
1.  Giriş:  Estetiğin  Ontolojik  ve  Epistemolojik  Kökenleri

Birinci  Ünite:  Estetik  Algının  Temelleri  ve

Lise  Felsefe  ve  Sanat  Eğitimi  Müfredatı:
Genel  Giriş

Merak  Felsefesi

Bir  öğrencinin  bir  nesneyi  "güzel"  olarak  nitelendirmesinin  ardındaki  karmaşık  zihinsel  süreçleri  çözmek,  müfredatın  
temel  taşlarından  biridir  ve  bireylerin  kendi  öznel  yargılarının  farkına  varmalarını  ve  bunları  rasyonel  bir  çerçeveye  
oturtmalarını  sağlar.  Sanatın  felsefeyle  buluştuğu  bu  ilk  aşama,  öğrenciyi  pasif  bir  gözlemciden,  dünyayı  estetik  
farkındalıkla  yeniden  yapılandıran  bir  düşünür  haline  dönüştürmeyi  amaçlar.

Felsefe  ve  sanat  eğitimi  müfredatının  başlangıç  noktasını  oluşturan  bu  ünite,  estetik  kavramının  etimolojik  
kökenlerinden  yola  çıkarak,  duyusal  algının  nasıl  entelektüel  bir  disipline  dönüştüğünü  inceler.  Yunanca  "aisthesis"  
(duyum,  algı)  kelimesinden  türetilen  estetik,  yalnızca  güzelliğin  takdir  edilmesi  değil,  insanların  dış  dünyayı  duyuları  
aracılığıyla  nasıl  deneyimlediklerini  ve  bu  deneyimi  zihinsel  kategoriler  kullanarak  nasıl  sınıflandırdıklarını  araştıran  
bir  alandır.  Lise  öğrencileri  için  bu  giriş,  günlük  yaşamda  bilinçsizce  tüketilen  görsel  ve  işitsel  imgelerin,  felsefi  bir  
filtre  aracılığıyla  ontolojik  veri  alanları  olarak  yeniden  tanımlanmasını  sağlar.  Bu  bağlamda  estetik,  hem  bir  bilgi  dalı  
(epistemoloji)  hem  de  varoluşun  duyusal  ifadesi  (ontoloji)  olarak  konumlandırılır.

Felsefe  ve  sanat  eğitimi,  bireyin  dünyayı  algılama,  yorumlama  ve  yeniden  yapılandırma  süreçlerini  bütünleştiren  
disiplinlerarası  bir  paradigmaya  dayanmaktadır.  Bu  müfredat,  felsefeyi  yalnızca  teorik  bilginin  bir  koleksiyonu  olarak  
değil,  sanatın  estetik  ve  yaratıcı  gücüyle  harmanlanmış  stratejik  bir  düşünme  metodolojisi  olarak  ele  almaktadır.  On  
üç  ile  on  sekiz  yaş  arasındaki  lise  dönemi,  bireyin  bilişsel  kapasitesinin  soyut  düşünmeye  evrildiği  ve  varoluşsal  
sorgulamanın  derinleştiği  bir  gelişim  evresini  temsil  eder.  Bu  bağlamda  hazırlanan  eğitim  programı,  öğrenciyi  pasif  
bir  gözlemciden,  nesneleri,  kavramları  ve  değerleri  estetik  duyarlılıkla  analiz  edebilen  bir  "düşünür-sanatçıya"  
dönüştürmeyi  amaçlamaktadır.

Müfredatın  vizyonu,  sanatı  yalnızca  bir  "zevk"  nesnesi  olmaktan  çıkarıp,  ontolojik,  epistemolojik  ve  aksiyolojik  bir  
veri  alanı  olarak  konumlandırmaktır.  Bir  sanat  eserinin  ardındaki  entelektüel  zinciri  izlemek,  esasen  insanlık  tarihi  
boyunca  zihniyetteki  dönüşümleri  çözmek  anlamına  gelir.  Bu  eğitim  süreci,  antik  çağdaki  taklit  teorilerinden  
modernizmin  krizlerine  ve  postmodernizmin  parçalanmış  yapısına  kadar  uzanan  geniş  bir  tarihsel  perspektif  içinde,  
hakikat  arayışının  sanatsal  yansımalarını  inceler.  Böylece  öğrenci,  estetik  yargıları  evrensel  bir  etik  sorumlulukla  
birleştirme  ve  sanatsal  ifade  yoluyla  sosyal  ve  küresel  sorunlara  felsefi  çözümler  üretme  yeteneği  kazanır.
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Öğrenciler,  "Zevkler  ve  renkler  konusunda  tartışılacak  bir  şey  yoktur"  önermesinin  felsefi  analizini  
yaparak,  estetik  yargıların  hem  öznel  özgürlüğü  hem  de  "ortak  bir  estetik  anlayış"  (sensus  communis)  
arayışını  içerdiğini  anlayacaklardır.  Bu  ders,  güzellik  kavramının  tarih  boyunca  nasıl  değiştiğini,  farklı  
kültürlerdeki  güzellik  algılarını  ve  bu  algıların  ardındaki  felsefi  gerekçeleri  inceleyecektir.  Bu  bölümün  
amacı,  öğrenciyi  güzelliğin  dogmatik  bir  tanımından  kurtarmak  ve  güzelliği  bir  bütün  olarak  görmesini  
sağlamaktır.

"Güzellik"  kavramı,  öğrencilere  estetik  tarihinin  en  tartışmalı  ve  temel  sorunlarından  biri  olarak  
sunulmaktadır.  Güzellik,  nesnenin  kendisinde  var  olan  matematiksel  ve  geometrik  bir  özellik  midir,  
yoksa  tamamen  öznenin  duygusal  tepkilerine  dayalı  bir  yargı  mıdır?  Bu  tartışma,  müfredatta  nesnel  ve  
öznel  güzellik  teorileri  aracılığıyla  yürütülmektedir.  Antik  Yunan'da  sayısal  oranlara  (altın  oran),  simetriye  
ve  uyuma  dayanan  Pisagorcu  güzellik  anlayışı  incelenirken;  diğer  yandan,  güzelliği  öznenin  zihinsel  
yapısıyla  ilişkilendiren  David  Hume  ve  Kant  gibi  düşünürlerin  yaklaşımları  da  analiz  edilmektedir.

Felsefi  düşünce  ve  sanatsal  yaratımın  ortak  paydası  olan  merak  (thaumazein),  bu  ünitenin  kalbindeki  
itici  güçtür.  Aristoteles'in  "Bütün  insanlar  doğal  olarak  bilmeyi  arzular"  önermesi,  merakın  sadece  
entelektüel  bir  açlık  değil,  varoluşsal  bir  ihtiyaç  olduğunu  ortaya  koymaktadır.  On  üç  ile  on  sekiz  yaş  
arasındaki  bireyler  için  merak,  sadece  dünyayı  anlamak  için  değil,  aynı  zamanda  kendi  kimliklerini  inşa  
etmek  için  de  anahtardır.  Sanat  felsefesinde  merak,  nesnelerin  alışılagelmiş  işlevlerini  aşarak  kendi  
başlarına  "sorular"  haline  gelme  sürecidir.  Bir  sanatçı,  dünyaya  herkes  gibi  bakmayan,  nesnelerin  gizli  
anlamları  ve  estetik  potansiyelleri  konusunda  meraklı  olan  kişidir.  Müfredatın  bu  bölümü,  merakı  basit  
bir  ilgiden  "felsefi  hayret"  düzeyine  yükseltmeyi  amaçlamaktadır.  Öğrenciler,  günlük  yaşamın  içinde  
olağanüstü  olanı  keşfetme  pratiği  yaparak,  yaratıcılığın  aslında  dünyayı  yeni  bir  merak  düzleminde  
görebilmekten  kaynaklandığını  anlarlar.  Bu  noktada  merak,  epistemolojik  bir  sınır  aşımı  olarak  
tanımlanmaktadır.  Bilinenin  ötesine  geçme  arzusu,  hem  felsefi  bir  sistem  kurmanın  hem  de  özgün  bir  
sanat  eseri  üretmenin  başlangıç  noktasıdır.

