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Özet 

Sanat ve tasarım arasındaki farklar uzun süredir tartışılsa da iki disiplinin kesişim noktaları, sanatçılar ve tasarımcılar için her zaman 
ilgi çekici olmuştur. İşlev, estetik ve amaç açısından farklılık gösteren bu disiplinler, ortak kaygılar etrafında birleşerek belirsiz bir 
alan yaratmış ve üretim süreçlerini teşvik etmiştir. Bu araştırmanın amacı, sanat ve tasarımın tarihsel gelişimi ve disiplinler arası 
etkileşimleri üzerinden, iki alan arasındaki sınırların nasıl bulanıklaştığını veya netleştiğini incelemektir. Ayrıca, tasarım objelerinin 
hangi koşullarda sanat eseri olarak kabul edilebileceği tartışmaya açılmaktadır. Araştırma, kavramsal analiz ve literatür taramasına 
dayalı nitel bir yöntem ile gerçekleştirilmiştir. Sanat ve tasarımın yaratım süreçlerinin dönemsel koşullardan, sanat ve tasarım 
manifestolarından nasıl etkilendiği değerlendirilmiş; sanatçı ve tasarımcıların benzer üsluplarla çalıştığı örnekler görsel ve kuramsal 
açıdan incelenmiştir. Bulgular, sanat ve tasarımın işlevsel kaygılar ve estetik değerler açısından farklılaştığını; ancak toplumsal ve 
kültürel bağlamda ortak bir zeminde buluştuğunu göstermektedir. Çalışma, sanat ile tasarım arasındaki dinamik sınırların değişken 
doğasını ortaya koymakta ve bu sınırların, yaratıcı süreçleri nasıl zenginleştirdiğini gözler önüne sermektedir. 

Anahtar Kelimeler: Sanat, Tasarım, Ready Made, Walter Gropius, Bauhaus.  

Abstract 

Although the differences between art and design have long been debated, the intersections of the two disciplines have always 
been of interest to artists and designers. While differing in terms of function, aesthetics, and purpose, these disciplines come 
together around common concerns, creating an ambiguous space that has encouraged creative production. The aim of this study is 
to examine how the boundaries between art and design have become blurred or clarified through their historical development and 
interdisciplinary interactions. In addition, it discusses under which conditions design objects can be recognized as works of art. The 
research was conducted using a qualitative method based on conceptual analysis and literature review. It evaluates how the 
creative processes of art and design have been influenced by historical circumstances and by artistic and design manifestos, and it 
analyzes examples where artists and designers have worked in similar styles from both visual and theoretical perspectives. The 
findings reveal that art and design diverge in terms of functional concerns and aesthetic values, yet converge within social and 
cultural contexts. The study demonstrates the dynamic nature of the boundaries between art and design and highlights how this 
ambiguity enriches creative processes.  
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Extended Abstract 

Introduction: Throughout human history, art and design have developed as two creative disciplines that, while distinct in purpose 
and method, have continuously intersected and influenced one another. Art has traditionally been associated with personal 
expression, emotional depth, and aesthetic innovation, while design has been connected with problem-solving, functionality, and 
the fulfillment of human needs. Yet these two domains have never been entirely separate. In ancient civilizations, ritualistic objects 
simultaneously served functional and aesthetic purposes; during the Renaissance, mathematics, proportion, and humanism created 
a shared ground for both art and design. The Industrial Revolution, however, widened the gap between them by emphasizing mass 
production and utilitarian concerns in design while pushing art toward individuality and abstraction. Later, movements such as Arts 
and Crafts and especially Bauhaus redefined this relationship, proposing a unified vision where aesthetics and functionality could 
coexist. In the twentieth century, Marcel Duchamp’s ready-made practices radically blurred the boundaries by elevating everyday 
objects to the status of art. Today, this ambiguous area between art and design has become a fertile ground for hybrid practices, 
pluralistic approaches, and experimental creativity. 

Purpose: The main purpose of this study is to examine how the boundaries between art and design have been historically 
constructed, conceptually framed, and practically negotiated. It further investigates under what conditions these boundaries 
become blurred and how this ambiguity contributes to creative processes. By analyzing the functional aims of design and the 
expressive nature of art, the study highlights their intersections, their shared aesthetic principles, and the ways in which they 
mutually transform one another. Central research questions include: Where can the boundaries between art and design be drawn? 
Under which conditions can design objects be redefined as works of art? How do cultural, social, and historical contexts influence 
this shifting perception? And in what ways does the blurred space between the two disciplines stimulate creativity in the 
contemporary world? 

Method: The findings reveal that the boundaries between art and design are fluid, historically contingent, and socially constructed 
rather than fixed. In primitive societies, cave paintings, ritual vessels, and symbolic carvings functioned both as utilitarian tools and 
as aesthetic expressions. During the Renaissance, mathematical principles of perspective and proportion unified art and design, 
allowing figures such as Leonardo da Vinci to merge scientific inquiry with artistic vision. The Industrial Revolution, however, 
brought a separation: design became increasingly identified with mass production and utility, while art turned toward autonomy, 
subjectivity, and innovation. 

The Arts and Crafts movement, led by William Morris, sought to reunite craftsmanship, art, and design in response to industrial 
alienation. Later, Walter Gropius and the Bauhaus school institutionalized this integration, combining functionalist design with 
aesthetic education. Bauhaus pedagogy established a framework where artists and designers collaborated across disciplines, laying 
the foundation for modern design. 

In the postmodern era, the distinctions became increasingly blurred. Duchamp’s Fountain (1917) demonstrated how an industrially 
manufactured urinal could, through artistic intent, be reframed as a conceptual artwork. Ai Weiwei’s Coca-Cola Vase juxtaposed 
ancient Chinese cultural heritage with modern consumerist symbols, underlining how design objects acquire artistic status when 
reinterpreted in a socio-political context. Philippe Starck’s Juicy Salif lemon squeezer or Hot Bertaa kettle exemplify how functional 
objects can transcend their utility to become aesthetic experiences, often criticized as impractical yet celebrated as design icons. 
Similarly, the Memphis Group’s radical furniture designs rejected functional priorities, instead emphasizing color, form, and cultural 
symbolism, transforming design into a form of artistic commentary. 

These examples illustrate that while art and design pursue different goals—emotional and conceptual expression versus functional 
and practical solutions—they converge through shared visual strategies, aesthetic principles, and cultural references. Art 
communicates through ambiguity, multiplicity, and open interpretation, while design often seeks clarity, usability, and measurable 
outcomes. Yet both employ composition, proportion, form, and materiality as essential elements. Ultimately, the blurred zone 
between art and design allows for hybrid works that are simultaneously functional, aesthetic, and conceptual. 

Findings: The findings reveal that the boundaries between art and design are not fixed but are historically and culturally 
constructed. Key periods like the Renaissance and movements like Bauhaus initially highlighted their synthesis. The Postmodern era 
significantly accelerated the blurring of these boundaries, primarily through the readymade concept, which challenged traditional 
definitions of art. The study identifies that design objects can acquire artistic status when their functional utility is minimized or 
subverted in favor of conceptual, aesthetic, or critical expression. Conversely, art increasingly incorporates design principles, 
particularly in installation and conceptual art. The common ground lies in shared visual principles (color, form, composition), 
creative processes, and cultural engagement, even though their core intentions (expression vs. problem-solving) remain distinct. 

Conclusion: The study concludes that the boundaries between art and design have never been absolute but are continuously 
reshaped by historical developments, cultural transformations, and creative practices. The ambiguous zone where they intersect 
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enables richer creative possibilities, encourages interdisciplinary experimentation, and fosters hybrid forms that defy 
categorization. Art adds symbolic, aesthetic, and conceptual depth to design, while design introduces practicality, accessibility, and 
social engagement to art. This dynamic exchange not only challenges conventional distinctions but also expands the expressive 
potential of both disciplines. 

Looking forward, technological innovations such as digital fabrication, artificial intelligence, and immersive media are expected to 
accelerate the convergence of art and design. Global cultural dynamics, driven by mass communication and cross-cultural 
exchange, will further amplify this interaction. The blurred boundaries will thus remain a central feature of contemporary creativity, 
shaping new practices that cannot be confined within traditional disciplinary limits. By examining this evolving relationship, the 
study highlights how art and design, rather than being opposing categories, operate as complementary and mutually enriching 
fields that together shape the cultural and aesthetic landscape of the modern world. 

Keywords: Art, Design, Ready-Made, Walter Gropius, Bauhaus.  

GİRİŞ 

Uygarlık tarihi boyunca insan, bir dizi sosyal dönüşümden geçmiş ve bu dönüşümler sanat ile tasarım 
arasındaki ilişkiye de yansımıştır. Eski çağlardan günümüze kadar sanat ve tasarım; birbirini besleyen, zaman 
zaman ayrışan ve yeniden birleşen disiplinler olarak gelişirken, sanatsal ve tasarımsal ifadeler bu süreçte 
farklı anlamlar kazanmış ve birleşme-bölünme-yeniden birleşme gibi sarmal gelişme döngülerinde 
biçimlenmiştir. 

