektir. İzleyici ise bu belleği 

her seferinde yeniden canlandırır. Bu dinamik yapı, sanatın sadece bir üretim değil, aynı 

zamanda bir iletişim ve düşünme biçimi olduğunu ortaya koyar. Estetik deneyim, bu üçlü 

yapının bir araya gelmesiyle mümkün olur. Hiçbiri tek başına sanatın anlamını taşımaz; ancak 

birlikte var olduklarında sanat gerçek anlamına ulaşır. 
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İKİNCİ BÖLÜM 

Modern Heykelin Oluşumu: Dönüşüm Süreci ve Felsefi Arka Plan 

Heykel sanatı, tarih boyunca farklı medeniyetlerin inanç sistemleri, estetik anlayışları 

ve toplumsal yapılarıyla şekillenmiş; bu nedenle zaman içinde hem biçimsel hem de kavramsal 

olarak büyük dönüşümler yaşamıştır. Modern heykel ise, 19. yüzyıl sonlarından itibaren 

geleneksel sanat anlayışlarına bir tepki olarak ortaya çıkmış; biçimsel özgürlük, düşünsel 

derinlik ve bireysel yorumla beslenen yeni bir sanat alanı olarak kendini göstermiştir. Bu 

dönüşüm yalnızca teknik ya da biçimsel değil, aynı zamanda derin bir felsefi zemine dayanır. 

Sanatçının rolü, sanatın amacı ve sanat eserinin anlamı gibi temel sorular, modern heykelin 

şekillenmesinde belirleyici olmuştur (Lynton, 2015). 

Klasik heykel sanatında, ideal formun arayışı, doğayı taklit ve güzellik anlayışı ön 

plandayken; modern heykelde bu anlayış yerini bireysel dışavuruma, soyutlamaya ve kavramsal 

yaklaşımlara bırakmıştır. Auguste Rodin’in heykel sanatı üzerindeki etkisi bu bağlamda bir 

dönüm noktasıdır. Rodin, figüratif anlatımı sürdürmekle birlikte, formun içsel dinamizmini ön 

plana çıkararak heykeli sadece görünen bir nesne değil, duygu ve düşüncenin taşıyıcısı haline 

getirmiştir. Bu yaklaşım, sanatçının biçimi bozarak yeni anlamlar yaratabileceğini göstermesi 

açısından önemlidir. Rodin’den sonra gelen Brâncuși, Picasso ve Duchamp gibi sanatçılar ise 

heykeli radikal bir şekilde dönüştürerek geleneksel sınırları tamamen reddetmişlerdir. Bu 

sanatçılar aracılığıyla modern heykel, artık sadece estetik bir nesne değil, felsefi bir tartışma 

alanı haline gelmiştir (Güvemli, 1960). 

Şekil 16 

A. Rodin – Yürüyen Adam 

 

Rodin’in dinamik figür çalışmaları, modern heykelin öncülüğünü gösterir. 1877, Bronz, Paris, 

Musée Rodin. 



 

24 

Şekil 17 

Constantin Brâncuși – Öpüş (Le Baiser) 

 

Brâncuși’nin duygusal soyutlaması, sevgi temasını minimalist bir şekilde ifade eder. 1907–

1908, Kireçtaşı, Romanya Ulusal Sanat Müzesi. 

Şekil 18 

Pablo Picasso – Aşk, Şöhret, Trajedi (Love, Fame, Tragedy) 

 

Picasso’nun bronz rölyef çalışmaları, modern mitolojik yorumları içerir. 1933, Paris. 

Modern heykelin oluşum sürecinde sanat felsefesi, sadece sanatın ne olduğu değil, 

sanatın nasıl olması gerektiği üzerine sorular üretmiştir. Bu sorular, özellikle Immanuel Kant, 

Friedrich Nietzsche, Martin Heidegger gibi düşünürlerin katkılarıyla daha sistematik bir zemine 

oturmuştur. Kant, yargı gücünün eleştirisinde estetik deneyimi “çıkar gözetmeyen haz” olarak 

tanımlarken, sanatın bireysel sezgiye dayalı yönünü ön plana çıkarmıştır. Bu düşünce, sanat 

eserinin toplumsal işlevinden çok bireysel bir tecrübe nesnesi olduğunu vurgular. Nietzsche ise 

“sanat, yaşamı onaylama biçimidir” diyerek, sanatın varoluşsal ve coşkulu bir boyut taşıdığını 
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ortaya koymuştur. Modern heykel, bu düşünsel arka planla birlikte yalnızca bir form yaratımı 

değil, aynı zamanda bir varoluş ifadesi haline gelmiştir (Habermas, 1994). 

Sanatın bu yeni yönelimiyle birlikte, malzeme kullanımı da dönüşüme uğramıştır. 

Geleneksel taş, mermer ve bronz gibi malzemelerin yerini; metal, cam, plastik, hatta günlük 

yaşam objeleri almıştır. Bu da heykelin yalnızca güzel sanatlar alanında değil, aynı zamanda 

gündelik yaşam, teknoloji ve endüstriyle de ilişkili bir sanat biçimine dönüşmesine neden 

olmuştur. Marcel Duchamp’ın “hazır nesne” anlayışı, bu sürecin kavramsal temellerini atan 

radikal bir girişimdir. Duchamp’ın çalışmaları, sanatın ne olduğuna dair kuralları altüst ederek, 

heykelin artık yalnızca ustalıkla yapılmış bir form değil, düşünsel bir önerme olduğunu ileri 

sürmüştür (McHale, 1996). 

Şekil 19 

Marcel Duchamp – Çeşme (Fountain) 

 

Duchamp’ın hazır nesne (readymade) yaklaşımı, sanat kavramını sorgular. 1917, Porselen 

pisuar, New York, Sanatçının Dada sergisi için sunumu. 

Modern heykelin felsefi yönü, sadece form ve malzeme tercihleriyle sınırlı değildir; 

aynı zamanda izleyiciyle kurulan ilişkide de kendini gösterir. Heykel artık yalnızca bakılan 

değil, izleyicinin çevresinde dolaştığı, içine girdiği, etkileşimde bulunduğu bir yapıya 

bürünmüştür. Bu yaklaşım, modern heykelin yalnızca nesnel bir estetik sunum değil, aynı 

zamanda deneyimsel bir süreç olduğunu ortaya koyar. Heidegger’in “sanat eseri, hakikatin 

açığa çıktığı bir yerdir” düşüncesi, modern heykelin bu yönünü açıklamak için önemlidir. 

Heykel, artık sadece bir anlatım biçimi değil, aynı zamanda bir düşünceyi, bir varoluşu, bir 

sorgulamayı ifade eden bir varlık olarak konumlanmaktadır (Heidegger, 2003). 
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Klasik Heykelden Modern Heykele Geçiş Süreci 

Klasik heykel sanatı, Antik Yunan ve Roma dönemlerinde zirveye ulaşmış, insan 

bedeninin kusursuzluğu ve doğanın idealize edilmiş yansımasıyla özdeşleşmiştir. Bu dönem 

heykellerinde özellikle orantı, simetri ve gerçekliğe yakınlık ön plandaydı. Heykeltıraşlar, insan 

bedenini tanrısal bir biçimde yücelterek evrensel güzellik ideallerini taşımayı amaçlamışlardır. 

Özellikle Polykleitos’un “kanon” anlayışı, heykelde ideal orantının ve matematiksel ölçülerin 

önemini vurgular. Klasik heykelin amacı, doğayı taklit etmek değil; onu kusursuzlaştırarak 

estetik bir ideali temsil etmekti (Güvemli, 1960). 

Şekil 20 

"Mantua tipi" Apollon, Polykleitos'a atfedilen MÖ 5. YY 

 

Klasik Yunan heykel geleneğinin simgesi olarak insan vücudunun ideal oranlarını gösterir. MÖ 

5. yüzyıl, Mermer, Mantua, İtalya. 