İnsanların  dış  dünyayla  etkileşimi  genellikle  faydacı  bir  bakış  açısıyla  şekillenir.  Günlük  hayatta,  bir  
nesneye  bakarken,  işlevi,  güvenliği  veya  bir  amaca  hizmet  edip  etmediği  hakkında  sorular  ortaya  çıkar.  
Ancak  estetik  algı,  bu  faydacı  bakış  açısının  askıya  alınmasıyla  (epoché)  başlar.  Müfredatın  bu  bölümü,  
Kant'ın  "çıkar  gözetmeyen  tatmin"  kavramına  dayanarak  estetik  bakışın  doğasını  inceler.  Bir  marangozun  
kereste  elde  etmek  için  ormana  bakış  açısı  ile  bir  sanatçının  ormanın  biçimlerine,  ışık  efektlerine  ve  renk  
uyumuna  odaklanan  bakış  açısı  arasındaki  niteliksel  fark  tartışılır.  Estetik  algı,  bir  nesneyi  araçsal  
değerinden  arındırma  ve  onu  kendi  başına  bir  amaç  olarak  görme  yeteneğidir.  Lise  öğrencileri  için  bu  
dönüşüm,  tüketim  kültürünün  dayattığı  hızlı  görsel  tüketime  karşı  duran  net  bir  dikkat  geliştirme  
sürecidir.  Sadece  nesnenin  biçimine,  dokusuna  ve  varlığına  odaklanan  bu  saf  algı  biçimi,  estetik  bir  
deneyim  yoluyla  felsefi  derinlik  kazanmayı  sağlar.  Bu  süreçte  öğrenci,  algısının  seçiciliğini  ve  bu  seçicilik  
ile  kendi  zihinsel  dünyası  arasındaki  bağlantıyı  keşfeder.

3.  Estetik  Algının  ve  Günlük  Bakışın  Dönüşümü

2.  Merakın  Fenomenolojisi  ve  Sanatsal  Yaratıcılığın  İtici  Gücü

4.  Güzellik  Sorunu:  Nesnellik  ve  Öznellik  Arasındaki  Gerilim
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Antik  Çağdan  Rönesansa
II.  Ünite:  Sanat  ve  Gerçek  Arasındaki  İlişki

Felsefe  ve  sanat  tarihinin  en  temel  tartışmalarından  biri  olan  sanat  ve  hakikat  arasındaki  ilişki,  antik  Yunan  
düşüncesinde  "mimesis"  (taklit)  kavramı  aracılığıyla  şekillenmiştir.  Bu  ünitede  ele  alınan  ilk  temel  sorun,  sanatın  dış  
dünyayı  nasıl  temsil  ettiğinin  epistemolojik  değeridir.  Platon,  "Devlet"  adlı  eserinin  onuncu  kitabında  sanatı  sert  bir  
eleştiriye  tabi  tutarak,  hakikat  hiyerarşisinin  en  altına  yerleştirir.  Platon'un  ontolojisine  göre,  gerçeklik  duyular  
dünyasında  değil,  fikirler  dünyasında  mevcuttur.  Bir  marangozun  yaptığı  yatak,  "yatak  fikrinin"  bir  kopyasıdır;  bir  
ressamın  yaptığı  yatak  resmi  ise  bir  kopyanın  kopyasıdır.  Bu  nedenle,  Platon'a  göre  sanatçı,  hakikatten  üç  derece  
uzakta  olan  bir  "gölge  avcısı"dır.  Sanatın  bu  taklitçi  doğası  tehlikelidir  çünkü  insanlığı  rasyonel  düşünceden  (logos)  
uzaklaştırır  ve  onu  aldatıcı  duygular  dünyasına  sürükler.  Bu  bölümde  öğrenciler,  Platon'un  sanatı  neden  bir  bilgi  
kaynağı  olarak  görmediğini  ve  idealist  felsefesinde  estetiğin  neden  etik  incelemeye  tabi  tutulması  gerektiğini  
derinlemesine  analiz  edeceklerdir.  Bu  ünitenin  temel  sorusu,  sanatı  bir  "ayna"  olarak  görmenin,  gerçeğin  doğrudan  
kavranmasına  bir  engel  mi  yoksa  duyusal  bir  gereklilik  mi  olduğudur.

Bu  noktada,  sanat  eseri,  sanatçının  dünyayla  olan  felsefi  ilişkisinin  somut  bir  biçimi  olarak  tanımlanır.  Sanat  eserinin  
eşsiz  varoluş  alanı,  hem  fiziksel  bir  nesne  olması  hem  de  fizikselin  ötesinde  bir  anlam  dünyasına  (metafizik  boyutuna)  
sahip  olmasıyla  karakterize  edilir.  Bu  ünitenin  sonunda  öğrenciler,  sanatın  sadece  bir  gösteri  değil,  insanlığın  
varoluşsal  kaygılarını,  sosyal  eleştirilerini  ve  hakikat  arayışını  yansıtan  derin  bir  alan  olduğu  anlayışını  içselleştirmiş  
olacaklardır.

Çok  boyutlu  bir  tartışma  alanı.  Güzelliğin  sadece  bir  zevk  aracı  değil,  aynı  zamanda  hakikat  ve  iyilik  (kalokagathia)  ile  
olan  bağlantısını  sorgulayarak,  estetiğin  etik  boyutlarına  dair  bir  farkındalık  yaratılacaktır.

Bir  nesnenin  hangi  aşamada  ve  hangi  koşullar  altında  "sanat  eseri"  statüsünü  kazandığı  sorusu,  bu  ünitedeki  son  ve  
en  karmaşık  tartışma  konusudur.  Sıradan  bir  pisuvarın  veya  bir  kutu  patlamış  mısırın  müze  duvarına  asıldığında  
kazandığı  anlam,  sanatın  tanımında  ontolojik  bir  değişimi  temsil  eder.  Burada  müfredat,  öğrencileri  Arthur  
Danto'nun  "sanat  dünyası"  teorisi  ve  George  Dickie'nin  "kurumsal  sanat"  teorisi  aracılığıyla  sanatın  sınırlarını  
düşünmeye  teşvik  eder.  Bir  nesneyi  sanat  yapan  şey,  fiziksel  özellikleri  değil,  ona  atfedilen  felsefi  anlam  ve  var  
olduğu  bağlamdır.  13-18  yaş  arası  öğrenciler,  sanatın  sadece  teknik  bir  beceri  değil,  aynı  zamanda  "düşüncenin  
aktarımı"  olduğunu  keşfederler.

