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Seramik Sanatında Kırılganlığın Temsili Kintsugi ve Sanatçı Seçkileri  

The Representation of Fragility in Ceramic Art: Kintsugi and Artist Selections  

ÖZET 

Kintsugi tekniği Japonya’da ortaya çıkan, kırılmış seramik parçalarının altın tozu karıştırılmış urushi lakıyla ile birleştirme 

birleştirilmesi sürecini içermektedir. 15.yüzyılda kullanılmaya başlanan teknik kırıkların gizlenmesinin aksine görünür kılar. 

Kintsugi’ye göre kırılmak bir son değil geçmişi taşıyan bir izdir. Bu anlayış, Budizm kökenli Wabi-sabi düşüncesi ile ilgili olup 

aynı zamanda derin bir felsefedir.  Wabi-sabi estetiği Budist düşüncelerden beslenir, bu estetik, kusurlarda, geçicilikte ve eksiklikte 

güzellik bulmayı amaçlar. Kintsugi, kırıkları altın ile vurgulayarak bu anlayışı görünür kılar. Teknik, fiziksel bir tamir işleminin 

ötesine geçerek; yaşanmışlık, dayanıklılık ve kırılganlık temalarını işleyen güçlü bir sanatsal ifade diline dönüşerek toplumsal 

travmaların iyileşmesini simgeleyen bir metafor olarak nitelendirilir. Amaç, bir şeyi ilk haline getirmek değil yara ve travmaları ile 

birlikte daha güçlü ve estetik açısından derinlikli bir güce dönüştürmektir. Tarihsel sürece bakıldığında başlangıcı Şogun Ashikaga 

Yoshimasa’nın kırılan porselenini Çinli bir zanaat ustasına tamir ettirme süreci üzerinden anlam bulan teknik, zaman içerisinde 

klasik seramik tekniğine alternatif olmuştur. Kintsugi tekniği nesneyi hafızaya taşıyan bir arşiv olarak işlevi, sürdürülebilirlik 

söylemiyle kesişimi, seri üretim ve atık kültürüne karşı geliştirdiği direniş biçimi ve çağdaş sanatta salt estetik bir jestten politik bir 

tavra doğru genişlemesi olarak yorumlamaktadır. Bu kapsamda makale kimtsugi tekniğini ve çağdaş sanattaki yerini görünür 

kılmak üzerine konumlanır. Makalede, kintsugi tekniğini örnekleme üzerinden ilerleyerek, sanatçı ve eser seçkileri ile birlikte 

incelenmiştir. Sanatçı incelemesi, kimlik ve hafıza, kültürel miras, travma ve iyileşme, nesnenin yeniden üretimi biçiminde ele 

almaktadır.   

Anahtar Kelimeler: Kintsugi, Kültürel hafıza, Sürdürülebilirlik, Çağdaş seramik sanatı, Çağdaş Sanat.   

ABSTRACT 

The Kintsugi technique originated in Japan and involves the process of joining broken ceramic pieces using urushi lacquer mixed 

with gold powder. First employed in the 15th century, this technique renders fractures visible rather than concealing them. 

According to Kintsugi, breakage is not an end but a trace that carries the past. This perspective is rooted in the Buddhist 

philosophy of Wabi-sabi and represents a profound philosophical outlook. Wabi-sabi aesthetics draw upon Buddhist thought, 

seeking beauty in imperfection, impermanence, and incompleteness; Kintsugi makes this philosophy tangible by highlighting 

fractures with gold. Transcending a mere physical repair process, the technique evolves into a powerful artistic language exploring 

themes of lived experience, resilience, and fragility, serving as a metaphor for the healing of societal traumas. The aim is not to 

restore an object to its original state, but to transform it—wounds, traumas, and all into something stronger and aesthetically richer. 