Sanat, bireysel ifade ve yaratıcılık alanı olarak değerlendirilmekte; sanatçının dünyaya özgün bir bakış açısı 
geliştirmesi ve bu bakışın eserlerine yansıtılması, sanatın temel özelliklerinden biri olarak kabul görmektedir 
(Gombrich E., 1950). Tasarım ise estetik kaygıların ötesine geçerek, insan ihtiyaçlarını karşılama ve 
toplumsal sorunlara yönelik çözümler üretme amacını taşıyan bir disiplin olarak öne çıkmaktadır. Tasarımın 
işlevsel ve sosyal boyutları, bu alanın salt görsel bir uğraş olmaktan ziyade, pratik ve toplumsal fayda 
sağlayan bir disiplin olarak konumlandırılmasını sağlamaktadır (Papanek, 1971). Tasarım, tıpkı sanat gibi 
özgür ve sınırsız bir yaratıcı ifade alanı sunsa da belirli bir ihtiyacı karşılamayı ve bir soruna çözüm bulmayı 
amaçlar. Ancak modern çağda, sanat ve tasarım arasındaki bu geleneksel sınırlar giderek bulanıklaşmıştır. 
Özellikle postmodern dönemde sanat ve tasarımın kesiştiği noktalar artmış, her iki disiplin de kendi içinde 
yaratıcı süreçlerin farklı boyutlarını keşfetmeye başlamıştır. Bazı sanatçı ve tasarımcılar, estetik kaygılar ve 
yenilikçi düşüncelerle belirli dönemlerde ürettikleri çalışmalarla sanatı ve tasarımı birbirine yaklaştırmıştır. 
Sanat ve tasarım, insanlığın yaratıcı ifadesinin farklı yönlerini temsil eden iki ayrı alan olmasına rağmen 
aralarındaki ilişki zamanla evrilmiştir. Günümüzde bu iki disiplin arasındaki sınırlar, sanatçı ve tasarımcıların 
katkılarıyla giderek bulanıklaşmakta, her iki alan da birbirinden beslenerek yeni ifade biçimleri ve yaratıcı 
çözümler üretmektedir. Bu yakınlaşmanın temel nedeni, tasarım nesnelerinin estetik bir boyut kazanması 
ve sanatsal uygulamaların tasarımsal özellikler taşımasıdır. Özellikle, farklı materyallerin tasarımına dayalı 
bir sergileme biçimi olarak ortaya çıkan ve günümüzde yaygınlaşan enstalasyon sanatı, sanat ve tasarımın 
birleştiği alanların en çarpıcı örneklerinden biri olarak öne çıkmaktadır (Uçar, 2023). 

Araştırmanın Problemi 

Sanat ve tasarım, yaratıcı ifade biçimleri olarak çoğunlukla iç içe geçmiş ancak işlevleri, amaçları ve algıları 
bakımından farklı alanlar olarak ele alınmıştır. Bununla birlikte, modern ve çağdaş dünyada bu iki disiplin 
arasındaki sınırlar giderek bulanıklaşmaktadır. Sanat ve tasarım arasındaki bu muğlak alanın anlaşılması, bir 
nesnenin veya eserin ‘sanat’ mı yoksa ‘zanaat’ mı olduğu sorusunu gündeme getirirken ‘zanaat’ kavramının 
da bu tartışmadaki yerini sorgulamayı gerekli kılmaktadır. Sanatçılar ve tasarımcılar, kendi özgün 
perspektifleriyle birbirlerinin alanlarına dahil olurken, ortaya çıkan çalışmaların niteliği ve toplumsal algısı da 
değişmektedir. 
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Bu bağlamda, ‘Sanat ve tasarım arasındaki sınırlar nerede çizilebilir ve bu disiplinler hangi noktalarda 
kesişerek muğlak bir alan oluşturur?’ sorusu bu çalışmanın araştırma problemi olarak ele alınmaktadır. 

Araştırmanın Amacı 

Bu araştırmanın amacı, sanat ve tasarım arasındaki sınırların tarihsel, kavramsal ve pratik düzeyde nasıl 
belirlendiğini ve bu sınırların hangi durumlarda ve neden muğlaklaştığını incelemektir. Çalışma, sanat ve 
tasarımın işlev, amaç ve toplumsal algı açısından nasıl ayrıştığını analiz etmeyi; bunun yanı sıra bu iki 
disiplinin kesişim noktalarını ve birbirleriyle olan etkileşimlerinin, yaratılan eser ve nesnelerin estetik, 
işlevsel ve kavramsal özelliklerine nasıl yansıdığını ortaya koymayı hedeflemektedir. Bu doğrultuda, tasarım 
nesnelerinin ‘sanat eseri’ olarak değerlendirilme potansiyeli gibi güncel soruları ele alarak sanat ve tasarım 
arasındaki sınırların nasıl sorgulandığını araştırmayı amaçlamaktadır. 

Araştırmanın Hipotezleri 

Sanat ve tasarım arasındaki sınırlar, tarihsel süreçler, sosyo-kültürel koşullar ve manifestolar gibi etmenler 
doğrultusunda çizilmiş olsa da bu sınırlar giderek bulanıklaşmaktadır.  

Sanat ve tasarımın kesişim noktalarında üretilen eserler hem estetik hem de işlevsel özellikler taşıyarak iki 
disiplinin birleşik bir ifadesi olarak algılanmaktadır. 

Bir nesne veya eserin sanat mı yoksa tasarım mı olarak algılanması, toplumsal algı, bağlam ve yaratım 
sürecindeki amaç doğrultusunda değişkenlik göstermektedir. 

Tasarım nesneleri, işlevselliklerini kaybettiklerinde veya işlevsel olmaktan ziyade kavramsal ve estetik bir 
anlam kazandıklarında, sanat eseri olarak değerlendirilmeye daha elverişli hâle gelir. Bu durum, tasarımın 
sanatla olan sınırlarının belirsizleştiği ve iki disiplinin birbirine yaklaştığı bir alan yaratır (Beyazıt, 2004). 

Sanatçılar ve tasarımcılar arasındaki disiplinler arası geçişler, her iki alanın da yaratıcı süreçlerinde farklı 
yaklaşımları benimsemelerine yol açarak eserlerin niteliklerinde yeni melez formlar ortaya çıkarmaktadır. 

Araştırmanın Kapsamı 

Bu makale, sanat ve tasarım arasındaki sınırların tanımlanması ve bu sınırların tarihsel, kavramsal ve çağdaş 
bağlamda nasıl şekillendiğinin incelenmesine odaklanmaktadır. Sanat ve tasarım kavramlarının kökeni, 
tarihsel gelişimleri ve işlevsel, estetik farklılıkları; ayrıca bu iki disiplinin ayrışmasında etkili olan sosyo-
kültürel ve ekonomik faktörler ele alınmaktadır. Makale, sanat ve tasarımın işlev, amaç ve estetik değerler 
açısından ayrıştığı noktaları ve bir nesne ya da eserin sanat veya tasarım olarak algılanmasını etkileyen 
unsurları incelemeyi amaçlamaktadır. 

Sanat ve tasarımın kesiştiği alanlar, her iki disiplinin birbirini beslediği ve dönüştürdüğü bir etkileşim alanı 
olarak karşımıza çıkmaktadır. Örneğin, sanat eserlerinin işlevsellik kazandığı veya tasarım nesnelerinin 
sanatsal bir ifadeye dönüştüğü durumlar, bu kesişim alanının somut örneklerini oluşturur. Özellikle modern 
ve çağdaş sanatta, disiplinler arası geçişlerin ve melez çalışmaların yaygınlaşması, sanat ile tasarım 
arasındaki sınırların daha da belirsizleşmesine neden olmaktadır. Bu durum, her iki alanın da birbirinden 
beslenerek yeni anlamlar ve ifade biçimleri üretmesine olanak tanımaktadır. 

Günümüzde sanat ve tasarım arasındaki sınırların nasıl yorumlandığına dair çağdaş tartışmalar da bu 
incelemeye dahil edilmektedir. Tasarım nesnelerinin sanat eseri olarak kabul edilmesi ve sanatın işlevselliğe 
yönelmesi gibi güncel örnekler tartışılmaktadır. Son olarak, teknolojik gelişmeler ve küresel kültürel 
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eğilimlerin sanat ve tasarım arasındaki ilişkiye etkisi ele alınmaktadır; bu iki disiplinin gelecekte nasıl bir 
etkileşim içinde olabileceğine dair öngörüler sunulmaktadır. Bu kapsam, sanat ve tasarım arasındaki muğlak 
alanları bütüncül bir perspektifle ele alarak, okuyucuya bu alanların neden ve nasıl belirsizleştiğini anlama 
fırsatı sunmayı hedeflemektedir. 

YÖNTEM 

Araştırma Modeli 

Bu araştırma, sanat ve tasarım arasındaki sınırların tarihsel, kavramsal ve pratik düzeyde anlaşılmasına 
yönelik olarak nitel araştırma modeli çerçevesinde yürütülmüştür. Çalışmada betimsel ve yorumlayıcı bir 
yaklaşım benimsenmiş, sanat ve tasarımın kesişim noktalarını ortaya koymak için kuramsal analiz ve görsel 
incelemelerden yararlanılmıştır. 