Platon'un  sanat  eleştirisinin  aksine,  Aristoteles  "Poetika"  adlı  eserinde  sanatı  rasyonel  bir  temele  oturtarak  mimesis  
kavramına  yeni  bir  bakış  açısı  getirmiştir.  Aristoteles'e  göre  sanat,  var  olanın  körü  körüne  bir  taklidi  değil;  "olabilecek  
olanın"  (olasılığın)  bir  temsilidir.
Tarih  geçmişte  olanları  anlatırken,  sanat  evrensel  olanı,  insan  doğasının  değişmez  yasalarını  ve  bir  karakterin  belirli  
koşullar  altında  nasıl  davranabileceğini  betimler.  Bu  bağlamda,  Aristoteles'e  göre  sanat,  tarihten  daha  felsefi  ve  
üstün  bir  bilgi  biçimidir.

1.  Antik  Yunan'da  Mimesis:  Hakikatin  Taklidi  ve  Platonik  Eleştiri

5.  Sanat  Eserinin  Ontolojisi:  Nesneden  Eser'e  Geçiş

2.  Aristoteles  ve  Poietik  Bilgi:  Olasılığın  Doğruluğu  ve  Katarsis
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5.  Deha  ve  Yaratım:  Sanatçının  Bir  Özne  Olarak  Doğuşu

3.  Ortaçağ  Estetiği:  İlahi  Işık  ve  Sembolik  Gerçek

4.  Rönesans  ve  Perspektifin  Keşfi:  İnsanın  ve  Rasyonalizmin  Merkezi  Konumu

Leon  Battista  Alberti  ve  Leonardo  da  Vinci  gibi  figürler,  sanatın  nasıl  bir  "bilim"  (cosa  mentale)  haline  
geldiğini  inceler.  Rönesans  sanatçısı  sadece  doğayı  taklit  etmez;  gizli  yasalarını  (matematik  ve  anatomi)  
çözerek  onu  yeniden  inşa  eder.  Bu  süreç,  Orta  Çağ'ın  sembolik  gerçeğinden  gözlemlenebilir  ve  ölçülebilir  
fiziksel  gerçeğe  geçişi  simgeler.  Hümanizmin  yükselişiyle  birlikte,  insanlığın  evrendeki  merkezi  konumu,  
sanat  eserlerinin  kompozisyon  yapısında  doğrudan  yansıma  bulur.  Perspektifin  ortaya  çıkışı  ile  Kartezyen  
öznenin  (düşünen  benlik)  inşası  arasındaki  felsefi  bağlantıyı  tartışarak,  öğrenciler  sanatın  rasyonel  
gerçeği  temsil  etme  gücünü  kavrarlar.

Rönesans,  sanat  ve  felsefenin  yeniden  sentezlendiği  ve  taklit  kavramının  rasyonel  bilimsel  yöntemlerle  
harmanlandığı  bir  dönemi  temsil  eder.  Bu  dönemin  en  kritik  dönüm  noktalarından  biri,  "perspektif"in  
sadece  teknik  bir  çizim  yöntemi  olarak  değil,  bir  düşünce  sistemi  olarak  keşfedilmesidir.  Doğrusal  
perspektif,  dünyayı  insan  bakış  açısına  göre  yeniden  düzenleyen  ve  uzayı  matematiksel  hassasiyetle  
kontrol  eden  bir  rasyonalizmdir.

Müfredatın  bu  bölümünde  öğrenciler,  sanatın  bir  "techne"  (zanaat/bilgi)  olarak  nasıl  konumlandırıldığını  
incelerler.  Sanatın  psikolojik  ve  sosyal  işlevi,  özellikle  "katarsis"  (arınma)  kavramı  üzerinden  tartışılır.  
Aristoteles'e  göre,  sanat,  özellikle  trajedi  yoluyla,  ruhu  korku  ve  acıma  duygularından  arındırarak  
dengeyi  sağlar.  Bu,  sanatın  etik  bir  amaca  hizmet  eden  ve  insanı  zenginleştiren  rasyonel  bir  süreç  
olduğunun  kanıtıdır.  Sanatın  gerçeği  yansıtma  biçimi,  dışsal  benzerlik  yoluyla  değil,  içsel  bir  mantık  ve  
evrensellik  arayışı  yoluyladır.

Antik  çağlardaki  mimesis  anlayışı,  Orta  Çağ'da  teosentrik  (tanrı  merkezli)  bir  estetiğe  yerini  bıraktı.  Bu  
dönemde,  sanatın  gerçeği  görünür  fiziksel  dünyada  değil,  bu  dünyanın  işaret  ettiği  ilahi  düzende  
aranıyordu.  Orta  Çağ  düşüncesinde  sanat,  "görünmeyeni  görünür  kılmanın"  bir  aracıydı.  Augustinus  ve  
Thomas  Aquinas  gibi  düşünürlerin  estetik  yaklaşımlarında  "ışık"  (claritas),  "oran"  (consonantia)  ve  
"bütünlük"  (integritas)  kavramları  ön  plana  çıkıyordu.  Tanrı'nın  bir  yansıması  olarak  ışık,  fiziksel  güzelliğin  
temel  kaynağı  olarak  kabul  ediliyordu.  Bu  nedenle,  Orta  Çağ  resim  ve  mimarisinde,  gerçekçi  derinlik  
veya  anatomik  doğruluk  yerine  sembolik  ifade  tercih  ediliyordu.  Müfredatın  bu  bölümünde  öğrenciler,  
sanatın  nasıl  bir  "biblia  pauperum"  (yoksulların  İncili)  işlevi  gördüğünü  ve  estetiğin  neden  ontolojik  bir  
düzen  olarak  algılandığını  analiz  ederler.  Orta  Çağ'da  güzellik,  nesnel  bir  gerçek,  Tanrı'nın  dünyadaki  
mükemmelliğinin  bir  tezahürüydü.  Bir  sanat  eseri,  izleyiciyi  bu  dünyadan  ayıran  ve  onu  yüce  bir  gerçeğe  
doğru  yönlendiren  bir  merdiven  görevi  görür.

Antik  Çağ'da  sanatçı  "zanaatkar"  (banausos)  olarak  görülürken,  Rönesans  ile  birlikte  "deha"  kavramı  
felsefi  bir  statü  kazandı.  Bir  sanat  eseri  artık  sadece  bir  geleneğin  veya  inancın  aktarımı  değil,  sanatçının  
özgün  zihninin  ve  yaratıcı  iradesinin  bir  ürünüdür.
Bu  müfredat  bölümü,  sanatçının  ilahi  yaratıcılığa  benzer  bir  güce  sahip  olduğu  düşünülen  Marsilio  
Ficino'nun  Neoplatonik  yaklaşımını  inceliyor.  Sanatçı,  kaosa  biçim  veren,  gerçeği  kendi  estetik  
süzgecinden  geçirerek  yeniden  sunan  bir  figürdür.  Bu  dönüşüm,  sanatın  özerkliğinin  ilk  tohumlarını  
eker.  Michelangelo'nun  tamamlanmamış  eserleri  aracılığıyla,  sanatın  gerçeği  ile  sanatçının  içsel  
mücadelesi  arasındaki  ilişki  araştırılır.  Gerçek  artık  sabit  bir  şey  değildir.
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Estetik
Ünite  III:  Aydınlanma  Çağı  ve  Modern  Bilimin  Doğuşu