Bu anlayış, Orta Çağ’da dini temalarla iç içe geçerek sembolik ve ruhani bir boyut 

kazanmış; bireyin yerine Tanrı merkezli bir sanat anlayışı hâkim olmuştur. Ancak Rönesans 

dönemiyle birlikte klasik sanat anlayışı yeniden canlanmış, insanın evrenin merkezinde olduğu, 

aklın ve gözlemin önem kazandığı bir sanat felsefesi ortaya çıkmıştır. Michelangelo’nun 

heykelleri, hem klasik oranlara olan bağlılığı hem de insanın iç dünyasını yansıtan güçlü 

biçimleriyle bu geçişin simgesel örneklerinden biridir. Ne var ki, 18. yüzyılın sonlarından 

itibaren Batı toplumlarında yaşanan toplumsal, politik ve teknolojik dönüşümler; sanatın ve 

sanatçının konumunu da derinden sarsmıştır. Sanat artık sadece elit bir zümrenin temsil alanı 

olmaktan çıkmış, bireysel ifade ve düşünsel özgürlükle şekillenmeye başlamıştır. Sanayi 

Devrimi, kentleşme ve modern bireyin ortaya çıkışı; klasik sanatın sunduğu düzenli, idealize 
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edilmiş dünyayı sarsmış, yerini kaotik, parçalanmış ve çok anlamlı bir dünyaya bırakmıştır. Bu 

dönüşüm, sanatın yalnızca görsel beğeni sunan bir nesne değil, düşünsel bir sorgulama alanı 

olduğunu göstermeye başlamıştır (Habermas, 1994). 

Bu bağlamda modern heykel, klasik heykelin temel ilkelerine doğrudan bir eleştiri 

niteliği taşır. Klasik sanatın doğaya öykünen, izleyiciye tanıdık gelen biçim anlayışına karşılık, 

modern heykel biçimsel bozulmayı, soyutlamayı ve kavramsal düşünceyi ön plana çıkarmıştır. 

Örneğin, Brâncuși’nin “Sonsuz Sütun” adlı eseri, biçimin sonsuzluk düşüncesiyle soyut bir 

ilişki kurmasını sağlayarak, klasik heykelin temsilci doğasından kopuşun güçlü örneklerinden 

biridir. Artık sanat eseri, dış dünyayı yansıtmaktan çok, iç dünyayı, düşünceyi ve hissi dışa 

vuran bir yapı haline gelmiştir (Lynton, 2015). 

Şekil 21 

Constantin Brâncuși – Sonsuz Sütun (Endless Column) 

 

Brâncuși, tekrar eden geometrik modüllerle sonsuzluk ve yükseliş temasını işler. 1938, Dökme 

demir, Yükseklik 29,3 m, Târgu Jiu, Romanya. 

Modern heykelin yükselişiyle birlikte, sanatçının teknik ustalığı yerini kavramsal 

derinliğe bırakmıştır. Marcel Duchamp’ın “hazır nesne” (ready-made) anlayışı, sanatın 

biçimsel mükemmelliğinden çok, fikrin gücünü vurgular. Bu anlayışla birlikte, bir pisuar ya da 

şişe rafı bile sanat eseri olarak kabul görmüş, böylece klasik sanatın “ne olduğu” sorusu radikal 

biçimde sorgulanmıştır. Bu da klasik heykelin sınırlarını ortadan kaldırarak, sanatın her yerde 

ve her şeyde olabileceği düşüncesini doğurmuştur (McHale, 1996). 

Bununla birlikte, modern heykelin sadece biçimsel ve kavramsal bir kopuş değil, aynı 

zamanda toplumsal bir eleştiri biçimi olarak da geliştiği görülmektedir. Klasik sanat, genellikle 

belirli bir siyasi ya da dini ideolojiyi temsil ederken, modern heykel sanatçısı; özgürlük, 
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yabancılaşma, savaş, kentleşme, kimlik gibi çağdaş meseleleri ele alır. Böylece sanat, yalnızca 

bir estetik deneyim değil; toplumsal ve felsefi bir ifade biçimi olarak da önem kazanır. Bu 

durum, modern heykelin içerik açısından da klasik anlayıştan büyük ölçüde ayrıldığını gösterir. 

Klasikten moderne geçiş, sadece geçmişin reddi değil; aynı zamanda geçmişin yeniden 

yorumlanmasıdır. Modern heykeltıraşlar, çoğu zaman klasik biçimlerden esinlenerek onları 

yeniden işlevlendirir. Bu, sanat tarihinin doğrusal değil; katmanlı ve çok yönlü ilerlediğini 

gösterir. Geçmişin formları, modern düşüncenin içinde dönüşerek yeni anlamlar kazanır. Bu da 

gösteriyor ki modern heykel, yalnızca bir teknik ya da malzeme farklılığı değil; köklü bir 

zihniyet değişiminin ürünüdür. 

Malzeme, teknik ve biçimin dönüşümü 

Heykel sanatının tarihsel gelişiminde malzeme, teknik ve biçim her zaman birbiriyle 

sıkı ilişki içerisinde olmuştur. Sanatçının elindeki malzeme ve kullandığı teknikler, biçimsel 

ifadeyi doğrudan belirlemiş; aynı zamanda dönemin estetik ve düşünsel yaklaşımlarına da yön 

vermiştir. Antik dönemden itibaren taş, bronz ve kil gibi doğal malzemelerle çalışan 

heykeltıraşlar, doğayı taklit eden ve idealize eden biçimleri tercih etmişlerdir. Özellikle Antik 

Yunan’da kullanılan mermer, hem dayanıklılığı hem de ışığı geçirme kapasitesiyle “ideal 

bedenin” kutsal temsiline katkı sunmuştur. Ancak modern döneme gelindiğinde, sanatçılar artık 

biçimi belirleyen sabit estetik kuralları ve malzeme sınırlarını sorgulamaya başlamışlardır 

(Güvemli, 1960). 

Modern heykel anlayışında biçim, artık yalnızca bir dış görünüş ya da taklitten ibaret 

değil; sanatçının düşünsel sürecinin ve içsel dünyasının yansıması olarak görülmeye 

başlanmıştır. Bu değişimle birlikte sanatçılar, geleneksel malzeme anlayışını kırarak sanayi 

ürünlerini, atık materyalleri, plastik, cam, kumaş, hatta organik nesneleri sanat malzemesi 

olarak kullanmaya başlamışlardır. Örneğin Pablo Picasso’nun 20. yüzyılın başında oluşturduğu 

“montaj” tarzı eserleri, farklı objelerin bir araya getirilmesiyle yeni bir anlam yaratmanın 

mümkün olduğunu göstermiştir. Picasso’nun “Boğa Kafası” adlı eseri, bir bisiklet gidonu ve 

selesinden oluşturulmuş olup, modern heykelin malzeme ve biçim açısından geldiği özgürlük 

noktasını açıkça ortaya koyar (Lynton, 2015). 
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Şekil 22 

Pablo Picasso – Boğa Kafası 

 

Picasso’nun hazır nesne yaklaşımıyla ortaya çıkan heykel, dönüşümü ve yaratıcılığı temsil 

eder. 1942, Bisiklet sele ve gidonundan yapılmış, Paris, Musée Picasso. 

Bu süreçte kullanılan teknikler de radikal biçimde değişmiştir. Klasik heykelde form 

genellikle yontma, döküm ya da modelleme ile oluşturulurken; modern heykelde kaynak 

yapma, vidalama, birleştirme, kesme gibi endüstriyel yöntemler devreye girmiştir. Özellikle 

Constructivism (Yapısalcılık) akımının öncülerinden Naum Gabo ve Antoine Pevsner, 1920’li 

yıllarda heykeli artık “boşluk içinde bir yapı” olarak görmüş ve mekânla etkileşim içinde olan 

yapılar oluşturmuşlardır. Bu anlayış, heykelin artık çevresinden bağımsız, tek başına bir obje 

olmaktan çıktığını; mekânla ve izleyiciyle sürekli bir ilişki içinde yeniden tanımlandığını 

göstermektedir. 

Malzeme ve tekniklerdeki bu dönüşüm, biçim anlayışını da kökten değiştirmiştir. Klasik 

dönemin simetrik, idealize edilmiş ve tamamlanmış biçimleri; modern dönemde yerini açık 

forma, parçalanmış yapıya ve soyutlamaya bırakmıştır. Constantin Brâncuși’nin “Uyuyan 

Müzikçi” ya da “Kuş” adlı eserleri, bu dönüşümün en güçlü temsilcilerindendir. Sanatçının 

amacı artık yalnızca nesneyi betimlemek değil, onun özünü ve ruhunu yansıtmaktır. Biçim, 

doğrudan tanımlayıcı değil; çağrışım ve soyutlama yoluyla izleyicinin düşünsel katılımını davet 

eden bir yapıya bürünmüştür (Habermas, 1994). 
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Şekil 23 

Constantin Brancuşi – Uyuyan Müzikçi 

 

Minimalist yüz tasviri, dinginlik ve uyum temasını yansıtır. 1910, Bronz, New York, The 

Metropolitan Museum of Art. 