Evren ve Örneklem 

Araştırmanın evrenini, sanat ve tasarım alanında üretilmiş eserler, akımlar ve kuramsal metinler 
oluşturmaktadır. Örneklem ise amaçlı örnekleme yöntemiyle seçilmiş olup, sanat ve tasarım arasındaki 
sınırların belirsizleşmesini somut biçimde gösteren örneklere odaklanılmıştır. Bu kapsamda; Marcel 
Duchamp’ın hazır nesneleri, Ai Weiwei’nin kültürel objeleri yeniden yorumlayan çalışmaları, Philippe 
Starck’ın tasarım nesneleri ve Bauhaus’un disiplinler arası yaklaşımı araştırma örneklemi içerisinde yer 
almaktadır. 

Veri Toplama Araçları 

Araştırmada üç temel veri toplama aracı kullanılmıştır: 

Literatür Taraması: Sanat ve tasarım kavramlarının tarihsel gelişimi, işlevsel ve estetik boyutları üzerine 
kapsamlı bir kaynak taraması yapılmıştır. Bu sayede alanın teorik arka planı oluşturulmuştur. 

Doküman Analizi: Sanat ve tasarım dünyasında yayımlanmış manifestolar, hareket bildirileri ve kuramsal 
metinler incelenmiştir. Böylece farklı dönemlerde disiplinler arası ilişkiye dair yaklaşımlar 
değerlendirilmiştir. 

Görsel Analiz: Seçilen sanat eserleri ve tasarım nesneleri görsel çözümleme yöntemiyle incelenmiştir. 
Nesnelerin hangi koşullarda sanat eseri ya da tasarım ürünü olarak değerlendirildiği görsel bağlam 
üzerinden araştırılmıştır. 

Verilerin Çözümlenmesi 

Elde edilen veriler betimsel analiz yöntemiyle çözümlenmiştir. Öncelikle literatürden elde edilen bulgular 
kronolojik bir çerçevede sınıflandırılmış, ardından doküman analizinden çıkan temalar değerlendirilmiştir. 
Görsel analizlerden elde edilen bulgular, sanat ve tasarım arasındaki sınırların nasıl bulanıklaştığını 
gösterecek şekilde karşılaştırmalı olarak sunulmuştur. Bu yöntemler aracılığıyla sanat ve tasarım arasındaki 
ilişkinin tarihsel süreçte nasıl değiştiği ve günümüzde hangi bağlamlarda yeniden tanımlandığı ortaya 
konulmuştur. 
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BULGULAR  

Sanat ve tasarım arasındaki ilişki; tarihsel süreçler, sosyo-kültürel koşullar ve yaratıcı süreçlerin evrimiyle 
şekillendirilmiştir. İlkel dönemlerde sanat ve tasarımın iç içe geçtiği, işlevsel ve törensel amaçlarla birlikte 
estetik kaygıların da ön planda olduğu görülmüştür. Rönesans Dönemi’nde ise sanat ve tasarımın birbirini 
beslediği, matematiksel prensiplerin estetik ve işlevselliği birleştirdiği bir anlayış hâkim olmuştur.                 
Sanayi Devrimi ile birlikte bu iki disiplin arasında bir ayrışma yaşanmış, ancak Arts and Crafts hareketi ve 
Bauhaus gibi akımlar sayesinde yeniden birleşme sürecine girilmiştir. Bauhaus'un disiplinler arası yaklaşımı, 
sanat ve tasarımın estetik ve işlevsel değerlerini harmanlayarak modern tasarımın temellerini atmıştır. 
Postmodern dönemde ise Marcel Duchamp'ın ‘hazır nesne’ uygulamaları gibi örneklerle tasarımın sanatla 
olan sınırları belirsizleşmiş, işlevsellikten uzaklaşan tasarım nesnelerinin sanatsal bir ifadeye dönüştüğü 
gözlemlenmiştir. Günümüzde sanat ve tasarım, estetik ve işlevsellik arasındaki dengeyi koruyarak birbirini 
beslemeye devam etmekte, bu etkileşim yeni ifade biçimleri ve yaratıcı çözümler üretilmesine olanak 
tanımaktadır. Tüm bu değerlendirmeler sonucunda, sanat ve tasarım arasındaki sınırların giderek 
bulanıklaştığı ancak her iki disiplinin de ortak estetik prensipler ve yaratıcı süreçlerle birbirini desteklediği 
ortaya konulmuştur.  

Tarihsel Süreçte Sanat ve Tasarım Arasındaki İlişki 

İlkel (Primitif) dönemlerde sanat ve tasarım, modern anlamlarından farklı olarak iç içe gelişmiştir. Bu 
dönemlerde sanat hem işlevsel hem de törensel amaçlar taşırdı ve estetik kaygılarla birlikte ortaya 
konulurdu. Mağara resimleri gibi örnekler hem avlanma stratejilerini belgeleme hem de topluluk içinde bilgi 
paylaşımı amacıyla yapılmış, işlevsel sanatın ilk örneklerini oluşturmuştur. Ritüelistik (törenle ilgili olan) 
oymalar ve heykeller de dini sembollerle estetiği birleştirirken (Şekil 1) alet yapımı ve barınak tasarımı da ilk 
tasarım örnekleri olarak hem işlevsel hem de estetik kaygılar taşımıştır (Gombrich E., 1995).   

 

Şekil 1. MÖ 6-5. yüzyıl altın ve lapis lazuli gibi değerli malzemelerden yapılmış dini tören kabı (riton). İran'da bulunan 
eser, günümüzde İsviçre'deki Abegg-Stiftung Müzesi koleksiyonunda sergilenmektedir (Anonim, 2024) 
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Rönesans dönemi, sanat ve tasarımın birbirini beslediği ve birleştiği bir çağ olarak kabul edilmektedir. Bu 
dönemde sanatçılar ve mimarlar, eserlerinde hem estetik değerleri hem de işlevselliği ön planda 
tutmuşlardır. Özellikle perspektif ve orantı gibi tekniklerin gelişimi, mimari ve diğer tasarım disiplinlerinde 
devrim niteliğinde değişikliklere yol açmıştır. Sanat ve tasarım arasındaki bu iç içe geçmiş ilişki, insan 
merkezli bir yaklaşımı benimseyen hümanist düşünceyle de uyum içindedir. Rönesans sanatçıları, doğayı ve 
insan formunu daha gerçekçi bir şekilde tasvir etmek için matematiksel prensipleri kullanmış, bu da mimari 
ve tasarımda dengeli ve uyumlu eserlerin ortaya çıkmasını sağlamıştır (Panofsky, 1955). Bu dönemin en 
önemli figürlerinden biri olan Leonardo da Vinci eserleri, sanat ve tasarımı harmanlayan çalışmaların 
başında gelmektedir. Da Vinci’nin ‘Vitruvius Adamı’ adlı eseri, Antik Roma mimarı Vitruvius’un insan 
vücudunun oranlarıyla ilgili yazılarına dayanmaktadır ve matematiksel orantı kavramının sanata nasıl 
uygulandığının iyi bir örneğidir (Şekil 2). Aynı zamanda Da Vinci, bu çizimiyle insan bedeninin mükemmel 
oranlarına estetik bir yorum getirmiş ve sanat ile bilim arasındaki sınırları bulanıklaştırmıştır (Anonim, 
2024).  Da Vinci'nin eserleri sadece estetik değil, aynı zamanda mühendislik ve bilimsel prensipleri de 
içermektedir. Bu durum, Rönesans sanatçılarının tasarımın işlevselliğine ve sanatın estetik yönüne nasıl 
birlikte değer verdiğini açıkça göstermektedir. Hem sanatı hem de tasarımı bir arada icra eden bu tür 
çalışmalar, Rönesans'ın yaratıcı sürecini ve düşünce sistemini en iyi şekilde yansıtmaktadır. 

 

Şekil 2. Leonardo da Vinci'nin ‘Vitruvius Adamı’, Venedik (Vinci, 2024) 

Sanayi Devrimi'yle hızlanan kentleşme süreci, toplumsal yapıları köklü bir şekilde değiştirmiş; burjuvazinin 
ekonomik ve siyasi güç kazanması, kültürel üretimin dinamiğini kilise ve aristokrasinin tekelinden çıkarmıştır 
(Hobsbawm, 1962). Kent hayatının gelişmesiyle birlikte burjuva sınıfı, sanatı bir ‘kültürel sermaye’ aracı 
olarak sahiplenmiş, bu da sanatın kurumsallaşma sürecini (müzeler, sergiler, özel koleksiyonlar) beraberinde 
getirmiştir (Bourdieu, 1984). 