On  sekizinci  yüzyıl,  estetiğin  bağımsız  bir  disiplin  olarak  olgunluğunu  kanıtladığı  felsefe  tarihinde  bir  
dönüm  noktasıdır.  Bu  ünitenin  ilk  odak  noktası,  Alexander  Gottlieb  Baumgarten'ın  "estetik"  terimini  ilk  
kez  kullanarak  duyusal  bilgiyi  (gnoseologia  inferior)  mantığın  (gnoseologia  superior)  boyunduruğundan  
kurtarma  girişimidir.  Aydınlanma  düşüncesi  rasyonalizmi  yüceltirken,  Baumgarten  duyusal  algının  da  
kendi  mükemmelliğine  ve  yasalarına  sahip  olduğunu  savunarak  estetiği  "duyusal  bilgi  bilimi"  olarak  
tanımladı.  Bu  yaklaşım,  sanatın  sadece  teolojik  veya  ahlaki  bir  araç  olarak  değil,  kendi  başına  bir  hakikat  
alanı  olarak  görülmesinin  yolunu  açtı.  Lise  öğrencileri  için  bu  kavramsal  değişim,  sanat  ve  "bilgi"  
arasındaki  bağlantının  yalnızca  rasyonel  ve  matematiksel  olmadığını,  duyuların  da  bir  tür  hakikat  
taşıyıcısı  olabileceğini  anlamak  için  hayati  önem  taşır.  Aydınlanma  Çağı'nın  ışığında,  estetik  artık  sadece  
"zevkin  eleştirisi"  olmaktan  çıktı  ve  insanın  dünyayla  olan  ilişkisinin  en  temel  ve  en  saf  biçimi  olarak  
yeniden  tasavvur  edildi.

Antik  Çağın  "idealleri",  Orta  Çağın  "ilahi  sembolleri"  ve  Rönesansın  "matematiksel  gerçekliği",  insan  
zihninin  hakikati  arayışındaki  farklı  aşamalardır.  Bu  süreçte  sanat,  yalnızca  bir  dekorasyon  aracı  olarak  
değil,  felsefenin  kavramlar  aracılığıyla  ifade  ettiği  şeyi  biçimler,  renkler  ve  ışık  kullanarak  ifade  eden  
rakip  bir  "hakikat  dili"  olarak  görülmelidir.  Bu  tarihsel  bakış  açısıyla  öğrenciler,  günümüzün  sanatsal  
karmaşıklıklarını  anlamak  için  bir  temel  kazanırlar.  Geçmişin  bu  büyük  anlatıları,  modern  ve  çağdaş  
sanatın  taklit  geleneğini  neden  paramparça  ettiğini  anlamak  için  gerekli  ontolojik  zemini  hazırlar.  Bir  
sonraki  ünitede  ele  alınacak  olan  "modern  kriz"  ve  "sanatın  özerkleşmesi",  tam  olarak  Rönesans  
tarafından  kurulan  bu  rasyonel  ve  insan  merkezli  evrenin  sarsılmasıyla  başlayacaktır.

Dış  dünyadaki  bir  nesne  değil,  öznenin  (sanatçının)  tutkulu  arayışıyla  şekillenen  dinamik  bir  süreçtir.  
Ünite  sonunda  öğrenciler,  sanat  ve  gerçek  arasındaki  bağlantının  "insan"  faktörüyle  nasıl  zenginleştiğini  
analiz  ederek,  Antik  Çağ'ın  taklitçi  sanatçısından  Rönesans'ın  yaratıcı  dehasına  uzanan  bir  yolu  
izleyeceklerdir.

II.  Ünitenin  sentez  bölümünde,  mimesis  kavramının  iki  bin  yıllık  yolculuğu  özetlenmekte  ve  sanatın  her  
dönemde  gerçeğe  farklı  bir  bakış  açısıyla  yaklaştığı  vurgulanmaktadır.

Modern  estetiğin  gerçek  kurucusu  olarak  kabul  edilen  Immanuel  Kant,  "Yargı  Eleştirisi"  (Kritik  der  
Urteilskraft)  adlı  eseriyle  estetik  kuramında  radikal  bir  dönüşüm  gerçekleştirmiştir.  Kant,  güzelliği  
nesnenin  bir  özelliği  olarak  değil,  öznenin  zihinsel  yeteneklerinin  (hayal  gücü  ve  anlama)  uyumlu  
etkileşimine  dayanan  bir  yargı  biçimi  olarak  yeniden  tanımlamıştır.  Bu  bölümde  öğrenciler,  Kant'ın  
"çıkar  gözetmeyen  haz"  (interesseloses  Wohlgefallen)  kavramını  inceleyeceklerdir.  Kant'a  göre,  bir  
nesneye  estetik  olarak  bakmak,  onu  bir  amaca  hizmet  ettiği  veya  ona  sahip  olma  arzusundan  dolayı  
değil,  sadece  zevk  yoluyla  değerlendirmektir.

1.  Estetiğin  Özerkliği:  Baumgarten  ve  Duyusal  Bilgi  Bilimi

6.  Sonuç:  Sanatın  Bilgi  ve  Varoluşla  Dansı

2.  Kant'ın  Kopernik  Devrimi:  Estetik  Yargı  ve  Çıkarsız  Haz

Machine Translated by Google



Hareket
5.  Sanatın  Özerkliğinden  "Sanat  İçin  Sanat"  Anlayışına  Geçiş

3.  Güzel  ve  Yüce:  Doğanın  Sınırlarında  Estetik  Bir  Deneyim

4.  Hegel  ve  Sanatın  Tarihselliği:  Ruhun  Estetik  Yolculuğu

Romantik  sanatta  (Hristiyanlık/Modern  Çağ),  anlam  maddeyi  aşar  ve  sanat,  Ruh'u  ifade  etmekte  yetersiz  
kalmaya  başlar.  Hegel'in  ünlü  "sanatın  sonu"  tezi  bu  noktada  devreye  girer.

Aydınlanma  estetiğinin  zirvesi  ve  modernizmin  kapılarını  açan  düşünür  GWF  Hegel'dir.  Hegel  için  sanat,  
Mutlak  Ruh'un  (Geist)  duyusal  biçimlerde  kendini  gerçekleştirdiği  bir  sahnedir.  Ancak  Hegel'in  estetiği,  
sanatı  tarihsel  bir  diyalektik  içinde  konumlandırır.  Bu  bölümde  öğrenciler,  Hegel'in  sanatın  gelişimini  
ayırdığı  üç  ana  aşamayı  (Sembolik,  Klasik  ve  Romantik  sanat)  inceleyeceklerdir.  Sembolik  sanatta  (Mısır/
Doğu),  madde  anlamın  ötesine  geçerken,  Klasik  sanatta  (Yunan)  madde  ve  anlam  mükemmel  bir  uyum  
içindedir.

Biçiminden  kaynaklanan  saf  bir  tatmin.  Bu,  sanatın  özerkleşme  sürecindeki  en  güçlü  argümandır.  
Güzellik  yargısı  özneldir,  ancak  Kant'a  göre  bu  yargı,  "ortak  akıl"  (sensus  communis)  varsayımı  yoluyla  
evrensel  geçerlilik  iddiasında  bulunur.  Öğrenciler,  "Bu  güzel"  derken,  sadece  kendi  kişisel  tercihimizi  
değil,  herkesin  de  bu  güzelliği  onaylamasını  beklediğimiz  gizli  rasyonelliği  keşfedeceklerdir.  Bu  bakış  
açısı,  estetik  deneyim  yoluyla  özgürlük  ve  zorunluluk  arasındaki  gerilimi  çözmeye  çalışan  modern  
bireyin  inşasını  sembolize  eder.