Historically, the technique emerged when Shogun Ashikaga Yoshimasa commissioned a Chinese craftsman to repair a broken 

piece of porcelain; over time, it became an alternative to conventional ceramic techniques. Kintsugi is interpreted here through 

various lenses: as an archive that embeds memory into the object; as a practice intersecting with discourses on sustainability; as a 

form of resistance against mass production and waste culture; and as a movement in contemporary art shifting from a purely 

aesthetic gesture to a political stance. Accordingly, this article aims to shed light on the Kintsugi technique and its significance 

within contemporary art, examining the practice through specific examples and a curated selection of artists and artworks. The 

artist’s inquiry addresses themes of identity and memory, cultural heritage, trauma and healing, and the reproduction of the object. 

Keywords: Kintsugi, Cultural memory, Sustainability, Contemporary ceramic art, Contemporary art. 
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1. GİRİŞ  

Seramik, insanlık tarihinin en eski üretim alanlarından biri olmasının yanı sıra, kültürel belleğin ve maddi 

hafızanın en güçlü taşıyıcılarından biridir. Toprağın ateşle birleşimi sonucunda ortaya çıkan seramik nesne, 

yalnızca işlevsel bir kullanım objesi değil; üretildiği dönemin estetik anlayışını, teknolojik bilgisini ve 

kültürel değerlerini yansıtan tarihsel bir belgedir. Bununla birlikte seramiğin fiziksel yapısı, dayanıklılığı 

kadar kırılganlığını da içinde barındırır. Bu nedenle kırılma, seramik tarihinde malzemenin hasar görmesi 

anlamına gelmemiş; aynı zamanda zamanın, kullanımın ve yaşanmışlığın görünür hâle geldiği önemli bir 

dönüşüm noktası olarak değerlendirilmiştir. 

Kintsugi anlayışında amaç, kırığı görünmez kılarak nesneyi ilk hâline döndürmek değil aksine çatlakları 

görünür bırakılarak nesnenin yaşam süreci, geçirdiği dönüşüm ve taşıdığı hafıza estetik değerin ayrılmaz 

bir parçası hâline getirilmektedir. Böylece kırılma, eksiklik ya da kusur olarak değil; nesnenin tarihini 

oluşturan özgün bir deneyim alanı olarak kabul edilmektedir. 

Bu yaklaşım, Zen Budizmi ile ilişkili Wabi-Sabi estetiğinin temel ilkeleriyle yakından bağlantılıdır. Wabi-

Sabi, doğadaki geçiciliği, eksikliği, yaşanmışlığı ve kusurluluğu estetik deneyimin temel bileşenleri olarak 

kabul eder. Kusursuzluk yerine değişimin yerine dönüşümü önceleyen bu düşünce sistemi, modern Batı 

estetiğinin simetri, mükemmellik ve kalıcılık anlayışından önemli ölçüde ayrılmaktadır. Bu bağlamda 

kintsugi, yalnızca geleneksel Japon zanaatının bir ürünü değil; zaman, hafıza ve maddesel dönüşüm 

üzerine geliştirilen özgün bir estetik düşünce biçimi olarak değerlendirilebilir. 

Son yıllarda kintsugi, çağdaş sanat ve tasarım alanında giderek artan bir görünürlük kazanmıştır. Özellikle 

çağdaş seramik sanatçıları, tekniği yalnızca kırılmış nesneleri onarmak amacıyla değil; kimlik, bellek, 

travma, kültürel süreklilik, göç, ekoloji ve sürdürülebilirlik gibi güncel kavramları tartışan güçlü bir ifade 

aracı olarak kullanmaktadır. Böylece kintsugi, geleneksel bir zanaat pratiğinden çağdaş sanatın kavramsal 

üretim biçimlerinden birine dönüşmektedir. Kırık yüzeyler artık yalnızca fiziksel hasarın izleri değil; 

bireysel ve toplumsal hafızanın, dönüşümün ve yeniden var olmanın görsel göstergeleri hâline gelmektedir. 