Bu dönemde, geleneksel himaye sisteminden bağımsızlaşan sanatçılar, fikirlerini özgürce ifade etme imkânı 
bulmuş; bireysel yaratıcılık, klasik sanat anlayışının normlarını aşarak Romantizm, Realizm ve nihayetinde 
Modernizm gibi akımları doğurmuştur (Gombrich E., 1950). Sanatın bir ‘ifade aracı’ olarak öne çıkması, aynı 
zamanda endüstriyel tasarımın da yeni estetik arayışlarla şekillenmesine katkı sağlamıştır. Nitekim Pevsner 
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Sanayi Devrimi sonrasında William Morris ve Bauhaus gibi hareketlerin, sanat ile tasarım arasındaki sınırları 
nasıl dönüştürdüğünü vurgulamıştır (Pevsner, 1960). 

Tasarım kültürünün gelişmesi ve insan ruhunun sürekli arayış içinde olması, maddi kültür ve manevi 
kültürün ayrılmasına neden olmuştur. Maddi kültür, bir toplumun kültürünü tanımlamak için kullandığı 
fiziksel nesneler, kaynaklar ve mekânlar anlamına gelmektedir. Bu araçlar; binalar, sanat eserleri ve diğer 
somut eserleri kapsamaktadır. Manevi kültür ise bir toplumun fikirlerini, inançlarını, değerlerini, normlarını 
ve felsefelerini içermektedir (EBA, 2024). Bunlar insanların davranışlarını ve hareketlerini etkileyen soyut 
unsurlardır; din, mitoloji ve sosyal normlar bu gruba örnek verilebilir. Zaman içinde bağımsızlaşan bu iki 
kavram, yeni seviyeleri ve yapıları oluşturmuşlardır. Uygarlık tarihinde özgünlüğün kültürel karakterini 
biçimlendiren bu iki kavram, sanat ve tasarım olarak karşımıza çıkmıştır. Sonraki dönemlerde, tasarım belirli 
uygulama alanları ve işlevsel koşullarla sınırlandırılmış, böylece daha pratik ve amaca yönelik bir disiplin 
hâline gelmiştir. Bu yüzden özel normların belirlediği bir biçimsel dil ve yapı oluşturulmuştur. Fakat görsel 
sanatlar tam tersine geçmişteki dönemlerinden daha özgürleşmiş ve estetik değeri de belli bir öznelliğe 
ulaşmıştır. İşte bu anlaşılabilir fark, yıllar boyunca farklı yorumlanmış ve tasarım, insanların gözünde 
önemsiz bir beceri olarak algılanmasına neden olmuştur. Hatta zaman zaman zanaat ile kavram karmaşası 
yaşanmış ve her ikisi aynı anlamda değerlendirilmiştir. Oysa zanaat ve tasarım arasındaki temel fark; 
zanaatın el becerisi, geleneksel yöntemler ve kültürel mirası koruma odaklı olmasıdır. Zanaat, pratik ve 
işlevsel ürünler üretirken tasarım daha kavramsal ve yenilikçi bir yaklaşımla işlevsellik, estetik ve kullanıcı 
ihtiyaçlarını birleştirmektedir. Tasarım, modern problemlere çözüm üretme amacı taşırken zanaat ise daha 
çok geleneksel değerleri yaşatmayı hedeflemektedir (Beyazıt, 2004). 

Sanayi Devrimi sonrası nüfus artışına bağlı olarak ortaya çıkan talep artışı ve beraberinde seri üretime olan 
ihtiyaçlar gibi gelişmeler, endüstriyel ürünlerin tasarlanması gereksinimi doğmuştur. Bu durum tasarım 
eğitiminin önemini göstererek sistemin kendini yeniden örgütlemesi gerektiği fikrini ortaya koymuştur. 
Tasarımcı ihtiyacını karşılamak için 19. yüzyıl boyunca İngiltere’de çeşitli Tasarım Okullarının (School of 
Design) açıldığı, bunların 1852’den sonra Güzel Sanatlar Okulları (Schools of Art) olarak yeniden 
isimlendirildikleri ve ardından desen derslerinin ilkokullarda bir ders olarak yer aldığı görülmektedir (Dilmaç, 
Tasarım Eğitimi Tarihi ve William Morris, 2015).  Böylece sanat ve tasarım eğitimi aynı çatı altında toplanmış 
ve aynı kaynaklardan beslenmeye başlamıştır. 

John Ruskin ve William Morris, Arts and Crafts hareketinin öncüsü olarak, sanatın günlük yaşamın bir 
parçası olması gerektiğini savunarak toplumsal sorunların sanat ve tasarımın uyum içinde çalışmasıyla 
çözülebileceğini öne sürmüşlerdir. Morris, özellikle sanayileşmenin etkilerine karşı çıkarak, zanaatın ve 
sanatın insan hayatına estetik ve işlevsellik katarak katkı sağlaması gerektiğini belirtmiştir (Dilmaç, 2015). Bu 
düşünceler, daha sonra Bauhaus Okulu’nun kurucusu Walter Gropius tarafından daha da geliştirilmiştir. 
Gropius, sanat ve tasarımın bir araya gelerek disiplinler arası bir yaklaşım benimsemesi gerektiğini 
savunmuş ve bu iki alanın sınırlarının birbirine yakınlaşmasını sağlayan en etkili isimlerden biri olmuştur. 
Şekil 3’te verilen örnekler de bu yaklaşımı destekler niteliktedir. Ayrıca, Art Deco, Konstrüktivizm ve 
Fütürizm gibi akımlar da sanat ve tasarım arasındaki ilişkiyi güçlendiren başka dönemler olarak öne 
çıkmaktadır. 
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a b 

Şekil 3. (a) Piet Mondrian, Mavi Kırmızı ve Sarılı Kompozisyon, renkli litografi, (1921) 
(b) Walter Gropius Bauhaus F51 chair (1920) 

Tasarımın Sanata Dönüşme Çabası ve Postmodernite 

Postmodern dönemde tasarımın sanata dönüşme çabası, 20. yüzyılın ikinci yarısında yaşanan epistemolojik 
(bilgi kuramsal) dönüşümlerle desteklenmiştir. Modernist yaklaşımların sorgulanması ve disiplinler arası 
sınırların belirsizleştirilmesiyle tasarımın sanatsal bir ifade biçimi olarak kabul görmesi sağlanmıştır. 
Venturi'nin ‘Complexity and Contradiction in Architecture’ (Mimarlıkta Karmaşıklık ve Çelişki) adlı eserinde 
ifade edilen ‘Less is a bore’ (Az, sıkıcıdır) manifestosuyla, modernist tasarımın işlevselci yaklaşımına karşı 
çıkılmış ve süsleme, ironi ile tarihsel referansların önemi vurgulanmıştır (Venturi, 1966). Bu görüş, Jencks 
tarafından ‘Post-Modernism: The New Classicism in Art and Architecture’ (Post-Modernizm: Sanat ve 
Mimarlıkta Yeni Klasikçilik) eserinde ‘çift kodlama’ kavramıyla kuramsal bir temele oturtulmuştur (Jencks, 
1987). 

Modernizmin işlevsellik odaklı anlayışının aksine, tasarımın estetik ve kavramsal değerleri ön plana 
çıkarılmıştır. Duchamp'ın ‘hazır nesne’ (ready-made) uygulamalarında olduğu gibi sıradan objelerin sanat 
eseri olarak sunulmasıyla tasarım ve sanat arasındaki sınırların bulanıklaştırıldığı görülmüştür. Baudrillard'ın 
‘Simulacra and Simulation’ çalışmasında açıklandığı üzere, orijinal anlamların yitirildiği bir çağda tasarımın 
hipergerçek (gerçek ötesi) bir gösterge olarak yeniden üretildiği gözlemlenmiştir (Baudrillard, 1994). Bu 
kuramsal çerçeve, Foster'ın editörlüğünü yaptığı ‘The Anti-Aesthetic’ derlemesinde Owens tarafından 
incelenen alegorik (mecazi) yeniden kullanım stratejileri için temel oluşturmuştur (Foster, 1998). 

Lyotard'ın ‘The Postmodern Condition’ adlı eserinde belirtilen ‘büyük anlatıların çöküşü’ tasarımın evrensel 
işlevsellik iddiasından vazgeçerek bağlamsal ve çoğulcu bir söylem benimsemesinde etkili olmuştur 
(Lyotard, 1984). Günümüzde endüstriyel tasarım nesnelerinin, Berman'ın ‘Katı Olan Her Şey Buharlaşıyor’ 
(All That Is Solid Melts Into Air) adlı çalışmasında da işaret edildiği gibi artık yalnızca kullanım değeri taşımak 
yerine, tıpkı sanat eserlerinde olduğu gibi kültürel belleğe referans veren çok katmanlı anlamlar üretecek 
şekilde dönüştüğü görülmektedir (Berman, 2012). Bu süreç, tasarımın sanatla olan ilişkisini yeniden 
tanımlamış ve postmodern dönemin karakteristik özelliklerinden biri hâline gelmiştir. 