Aydınlanma  estetiğinin  en  büyüleyici  tartışmalarından  biri  "Güzel"  ve  "Yüce"  arasındaki  ayrımdır.  Kant  
ve  Edmund  Burke  aracılığıyla,  bu  bölüm  estetik  deneyimin  uyum  ve  oranla  sınırlı  olmadığını  
göstermektedir.  Güzel,  bir  nesnenin  biçiminin  sınırlamaları,  düzeni  ve  uyumuyla  ilişkilendirilirken,  Yüce,  
sonsuzluk  ve  güç  karşısında  hissedilen  hayranlık  ve  şaşkınlığın  bir  karışımıdır;  özneyi  sarsan,  anlama  
kapasitesini  aşan  bir  şeydir.  Denizde  devasa  bir  fırtına  veya  uçsuz  bucaksız  bir  dağ  sırası  karşısında  
hissedilen  tuhaf  zevk,  kişinin  kendi  fiziksel  sınırlamaları  ile  ahlaki  ve  entelektüel  yüceliği  arasındaki  
çatışmadan  kaynaklanır.  Müfredatın  bu  aşamasında  öğrenciler,  sanatın  sadece  rahatlatıcı  bir  güzellik  
değil,  aynı  zamanda  insanlığa  sınırlamalarını  hatırlatan  şok  edici  bir  deneyim  de  olabileceğini  anlarlar.  
Yüce  kavramı,  özellikle  Romantizmin  entelektüel  temelini  oluşturmada,  sanatın  rasyonel  olanı  aşma  ve  
mutlak  olana  dokunma  girişimini  temsil  eder.  Bu  analiz,  öğrencinin  estetik  duyarlılığını  durağan  bir  
takdir  kalıbından  kurtararak  dinamik  ve  varoluşsal  bir  boyuta  taşıyor.

Sanat  öldü  mü,  yoksa  sadece  bir  "nesne"  olarak  mı  varlığını  sürdürüyor?  Bu  tartışma,  sanatı  tarihsel  bir  bilinç  alanı  
olarak  yeniden  tanımlamaya  yol  açıyor.

Kant'ın  estetik  yargıyı  çıkarsızlığa  dayandırması,  on  dokuzuncu  yüzyılda  "sanat  sanat  içindir"  (l'art  pour  
l'art)  kavramının  felsefi  temelini  atmıştır.  Bu  bölüm,  sanatın  ahlaki,  politik  veya  dini  didaktizme  hizmet  
etmeyi  reddederek  kendi  yasalarını  nasıl  oluşturduğu  sürecini  inceler.  Sanat  artık  bir  "şey"  hakkında  
değildir;  kendi  başına  bir  "şey"dir.  Aydınlanma  döneminin  rasyonel  bireyi,  sanatı  bir  tür  manevi  özgürlük  
alanı  olarak  görmeye  başlar.

Hegel'e  göre  sanat,  duyusal  araçlarla  gerçeği  ifade  etme  görevini  tamamlamış  ve  yerini  daha  soyut  ve  
rasyonel  olan  din  ve  felsefeye  bırakmıştır.  Bu  iddia,  öğrencilerin  modern  dünyada  sanatın  işlevini  
sorgulamaları  için  kışkırtıcı  bir  zemin  sunmaktadır.

Öğrenciler,  Schiller'in  "İnsanın  Estetik  Eğitimine  Dair  Mektuplar"  adlı  eserindeki  görüşlerini  inceleyerek  tartışırlar.
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2.  Friedrich  Nietzsche:  Sanat,  Apollo  ve  Dionysos  Arasındaki  Gerilim  Olarak

6.  Sonuç:  Modernizmin  Eşiğinde  Estetik  Bilinç

1.  Modernliğin  Ontolojik  Krizi  ve  Estetik  Kopuşu

Modernite,  19.  yüzyılın  ikinci  yarısından  itibaren  başlayan,  Aydınlanma'nın  rasyonel  ve  iyimser  dünya  görüşünün  
sarsıldığı  ve  geleneksel  değer  sistemlerinin  yıkıldığı  derin  bir  kriz  dönemini  temsil  eder.  Bu  ünitenin  başlangıç  
noktası,  sanayi  devrimi,  kentleşme  ve  ardından  gelen  dünya  savaşlarının  insan  ruhunda  yarattığı  yabancılaşmanın  
sanat  felsefesindeki  yansımasıdır.  Modernite  ile  birlikte  sanat,  yalnızca  "güzel"i  arayan  bir  disiplin  olmaktan  çıkıp,  
parçalanmış  gerçekliğin,  kaosun  ve  belirsizliğin  dili  haline  geldi.  Bu  dönemde  estetik,  temsil  sorunundan  varoluş  
sorununa  dönüştü.  On  üç  ila  on  sekiz  yaş  arası  öğrenciler  için  bu  aşama,  taklit  geleneğinin  neden  ve  nasıl  çöktüğünü  
ve  sanatın  neden  "anlaşılmaz"  veya  "yıkıcı"  hale  gelmeye  başladığını  felsefi  derinlikle  analiz  etme  fırsatı  sunar.  
Modernite,  öznenin  kendi  iç  dünyasındaki  kırılmayı  dış  dünyaya  yansıttığı  ve  nesnel  gerçekliğin  çoklu  bakış  açıları  ve  
ruhsal  ifadelerle  yer  değiştirdiği  bir  "hakikat  krizi"dir.

Gerçek  özgürlüğün  ancak  estetik  oyun  (Spieltrieb)  yoluyla  elde  edilebileceği  fikri.  Sanat,  modernite  tarafından  
parçalanmış  insanı  (akıl  ve  duygu  arasındaki  uçurumu)  yeniden  birleştiren  bir  şifa  kaynağı  olarak  konumlandırılır.  
Bu  özerkleşme  süreci,  sanatçının  toplumsal  bir  zanaatkardan,  iç  dünyasını  ve  estetik  vizyonunu  mutlak  özgürlükle  
ifade  eden  bir  "modern  özneye"  dönüşümünü  sembolize  eder.

Üçüncü  Ünitenin  sentez  aşamasında,  Aydınlanma'nın  rasyonel  mirasının  estetik  yargıyı  hem  nasıl  disipline  ettiği  
hem  de  nasıl  özgürleştirdiği  üzerinde  durulmaktadır.  Baumgarten  tarafından  adlandırılan,  Kant  tarafından  
temellendirilen  ve  Hegel  tarafından  tarihselleştirilen  estetik,  modern  insanın  dünyayı  algılamasının  temel  
direklerinden  biridir.  Bu  ünitenin  sonunda  öğrenciler,  güzelliğin  artık  sadece  bir  "biçim"  meselesi  olmadığını,  öznenin  
özgürlüğü,  bilginin  sınırları  ve  Ruh'un  tarihsel  ilerleyişiyle  iç  içe  geçmiş  geniş  bir  felsefi  ağ  olduğunu  anlayacaklardır.  
Aydınlanma  estetiği,  sanatı  rasyonel  bir  analiz  nesnesi  haline  getirirken,  aynı  zamanda  onun  gizemli  ve  yüce  
doğasına  da  kapı  açmıştır.  Bu  denge,  öğrencilere  bir  sonraki  ünitede  ele  alınacak  olan  modernliğin  krizi,  avangard  
hareketler  ve  "güzelliğin  parçalanması"  süreçlerini  anlamak  için  gerekli  tüm  teorik  araçları  sağlar.  Modern  estetik,  
insanlığı  kendi  duyusal  ve  entelektüel  kapasitelerinin  farkına  varmaya  davet  eden  bir  "kendini  tanıma"  yolculuğudur.