Günümüz tüketim kültürü, nesneleri kullanım ömürleri boyunca onarmaktan çok yenileriyle değiştirmeyi 

teşvik etmektedir. Hızlı üretim döngüsü içerisinde kırılan nesneler çoğunlukla ekonomik değerini yitirmiş 

atıklar olarak görülmektedir. Kintsugi ise bu anlayışa karşı alternatif bir yaklaşım geliştirerek, onarımın 

yalnızca işlevsel bir müdahale değil, etik ve estetik bir üretim biçimi olduğunu ortaya koymaktadır. Bu 

yönüyle teknik; sürdürülebilirlik, döngüsel ekonomi ve malzemenin yaşam döngüsüne ilişkin güncel 

tartışmalarla da kesişmektedir. 

Çağdaş maddesellik kuramları da kintsugi’nin yalnızca estetik bir uygulama olarak değil, malzemenin 

dönüşümünü görünür kılan ontolojik bir süreç olarak okunmasına olanak sağlamaktadır. Malzemenin 

sürekli değişim içinde olduğunu savunan güncel yaklaşımlar doğrultusunda değerlendirildiğinde, kintsugi 

kırılmış nesneyi geçmiş hâline döndürmek yerine ona yeni bir varoluş kazandırmaktadır. Böylece çatlaklar, 

onarılması gereken kusurlar olmaktan çıkarak nesnenin biyografisini görünür kılan maddi izlere 

dönüşmektedir. 

Kintsugi'nin estetik ve düşünsel temelleri, geçiciliği ve kusurluluğu kucaklayan Zen Budizmi ve Wabi-Sabi 

felsefesine dayanır. Wabi-Sabi, mükemmelliğin doğada var olmadığını, her şeyin sürekli bir değişim, 

yıpranma ve yok olma döngüsü içinde olduğunu savunur. Kırılan bir kâse, bu felsefeye göre değerinden 

hiçbir şey kaybetmez; aksine, kırılma anı ve sonrasındaki onarım süreci nesnenin tarihine eklenen yeni bir 

sayfadır. Çatlaklar, nesnenin kusuru veya atılması gereken bir eksikliği değil, hayatta kalma direncinin ve 

eşsizliğinin bir sembolü olarak görülür. Böylece nesne, eskisinden çok daha derin bir anlama ve estetik bir 

güzelliğe kavuşur (Kempton,2019).  

Günümüzde iletişim ağlarının ve sosyal medyanın da etkisiyle teknik çok geniş kitlelere ulaşmaktadır. Pek 

çok tasarım firması, tekniği ürünlerinde ticari amaç ile kullanarak bireylerin hizmetine sunmaktadırlar. Bu 

şekilde kintsugi, dünyada tüketim kültürünün görünür yeni yüzlerinden olmaya devam etmektedir. 

Kırık seramiklerin restorasyonu, parçalara ayrılmış esere altın ile onarılmanın gücünü katarak yeni bir 

hayat kazandırır ve eseri görünür kılar.  Görsel 1’de İngiltere British Müzesinde bulunan kap, sır üstü 

dekor tekniği uygulanmış. Kırmızı kil ile şekillendirilmiş olan kap beyaz sır ile sırlanmıştır. Kabın kırık 

kenarı knitsugi tekniği uygulanarak altın ile birleştirilmiştir (Görsel 1).  
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Görsel 1.  Japon Kintsugi Tabak, British Müzesi (britishmuseum.org) 

Görsel 2’ de İngiltere Victoria ve Albert müzesinde yer alan Japon Edo dönemine ait olduğu ve 1700-1800 

yılları arasında yapıldığı düşünülen, geniş tabanlı ve dar boyunlu konik formlu şişe; koyu kahverengi ile 

sırlanmış. Mat ve parlak gövdenin etrafında bulunan büyük çatlak altın ile kintsugi tekniği kullanılarak 

onarılmıştır (Görsel 2). 