Bauhaus Felsefesi ve Disiplinler Arası Yaklaşım 

Bauhaus’un felsefesi, sanatın yaşamın her alanına nüfuz etmesi gerektiği üzerine kurulmuştur. Gropius’un 
öncülüğünde okul; mimarlık, tipografi, mobilya tasarımı ve tekstil gibi farklı alanlarda estetik ve işlevsel 
tasarım anlayışını birleştirerek disiplinler arası bir eğitim modelini benimsemiştir (Arkitektuel, 2024). 
Bauhaus, sanatçıların zanaatkâr olarak yetiştirilmesi gerektiğine inanıyor ve sanatı, toplumsal yaşamın her 
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alanına entegre etmeyi amaçlıyordu. Bu yaklaşım, sanatın ve tasarımın yalnızca estetik kaygılarla değil, aynı 
zamanda işlevsel ve pratik amaçlarla da bir arada çalışmasını öngörüyordu. Sanat ve zanaatın bu sentezi, 
Bauhaus’u geleneksel sanat okullarından ayıran en önemli özelliklerden biri olmuştur (Anonim, 2023). 

Bauhaus’un en önemli katkılarından biri, sanatın endüstriyel üretim süreçlerine entegre edilme çabası 
olarak değerlendirilmektedir. Sanatçılar, tasarımcılar ve zanaatkârlar tarafından işlevsellik ve estetik bir 
araya getirilerek günlük kullanım nesneleri tasarlanmış ve bu nesneler seri üretimle buluşturulmuştur. Bu 
yaklaşım, tasarımın yalnızca bir estetik ifade aracı olarak değil, aynı zamanda pratik problemlere çözüm 
üreten bir süreç olarak görülmesine yol açmıştır. Bu anlayış, modern endüstriyel tasarımın temellerinin 
atılmasını sağlamış ve Bauhaus’un modern tasarım üzerindeki etkisinin kalıcı hâle gelmesine katkıda 
bulunmuştur. 

Bauhaus’un eğitim programında, sanat ve zanaat arasında bir köprü kurularak ressamlar, heykeltıraşlar, 
mimarlar ve zanaatkârlar arasında iş birliği yapılmıştır. Bu iş birliği, minimalist bir estetik anlayışıyla 
birleştirildiğinde, Bauhaus’un hem endüstriyel tasarımda hem de mimaride bir devrim yaratması 
sağlanmıştır. Örneğin, Bauhaus tarafından tasarlanan mobilyalar; işlevsellikleri, estetik yalınlıkları ve seri 
üretime uygun olmaları nedeniyle modern tasarımın en ikonik örneklerinden biri olarak kabul edilmiştir 
(Whitford, 1995). 

1930’larda yaşanan Amerikan ekonomik krizinin sonrasında üreticilerin yeniden yüksek satış değerine 
ulaşabilecek ürünlere yönelmesi ile Streamline akımı ortaya çıkmıştır. Damla formunu temel alan bu akım, 
aerodinamik tasarımları ile oldukça ilgi toplamıştır (Şekil 4). 

New York Modern Sanat Müzesi (MoMA) tarafından, önce 1939'da ve ardından 1940'ta Streamline akımının 
ürünlerini modern sanat eserleri olarak kabul eden iki tasarım sergisi düzenlenmiştir. ‘On Doların Altında 
Kullanışlı Ürünler Sergisi’ başlığı altında gerçekleştirilen bu sergilerde, dönemin endüstriyel ürünleri modern 
sanat objeleri olarak sergilenmiştir. Çok daha sonra, 2004'te benzer bir sergi tekrar açılmış ve bu kez 
‘Humble Masterpieces’ (Mütevazı Şaheserler) adı altında sunulmuştur. Bu sergide, ataçtan fermuara, 
aspirin tabletinden cep fenerine ve lolipopa kadar 120 gündelik nesne sergilenmiştir. Katalogda, MoMA'nın 
ilk yöneticisi Alfred H. Barr Jr.'ın modern sanatın tasarımı içerdiği yönündeki görüşlerine yer verilmiştir 
(Antonelli, 2004). 

Bu sergiler, modernizmden postmodernizme geçiş sürecinde tasarımın sanatsal statü kazanmasının dönüm 
noktaları olarak değerlendirilmiştir (Baudrillard, 1994). 1939'da işlevselci bir yaklaşımla başlatılan süreç, 
2004'te nesnelerin şiirsel ve kültürel anlamlarının öne çıkarıldığı bir perspektife evrilmiştir. Bu dönüşüm, 
postmodern teorinin (Lyotard, Baudrillard) öngördüğü anlam çoğulculuğunun somut bir örneği olarak 
yorumlanmıştır (Berman, 2012). Böylece, tasarımın sanatlaşma sürecine ilişkin ana argüman tarihsel 
verilerle desteklenmiştir. 
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Şekil 4. Raymond Loewy'nin tasarladığı bu elektrikli kalem açacağı tam anlamıyla bir Streamline akımının tasarımıdır 
(Loewy, 2020) 

Sanatçılar ve tasarımcılar, estetik ile işlevsellik arasında denge kurarak yaratıcı süreçlerin farklı yönlerini 
araştırmaya devam etmektedir. Sanat ve tasarım disiplinleri, modern çağın ihtiyaçlarını karşılamak için hem 
işlevsel hem de estetik kaygıları bir araya getirerek yeni ifade biçimleri ve çözümler geliştirmektedir. 
Özellikle modern sanatın, endüstriyel nesneleri sanatsal bir araç olarak kullanmasıyla bu ilişki daha belirgin 
hâle gelmiştir. Ready-made (Hazır Nesne Sanatı) akımı ile sanatçılar, gündelik nesneleri sanatsal ifade 
araçlarına dönüştürmüş, böylece tasarımın işlevselliği ile sanatın estetik ve kavramsal değerleri iç içe 
geçmiştir. Hazır nesne sanatı; insanın gündelik yaşamda kullandığı, tükettiği ve atık hâle getirdiği nesnelere 
yeni biçimsel içerikler ve anlamlar yükleyerek kişisel anlatılar, sanatsal yaratılar oluşturmaktadır (Manastırlı, 
2017).  Duchamp, imgeyi modelden ayırarak onu bir göstergeye dönüştürmüştür. Yani endüstriyel bir ürünü 
gündelik kullanımından çekip çıkartmış ve ona sanatsal bir içerik yüklemiştir. Bir kaidenin üzerine 
oturtulmuş olan tabure ve ona monte edilmiş olan bisiklet tekeri (1913), Eyfel Kulesi'nin ve dönme dolabın 
birleştirilmiş sunumunu imgelemektedir. Bu yönüyle bakıldığında Şekil 5’te görülen küp kaide bir anlamıyla 
Paris (ya da Fransa), tabure Eyfel Kulesi ve bisiklet tekerleği de dönme dolabın parodisidir (Yıldız, 2016). 
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Şekil 5. ‘Bisiklet Tekerleği’ (Duchamp, Marcel Duchamp'ın Sanatı ve Modern Paris'in Coğrafyası, 1913) 

Sanata alternatif bir ifade getiren bu anlayış Şekil 6 ve 7’de eserleri görülen Pieter Stockmans ve Ai Weiwei 
gibi birçok sanatçı tarafından da benimsenmiştir. Ai Weiwei’nin 2014 tarihli eseri ‘Coca-Cola Logosuyla 
Boyanmış Han vazosu’, Çin ile Batı arasındaki etkileşimi ele alan çarpıcı bir çalışmadır. Sanatçı, Doğu Han 
hanedanına ait tarihi bir vazoya, Batı'nın küresel tüketiciliğinin en önemli simgesi olan Coca-Cola logosunu 
ekleyerek, izleyiciyi Çin’in kadim kültürel mirası ile Batı’nın modern kapitalist ikonları arasındaki ilişkiyi 
sorgulamaya davet etmektedir. Weiwei, bu eserle Çin’in geleneksel değerleri ve Batı’nın tüketim kültürü 
arasındaki zıtlığı keskin bir şekilde vurgulayarak, izleyiciyi kültürel ve politik bağlamda düşünmeye 
zorlamaktadır (Bende, 2016). 

            

           Şekil 6. Ufsi, kobalt renkli tabaklardan                               Şekil 7. Coco Cola vazosu, (Weiwei, 2019) 
                    oluşturulmuş düzenleme (Stockmans, 2024) 
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Tasarımcıların nesneleri sanata dönüştürme çabası, 1970’lerin sonlarından itibaren büyük bir ivme 
kazanmıştır. Bu dönemde, tasarım nesneleri işlevsellikten koparılmış hatta bazen tamamen işlevsiz hâle 
getirilmiş; estetik ve kavramsal değerler daha ön plana çıkmıştır. Özellikle ‘Ready-made’ (hazır nesne) 
sanatının etkisiyle tasarım objeleri amacından uzaklaştırılarak birer sanat objesi olarak yeniden 
yorumlanmaya başlanmıştır. 