Bu değişimin ardındaki felsefi temel, sanatın artık sadece göze hitap eden bir yapı değil; 

düşünsel, varoluşsal ve deneyimsel bir alan olarak yeniden tanımlanmasında yatar. Martin 

Heidegger’in “Sanat eserinin özü, hakikatin açığa çıktığı yerdir” düşüncesi, modern heykelin 

biçimsel dönüşümünü anlamak açısından oldukça anlamlıdır. Sanatçının kullandığı malzeme 

ve biçim, artık yalnızca estetik değil, felsefi bir anlam taşır. Malzeme, sanatçının mesajını ileten 

bir araca dönüşmüş; biçim ise bu mesajın görsel ve düşünsel temsilini üstlenmiştir (Heidegger, 

2003). 

Modern ve çağdaş sanatın ileri örneklerinde bu dönüşüm, sadece biçimle sınırlı 

kalmamış; aynı zamanda heykelin zaman, mekân ve izleyiciyle kurduğu ilişkiye kadar 

genişlemiştir. Sanatçılar artık sabit formlar üretmektense, geçici, interaktif ve deneyim odaklı 

işler üretmeye başlamışlardır. Bu gelişmelerin sonucu olarak heykel, klasik anlamda 

tanımlanamayacak kadar geniş bir tanım aralığına ulaşmıştır. Böylece malzeme, teknik ve 

biçimdeki dönüşüm, heykel sanatının sınırlarını sonsuz bir ifade alanına taşımıştır. 

Modern sanat akımlarının heykel üzerindeki etkisi 

Modern sanatın 19. yüzyılın sonlarında ortaya çıkmasıyla birlikte, sanat anlayışında 

radikal dönüşümler yaşanmış; bu değişimler heykel sanatını da doğrudan etkilemiştir. 

Akademik kurallara ve klasik biçim anlayışına dayalı sanat anlayışı, yerini bireysel ifade 

özgürlüğü, biçimsel deneysellik ve düşünsel derinliğe bırakmıştır. Sanayi devrimi, şehirleşme, 

teknolojik gelişmeler ve savaşların yarattığı kültürel kırılmalar, sanatçıları geleneksel biçimleri 

sorgulamaya ve yeni yollar aramaya yönlendirmiştir (Lynton, 2015). Bu süreçte modern sanat 
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akımları, heykel sanatında biçimden malzemeye, içerikten anlam katmanlarına kadar pek çok 

düzeyde köklü değişimlere yol açmıştır. 

Şekil 24 

A. Rodin – Danaide 

 

Rodin’in dramatik figür çalışmaları, mitolojik anlatımı vurgular. 1889, Mermer, Paris, Musée 

Rodin. 

İlk büyük kırılmalardan biri, Kübizm ile yaşanmıştır. Pablo Picasso ve Georges 

Braque’ın öncülüğünde gelişen bu akım, nesneleri parçalayarak farklı açılardan bir araya 

getirmeyi amaçlamış ve bu anlayış heykel sanatına da yansımıştır. Picasso’nun kolaj ve montaj 

tekniğini heykelde de kullanması, düz yüzeyin ötesinde üç boyutlu parçalı yapılar ortaya 

çıkarmıştır. Bu süreçte heykel, artık mekânla ilişki kuran ve izleyicinin bakış açısına göre 

değişen bir yapıya dönüşmüştür. 

Şekil 25 

Pablo Picasso – Ağlayan Kadın (Weeping Woman) 

 

Picasso’nun kübist tarzı, trajediyi ve acıyı geometrik formlarla ifade eder. 1937, Tuval üzerine 

yağlı boya, Londra, Tate Gallery. 
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Fütürizm, hız, enerji ve hareketin sanattaki ifadesi olarak öne çıkmış; özellikle İtalyan 

heykeltıraş Umberto Boccioni’nin çalışmalarıyla heykelde biçimsel dinamizmin öne çıkmasına 

neden olmuştur. Boccioni’nin “Uzayda Sürekliliğin Benzer Biçimleri” adlı heykeli, sadece 

figürü değil; onun hareketini ve çevresiyle ilişkisini de temsil etmeye çalışmıştır. Bu anlayış, 

heykelin yalnızca statik bir nesne olmadığı, zamanla ve mekânla bütünleşen bir yapı olabileceği 

düşüncesini geliştirmiştir (Habermas, 1994). 

Şekil 26 

Umberto Boccioni – Uzayda Sürekliliğin Benzersiz Biçimleri (Unique Forms of Continuity in 

Space) 

 

Boccioni’nin futurist yaklaşımı, hareket ve dinamizmi heykelsel dile dönüştürür. 1913, Bronz, 

New York, The Museum of Modern Art. 

Dadaizm ve Sürrealizm, geleneksel sanat anlayışına karşı tepkisel bir duruş sergileyerek 

heykelin kavramsal boyutunu ön plana çıkarmıştır. Marcel Duchamp’ın “hazır nesne” (ready-

made) anlayışı, heykelin teknik ustalıkla değil, fikirle değer kazandığını savunmuştur. 

Duchamp’ın bir pisuarı imzalayıp sanat eseri olarak sunması, sanatın ne olduğuna dair radikal 

bir sorgulamayı beraberinde getirmiştir. Bu durum, heykelin yalnızca estetik bir nesne değil; 

düşünsel ve hatta ironik bir söylem aracı olabileceğini ortaya koymuştur (McHale, 1996). 

Soyut Ekspresyonizm ve Minimalizm, modern heykelin ifade araçlarını daha da 

çeşitlendirmiştir. Minimalist sanatçılar, heykeli mümkün olduğunca sadeleştirmiş; biçimi, rengi 

ve malzemeyi temel unsurlar haline getirmiştir. Donald Judd ve Carl Andre gibi sanatçılar, seri 

üretim malzemeleriyle oluşturdukları yapıtlarda heykelin bir nesne olarak kendisiyle ilişkili 

olmasını savunmuşlardır. Bu anlayışta içerik ya da temsil değil, malzemenin doğası ve 

izleyiciyle kurduğu ilişki önem kazanmıştır. 
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Şekil 27 

Donald Judd – Untıtled, 1969 

 

Judd’un minimalizm yaklaşımı, geometrik ve endüstriyel form anlayışını vurgular. 1969, 

Alüminyum ve akrilik, New Yor. 

Kavramsal sanat ise heykel sanatını tamamen fikir merkezli hale getirmiştir. Joseph 

Kosuth’un çalışmaları, sanat eserinin fiziksel varlığından çok, kavramsal boyutunu ön plana 

çıkarmıştır. Bu yaklaşımda heykel, artık somut bir nesne olmaktan çok; düşüncenin 

görselleştirilmiş bir formudur. Böylece heykel sanatı, yalnızca gözle değil; zihinle algılanan bir 

yapıya evrilmiştir. 

Şekil 28 

Joseph Kosuth – Mondrian’ın Çalışmaları 

 

Konseptüel sanatın öncüsü olarak Kosuth, sanat ve anlam ilişkisini sorgular. 1968, Fotoğraf 

ve metin yerleştirmesi. 

Bu akımların etkisiyle birlikte modern heykel, artık durağan bir biçim değil; sürekli 

değişen, dönüşen ve anlam kazanan bir yapı haline gelmiştir. Klasik dönemin idealize edilmiş, 
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tanımlı ve bütünsel formları yerini çok parçalı, izleyiciyle birlikte tamamlanan, süreç odaklı 

yapılara bırakmıştır. Sanatçı, sadece bir üretici değil; düşünsel bir aktör haline gelmiştir. Heykel 

artık yalnızca görülen değil, düşünülen; yalnızca nesne değil, bir düşünce biçimi olmuştur. 

Kavramsal Sanat İle Heykelin Sınırlarının Yeniden Çizilmesi 

20.yüzyılın ortalarında sanat dünyasında ortaya çıkan kavramsal sanat akımı, sanat 

eserinin fiziksel niteliğinden çok, fikir ve kavramın kendisini ön plana çıkararak sanat 

anlayışında köklü bir paradigma değişikliğine yol açmıştır. Bu değişimden en çok etkilenen 

alanlardan biri de heykel sanatıdır. Geleneksel anlamda üç boyutlu, somut ve çoğunlukla estetik 

kaygılar taşıyan bir nesne olarak kabul edilen heykel; kavramsal sanatla birlikte maddesel 

olmaktan çıkıp, düşünsel bir forma bürünmüştür. Sanatın artık görsel bir sunumdan ibaret 

olmadığı; aksine izleyicide düşünsel bir etki yaratması gerektiği anlayışı, heykel sanatının 

sınırlarını neredeyse tamamen silmiştir (Lynton, 2015). 