 

Görsel 2. Japon Kintsugi Şişe, Victoria ve Albert Müzesi, 1700-1800 (collections.vam.ac.uk) 

Bu araştırmanın amacı, kintsugi tekniğini yalnızca geleneksel bir Japon onarım yöntemi olarak ele almak 

yerine, çağdaş seramik sanatındaki estetik, felsefi ve kavramsal karşılıkları üzerinden değerlendirmektir. 

Çalışmada öncelikle kintsugi’nin tarihsel gelişimi ve Wabi-Sabi düşüncesiyle ilişkisi incelenmekte; 

ardından çağdaş seramik sanatında bu tekniği kullanan sanatçıların üretimleri hafıza, kırılganlık, kimlik, 

sürdürülebilirlik ve maddesel dönüşüm kavramları çerçevesinde analiz edilmektedir. Bu doğrultuda 

araştırma, kintsugi’nin yalnızca bir onarım yöntemi değil; kırılmayı görünür kılarak nesnenin yaşam 

öyküsünü estetik değere dönüştüren özgün bir sanatsal ifade biçimi olduğunu ortaya koymayı 

amaçlamaktadır. 

Makale, 2016 ile 2018 yılları arasında bulunduğum İngiltere’de müzelerde yapmış olduğum araştırmaları 

kapsamaktadır.    

2. BİR KAVRAM OLARAK KİNTSUGİ VE TARİHSEL GELİŞİMİ 

Çine özgü verniciflıum ağacından elde edilen doğal lak ‘urushi’ reçinesi ile birleştirilen seramik kırıkları, 

birleşme kısımlarını altın tozu ile doldurma işlemi kırık nesneye hem işlev hem de estetik açıdan değer 

katmaktaydı ve işlem sonucunda, sağlam ve değerli eser ortaya çıkmaktaydı. 

Kintsugi, 15. yüzyılda Japonya'da ortaya çıkan, kırılmış seramikleri altın, gümüş veya platin gibi değerli 

maden tozlarıyla harmanlanmış özel bir reçine (urushi) kullanarak onarma sanatıdır. Bir efsaneye göre, 

Japon Şogun Ashikaga Yoshimasa, en sevdiği çay kâsesi kırıldığında onu onarılması için Çin'e gönderir. 

Kâse, estetikten uzak metal zımbalarla birleştirilmiş hâlde geri döndüğünde Şogun hayal kırıklığına uğrar 

https://www.britishmuseum.org/collection/image/1614188207
https://collections.vam.ac.uk/item/O496008/bottle-unknown/


International Journal of Social and Humanities Sciences Research (JSHSR) 

1298 
 

ve Japon zanaatkârlardan daha zarif bir çözüm bulmalarını ister. Bu arayış, kırıkların gizlenmesi değil, 

aksine altının ışıltısıyla belirginleştirilerek yüceltilmesi gerektiği fikrini doğurur. Bu teknik, eşyanın 

yaşanmışlığına duyulank derin saygının fiziksel bir ifadesi olarak sanata dönüşür (Navarro,2020).   

17. yüzyıl da Japonya’da kintsugi tekniği kullanımı çok fazla yaygınlaşmıştı, hatta bu tekniği 

uygulayabilmek adına bazı sanatçılar seramik formlarını özellikle kırmaktaydılar.  

Kintsugi yöntemi, seramik sanatında zaman içerisinde geleneksel zanaatın sınırlarını aşarak evrensel bir 

estetik dile ulaşmıştır. Kırık parçaları ustaca ve nazikçe yeniden birleştiren sanatçılar, tekniği, günümüzün 

seri üretim ve hızlı tüketim çağında, yaraları ve kusurları kabullenerek, insanlık ve sürdürülebilirlik 

konusunda güçlü bir öğreti sunmaktadırlar. 