Philippe Starck, objelere estetik ve sanatsal bir boyut katarken işlevsel amacından taviz vermiştir. Starck’ın 
1990’da tasarladığı ‘Juicy Salif’ limon sıkacağı, belki de en bilinen örneklerden biridir. Estetik açıdan oldukça 
dikkat çekici olan bu nesne, işlevselliği açısından birçok kişi tarafından eleştirilmiştir, ancak Starck, 
tasarımıyla objeyi bir sanat eseri olarak sunmayı hedeflemiştir (Şekil 8).  Bir başka örnek olarak, yine 
Philippe Starck tarafından tasarlanan Hot Bertaa su ısıtıcısı verilebilir (Şekil 9). İşlevi hakkında hiçbir ipucu 
vermeyen bu tasarım, kullanıcıların el ve kol yanıkları gibi sorunlarla karşılaşmasına neden olmuş ve 
sonucunda bir mutfak aleti olarak kullanılmak yerine çağdaş bir heykel olarak evlerde sergilenmeye 
başlanmıştır (Babadağ, 2024). 

 

          

  

  

 

Ettore Sottsass ve Memphis Grubu’nun tasarıma yaklaşımları, işlevselliği ikinci plana atarak estetik ve 
duygusal etkilere öncelik vermiştir. 1981 yılında tasarlanan Carlton Kütüphanesi, bu yaklaşımın önemli bir 
örneğidir. İlk bakışta yapısal bir tutarlılık sunmayan bu kütüphane, aslında dengeli ve akıllıca planlanmış bir 
tasarımdır. Renkli laminat panellerle oluşturulmuş, totem benzeri formuyla modern bir sanat eserine 
benzer bir hava taşır. Carlton, bir oda bölücü olarak işlev görebilecek şekilde tasarlanmış ve estetik sınırların 
zorlandığı, işlevselliğin ise daha soyut kaldığı bir nesnedir (Howarth, 2015). Bu tasarım, sadece depolama 
işleviyle değil, aynı zamanda evdeki estetik deneyimi değiştiren bir obje olarak dikkat çeker. Siyah ve beyaz 
benekli kalın tabanı üzerinde durması ve iki sürgülü çekmecesi ile işlevsellikten tamamen vazgeçilmemiş, 
ancak görsel etkisi çok daha ön planda tutulmuştur. Sottsass’ın bu eseri, geleneksel mobilya anlayışını 
sorgulayan ve tasarımın sanata dönüşebileceğini gösteren güçlü bir örnektir (Şekil 10). 

Şekil 8. Philippe Strack, “Juicy Salif”, adlı 
limon sıkacağı tasarımı (Starck, Philippe 
Starck’s Juicy Salif lemon squeezer: Genius 
design or just a cool fruit squeezer?, 2019) 

 

Şekil 9. Philippe Strack, “Hot Bertaa”, adlı su 
ısıtıcısı tasarımı (Starck, 2024) 
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Şekil 10. Ettore Sottsass Carlton Kütüphanesi (Sottsass, 2024) 

Philadelphia merkezli tasarım stüdyosu Aandersson, seramik koleksiyonunda yapısızlaştırma konseptine 
odaklanarak geleneksel form ve işlevin sınırlarını zorlamaktadır. Şekil 11’de yer alan bu koleksiyon, kahve 
seramik nesnelerinin işlevini neredeyse ortadan kaldıracak şekilde tasarlanmıştır. Bu koleksiyonda, 
nesnelerin geleneksel bütünlüğü bozulmuş, yapısal formlar değiştirerek işlevin ön planda tutulmadığı, daha 
çok estetik ve kavramsal bir anlatım tercih edilmiştir. Aandersson’un bu çalışması, yapısızlaştırmanın 
seramik üzerindeki etkisini araştırarak, işlevselliği minimal düzeye indiren soyut ve kavramsal yaklaşımlar 
sunar. Bu yaklaşım, izleyiciyi geleneksel objelerle olan ilişkisini yeniden düşünmeye teşvik eder. 

 

Şekil 11. Aandersson stüdyo, seramik sofra takımı koleksiyonu (Stüdyo, 2015) 

Tasarımı Frank Gehry tarafından yapılmış olan Guggenheim Müzesi, İspanya’nın Bilbao kentinde yer alan 
Nervion Nehri’nin kıyısında 11.000 metrekarelik bir alana kurulmuştur (Şekil 12). Üç boyutlu özel bir 
program aracılığıyla tasarlanan kavisli titanyum yüzeylerden oluşan, akışkan formlarla görselleşen bu yapı, 
klasik mimari tanımını formu aracılığıyla aşmaktadır. Bu yapı mekânla izleyici arasında hissedilen ve 
düşünülen bir bağlantı kurulmasına olanak tanır. Yapıyı deneyimlemek bir sanat eseri ile karşılaşmaya 
benzer, düşünce ve duyum arasında bir akış başlar. İzleyici zihinsel ve duygusal olarak gerçekliğin farklı 
kanallarında gezinir, derinlere köklenen anlamı duyumsar (Karaçalı, 2024). 
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Şekil 12. Frank Gehry, Guggenheim Müzesi (Gehry, 2015) 

Sanat ve Tasarım Arasındaki Farklar 

Sanat ve tasarımın amacında belirgin farklar görmemiz mümkündür. Mesela sanatın en önemli 
özelliklerinden biri ilham vermektir. Birçok sanatçı boş bir tuvalle başlar ve oradan ne hissettiğine dayanarak 
eserler yaratır. Tasarımda ise sıfırdan başlamak diye bir şey yoktur. Bir fikir veya problemi ele alır ve birçok 
istatistiksel veriyi inceleyerek yaratı sürecine başlar. İyi tasarımcının amacı ilham vermek değildir, doğru 
ürünü bulmaktır. Tasarım, insanların günlük hayatlarında kullandıkları nesneyi seçmelerine yardımcı olur. 
Yani tasarım insanlar için karar verir. Diğer bir fark ise sanat ve tasarımcı izleyicisidir. Çoğu zaman tek bir 
sanat eserinin birden fazla farklı yorum ve cevabı olabilir. İzleyicisi üzerinde bir dizi duygu uyandırabilir ve 
bu duygular her izleyici için farklı olabilir. Tasarımda ise durum bunu yapma çabası içinde olmamasıdır. İyi 
bir tasarım, birçok sembolü bünyesinde barındırabilir fakat sonuçta işlev tanımı, tüm izleyiciler için aynı 
olmak zorundadır. 

Sanat eserlerinin değerlendirilmesi sıklıkla öznel yargılara dayanmakta ve bu durum sanat eleştirisi alanında 
süregelen tartışmalara yol açmaktadır. Sanatın niteliğine ilişkin bu tür yargılar, çoğunlukla izleyicinin kişisel 
beğenisi, kültürel arka planı ve estetik algısı gibi faktörlerle şekillenmektedir (Danto, 2013). Bir eser, 
izleyicide duygusal bir tepki uyandırmıyorsa bu durum bir eksiklik olarak görülmemelidir. Çünkü sanatın 
temel amacı, her zaman doğrudan bir duygusal tepki yaratmak olmayabilir; sanatçı, farklı düşünceleri, 
sorgulamaları veya deneyimleri izleyiciye aktarmayı hedefleyebilir. Bu nedenle sanat eserlerinin 
değerlendirilmesi, kişisel algı ve yorumlara açık bir alan olarak kabul edilebilir. Sanatçı tarafından bir eser 
yaratılırken kendini ifade etme ya da deneysel yaklaşımlarını ortaya koyma gibi çeşitli amaçlar 
güdülmektedir. Örneğin, Picasso tarafından yaratılan ‘Avignonlu Kızlar’ (Les Demoiselles d'Avignon) (1907) 
adlı eserde hem kişisel üslup arayışı hem de perspektif üzerine yapılan deneyler yansıtılmıştır. Bu eser 
aracılığıyla kübizmin ve modern sanatın doğuşu simgelenmiştir (Pivada, 2024). Tasarım ise işlevsellik ve 
ergonomi gibi nesnel kriterlerle değerlendirilebileceği gibi aynı zamanda güçlü bir beğeni unsuru içerdiği için 
öznel bir boyuta da sahiptir. Tasarım, belirli bir amaç doğrultusunda planlanan, analiz edilen ve uygulanan 
yaratıcı bir süreç olarak tanımlanabilir. Bu sürecin sonucunda ortaya çıkan ürün, sistem veya hizmet, 
önceden belirlenmiş hedefler çerçevesinde değerlendirilir. Bir tasarımın başarısı, amacına ulaşıp 
ulaşmadığına göre ölçülür: Eğer tasarımla kullanıcı ihtiyaçları karşılanıyor, işlevsel gereklilikler yerine 
getiriliyor ve estetik, ergonomik, ekonomik veya ekolojik kriterler sağlanıyorsa tasarım ‘başarılı’ olarak kabul 
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edilir. Aksi durumda, tasarım sürecinde bir eksiklik veya yanlış uygulama olduğu sonucuna varılabilir 
(Norman, 2013). 

İyi tasarım yapabilmek için detaylara odaklanma, ölçülendirme, konumlandırma ve renk teorisi gibi birçok 
teknik beceriye ihtiyaç duyulur. Bu beceriler, deneyimle birleştirildiğinde yetkin bir tasarımcı profili 
oluşturulabilir. Tasarım sürecinde; doğru soruların sorulması, sorunların derinlemesine anlaşılması ve en 
uygun çözümün özenle geliştirilmesi gereklidir. Tıpkı sanatta olduğu gibi, bu süreçte tutku ve özveri 
gösterilmesi beklenir. 