Kavramsal sanatın temel felsefesi, sanat eserinin “nesne” değil, “düşünce” olması 

gerektiğini savunur. Bu yaklaşımın önemli temsilcilerinden Joseph Kosuth, 1969 yılında 

kaleme aldığı “Sanat Olarak Sanatın Anlamı” başlıklı metninde, sanat eserinin en önemli 

bileşeninin onun ardındaki düşünce olduğunu ifade etmiştir. Kosuth’un ünlü eseri One and 

Three Chairs (Bir ve Üç Sandalye), fiziksel bir sandalye, onun fotoğrafı ve sözlük tanımını bir 

araya getirerek “gerçeklik, temsil ve kavram” ilişkisini sorgular. Bu eser, heykelin artık sadece 

elle dokunulabilen bir form olmadığını, zihinsel ve kavramsal bir platformda da var 

olabileceğini gösterir (McHale, 1996). 

Şekil 29 

Joseph Kosuth – One And Three Chairs 

 

Kosuth, nesne, fotoğraf ve tanım aracılığıyla sanatın felsefi boyutunu gösterir. 1965, Fotoğraf, 

sandalye ve tanım panosu, New York. 
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Bu anlayışla birlikte, heykel artık belirli bir forma ya da malzemeye bağlı kalmaksızın 

ifade alanını genişletmiştir. Kavramsal sanatın etkisiyle sanatçılar, ses, ışık, yazı, video, 

yerleştirme ve performans gibi disiplinler arası araçlara başvurarak üç boyutlu form anlayışını 

yeniden tanımlamışlardır. Sanatçının eseri bir nesne üretmek değil; bir fikri deneyimletmek 

üzere bir bağlam yaratması hedeflenmiştir. Bu bağlamda heykel, klasik anlamdaki “nesne” 

kimliğini terk ederek, izleyicinin katılımına ve yorumuna açık bir “düşünce uzamı”na 

dönüşmüştür (Habermas, 1994). 

Kavramsal sanatın etkisiyle heykelin biçimsel sınırlarının ortadan kalkması, izleyicinin 

rolünü de dönüştürmüştür. Artık izleyici, sanat eserini sadece izleyen değil; onun anlamını 

oluşturan bir bileşen hâline gelmiştir. Bu bağlamda izleyici, sanatçının sunduğu kavramı kendi 

deneyim ve düşünceleriyle yeniden üretir. Bu durum, heykelin sadece fiziksel değil, aynı 

zamanda sosyal, psikolojik ve felsefi bir boyut kazandığını da göstermektedir. Kavramsal 

sanatın öncülerinden Sol LeWitt’in “Sanat fikirdir, fikir sanatın biçiminden daha önemlidir” 

sözü, bu yeni yaklaşımın özetidir (Lynton, 2015). 

Kavramsal sanat, heykelin geleneksel kalıplarını kırarak onun hem biçimsel hem de 

düşünsel anlamda sınırlarını yeniden tanımlamıştır. Heykel artık yalnızca bir taş, bronz ya da 

metal yığını değil; izleyicinin zihin dünyasında yeniden şekillenen bir fikirdir. Bu yaklaşım 

sayesinde heykel sanatı, felsefeyle çok daha sıkı bir ilişki kurmuş ve sanatın amacının yalnızca 

estetik bir haz yaratmak değil, aynı zamanda varoluşsal ve düşünsel bir sorgulama başlatmak 

olduğu anlayışını pekiştirmiştir.
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ÜÇÜNCÜ BÖLÜM 

Sanat ve Heykel Üzerine Düşünürlerin Yaklaşımları: Platon, Aristoteles, Nietzsche, 

Heidegger ve Danto 

Sanatın doğası, amacı ve toplum içindeki işlevi yüzyıllardır filozofların üzerinde 

düşündüğü temel meselelerden biri olmuştur. Heykel ise bu sanat türleri arasında, hem 

maddesel gerçekliği hem de simgesel gücüyle özel bir yer edinmiştir. Felsefi açıdan 

bakıldığında, sanatın temsiliyet sorunu, hakikatle ilişkisi ve estetik deneyimin kaynağı gibi 

sorular tarih boyunca farklı düşünürler tarafından çeşitli biçimlerde ele alınmıştır. Bu çerçevede 

heykel de yalnızca estetik bir nesne değil, düşüncenin, inancın ve kültürel dönüşümün bir aracı 

olarak değerlendirilmiştir. 

Antik çağdan günümüze kadar sanat felsefesiyle ilgili görüşlerin merkezinde yer alan 

düşünürlerden Platon, sanatın hakikatten uzak bir taklit olduğunu savunmuş; idealar kuramı 

çerçevesinde sanat eserini yanıltıcı bir görüntü olarak değerlendirmiştir. Onun öğrencisi 

Aristoteles ise, sanatın ruhu arındırıcı bir işlev taşıdığını öne sürerek, taklit yoluyla insanın iç 

dünyasında bir “katharsis” (arınma) sağladığını belirtmiştir. Bu iki düşünürün sanat üzerine 

görüşleri, Batı estetik düşüncesinin temel yapı taşlarını oluşturmuştur. 

19.yüzyıla gelindiğinde Friedrich Nietzsche, sanatın yalnızca estetik bir alan değil, 

yaşamla ve varoluşla doğrudan ilişkili bir yaratım süreci olduğunu vurgulamıştır. Ona göre 

sanat, Apolloncu düzen ile Dionysosçu taşkınlık arasında bir denge kurma çabasıdır. Bu bakış, 

heykelin yalnızca biçimsel değil, içsel bir yaratım sürecine dayalı olduğunu düşündürür. 

20.yüzyıl felsefesine damgasını vuran Martin Heidegger ise, sanat eserinin bir 

“hakikatin açığa çıkışı” olduğunu savunur. Ona göre özellikle heykel gibi plastik sanatlar, 

varlığın anlamını açımlayan birer “alet” değil, varoluşu görünür kılan birer “olay”dır. 

Heidegger’in bu görüşü, modern heykelin düşünsel zeminine katkı sağlayan en güçlü felsefi 

yaklaşımlardan biridir. Öte yandan Arthur C. Danto gibi çağdaş sanat felsefecileri, modern ve 

postmodern dönemde sanatın artık geleneksel formları aştığını, sanat eseri ile sıradan nesne 

arasındaki ayrımın ortadan kalktığını ileri sürerler. Danto’ya göre sanatın “sonu” gelmiş; 

bundan sonra sanat, bir biçim sorunu olmaktan çıkıp düşünsel bir yapıya evrilmiştir. Bu evrim 

süreci, heykel sanatının da sınırlarını yeniden belirlemiştir. 
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Platon: Mimesis, İdealar ve Sanatın Gerçeklikten Uzaklığı 

Platon, Batı felsefesinde sanat ve gerçeklik arasındaki ilişkiyi sistematik biçimde 

irdeleyen ilk filozoflardan biridir. Ona göre, gerçeklik idealar dünyasında yani değişmez ve 

mükemmel formlarda bulunur. Bu idealar, duyularımızla algıladığımız maddi dünyanın altında 

yatan ve onun gerçek anlamını belirleyen özlerdir. Duyusal dünya ise bu ideaların eksik ve 

bozulmuş yansımalarından oluşur. Bu ontolojik yaklaşım, Platon’un sanat anlayışının temelini 

oluşturur. Platon’un sanat felsefesindeki en temel kavram “mimesis”tir; bu terim taklit 

anlamına gelir. Ona göre sanat, gerçekliğin değil, gerçekliğin taklididir. Özellikle heykel gibi 

plastik sanatlar, duyusal dünyadaki nesnelerin biçimlerini çoğaltmakla yetinir; ancak bu 

nesneler bile ideaların kusurlu yansımalarıdır. Böylece sanat, gerçekliğin değil, gerçekliğin 

taklidinin taklidini sunar. Bu durum sanatın ontolojik değersizliği anlamına gelir, çünkü sanat 

gerçek bilgi değil, yanılsama üretir (Platon, 2016). 