Teknik, yıkımın bir son değil, yeni bir varoluş biçiminin başlangıcı olduğunu müjdeleyen umut dolu bir 

yaşam felsefesidir. Kırıkları altın ile birleştirmek, geçmişin acılarına takılıp kalmadan onları kişisel 

tarihimizin değerli bir parçası olarak kabul etmektir. Her bir altın damar, atlatılan bir fırtınanın, sarılan bir 

yaranın ve yeniden ayağa kalkmanın gurur verici hikayesini anlatır. Kusurlarımızı ve yaralarımızı 

bütünlüğümüzün bir parçası olarak sahiplendiğimizde, tıpkı altınla onarılmış o kaseler gibi kendi 

benzersizliğimizi kutlar ve yaşamın getirdiği her türlü çatlağa rağmen parlamaya devam ederiz (Juniper, 

2022).    

3. ÇAĞDAŞ SANATTA KİNTSUGİ                                                                                                                                                                                                                         

Kintsugi, çağdaş seramik sanatında uygulama süreci, nesneyi tesadüfi bir kırılma sonucu birleştirmek 

yerine, kasten parçalara ayırıp altın tozu ile yeniden kurgulayarak özgün bir hayat kazandırmaktır. 

Kintsugi'nin çağdaş sanatta her sanatçının kendi kültürel konumu, malzeme anlayışı ve politik kaygısı 

doğrultusunda yeniden yorumladığı esnek bir dil olduğunu göstermektedir. Hafıza kuramı bağlamında, 

nesne-anlatı ilişkisi üzerine bir teselli pratiğinden çıkıp toplumsal hafızanın maddi bir taşıyıcısına 

dönüştürür. 

Kintsugi, kırılmayı bir kusur olarak değil, nesnenin tarihine ve yaşanmışlığına eklenen yeni bir katman 

olarak görür; böylece seramiğin hem hafızasını hem de yöntemsel perspektifini açıklayan güçlü estetik ve 

felsefi bir tavır sunar.  Onarılmış seramiklerin sahipleri de tamir ettikleri kaplarla bir bağ geliştirmiştir. Çay 

kapları ve kaseler, birer kullanım eşyası olarak, içlerinde çay saklayanları, onlardan çay içenleri ve onları 

hayranlıkla seyredenleri hatırlatır; bu kişilerin çok önceden ölmüş olmasına rağmen, bu nesneler o anıları 

taşır. Biriken bu anılar, onarılmış seramiklerin orijinal gövdeleri üzerine hem kavramsal hem de maddi bir 

değer inşa etmiştir (Shinoda, 2023). 

Çağdaş sanatta, kintsugi"yi farklı kılan şey, yaratımında gösterilen titiz işçilik ve sabırdır.  Yara ve 

kusurların gizlenmemesi, aksine kutlanmasını hatırlatır. Kırıklar, benzersiz yolculukların ayrılmaz birer 

parçası olup eseri daha güçlü ve daha güzel yapmaktadır. Teknik ayrıca, geçiciliğin güzelliği, 

savunmasızlığın gücü ve hayatın kusurlarını kucaklamayı amaçlar. 

Zamanla Kintsugi, sadece fiziksel bir onarım pratiği olmaktan çıkıp insan psikolojisi ve ruhsal iyileşme 

için evrensel bir metafora dönüşmüştür. Hayat yolculuğunda tıpkı porselenler gibi bizler de darbeler alır, 

incinir ve zaman zaman paramparça olduğumuzu hissederiz. Travmalar, kayıplar ve hayal kırıklıkları 

ruhumuzda derin izler bırakır. Ancak Kintsugi bize, bu yaraları saklamak, yok saymak veya onlardan 

utanmak yerine, şefkatle ve bilgelikle sarmamız gerektiğini öğretir. Kendi kırıklarımızı altınla –yani sevgi, 

kabullenme ve deneyimle– doldurduğumuzda, eskisinden çok daha dirençli, bilge ve özgün bir karaktere 

dönüşürüz (Santini, 2019). 