Güzellik  artık  matematiksel  bir  oran  değil,  hayatın  trajik  doğasına  verilen  estetik  bir  yanıttır.

Modern  estetik  düşüncedeki  en  radikal  dönüm  noktalarından  biri,  Friedrich  Nietzsche'nin  "Tragedyanın  Doğuşu"  
adlı  eserinde  sunduğu  ikiliktir.  Nietzsche,  sanatı  iki  temel  dürtüyle  açıklar:  Apolloncu  (ölçü,  ışık,  biçim,  rüya)  ve  
Dionysosçu  (duygu,  coşku,  kaos,  müzik).  Apolloncu  ilke,  dünyaya  düzen  ve  biçim  vererek  katlanılabilir  bir  görünüm  
yaratır;  Dionysosçu  ilke  ise  bireyselliğin  sınırlarını  kırarak,  yaşamın  ham  ve  korkutucu  gücüyle  doğrudan  temas  
sağlar.  Bu  müfredat  bölümünde  öğrenciler,  sanatın  sadece  sakin  bir  takdir  nesnesi  değil,  yaşamın  (amor  fati)  
onaylanmasında  hayati  bir  güç  olduğunu  anlarlar.  Nietzsche  için  sanat,  "nihilizme"  karşı  en  güçlü  panzehirdir.

Dördüncü  Ünite:  Modernite,  Kriz  ve  İfade
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6.  Frankfurt  Okulu  ve  Kültür  Endüstrisinin  Eleştirisi

5.  Walter  Benjamin:  Teknolojik  Yeniden  Üretilebilirlik  ve  Aura'nın  Kaybolması

3.  Ekspresyonizm  ve  Manevi  Gerçeğin  Temsili

4.  Martin  Heidegger  ve  Sanatın  Varoluşun  Sesi  Olarak  Rolü

Benjamin,  bir  sanat  eserinin  benzersizliğini  ve  tarihsel  bağlamını  temsil  eden  "aura"  kavramının,  teknolojik  
çoğaltma  araçlarının  ortaya  çıkmasıyla  nasıl  kaybolduğunu  tartışıyor.  Bir  eserin  binlerce  kopyasının  üretilmesi,  
sanatın  ritüelistik  ve  elitist  doğasını  baltalarken,  onu  kitlelere  erişilebilir  hale  getirerek  siyasallaştırıyor.  Öğrenciler,  
auranın  kaybının  sanatın  büyüsünün  bozulması  (Entzauberung)  anlamına  mı  geldiğini  yoksa  demokratik  bir  
olasılık  mı  sunduğunu  tartışıyorlar.

Modern  felsefede  sanatın  özüne  dair  en  derin  araştırmalardan  biri  Martin  Heidegger  tarafından  yapılmıştır.  "Sanat  Eserinin  Kökeni"  

adlı  eserinde  Heidegger,  sanatı  bir  temsil  aracı  olarak  değil,  "eser  içindeki  hakikatin  (aletheia)  kendini  gerçekleştirmesi"  olarak  

tanımlar.  Bu  bölümde  öğrenciler,  Heidegger'in  "Dünya"  ve  "Yeryüzü"  kavramları  arasındaki  çatışmayı  (Riss)  analiz  ederler.  Sanat  

eseri,  varlığın  gizemini  ortaya  çıkaran,  nesneleri  araçsal  işlevlerinden  kurtaran  ve  onları  kendi  özlerinde  görmemizi  sağlayan  bir  

olaydır  (Ereignis).  Öğrenciler,  Van  Gogh'un  bir  çift  köylü  ayakkabısını  resmettiği  tablosunun  analizi  yoluyla,  eserin  sadece  bir  

ayakkabıyı  değil,  o  ayakkabının  ait  olduğu  tüm  canlı  dünyayı  (toprağı,  emeği,  yorgunluğu)  nasıl  çağrıştırdığını  incelerler.  Heideggerci  

bakış  açısı,  öğrencilere  sanatın  sadece  estetik  bir  zevk  nesnesi  değil,  "varoluşun  hakikatinin"  hissedildiği  kutsal  bir  alan  olduğunu  

gösterir.

Bu  felsefi  bakış  açısı,  modern  sanatın  neden  kaotik,  şok  edici  ve  irrasyonel  unsurlara  yöneldiğini  anlamanın  
anahtarını  sunuyor.

Modernitenin  yarattığı  ruhsal  boşluk  ve  kaygı,  "Dışavurumculuk"  akımı  aracılığıyla  sanatta  en  somut  ifadesini  
bulmuştur.  Bu  bölüm,  sanatın  dış  dünyadaki  nesneleri  yansıtmak  yerine,  öznenin  içsel  çığlığına,  korkularına  ve  
acılarına  nasıl  odaklandığını  inceler.  Van  Gogh'un  fırça  darbelerinden  Edvard  Munch'un  "Çığlık"  tablosuna  kadar,  
"gerçek"  artık  görünür  fiziksel  benzerlikte  değil,  hissedilen  ruhsal  yoğunlukta  aranmaktadır.  Öğrenciler,  felsefi  bir  
bakış  açısıyla,  Dışavurumcu  estetiğin  neden  biçimleri  deforme  ettiğini  ve  renkleri  yoğunlaştırdığını  analiz  ederler.  
Bu  aşamada,  estetik,  bir  teselli  aracı  olmaktan  ziyade,  modern  bireyin  içine  düştüğü  ontolojik  güvensizliği  ortaya  
koyan  bir  ayna  haline  gelir.  "Çirkinliğin  estetiği"  ve  "absürdite"  kavramları,  modern  sanatın  gerçeği  arayışında  
yeni  koordinatlar  olarak  tartışılır.  Sanat  eseri  artık  dışsal  bir  gerçekliğin  kopyası  değil,  içsel  bir  gerçekliğin  
patlamasıdır.

Bu  analiz,  günümüzün  dijital  sanat  dünyasını,  NFT'leri  ve  yapay  zeka  tarafından  üretilen  görüntüleri  anlamak  için  
hayati  bir  tarihsel  bağlam  sunmaktadır.

Adorno  ve  Horkheimer  tarafından  geliştirilen  "Kültür  Endüstrisi"  kavramı,  kapitalist  sistem  içinde  modern  sanatın  
dönüşümünü  eleştirel  bir  şekilde  inceler.  Bu  bölümde  öğrenciler,  sanatın  bir  özgürleşme  aracı  olmaktan  çıkıp  
kitleleri  uyuşturan  ve  homojenleştiren  bir  "meta"  haline  gelme  tehlikesini  analiz  ederler.  Adorno'ya  göre,  gerçek  
sanat  tavizsiz  olmalı  ve  gelişmelidir.