Bu felsefi temelde Platon, sanatın insan ruhu üzerindeki etkisini de eleştirir. Devlet adlı 

eserinde, özellikle şiir ve drama gibi sanatların gençlerin ruhsal gelişimini olumsuz etkilediğini 

ileri sürer. Sanat, aklın yönlendirmesi gereken ruhun duygusal tarafını harekete geçirerek bireyi 

hakikatten uzaklaştırır. Ona göre doğru bilgiye ulaşmak akıl yoluyla mümkünken, sanat 

duyguları körükleyerek kişiyi yanlış yönlendirebilir. Bu nedenle ideal devlet, sanat eserlerinin 

içeriğini ve türlerini sıkı şekilde denetlemelidir (Platon, 2016, s. 310-320). 

Heykel özelinde Platon’un görüşleri de bu genel sanat eleştirisiyle paraleldir. Heykel, 

doğrudan duyusal bir taklit olduğu için, insanları ideal bilgiye değil, maddi dünya 

yanılsamalarına yönlendirir. Heykel sanatında kullanılan materyaller ve biçimler, gerçeklikten 

uzaklaşmayı güçlendirebilir çünkü ideaların saf ve değişmez formunu yansıtmak yerine, 

fiziksel ve geçici özellikleri ön plana çıkarır. Bu durum, heykelin epistemolojik bir 

güvenilirlikten yoksun olduğunu gösterir. Öte yandan, Platon sanatın etkisini ve gücünü 

küçümsememiştir. Sanat eserlerinin toplum ve birey üzerindeki etkisi çok büyüktür ve bu 

nedenle toplumsal düzeni bozabilecek olumsuz etkileri önlemek için sanatın denetlenmesi 

gereklidir. Bu düşünce, sanatın etik sorumluluğu ve pedagojik fonksiyonu üzerine tartışmaların 

temelini oluşturmuştur. 

Modern heykel sanatına bakıldığında, Platon’un temsil ve gerçeklik sorunları halen 

tartışılmaktadır. Platon’un sanatın bir taklit olduğu yaklaşımı, çağdaş sanatçılar tarafından 

sıklıkla eleştirilirken, aynı zamanda yaratıcı sürecin ontolojik temellerini anlamak için bir 

başlangıç noktası olmaya devam etmektedir. Heykelde biçimsel gerçeklik ile kavramsal anlam 

arasındaki ilişkiyi sorgulayan modern ve postmodern anlayışlar, Platon’un felsefesini hem 

reddeder hem de ondan ilham alır. 
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Platon’un sanat ve heykel üzerine düşünceleri, sanatın gerçeklik ve bilgiyle olan 

ilişkisini tartışmaya açarak felsefe tarihinde önemli bir dönüm noktası yaratmıştır. Bu görüşler, 

sanatın yalnızca estetik bir deneyim değil, aynı zamanda etik ve epistemolojik bir mesele olarak 

değerlendirilmesine olanak sağlamıştır. 

Platon’un sanat ve heykel anlayışı, sanatın hakikati temsil etme kapasitesini sorgulayan 

ilk ciddi felsefi yaklaşım olması bakımından tarihsel açıdan büyük önem taşır. Onun sanatın 

gerçekliğin taklidi olduğu yönündeki düşüncesi, sanat eserini bilgi üretiminden uzaklaştıran bir 

nesne olarak konumlandırmıştır. Bu bağlamda heykel, sadece duyulara hitap eden ve geçici bir 

gerçeklik sunan bir biçim olarak değerlendirilmiştir. Ancak Platon’un sanatın toplumsal 

etkisine dair uyarıları, sanatın birey ve toplum üzerindeki gücünü teslim etmesi bakımından 

dikkate değerdir. Modern sanatın ve heykelin gelişimi sürecinde Platoncu yaklaşımlar sıklıkla 

eleştirilmiş, sanatın yalnızca taklit değil yaratım, anlam üretme ve varlıkla ilişki kurma biçimi 

olduğu vurgulanmıştır. Yine de Platon’un ortaya koyduğu “sanatın gerçeklikle ilişkisi”, 

“görünüş ile hakikat arasındaki fark” gibi felsefi sorular, günümüzde de geçerliliğini 

korumaktadır. Heykel sanatında biçimin temsil ettiği anlam, duyusal görünüş ile zihinsel içerik 

arasındaki ilişki ve sanatın eğitimsel rolü gibi konular, halen Platon’un izinden yürüyen ya da 

ona tepki gösteren düşünsel tartışmaların merkezinde yer almaktadır. Bu yönüyle Platon’un 

sanat felsefesi, modern heykelin oluşumunu anlamak isteyen bir araştırmacı için başlangıç 

noktası olma niteliği taşımaktadır. 

Aristoteles: Katharsis, Taklit ve Estetik Deneyim 

Platon’un sanat anlayışı onun idealist felsefi sistemine dayanırken, Aristoteles daha 

deneyimci ve gözleme dayalı bir yaklaşım benimsemiştir. Sanatı, yalnızca gerçekliğin kusurlu 

bir taklidi olarak değerlendirmek yerine, doğanın bir devamı ve insanın doğasına özgü bir ifade 

biçimi olarak ele almıştır. Bu bakış açısı, Aristoteles’in sanat felsefesini Platon’dan ayıran en 

önemli özelliktir. Ona göre sanat, insanın öğrenme yetisiyle yakından ilişkilidir. İnsan doğası 

gereği taklit etmeye eğilimlidir ve bu yolla hem kendini hem de çevresini tanır. Dolayısıyla, 

sanat yalnızca bir kopyalama eylemi değil; bir anlama ve yorumlama sürecidir (Aristoteles, 

2010). 

Aristoteles’in Poetika adlı eserinde geliştirdiği “mimesis” anlayışı, Platon’un 

olumsuzladığı taklit kavramını daha olumlu ve işlevsel bir biçimde yeniden yorumlamaktadır. 

Ona göre sanat, doğadaki gerçekliklerin birebir kopyalanmasından ziyade, onların özümsenerek 

belirli kurallara uygun biçimde yeniden yapılandırılmasıdır. Sanatçı doğadaki biçim ve olayları 

gözlemler, bunları zihninde işler ve daha anlamlı ya da ideal bir forma sokarak sunar. Bu süreçte 

sanat eseri yalnızca dış gerçekliğin yansıması değil; onun üzerinde düşünülmüş, soyutlanmış 
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ve yeniden şekillendirilmiş bir anlatıdır. Aristoteles’in sanat anlayışında öne çıkan en önemli 

kavramlardan biri de “katharsis”tir. Bu terim, tragedya sanatının izleyicide yarattığı duygusal 

boşalma veya arınma anlamına gelir. Tragedyalar, izleyicide korku ve merhamet duygularını 

uyandırarak bu duyguların denetlenmesini ve ruhsal dengenin sağlanmasını mümkün kılar. 

Aristoteles’e göre sanat bu yönüyle bir eğitim ve arınma aracıdır. Heykel de, izleyicide 

duygusal ve düşünsel etkiler yaratarak bu katharsis sürecine katkı sunabilir. Heykelin 

betimlediği figür, duruş, yüz ifadesi veya beden dili, izleyicinin içinde bastırılmış duyguları 

tetikleyebilir ve onun içsel dünyasında bir dönüşüm başlatabilir. 

Ayrıca Aristoteles’in “estetik deneyim” kavramı da, sanat eserinin yalnızca biçimsel bir 

nesne olmadığını; aynı zamanda bir anlam taşıyıcısı, bir zihinsel süreç tetikleyicisi olduğunu 

vurgular. Sanat, özellikle de heykel, sadece göze hoş gelen bir biçim değil; izleyiciyle düşünsel 

ve duygusal bir bağ kuran, onu etkileyen ve dönüştüren bir olgudur. Bu bağlamda heykel, 

izleyiciyi yalnızca seyirlik bir düzlemde etkilemekle kalmaz; aynı zamanda onun içsel 

dünyasında sorgulamalar başlatır. Aristoteles’e göre sanat eserinin amacı, izleyicide belli bir 

duygusal tepkiyi uyandırmak ve onu ahlaki ya da düşünsel bir olgunlaşmaya sevk etmektir. 

Aristoteles ayrıca, sanatın doğadan daha “güzel” olabileceğini savunur. Çünkü doğa 

rastgele ve düzensizdir; oysa sanat, seçme ve düzenleme yoluyla doğayı aşar. Sanatçı, doğada 

bulunan dağınık malzemeyi bir araya getirerek daha uyumlu, anlamlı ve etkileyici formlar 

yaratabilir. Bu düşünce, heykel sanatında özellikle önemlidir. Heykeltıraş, doğada gördüğü 

insan figürlerini birebir yansıtmak yerine, bu figürlerin en güzel, en anlamlı, en dengeli 

yönlerini seçerek idealize eder. Böylece ortaya çıkan eser, doğanın kaotik yapısından sıyrılmış, 

estetik açıdan daha arınmış bir biçime ulaşır. 