Günümüzün hızlı tüketim odaklı modern toplum anlayışında, bozulan veya kırılan herhangi bir şeyi, hatta 

bazen insan ilişkilerini bile, anında çöpe atıp yenisiyle değiştirme eğilimine tamamen zıt olan bir anlayış 

sergiler. Kintsugi, bu "kullan-at" kültürüne karşı sessiz ama güçlü bir direniştir. ‘’Bir nesneyi onarmak için 

harcanan zaman, gösterilen sabır ve ince işçilik, o nesneye verilen değerin en büyük kanıtıdır. Kusursuz ve 

yepyeni olanın peşinde koşmaktan yorulan modern insan için bu sanat, onarmanın, emeğin ve 

yaşanmışlıkların kıymetini hatırlatan dingin bir sığınak sunar. Eşyalara gösterilen bu özen, aslında 

kendimize ve çevremize göstermemiz gereken empatinin de bir yansımasıdır (Garcia&Miralles,2017). 

Eserlerinde kintsugi tekniğini kullanan sanatçılar için seramik kırıklarını altınla onarmak parçalanmışlığı 

iyileştirmek için güçlü bir metafordur ve kintsugi’nin, dayanıklılık ve kusurlara saygı felsefesi sessiz bir 

meydan okumadır. Sanatçı için bu teknik yalnızca bir onarım yöntemi değil, kırılmış olana saygı ve hasara 

hoşgörü ifadeleri barındıran bir yaklaşımdır. Böylelikle, kırık olanı onarmak, dayanıklılığa biçim 

kazandırmak ve dönüşümü görünür kılmaktır. Kintsugi estetiği, kimliği sabit bir yapıdan ziyade birikimli 
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bir oluş olarak yorumlar; onarım süreci ise bu birikimin görünür hâle gelmesini ve yeniden hayat bulmasını 

sağlar.  

Kintsugi'nin çağdaş sanattaki serüveni, tekniğin salt dekoratif bir zanaat olmasından öte toplumsal ve 

politik bir söyleme doğru genişlemesiyle karakterize edilebilir. Görsel 3’de yer alan Ai Weiwei'nin 

‘’Hanedanlık Vazosunu Düşürmek’’ adlı üçlü fotoğraf serisi kırılma ve onarım arasındaki ilişkiyi tam 

tersinden kurmaktadır. Sanatçı, 2000 yıllık bir hanedanlığa ait tören vazosunu bilerek elinden düşürerek 

kırıyor, bu jest, Çin'in kültürel mirasına duyulan sorgusuz saygıyı ve kültür devrimi döneminde yaşanan 

sistematik yıkımı aynı anda çağrıştıran, kırıcı bir eylem olarak okunur. Bu eylem, kırılmayı bir yıkım ve 

eleştiri aracı olarak kullanırken, kintsugi ile kırılmayı bir onarım ve değer üretimi aracına dönüştürür. Bu 

karşıtlık, seramiğin çağdaş sanatta hem yıkıcı hem onarıcı bir politik dil olarak nasıl işlev görebildiğini 

gösterir (Görsel 3). 

 

Görsel 3. Ai Weiwei, Dropping a Han Dynasty Urn ,1995 (reddit.com) 

Sanatçı Bouke de Vries, Ai Weiwei'nin fotoğraflarına doğrudan yanıt vererek, benzer bir hanedanlık 

dönemi vazosunu yeniden birleştirir. De Vries'in bu yanıtı, kintsugi mantığının yalnızca bireysel bir onarım 

pratiği değil, başka bir sanat eserine karşı geliştirilen kavramsal bir itiraz biçimi de olabileceğini gösterir. 