Modernite  sadece  entelektüel  bir  devrim  değil,  aynı  zamanda  teknolojik  bir  devrimdir.  Bu  bölüm,  Walter  
Benjamin'in  "Teknolojik  Olarak  Yeniden  Üretilebilir  Sanat  Eseri"  adlı  denemesinden  yola  çıkarak,  fotoğraf  ve  
sinemanın  icadıyla  sanatın  kazandığı  yeni  boyutları  inceliyor.
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1.  Çağdaş  Sanatın  Ontolojik  Dönüşümü  ve  Postmodern  Durum

7.  Varoluşçuluk  ve  Katılımcı  Sanat:  Özgürlük  ve  Sorumluluk

8.  Sonuç:  Krizden  Doğan  Estetik  Ufuklar

Müfredatın  bu  son  ve  en  karmaşık  ünitesi,  sanatın  yirminci  yüzyılın  son  çeyreğinden  günümüze  kadar  
geçirdiği  radikal  yapısal  değişikliklere  odaklanmaktadır.

Dördüncü  Ünitenin  sentezi,  modernite  krizlerinin  sanatı  nasıl  daha  derin  ve  sorgulayıcı  bir  alana  ittiğini  
vurgular.  Temsilin  parçalanması,  aura  kaybı  ve  sistem  eleştirisi,  sanatın  "güzellik"  ile  olan  zorunlu  bağını  
kopararak  onu  "gerçek"  ve  "özgürlük"  ile  daha  organik  bir  ilişkiye  yerleştirmiştir.  Bu  ünitenin  sonunda  
öğrenciler,  modern  sanatın  ortalama  insan  için  neden  zorlayıcı  olduğunun  felsefi  nedenlerini  
kavrayacaklardır.  Modern  estetik,  kişinin  kendi  karanlığıyla,  belirsizliğiyle  ve  özgürlüğüyle  yüzleşme  
cesaretidir.  Bu  temel,  bir  sonraki  ünitede  ele  alınacak  olan  postmodern  parçalanmanın  ve  çağdaş  sanatın  
kavramsal  sınırlarını  anlamak  için  gerekli  tüm  eleştirel  araçları  sağlar.

Verilen  dünyaya  karşı  bir  "negatif  diyalektik".  Popüler  kültürün  tüketim  odaklı  estetiği  ile  avangard  
sanatın  şok  edici  ve  anlaşılmaz  doğası  arasındaki  uçurum,  toplumsal  bir  eleştiri  olarak  ele  alınıyor.  
Sanatın  özerkliğini  koruma  mücadelesi,  modernitenin  sunduğu  sahte  mutluluk  vaatlerine  karşı  bir  
direniş  biçimi  olarak  konumlandırılıyor.  Bu  tartışma,  lise  öğrencilerinin  yaşadıkları  görsel  kültürün  
manipülatif  yönlerini  tanımalarını  ve  eleştirel  bir  estetik  bilinç  geliştirmelerini  sağlıyor.

Bu  ünitenin  son  bölümü,  Jean-Paul  Sartre  ve  Albert  Camus  gibi  düşünürlerin  varoluşçu  estetik  
yaklaşımlarına  odaklanmaktadır.  İnsanlığın  dünyaya  "fırlatılması"  ve  kendi  anlamını  yaratma  zorunluluğu,  
sanatın  temel  motivasyonları  olarak  incelenmektedir.  Sartre'ın  "Edebiyat  Nedir?"  adlı  eserinde  sunduğu  
"katılımcı  sanat"  kavramı,  sanatçının  sosyal  ve  politik  sorumluluğunu  vurgular.  Sanat,  sadece  fildişi  
kulede  üretilen  bir  güzellik  değil,  insanlığın  kendi  özgürlüğünü  gerçekleştirdiği  ve  başkalarının  özgürlüğü  
için  sorumluluk  aldığı  bir  eylemdir.  Camus'nün  "Sisyphus  Efsanesi"ndeki  isyan  estetiği,  absürt  kavramı  
üzerinden  analiz  edilir.  Sanat,  dünyanın  anlamsızlığına  verilen  en  soylu  ve  en  yaratıcı  cevaptır.

Modernizmin  "yeniliğin  peşinde"  doğrusal  ilerleyişi  ve  "yüksek  sanat"  idealleri,  Jean-François  Lyotard'ın  
"büyük  anlatıların  çöküşü"  olarak  tanımladığı  postmodern  bir  parçalanmaya  yol  açmıştır.  Çağdaş  sanat  
artık  sadece  bir  müze  nesnesi  üretmekle  ilgili  değil,  bir  bağlam,  bir  soru  veya  bir  eylem  alanı  inşa  
etmekle  ilgilidir.  Bu  bölümde  öğrenciler,  sanatın  fiziksel  sınırlarını  aşarak  nasıl  "kavramsal"  bir  alana  
çekildiğini  analiz  ederler.  Bir  sanat  eseri  artık  sadece  sanatçının  becerisi  için  değil,  sunduğu  entelektüel  
derinlik  ve  ironi  için  de  değerlidir.  Bu  ontolojik  değişim,  öğrencilerin  sanatı  sadece  görsel  bir  zevk  aracı  
olarak  değil,  kültürel  ve  felsefi  bir  dil  olarak  okumalarını  gerektirir.  Postmodern  durum,  mutlak  hakikat  
iddialarının  çoğulculuğa  ve  görecelciliğe  yerini  bıraktığı  ve  "yüksek  kültür"  ile  "popüler  kültür"  arasındaki  
hiyerarşinin  silindiği  estetik  bir  evrendir.

Ünite  V:  Çağdaş  Sanat,  Post-Yapısalcılık  ve  Etik
Sorumluluk
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5.  Çevresel  Estetik  ve  Sürdürülebilirlik:  Ekolojik  Sanat

4.  Sanat  ve  Aktivizmin  Etik  Sorumluluğu:  Sanat  Aktivizmi

2.  Jean  Baudrillard:  Simülasyon,  Simulakra  ve  Gerçekliğin  Buharlaşması

3.  Post-Yapısalcılık  ve  Anlamın  Yapıbozumu:  Derrida  ve  Foucault

Sosyal  adalet,  cinsiyet  eşitliği  ve  insan  hakları  gibi  temalar  çağdaş  sanatın  merkezine  yerleşmiştir.  Bu  
noktada  sanat,  tarafsız  bir  estetik  alan  olmaktan  çıkarak  adaletsizliğe  tanıklık  etme  ve  direnme  pratiğine  
dönüşür.  Öğrenciler,  Joseph  Beuys'un  "sosyal  heykel"  kavramından  yola  çıkarak,  sanatın  toplumsal  
dokuyu  iyileştirme  ve  farkındalık  yaratma  kapasitesini  analiz  eder.

Çağdaş  sanat  dünyasında  estetik,  etik  ve  politik  sorumlulukla  giderek  daha  fazla  iç  içe  geçiyor.  "Sanat  
aktivizmi"  (Sanat  +  Aktivizm)  kavramı  üzerinden  incelenen  bu  bölüm,  sanatın  toplumsal  değişim  yaratma  
gücünü  ve  sanatçının  "dünya  vatandaşı"  olarak  sorumluluklarını  ele  alıyor.  Sanat  artık  sadece  "ne  
olduğu"  ile  değil,  aynı  zamanda  dünyada  "ne  yaptığı"  ile  de  değerlendiriliyor.