Heykelin maddi yapısı ile biçimsel bütünlüğü arasında kurulan ilişki, Aristoteles’in 

“madde-form” ayrımıyla da açıklanabilir. Ona göre her varlık iki öğeden oluşur: madde (hyle) 

ve form (eidos). Heykelde kullanılan taş, bronz ya da kil gibi malzemeler “madde”yi; sanatçının 

bu maddede canlandırdığı biçim ise “form”u temsil eder. Sanat, bu ikisini birleştirerek anlamlı 

bir varlık ortaya koyar. Bu anlayış, heykelin sadece biçim değil, aynı zamanda içerik ve fikir 

taşıyan bir varlık olduğu yönündeki modern yaklaşımlarla da örtüşmektedir. 

Aristoteles’in sanat ve heykel anlayışı, Platon’un negatif yaklaşımına karşılık olarak 

sanatın doğayla ve insan doğasıyla olan derin ilişkisini ortaya koyan bir perspektif sunar. Ona 

göre sanat yalnızca taklit değil; anlamlı, dönüştürücü ve eğitici bir faaliyettir. Estetik deneyim, 

izleyicide ahlaki ve düşünsel bir etki yaratarak bireyin iç dünyasında bir dönüşüm sağlar. 

Heykel sanatı, bu bağlamda insanın hem doğayı hem de kendini anlama çabasının estetik bir 

ürünüdür. Aristoteles’in katharsis, mimesis ve form-madde ayrımı gibi kavramları, modern 
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sanat kuramlarında da karşılık bulmuş; özellikle duyguların ifade edilmesi, izleyiciyle bağ 

kurulması ve sanat eserinin hem estetik hem düşünsel yön taşıması gibi konulara temel 

oluşturmuştur. Bu yönüyle Aristoteles’in düşünceleri, yalnızca antik çağ sanatını değil, aynı 

zamanda modern ve çağdaş heykel anlayışlarını da etkileyen güçlü bir felsefi miras 

sunmaktadır. 

Nietzsche: Yaratıcılık, trajedi ve Dionysos-Apollon ikiliği 

Friedrich Nietzsche, yalnızca modern felsefenin değil, aynı zamanda sanat kuramlarının 

da en çarpıcı figürlerinden biridir. Onun sanat felsefesi, özellikle klasik Yunan trajedisi üzerine 

geliştirdiği düşüncelerle şekillenmiş, sanatın yaşamla olan ilişkisini merkezine almıştır. 

Nietzsche’ye göre sanat, yalnızca estetik bir etkinlik değil, aynı zamanda yaşamın anlamına ve 

insanın varoluşsal sorunlarına dair derin bir sorgulamanın alanıdır. Bu bağlamda sanat, özellikle 

de trajedi ve heykel gibi yoğun anlam taşıyan sanat formları, insanın içsel dünyasını ifade etme 

ve yaşamın çelişkileriyle baş etme biçimidir (Nietzsche, 2011). 

Nietzsche’nin sanat düşüncesinin temelini, Tragedyanın Doğuşu (Die Geburt der 

Tragödie) adlı eserinde ortaya koyduğu Dionysos ve Apollon ikiliği oluşturur. Bu iki figür, 

yalnızca mitolojik tanrılar olarak değil, insan ruhunun ve sanatın iki karşıt yönünü temsil eder. 

Apollon, ölçü, düzen, oran, biçim ve aklı simgelerken; Dionysos, taşkınlık, coşku, delilik, 

içgüdü ve kaotik yaratıcılığı temsil eder. Nietzsche’ye göre sanatın doğası, bu iki karşıt gücün 

uyumlu çatışmasında yatar. Sanat ne yalnızca biçimsel bir düzen (Apolloncu) ne de sadece 

tutkuların dışavurumu (Dionysosçu) olabilir. Gerçek sanat, bu iki kutbun yaratıcı sentezidir. 

Heykel sanatı açısından bu ikilik son derece önemlidir. Klasik heykeller genellikle 

Apolloncu bir tavır sergiler: ölçülü, simetrik, idealize edilmiş figürler. Ancak modern heykelde, 

özellikle 20. yüzyıldan itibaren Dionysosçu bir yöneliş daha baskın hale gelmiştir. Biçim 

bozulmuş, beden parçalanmış, formlar içsel çatışmaları yansıtacak şekilde yeniden 

kurgulanmıştır. Bu yönüyle Nietzsche’nin sanat anlayışı, modern heykelin içsel dinamiğini 

anlamada oldukça açıklayıcıdır. Çünkü modern heykel, yalnızca güzeli ve ideali değil; aynı 

zamanda çirkinliği, acıyı, deforme olanı ve insanın varoluşsal sıkışmışlığını da ifade etmeye 

başlamıştır. 

Nietzsche’ye göre sanatın en önemli işlevi, yaşamı olumlamasıdır. Ona göre hakikat her 

zaman hoş ya da güzel değildir; hatta çoğu zaman dayanılmazdır. Ancak sanat, bu çıplak ve 

sert gerçekliği estetik bir forma büründürerek ona katlanılabilir bir boyut kazandırır. Sanat, 

yaşamın trajik doğasına bir yanıt niteliği taşır. Bu bağlamda sanatçı, tıpkı bir kâhin ya da filozof 

gibi; ama daha da önemlisi, yaşamın anlamını estetik yollarla yorumlayan bir figürdür. 
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Heykeltıraş da bu bağlamda, yaşamın maddi ve ruhsal çelişkilerini biçim ve boşlukla dile 

getiren bir yaratıcılık konumundadır. Nietzsche’nin yaratıcı sanatçıya yüklediği anlam, modern 

heykeltıraşın işlevine de ışık tutar. Heykeltıraş yalnızca bir nesne üretmez; aksine, formun 

diliyle dünyayı yeniden kurar. Taş, bronz veya başka bir malzeme, sanatçının ellerinde sadece 

fiziksel bir madde değil; aynı zamanda düşüncenin, acının, arzunun ve sezginin taşıyıcısına 

dönüşür. Bu yaratıcı süreçte sanatçı hem Apolloncu disiplini hem de Dionysosçu sezgiyi içinde 

taşır. Modern heykel, bu anlamda Nietzsche’nin sanat anlayışının somut bir uzantısı gibidir: 

Biçim ile coşku, düzen ile başkaldırı arasındaki gerilimden doğan güçlü bir anlatı. 

Nietzsche’nin sanat ve heykel üzerine düşüncelerinin bir diğer boyutu da sanatın 

bilgiyle olan ilişkisine dairdir. Ona göre felsefe ve bilim dünyayı anlamaya çalışır; ama sanat, 

onu yaşanabilir kılar. Bilgi çoğu zaman yıkıcı olabilir, çünkü hakikatin çıplak hali, insanı 

varoluşsal bir boşluğa sürükleyebilir. Bu nedenle sanat, hakikatin temsilcisi değil, yaşamın bir 

savunucusudur. Sanat aracılığıyla insan, yaşamın trajik doğasını kabul eder ama bu kabul onu 

zayıflatmaz; tersine güçlendirir. Heykel de bu bağlamda, insanın acısını ve gücünü bir arada 

taşıyan bir anlatım biçimi olarak Nietzsche’nin sanat felsefesine doğrudan bağlanır. Friedrich 

Nietzsche’nin sanat anlayışı, yalnızca estetik bir sorgulama değil, insanın varoluşsal 

gerilimlerini anlamaya dönük felsefi bir arayış olarak değerlendirilmelidir. Nietzsche’ye göre 

sanat, yaşamın anlamsızlığına karşı bir başkaldırı, gerçekliğin acımasızlığına karşı bir yaratım 

alanıdır. Bu bağlamda sanatçı, özellikle de heykeltıraş, yalnızca formları biçimlendiren bir 

zanaatkâr değil; aynı zamanda insan ruhunun derinliklerinde dolaşan bir düşünür ve kâhindir. 

Modern heykelde görülen biçimsel kırılmalar, deformasyonlar, boşlukla kurulan ilişkiler; 

Nietzsche’nin estetik düşüncesinde yer alan Dionysosçu yaratıcılık anlayışıyla birebir örtüşür. 