Sanatçının Görsel 4’ de yer alan "War and Pieces" adlı, on bir metre uzunluğundaki enstalasyonu ise bu 

politik boyutu daha da ileri taşıyarak eserde 17. ve 18. yüzyıl Avrupa aristokrasisinin sofra kültürünü 

andıran bir kırık porselen "savaş alanı" kurulur ve kompozisyonun ortasında, beyaz porselen parçalarından 

oluşan devasa bir mantar bulutu -nükleer patlamayı çağrıştıran bir form- yükselir. Sanatçı, kompozisyona 

eklediği plastik oyuncak parçalarını "modern davetsiz misafirler" olarak adlandırır ve bunun, çürümeyen 

plastiğin gündelik yaşamımıza nasıl sızdığını yansıttığını belirtir. Burada kintsugi' nin görsel dili -kırık 

parçalar, altın ya da metalik bağlantılar- artık bireysel bir kabullenme metaforu olmaktan çıkıp, savaş, 

nükleer tehdit ve endüstriyel kirlilik gibi kolektif krizlere dair bir eleştiri aracına dönüşür (Görsel 4). 

 

Görsel 4. Bouk De Vries "War and Pieces" 2012 (boukedevries.com) 

 

 

https://www.reddit.com/media?url=https%3A%2F%2Fi.redd.it%2Fx4kz28u7e8441.jpg
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Kanadalı seramik sanatçısı Paul Mathieu'nün çalışmalarında klasik vazo formunu kullanır. Formun 

yüzeyine kara mizah içeren ve politik göndermeler taşıyan sır üstü resimler çizmektedir. Vazo üzerindeki 

kırıkları kintsugi tekniği ile onardığı eserlerinde, geleneksel zanaat formu ile güncel toplumsal eleştiriyi iç 

içe kullanır. Sanatçı kintsugi'nin çağdaş sanattaki işlevinin, wabi-sabi'nin önerdiği bireysel kabullenme ve 

dinginlik ekseninden çıkarak, kolektif travma, kültürel miras tartışmaları ve ekolojik kriz gibi konuları 

kullanır.  Bu geçiş, tekniğin estetik bir jestten politik bir söyleme dönüşümünü somutlaştırmaktadır. 

Kanadalı seramik sanatçısı Paul Mathieu, eserlerinde işlevselliği ve estetiği bir arada kullanır. Seramiği, 

kalıcı, dokunsal, işlevsel ve doğrudan fiziksel deneyime dayalı bir sanat olarak tanımlayan sanatçı 

gelenekten referanslar alarak çağdaş porselen eserler üretmektedir.  Zanaat ve sanat arasındaki sınırları 

sorgulayan sanatçı, seramiğin yalnızca işlevsel değil, aynı zamanda kavramsal ve estetik bir ifade aracı 

olduğunu vurgular. 

Görsel 5’de Mathieu'nun "Tienanmen Çiçek Vazoları" geleneksel Çin manzaralarını, Pekin'deki demokrasi 

yanlısı göstericiler ile Çinli yetkililer arasındaki kısa ömürlü ve şiddetli çatışmadan alınan fotoğraf 

kaynaklı görüntülerle birleştiriyor. Eser, kırıkların altınla onarılması fikrini, travma ve şiddetin ardından 

gelen “onarma” girişimlerinin sahte ya da yüzeysel olabileceğini sorgulayan bir yorum haline getirir. 

Vazolar, izleyiciyi travmayı unutmaya değil, hatırlamaya zorlar. Altınla birleştirilmiş çatlaklar, kırılmanın 

sembolüdür. Mathieu’nün bu eseri, seramiğin yalnızca estetik değil, politik bir ifade aracı olabileceğini 

gösterir (Görsel 5). 

 

Görsel 5. Paul Mathieu, Kintsugi Abu Ghraib Çiçek Vazoları, 2005 (bordercrossingsmag.com) 

Koreli çağdaş seramik sanatçısı, Yee Sookyung eserlerinde kozmik bütünlük, ruhsal yolculuk ve kimlik 

dönüşümü temalarını ele almaktadır. Geleneksel ile modern, doğu ile batı arasında köprü kurarak ve 

organik formlarda bütünlük yaratarak doğa ve sembolizm üzerinden kültürel göndermeler yaratan eserler 

üretmektedir. Sanatçı, heykel ve performans öğelerini birleştirerek kimlik ve hafıza üzerine bedenin 

evrenin tozundan oluştuğunu vurgular.  