Sanat eserlerinin alıcı bulup bulmaması çeşitli faktörlere bağlı olarak değişkenlik gösterebilmektedir. 
Sanatsal üretim sürecinde ise genellikle eserin öncelikle sanatçının kendi içsel motivasyonları doğrultusunda 
ortaya konulduğu gözlemlenmektedir. Tasarım disiplininde bu yaklaşım açısından temel bir farklılık ortaya 
konulmaktadır. Tasarım ürünlerinde ‘şaheser’ kavramından ziyade, işlevsellik, kullanıcı memnuniyeti ve 
toplumsal onay gibi parametrelerin önceliklendirildiği görülmektedir. Tasarım nesnelerinin 
değerlendirilmesinde estetik mükemmellik yerine, kullanıcı ihtiyaçlarına gösterilen duyarlılık ve toplum 
tarafından benimsenme derecesinin esas alındığı belirtilebilir.  

Sanat ve tasarım disiplinlerinin esneklik derecelerinde farklılıklar bulunduğu, ancak günümüzde bu ayrımın 
giderek daha akışkan hâle geldiği gözlemlenmektedir. Sanatta, tuvale damlatılan bir boya lekesi veya 
sıradan bir pisuvarın bile sanat eseri olarak değerlendirilebildiği görülmektedir. İyi tasarımda ise genellikle 
belirli kurallara uyulduğu ve renk/form seçimlerinin izleyici üzerindeki psikolojik etkilere dayandırıldığı 
bilinmektedir. Bu duruma ilişkin örnekler, Şekil 14'te sunulmaktadır. 

‘Fountain’ (1917), Marcel Duchamp tarafından seçilmiş ve ‘R.Mutt’ imzasıyla sunulmuş hazır bir nesnedir. 
Sıradan bir porselen pisuarın sanat nesnesi olarak konumlandırılmasıyla, sanatın geleneksel tanımları 
sorgulanmıştır. Bu çalışma, New York'taki Grand Central Palace'da düzenlenen Society of Independent 
Artists sergisinde sergilenmiştir (Şekil 13). 

Bu eser üzerinden, tasarım nesnesinin sanatsal bağlamda nasıl dönüştürülebileceği fikri şu şekilde 
açıklanabilir: Sanatın temel kriterlerinin yeniden tanımlanması gerektiği düşüncesi doğrultusunda gündelik 
bir tasarım ürününün seçilerek sergilenmesiyle, nesnenin işlevsel bağlamından koparılmış ve yeni bir anlam 
yüklenmiştir. Bu yaklaşımla, sanatçının niyetinin ve seçiminin ön plana çıkarıldığı, nesnenin kendisinden 
ziyade onun temsil ettiği fikrin önemli olduğu vurgulanmıştır. Böylece tasarımın estetik ve işlevsel 
özelliklerinin ötesinde, kavramsal bir değer kazanabileceği gösterilmiştir. 

 

Şekil 13. ‘Fountain’, Marcel Duchamp (Duchamp, 1917) 
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1985 yılında Michael Graves tarafından Alessi için tasarlanan su ısıtıcısı (Whistling Bird Teakettle), Avrupa ve 
Amerikan Pop sanatından ilham alarak yaratılmış ve Graves’in özgün görsel dilinin şekillenmesinde önemli 
bir rol oynamıştır. Pop Art’ın görsel sözlüğünü temel alan bu su ısıtıcısı tasarımı, Disney’in çizgi film 
karakterlerinden ve Postmodern mimarinin ironi anlayışından ilham alırken, parlak krom kaplamasıyla 
1950’ler ve 1960’ların Amerikan otomobillerine nostaljik bir gönderme yapmaktadır; aynı zamanda, 
1980’lerin gösterişli ve dinamik tasarım estetiğiyle de uyum içindedir. 

Su ısıtıcısı tasarımının önemli bir unsuru olan kuş şeklindeki kırmızı düdük, su ısıtıcısındaki sıcak olan bölgeyi 
belirtirken, mavi kulp soğuk olan alanı işaret eder. Bu şekilde Graves, renklerin yalnızca estetik bir unsur 
değil, aynı zamanda işlevsel bir rehber olarak kullanılabileceğini göstermiştir. Bu tasarım, işlevsellik ve 
estetik arasında bir köprü kurarak çaydanlığın günlük bir objeden tasarım farkındalığının bir ifadesine 
dönüşmesini sağlamıştır (Şekil 14) (Lee, 2014). 

 

Şekil 14. Michael Graves’in Allessi için tasarladığı su ısıtıcısı (Whistling Bird Teakettle) (Graves, 2014) 

Tasarımcılar sanatçı gibi değerlendirildiğinde, tasarım sürecinin kritik aşamaları göz ardı edilmiş olur. 
Tasarım, bir problem tespit etmekle başlar ve bu problemin çözümüne yönelik kapsamlı bir araştırma ve 
analiz süreci takip eder. Tasarımcılar, eskiz aşamasına geçmeden önce istatistikler, kullanıcı ihtiyaçları, pazar 
araştırması ve malzeme incelemeleri gibi çeşitli veri ve bilgileri analiz ederek çözümler geliştirirler. 
Karşılaşılan her tasarımda; renk seçimi, malzeme uyumu, denge, ergonomi gibi tipik analizlerin izleri 
görülmektedir. Bu süreç, tasarımın işlevselliği kadar estetik yönünü de derinlemesine anlamaya yönelik bir 
adımdır. 

Sanat ve Tasarım Arasındaki Ortak Yönler 

Sanat ve tasarım arasındaki sınırlar zaman zaman bulanıklaşabilir ancak bu iki disiplinin ortak yönleri dikkate 
değer ölçüde belirgindir. Her ne kadar sanat ve tasarım farklı amaçlar ve yaklaşımlar sergilese de ikisi 
arasındaki derin benzerlikler bu yaratıcı alanları birbirine yakınlaştırmaktadır. 

Her iki disiplin için de görsel unsurlar büyük ölçüde temel oluşturmaktadır. Bir sanat eseri ya da tasarım 
ürünü, izleyiciyi görsel olarak etkilemeyi amaçlamaktadır. Görsellik, sanat ve tasarımın ortak bir dilidir ve 
her iki alandaki ürünler, izleyicide estetik bir etki yaratmak için bu dili kullanmaktadır. Sanatçılar ve 
tasarımcılar, izleyicileriyle duygusal bir bağ kurmak için renk, şekil, çizgi ve kompozisyon gibi görsel unsurları 
kullanarak bir iletişim kurmaktadır. Bu bağlamda, her iki disiplin de izleyicide güçlü bir estetik tepki 
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uyandırmayı hedefler; ancak sanatın bu tepkiyi yaratma motivasyonu ve yöntemleri (dikkat çekmek, 
düşündürmek, sorgulatmak gibi) tasarımdan farklılaşabilir.  

Estetik prensiplerin sanat ve tasarımın ayrılmaz bir parçası olduğu ve bu iki yaratıcı alanda temel bir rol 
üstlendiği kabul edilmektedir. Renk uyumunun sağlanması, dokunun hissedilebilir kılınması, kompozisyon 
bütünlüğünün oluşturulması ve oranların doğru şekilde kullanılması, her iki disiplinde de vazgeçilmez 
unsurlar olarak değerlendirilmektedir. Sanatsal üretim sürecinde, resim veya heykel yapımında olduğu gibi 
ürün ve grafik tasarımında da bu estetik kurallardan yararlanıldığı gözlemlenmektedir (Itten, 1970). Renk 
tonları arasındaki uyum, kompozisyonda dengenin sağlanması, form ve yapının görsel etkisi gibi unsurların 
her iki alanda da temel alındığı görülür. Bu prensipler, izleyici ve kullanıcılar için çekici ve uyumlu sonuçlar 
elde etmek amacıyla kullanılır. Nitekim Johannes Itten'in renk çarkı ve renk teorisi hem sanatçılar hem de 
tasarımcılar için renk ilişkilerini anlamada ve uyumlu paletler oluşturmada temel bir rehber işlevi 
görmektedir (Itten, 1970, s 25-38). Benzer şekilde, dokunun hem fiziksel hem de görsel olarak eserlere 
derinlik ve gerçeklik kattığı, Arnheim tarafından da vurgulandığı üzere, her iki disiplinin de vazgeçilmez 
unsurlarındandır. Kompozisyonda denge ve oranın doğru şekilde düzenlenmesiyle izleyicide uyum hissinin 
yaratıldığı, kompozisyon tekniklerinin ise eserlerin anlaşılırlığını ve etkisini belirlediği ortaya konulmaktadır. 
Form ve yapının, sanat ve tasarımda kullanılan şekillerin estetik ve işlevsel bütünlüğünü oluşturduğu kabul 
edilmektedir. Bu temel kavramların sanat ve tasarımın evrensel dilini oluşturduğu ve her iki disiplinde de 
benzer şekilde uygulandığı görülmektedir. Bu evrensel dilin somut bir kanıtı, Piet Mondrian'ın resimleri ile 
Bauhaus tasarımları arasındaki doğrudan görsel ve teorik ilişkide görülebilir. Örneğin, Walter Gropius'un 
'Bauhaus F51 Sandalyesi' (1920) gibi tasarımlarda görülen işlevsel sadelik ve geometrik dil, Mondrian'ın 
'Mavi, Kırmızı ve Sarılı Kompozisyon' (1921) adlı eserinde kullandığı birincil renkler, grid yapısı ve dengeli 
kompozisyon anlayışı ile dikkat çekici bir paralellik sergilemektedir (Şekil 3). Sanat eserinde saf bir estetik 
ifade için kullanılan bu prensiplerin, aynı zamanda işlevsel bir mobilya tasarımının temelini oluşturması, iki 
disiplin arasındaki ortak estetik dilin en açık göstergelerinden biridir. Bu nedenle, estetik prensiplerin 
yalnızca sanatın değil, aynı zamanda tasarımın da temelini oluşturduğu ve her iki alanda da başarılı 
sonuçların elde edilmesi için gerekli olduğu vurgulanmaktadır (Arnheim, 1954, s. 142-145). 