Nietzsche’nin sanat anlayışı, klasik güzellik ideallerinden çok daha öteye geçer. Sanat, 

onda bir “güzel olanı” üretme çabası değil, “yaşanabilir olanı” yaratma mücadelesidir. Heykel 

bu bağlamda hem maddi dünyanın hem de içsel dünyamızın bir tercümanı hâline gelir. Modern 

heykeltıraş, tıpkı bir filozof gibi, yaşamın acılarını, tutarsızlıklarını ve yoğunluklarını anlamaya 

çalışır. Bu anlamlandırma çabası çoğu zaman izleyicinin karşısına soyut, kuraldışı ve 

alışılmadık formlarla çıkar; çünkü Nietzsche’ye göre hakikat daima alışıldık olanın dışında, 

kaosun ve çatışmanın içindedir. Nietzsche’nin Dionysos ve Apollon figürleri üzerinden ortaya 

koyduğu estetik çatışma, modern heykelin form arayışında güçlü bir felsefi arka plan oluşturur. 

Heykellerdeki biçimsel belirsizlik, klasik anlamdaki “ideal insan figürü”nden sapış, izleyiciyi 

rahatsız eden boşluklar ya da materyalin alışılmadık kullanımı, tam da bu çatışmanın ürünüdür. 

Bu sanat, artık yalnızca göz için değil; zihin ve ruh içindir. Nietzsche’nin çağrısıyla, sanat 

yaşamı doğrulamak, ona anlam katmak ve bireyi varoluşsal bir güçle donatmak için vardır. 
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Modern heykelin temelinde yatan yaratıcı ve özgür ruh, Nietzsche’nin düşüncelerinin sanattaki 

izdüşümüdür. Sanatçının bireyselliği, özgünlüğü ve toplumla kurduğu mesafeli ilişkisi, 

Nietzsche’nin “üstinsan” tasarımıyla da bağlantı kurulabilecek ölçüdedir. Sanatçı, toplumun 

dayattığı normlardan ve beklentilerden sıyrılarak, yeni bir dünya yaratma cesaretini 

gösterdiğinde gerçek anlamda Nietzscheci bir konuma ulaşır. Bu durum, modern heykeli 

yalnızca biçimsel bir dönüşüm olarak değil, aynı zamanda felsefi bir devrim olarak da 

değerlendirmemize olanak tanır. 

Heidegger: “Sanatın Kaynağı” ve Eserin Hakikati Açığa Çıkarışı 

20.yüzyıl düşüncesine damga vuran Martin Heidegger, sanat üzerine geliştirdiği felsefi 

yaklaşımıyla yalnızca estetik bir değerlendirme değil, aynı zamanda ontolojik bir çözümleme 

sunar. Heidegger’e göre sanat, varlığın hakikatini açığa çıkaran bir olaydır. Bu nedenle sanat 

eseri yalnızca biçimsel bir temsil ya da estetik bir nesne değildir; bilakis, varlığın kendi özüyle 

insan arasında kurduğu bir iletişim biçimidir. “Sanatın Kaynağı” adlı eserinde, sanatın kökenini 

sadece sanatçının üretimi ya da izleyicinin algısı olarak değil, varlığın kendisinin ifadesi olarak 

tanımlar. Heidegger, sanat eserini varlığın “aletheia” yani “gizlenmemişlik” hâlinde açığa 

çıktığı bir alan olarak görür. Aletheia, Eski Yunanca’da hakikatin doğrudan karşılığıdır ve bu 

bağlamda sanat eseri, saklı olanın görünür kılındığı bir tecrübe alanıdır. Ona göre her sanat 

eseri, “dünya” ile “yeryüzü” arasındaki bir gerilimde konumlanır. “Yeryüzü” doğanın kendi 

kendine kapalı olan yüzünü, “dünya” ise insanın anlam yüklediği, kültürle ilişki kurduğu alanı 

temsil eder. Sanat eseri, bu iki alanı karşı karşıya getirerek bir hakikat sahnesi oluşturur 

(Heidegger, 2003). 

Bu yaklaşım özellikle heykel sanatı açısından derin anlamlar taşır. Heykel, fiziksel bir 

materyalin –taşın, metalin, ahşabın– biçimlendirilmesiyle ortaya çıkan bir nesne olmaktan 

çıkıp, insanın dünyayla olan varoluşsal ilişkisini yansıtan bir araç hâline gelir. Heykeltıraş, 

sadece bir biçim yaratmaz; aynı zamanda varlığın özüne dair bir açığa çıkarma sürecini başlatır. 

Bu yönüyle modern heykel, Heidegger’in sanat anlayışını ete kemiğe büründüren önemli bir 

ifade biçimi olarak değerlendirilebilir (Read, 1995). 

Modern sanatın biçimsel kalıpları yıkarak, anlamı ve hakikati yeniden tanımladığı 

düşüncesi, Heidegger’in estetik anlayışına doğrudan temas eder. Geleneksel temsilci sanat 

anlayışı yerine, varoluşun kendisini dile getiren, içsel bir hakikatle yoğrulmuş eserlerin değeri 

öne çıkar. Sanatın, yalnızca göze hitap eden bir süsleme değil, varlığın özüne dair bir açıklık 

alanı olması gerektiğini savunan Heidegger, bu görüşüyle modern ve çağdaş sanatın felsefi 

zeminini kuran en önemli düşünürlerden biri olmuştur (Nancy, 2011). 
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Bu bağlamda Heidegger’in sanat anlayışı, özellikle modern heykelin kavramsal ve 

biçimsel dönüşümünü anlamak açısından son derece önemlidir. Sanatı, yalnızca estetik haz 

veren bir nesne olmaktan çıkararak varlığın özüne dair bir açığa çıkarma süreci olarak gören bu 

yaklaşım, sanatçının rolünü de yeniden tanımlar. Sanatçı artık sadece form yaratan değil, 

hakikatin peşine düşen, varlığın gizini açığa çıkaran bir düşünür konumuna yükselir. Heykel 

ise bu süreçte, hem felsefi hem varoluşsal anlam taşıyan bir aracı forma dönüşür. Modern 

heykelde görülen soyut anlatım, geleneksel temsiliyetin ötesine geçerek Heidegger’in hakikat 

anlayışını sanat zemininde somutlaştırır. 

Heidegger’in “Sanatın Kaynağı” metninde ortaya koyduğu sanat ve hakikat ilişkisi, 

modern heykel anlayışının felsefi zeminini derinleştiren güçlü bir düşünsel altyapı sunar. Bu 

yaklaşım sayesinde sanat, insanın dünyayla kurduğu ilişkiyi anlamlandıran, varlığı yeniden 

düşündüren bir deneyim alanı hâline gelir. Heykel, yalnızca bir nesne değil; dünya ile insan, 

madde ile anlam, zaman ile varlık arasında kurulan bir köprüye dönüşür. Böylece modern 

heykel, izleyicisini edilgen bir alıcı olmaktan çıkarıp, eserin hakikatini kendi varoluşuyla 

birlikte keşfetmeye çağıran etkin bir özneye dönüştürür (Heidegger, 2003). 

Arthur C. Danto: Sanatın Sonu Tezi ve Çağdaş Heykel Yorumu 

Arthur C. Danto, 20. yüzyılın ikinci yarısında sanat felsefesi alanında derin izler bırakan 

bir düşünür olarak, sanatın tarihsel evrimini Hegelci bir çizgi üzerinden okur ve “sanatın sonu” 

teziyle bu alandaki tartışmalara yeni bir boyut kazandırır. Danto’ya göre sanat, belirli 

dönemlerde belirli biçimler ve kuramlarla açıklanabilirken, özellikle 20. yüzyılın ortalarından 

itibaren bu çizgisel açıklama biçimi geçerliliğini yitirmiştir. Onun “sanatın sonu”ndan kastı, 

sanatın sona ermesi değil, tarihsel olarak sanatın anlamlandırılma biçiminin radikal şekilde 

değişmesidir. Danto, 1964 yılında Andy Warhol’un “Brillo Boxes” adlı eseriyle karşılaştığında 

sanatın tanımına dair temel soruları yeniden gündeme getirir: “Bir nesneyi sanat yapan nedir?” 

ve “Sanat ile sıradan nesneler arasındaki fark nasıl belirlenir?” Warhol’un, market raflarında 

görülebilecek bir temizlik ürünü kutusunu birebir şekilde sanat galerisine taşıması, Danto’ya 

göre estetik formlar, teknik beceri ya da içerik kadar, hatta onlardan daha fazla olarak yorumsal 

çerçeveyi sanatın özüne dahil eder. Bu yaklaşım, sanat eserini yalnızca estetik bir obje değil, 

felsefi bir soru haline getirir (Danto, 2005). 