Çağdaş  estetiği  anlamanın  en  temel  felsefi  araçlarından  biri  Jean  Baudrillard'ın  simülasyon  teorisidir.  
Bu  bölümde  öğrenciler,  kitle  iletişim  araçlarının  ve  dijital  teknolojilerin  gerçeklik  algımızı  nasıl  
dönüştürdüğünü  inceleyerek,  "gerçekliğin  kendisinden  daha  gerçek"  olan  simülasyonlar  dünyasını  
keşfederler.  Baudrillard'a  göre,  modern  dünyada  işaretler  artık  bir  gerçekliğe  işaret  etmez,  yalnızca  
diğer  işaretlere  atıfta  bulunur.  Bu  noktada  sanat,  ya  simülasyonun  bir  parçası  haline  gelir  ya  da  bu  
süreci  çözümleyen  bir  eleştiri  mekanizması  olarak  işlev  görür.  Pop  Art  ve  Andy  Warhol'un  eserleri  
aracılığıyla,  kitle  üretimi,  tüketim  nesneleri  ve  imgelerin  nasıl  bir  "hipergerçeklik"  yarattığı  tartışılır.  
Öğrenciler,  günlük  yaşamlarında  tükettikleri  dijital  imgelerin  ardındaki  boşluğu  ve  sanatın  bu  sahte  
gerçeklik  içindeki  konumunu  sorgulayarak,  dijital  çağda  estetik  yargının  yeni  sınırlarını  keşfederler.

Bu  müfredat  aşaması,  anlamın  sabitliğini  reddeden  post-yapısalcı  düşünürlerin  sanat  felsefesine  
katkılarına  odaklanmaktadır.  Jacques  Derrida'nın  "yapıbozum"  yöntemiyle,  bir  sanat  eserinin  tek  bir  
"doğru"  anlamı  olamayacağı  ve  her  metin  ve  görselin  kendi  zıttını  ve  sonsuz  yorumlama  olasılığını  
içerdiği  fikri  incelenmektedir.  Roland  Barthes'ın  "Yazarın  Ölümü"  tezine  paralel  olarak,  bir  sanat  eserinin  
anlamının,  sanatçının  niyetinden  bağımsız  olarak,  izleyicinin  alımlama  sürecinde  yeniden  yapılandırıldığı  
vurgulanmaktadır.  Öte  yandan,  Michel  Foucault'nun  güç  ve  bilgi  arasındaki  ilişki  üzerinden  geliştirdiği  
analizler,  sanatın  ve  müze  kurumunun  sosyal  kontrol  ve  kimlik  inşasındaki  rolünü  sorgulamaktadır.  
Sanat  sadece  bir  ifade  biçimi  değil,  aynı  zamanda  güç  ilişkilerinin  kodlandığı  söylemsel  bir  alandır.  
Öğrenciler,  "Kim  konuşuyor?",  "Hangi  bakış  açısı  meşrulaştırılıyor?"  ve  "Hangi  sesler  bastırılıyor?"  gibi  
sorular  sorarak  eleştirel  okuma  becerileri  kazanırlar.  sanat  eserlerine  bakarken.

Çağdaş  kamusal  alan  projelerinde  etik,  estetiğin  dışsal  bir  bileşeni  olarak  değil,  kurucu  ve  anlam  
oluşturucu  bir  unsur  olarak  yeniden  tanımlanır.

Küresel  iklim  krizi  ve  ekolojik  yıkım,  çağdaş  sanat  felsefesinin  en  acil  etik  gündemini  oluşturmaktadır.  
Müfredatın  bu  bölümü  "Ekolojik  Sanat"  konusunu  incelemektedir.
(Eko-Sanat)  ve  sürdürülebilirlik  odaklı  estetik  uygulamalar,  insanlığın  doğayla  olan  bağını  koparmayı  
amaçlamaktadır.  Sanatçılar  artık  sadece  doğayı  tasvir  etmekle  kalmıyor;  doğal  sistemlerin  restorasyonu,  
biyoçeşitliliğin  korunması  ve  karbon  ayak  izinin  azaltılması  gibi  süreçlere  doğrudan  sanatsal  olarak  
müdahale  ediyorlar.  Öğrenciler  "ekolojik"  kavramını  tartışırlar.
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6.  Dijital  Estetik  ve  Yapay  Zeka:  Yaratıcılığın  Yeni  Sınırları

7.  Sonuç:  Estetik  Manifesto  ve  Küresel  Vatandaşlık

Müfredatın  son  aşamasında,  öğrenciler  beş  ünite  boyunca  edindikleri  tüm  felsefi  ve  sanatsal  bilgileri  sentezleyerek  
kendi  "Estetik  ve  Etik  Manifestolarını"  oluştururlar.  Bu  manifesto,  öğrencinin  dünyayı  nasıl  algıladığını,  sanatın  
toplumdaki  işlevine  dair  vizyonunu  ve  çevreye,  insanlığa  ve  geleceğe  karşı  etik  sorumluluğunu  ifade  eden  kişisel  bir  
felsefi  belgedir.  Felsefe  ve  sanat  eğitimi,  öğrenciyi  yalnızca  akademik  olarak  başarılı  bir  bireye  değil,  aynı  zamanda  
estetik  farkındalığa,  eleştirel  zekaya  ve  etik  duyarlılığa  sahip  yetkin  bir  küresel  vatandaşa  dönüştürmeyi  amaçlar.  
Sanatın  "hakikat  dili"  olduğu  anlayışıyla  mezun  olan  genç  birey,  yaşamın  her  alanında  estetik  kalite  ve  felsefi  derinlik  
arama  yeteneği  kazanır.

"Yaratıcılık  yalnızca  insanlara  özgü  müdür?",  "Yapay  zekâ  tarafından  üretilen  bir  görsel  sanat  eseri  gerçek  bir  sanat  
eseri  midir?"  ve  "Algoritmaların  estetik  zevkimizi  manipüle  etmesi  etik  midir?"  gibi  sorular,  estetiğin  geleceğini  
araştırır.  Öğrenciler,  teknolojinin  sanatçı  ve  sanat  eseri  arasındaki  ilişkiyi  nasıl  daha  dolaylı  hale  getirdiğini  ve  
"özgünlük"  kavramının  dijital  çoğaltılabilirlik  çağında  nasıl  dönüştüğünü  analiz  ederler.  Yapay  zekânın  etik  kullanımı,  
telif  hakkı  ve  dijital  estetiğin  insan  değerleriyle  uyumluluğu  bu  bölümde  tartışılan  temel  konular  arasındadır.  Bu  
aşama,  öğrencilerin  yalnızca  bugünün  teknolojik  dünyasında  değil,  yarının  dünyasında  da  felsefi  ve  estetik  bir  duruş  
sergilemelerini  sağlamayı  amaçlamaktadır.

"Etik"  kavramı,  malzemelerin  sürdürülebilirliğinden  sanat  eserinin  ekosistem  üzerindeki  etkisine  kadar  geniş  bir  
yelpazede  ele  alınmaktadır.  Bu  süreç,  eski  çağlardaki  mimesis  (doğanın  taklidi)  anlayışının,  doğayla  iş  birliği  yapan  
ve  onu  koruyan  çağdaş  bir  estetik  modele  dönüşümünü  simgelemektedir.  Sanat,  gezegenin  geleceği  için  verilen  
mücadelede  duygusal  ve  entelektüel  bir  köprü  kurarak,  sürdürülebilir  yaşam  alışkanlıklarının  içselleştirilmesine  
yardımcı  olur.

Müfredatın  en  son  teknolojik  ve  felsefi  tartışmaları,  yapay  zeka  (YZ),  sanal  gerçeklik  (VR)  ve  algoritmik  sanatın  estetik  
yargı  üzerindeki  etkisine  odaklanmaktadır.
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