Sanat ve tasarım disiplinlerinin ortak noktalarından bir diğeri de her iki alandaki uygulayıcıların tarihsel ve 
kültürel bilgiye hâkim olmaları gerekliliğidir. Sanatçılar ve tasarımcılar, yaratıcı süreçlerini zenginleştirmek 
ve anlamlı bir bağlama oturtabilmek için tarihsel referansları ve sanat hareketlerini anlamaya ihtiyaç 
duyarlar. Geçmişteki sanat akımları, tasarım eğilimleri ve kültürel referanslar, bu iki alandaki yaratıcıların 
kendi dilini ve stilini oluşturmasına yardımcı olmaktadır. Tarihsel bilgi, yeni ürün ve eserlerin yaratımında bir 
temel oluşturur; aynı zamanda geçmişle olan bağlantılar, sanat ve tasarımın daha derin anlamlar 
kazanmasına katkı sağlamaktadır. 

Sanat ve tasarımın yaratıcı süreçleri birçok ortak unsura sahiptir. Her iki alan da zaman, gözlem ve 
düşünmeyi içermektedir. Sanatçıların ve tasarımcıların işlerinde başarı elde edebilmesi için sabırlı olmaları, 
detaylara dikkat etmeleri ve yaratıcı süreçlerini sürekli olarak geliştirmeleri gerekmektedir. Sanatçılar, bir 
eseri ortaya çıkarmadan önce uzun süreli bir düşünme ve gözlem sürecine girmektedir. Bu durum, Rönesans 
dönemi sanatçısı Leonardo da Vinci’nin çalışma yöntemlerinde açıkça görülmektedir. Leonardo, 
defterlerinde sanatın doğadan titiz gözlemlerle beslenmesi gerektiğini vurgulamış, Mona Lisa gibi bir 
başyapıtı yaratmadan önce yüzlerce anatomi çalışması yapmış, insan yüzündeki kas hareketlerini ve ışık-
gölge etkilerini detaylıca incelemiştir. Özellikle ‘Codex Leicester’ ve ‘Anatomik Çalışmalar’ adlı defterlerinde, 
yüz ifadelerinin arkasındaki mekaniği anlamak için kadavralar üzerinde incelemeler yaptığı, hatta 
gülümsemenin dinamiklerini kaydettiği bilinmektedir (Pedretti, 1995). Tasarımcılar da aynı şekilde, bir ürün 
ya da hizmeti tasarlarken kullanıcı deneyimini göz önünde bulundurur, işlevselliği ve estetik değerleri en iyi 
şekilde birleştirmek için derinlemesine bir araştırma ve inceleme yapmaktadır. Hem sanat hem de tasarım, 
yaratıcılığı sürekli olarak zorlayan ve geliştiren disiplinlerdir. 
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SONUÇ VE TARTIŞMA 

Sanat ve tasarım, tarih boyunca birbiriyle yakından ilişkili olan ancak zamanla farklı amaçlara hizmet eden 
iki disiplin olarak gelişmiştir. Başlangıçta, özellikle eski çağlarda ve Rönesans Dönemi’nde, estetik ve 
işlevsellik arasındaki dengeyi sağlayarak iç içe geçmişlerdir. Rönesans Dönemi’nde sanatın estetik hedefleri 
ile mimari ve tasarımın işlevselliği bir araya gelerek bir sentez oluşturmuştur. Ancak Sanayi Devrimi ile 
birlikte bu iki alan arasında bir ayrışma meydana gelmiş, tasarım daha çok endüstriyel üretim ve işlevselliğe 
yönelirken sanat, bireysel ifade ve soyut kavramlarla daha fazla ilgilenmeye başlamıştır. 

19. yüzyılın sonlarına doğru Arts and Crafts hareketi ve 20. yüzyılın başlarındaki Bauhaus gibi akımlar, sanat 
ve tasarımın tekrar birleşmesini sağlamıştır. Bauhaus Okulu’nun disiplinler arası yaklaşımı, sanat ve 
tasarımın bir araya gelerek yeni bir yaratıcı dil oluşturmasına öncülük etmiştir. Walter Gropius’un 
öncülüğünde, sanatçılar, tasarımcılar ve zanaatkârlar, estetik ve işlevselliği birleştirerek modern tasarımın 
temellerini atmışlardır. Bu yaklaşım, sanatın günlük yaşamın bir parçası hâline gelmesini sağlamış ve 
tasarımın sanatsal bir ifade biçimi olarak kabul görmesine katkıda bulunmuştur. Bauhaus’un etkisi, 
günümüzde hâlâ sanat ve tasarım eğitiminde hissedilmekte ve bu iki disiplinin birbirini besleyen yönlerini 
vurgulamaktadır. 

Sanat ve tasarım arasındaki ilişki, özellikle postmodern düşünceyle birlikte daha da karmaşık bir hâl almıştır. 
Postmodernizm, sanat ve tasarımın işlevsellik, estetik ve kavramsal değerlerini yeniden sorgulayarak, bu iki 
alanın birbirine yakınlaşmasına zemin hazırlamıştır. Marcel Duchamp’ın ‘hazır nesne’ (ready-made) akımı, 
gündelik objelerin sanat eseri olarak sunulmasıyla tasarımın sanatla olan sınırlarını belirsizleştirmiştir. Bu 
yaklaşım, tasarım nesnelerinin işlevselliklerini kaybederek sanatsal bir ifadeye dönüşmesine ve sanatın da 
işlevselliğe yönelmesine neden olmuştur. Özellikle enstalasyon sanatı, tasarımın sanatla kesiştiği noktaların 
en çarpıcı örneklerinden biri olarak karşımıza çıkmaktadır. 

Günümüzde ise sanat ve tasarım, estetik ve işlevsellik arasındaki dengeyi sürekli arayan disiplinler olarak 
evrilmeye devam etmektedir. Ai Weiwei'nin ‘Coca-Cola Logosuyla Boyanmış Han Vazosu’ (2019) gibi 
eserleri, sanatın işlevsellikten ziyade eleştirel bir anlatım aracı olduğunu gösterirken, Philippe Starck’ın 
‘Juicy Salif’ (2019) tasarımı gibi ürünler ise işlevsel bir nesnenin estetik bir sanat eseri olabileceğini 
kanıtlamaktadır. Bu eserler, modern çağın tüketim kültürü ve geleneksel değerlerin kesişim noktasında 
sanat ile tasarım arasındaki etkileşimin derinleştiğini göstermektedir. 

Sanat ve tasarım arasındaki sınırlar, tarihsel süreçler, sosyo-kültürel koşullar ve yaratıcı süreçlerin evrimiyle 
şekillenmiştir. Her iki disiplin de kendi içinde evrim geçirirken, birbirleriyle olan etkileşimlerini sürdürmüş ve 
bu etkileşim, yeni ifade biçimleri ve yaratıcı çözümler üretilmesine olanak tanımıştır. Sanat ve tasarım 
arasındaki sınırların belirsizleşmesi, bu iki disiplinin birbirini besleyen yönlerini ortaya çıkarmış ve yaratıcı 
süreçlerin daha özgür ve sınırsız bir şekilde gelişmesine katkıda bulunmuştur. 

Sonuç olarak, sanat ve tasarım arasındaki sınırların zamanla daha bulanık hâle geldiği gözlemlenmektedir. 
Sanatın duygusal ifade ve düşünsel sorgulama üzerine kurulduğu, tasarımın ise işlevsellik ve pratik çözümler 
ön planda tutularak geliştirildiği bilinmektedir. Bununla birlikte, her iki disiplin tarafından da görsel etki 
yaratılmasının, izleyiciyle bağ kurulmasının ve estetik prensiplerle harmanlanmış yaratıcı süreçlerin 
geliştirilmesinin amaçlandığı görülmektedir. Sanat ve tasarım arasındaki bu etkileşimin, gelecekte de 
yaratıcı çözümler ve yeni ifade biçimleri için ilham kaynağı olmaya devam edeceği öngörülmektedir.  
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