Bu bağlamda heykel sanatı da Danto’nun “sanatın sonu” yaklaşımı ışığında yeniden 

değerlendirilmelidir. Geleneksel heykel anlayışında biçim, anatomi, hacim gibi unsurlar ön 

plandayken, çağdaş heykel anlayışında bu öğelerin yerini fikir, bağlam ve izleyiciyle kurulan 

düşünsel ilişki alır. Heykel artık yalnızca bir figürü betimleyen değil, bir düşünceyi ortaya 

koyan, eleştirel ya da kavramsal bir önerme sunan nesneye dönüşmüştür. Danto’nun bu duruma 
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yaklaşımı, sanat eserinin tarihsel bağlamı içinde okunması gerektiğini ve eserin değerini 

yalnızca biçimsel niteliklerin değil, içerdiği anlam dünyasının belirlediğini savunur (Erzen, 

2012). 

Danto’ya göre, sanat tarihinin anlatısı artık biçimsel evrelerle değil, düşünsel 

sıçramalarla ilerlemektedir. Bu durum, modern ve çağdaş heykel sanatını kavramak için de yeni 

bir bakış açısı gerektirir. Örneğin, Joseph Beuys’un politik ve sosyal mesajlarla yüklü 

yerleştirmeleri ya da Rachel Whiteread’in boşluk üzerine yaptığı ters kalıplar, biçimsel olarak 

klasik heykelden uzak olmalarına rağmen, güçlü sanatsal önermeler barındırırlar. Danto, bu tür 

eserleri “post-tarihsel dönem”in ürünleri olarak görür; yani sanatın artık kendi biçimsel 

geçmişine referansla değil, felsefi çerçevede ve teorik düşünsel bağlamda varlık bulduğu bir 

evrede olduğumuzu ileri sürer (Danto, 2005). 

Heykelin bu çağdaş dönüşümü, Danto’nun sanat anlayışında merkezi bir konuma 

sahiptir. Artık sanatçı, klasik anlamda bir zanaatkâr ya da taklitçi değil; bir düşünür, bir 

yorumcu, hatta bir kuramcı rolü üstlenmektedir. Heykel ise yalnızca gözle görülen bir obje 

değil; politik, toplumsal, psikolojik ve hatta metafizik boyutları olan çok katmanlı bir deneyim 

alanına dönüşmektedir. Sanatın bu yeni döneminde, izleyiciye düşen görev de yalnızca eseri 

seyretmek değil, onunla düşünsel bir ilişki kurmak, arka planını çözümlemek ve yorum 

üretmektir (Şahiner, 2008). 

Arthur C. Danto’nun “sanatın sonu” tezi, çağdaş sanatın ve özelde heykel sanatının 

geçirdiği evrimi anlamak için oldukça güçlü bir felsefi arka plan sunar. Danto, sanat tarihini 

yalnızca biçimsel gelişmelerle değil, düşünsel ve kavramsal dönüşümlerle açıklamayı önererek, 

sanatın tanımını ve değerini estetik ölçütlerden felsefi derinliğe kaydırır. Bu yaklaşım, modern 

heykelin sadece biçimsel ya da teknik bir nesne olmadığını, aksine bir düşünce, bir söylem ve 

hatta bir tartışma alanı olduğunu vurgular. Bu bağlamda heykel, artık sadece sanatçının elinden 

çıkan bir biçim değil; çağdaş toplumun ruhunu, krizlerini ve düşünsel yönelimlerini temsil eden 

bir araç haline gelir. Danto’nun ortaya koyduğu “post-tarihsel dönem” anlayışı, sanatın artık 

kendi tarihsel formlarına dayanarak değil, onları eleştiren ve yeniden yorumlayan bir yapı 

içerisinde var olduğunu savunur. Bu durum, özellikle çağdaş heykelin kavramsal yapısını 

anlamak için büyük önem taşır. Zira günümüzde üretilen birçok heykel eseri, fiziksel 

varlığından çok içerdiği fikirle, arkasındaki felsefi bağlamla anlam kazanır. Danto’ya göre 

sanatın bu yeni evresinde, izleyici de pasif bir gözlemci değil; eseri yorumlayan, onunla zihinsel 

bir ilişki kuran aktif bir özneye dönüşmektedir. Bu da sanatın demokratikleşmesini ve daha 

geniş bir düşünsel katılım alanı yaratmasını sağlar. Danto’nun görüşleri doğrultusunda çağdaş 

heykelin dönüşümü, sanatın sınırlarını genişleten, klasik biçim kalıplarını kıran ve sanatın 
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anlamını felsefi sorgulamanın merkezine çeken bir süreçtir. Bu süreçte heykel, artık yalnızca 

görsel bir ifade değil; toplumsal, kültürel ve bireysel katmanlarıyla okunması gereken çok 

boyutlu bir metne dönüşür. Danto’nun felsefesi, bu çok katmanlı yapıyı çözümlemek ve sanatın 

ne olduğu sorusuna çağdaş bağlamda yanıtlar bulmak açısından sanatçılar ve izleyiciler için 

yeni yollar açar. Danto’nun sanat anlayışı, çağdaş heykelin kavramsallaşma sürecini anlamada 

yalnızca bir estetik değil; aynı zamanda düşünsel bir pusula işlevi görmektedir. Onun “sanatın 

sonu” yaklaşımı, sanatın sonunu ilan etmez; tam tersine, sanatın yeni bir bilinçle, yeni sorularla 

ve yeni anlamlarla nasıl var olabileceğini gösterir. Heykel de bu yeni bilinç içinde yalnızca bir 

form değil, varlığın sorgulandığı, anlamın inşa edildiği, düşünsel derinliğin açığa çıktığı bir 

alan olarak yeniden konumlanır (Danto, 2005). 
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SONUÇ 

Bu çalışmada, modern heykelin biçimsel ve kavramsal gelişimi ile sanat felsefesinin bu 

süreçteki rolü kapsamlı bir şekilde incelenmiştir. Araştırma sürecinde, modern heykelin 

yalnızca estetik ve teknik bir dönüşümden ibaret olmadığı; aynı zamanda felsefi düşüncenin, 

bireysel yaratıcılığın ve çağın entelektüel atmosferinin bir yansıması olduğu ortaya konmuştur. 

Sanat felsefesi, modern heykelin oluşumunda yönlendirici bir güç olarak öne çıkmakta ve 

sanatçının eserlerini yaratırken dünyayı algılama biçimini şekillendirmektedir. 

Modern heykel, klasik dönemin biçimsel ve tematik sınırlamalarından sıyrılarak, 

sanatçının düşünsel ve duygusal deneyimlerini somutlaştırabildiği bir ifade alanı haline 

gelmiştir. Çalışmada incelenen örnekler, sanat felsefesinin modern heykelin malzeme seçimi, 

form anlayışı ve mekansal düzenlemelerine doğrudan etkisini göstermektedir. Sanatçı, felsefi 

bir bakış açısı ile yalnızca biçimsel yenilikler yapmakla kalmamış, aynı zamanda eserlerinde 

varlık, anlam ve insan deneyimi üzerine sorgulamalar yapmıştır. 

Buna ek olarak, modern heykelin çeşitli sanat akımlarıyla etkileşimi, felsefi ve estetik 

temaların eserlerde nasıl görünür hale geldiğini ortaya koymuştur. Minimalizm, soyut 

dışavurumculuk ve kavramsal sanat gibi akımlar, sanatçının düşünsel süreçlerini biçimsel 

olarak ifade etmesinde belirleyici olmuştur. Bu durum, modern heykelin sadece bir görsel 

deneyim değil, aynı zamanda düşünsel bir etkileşim alanı olduğunu göstermektedir. 

Sonuç olarak, modern heykelin oluşum süreci yalnızca teknik ve estetik bir devrim 

değil; aynı zamanda felsefi bir dönüşüm sürecidir. Sanat felsefesi, modern heykelin yaratım 

sürecini anlamada ve sanat eserlerini yorumlamada vazgeçilmez bir araçtır. Bu çalışma, sanat 

felsefesinin modern heykelin yönünü belirlemedeki önemini ortaya koymakta ve modern 

heykelin yalnızca biçimsel değil, düşünsel bir sanat formu olduğunu kanıtlamaktadır. 
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