Sanatçı, kusursuzluk mitine bağlı geleneksel usta-çırak ilişkisini sorgularken, aynı zamanda bu mirasın 

parçalarını yeni bir bütünlüğe de taşır. Yee Sookyung, farklı zaman dilimlerinde ve farklı atölyelerde 

üretilmiş, birbiriyle hiçbir tarihsel ilişkisi olmayan kırık porselen parçaları bir araya getirerek, yeni bir vazo 

formu yaratır. Sanatçının amacı, nesneyi özgün hâline döndürmek değil, kırık parçalardan hiç var olmamış 

bir bütün yaratmaktır. 

Sanatçının Görsel 6’da yer alan, "Translated Vase" serisi, kimlik ve hafıza temasını ele alır. Seramik 

atölyelerinden topladığı porselen parçalarını kintsugi tekniği ile birleştirip amorf formu oluşturmuştur. 

Sanatçı eserde, kimlik ve hafızanın kültürel olarak ne denli özgül biçimde kurulduğunu, kintsugi'nin 

evrensel bir "kırık-iyileşme" şablonuna indirgenemeyeceğini göstermiştir (Görsel 6). 

 

https://bordercrossingsmag.com/images/articles/_resized/PM2.png
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Görsel 6. Yee Sook Yung, Translated Vase, 2012 (spencerart.ku.edu/ar) 

Japon sanatçı, Tomomi Kamoshita, geleneksel Japon seramik onarım tekniğini çağdaş estetik anlayışı ile 

yeniden yorumlamaktadır. Sanatçı, doğa ve nesneler arasında kurduğu diyalog ile hem işlevsel hem de 

heykelsi eserler üretmektedir. Kırık porselen parçaları altın, pirinç tozu ve deniz camı gibi malzemelerle 

birleştirerek, kusurun güzelliği, iyileşme ve geçicilik gibi konuları ele almaktadır.   

Sanatçı, kintsugi tekniğini kullanarak biçimlendirdiği eserlerinde, yaşamın geçici doğasına rağmen sanatla 

kalıcı bir güzellik yaratılabileceğini göstermektedir.  Kintsugi tekniği sadece kırık parçaların onarımı değil, 

farklı kültürel ve doğal malzemelerin birleşimiyle yeni bir bütünlük de yaratmaktadır. 

Sanatçı Görsel 7’de yer alan eserinde eski kırık porselen kapları altın ile onarmış ve tekrar kullanım eşyası 

formuna dönüştürmüştür.  Eser, sadece işlevsel bir obje değil, aynı zamanda derin bir ifade aracıdır da. 

Eser, geleneksel Japon zanaatını modern sanatsal bir vizyonla harmanlamış halidir. Eser aynı zamanda, 

sanatçıya ait duygusal derinliği yansıtarak hayatın geçici fakat kalıcı doğası üzerine düşüncelerini 

yansıtmaktadır (Görsel 7).  

 

Görsel 7. Tomomi Kamoshita, Tütsü, Tutucusu, 2019 (cdn.shopify.com) 

 

 

https://spencerart.ku.edu/art/collections-online/object/44237
https://cdn.shopify.com/s/files/1/0050/9686/5863/files/Mame_zara_1_3_SQ1080_480x480.jpg?v=1744461882
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Sanatçı Billie Bond, özellikle portre ve büst gibi heykelsi formda eserler üretmektedir. Çalışmalarında, 

kimlik, giz, göz ardı edilenler ve ikilik kavramlarını kullanmaktadır. Antik Mısır, felsefe ve alegori gibi 

konular sanatçının ilham kaynaklarıdır. Kusurları kucaklama, onları güzellik ve güç kaynaklarına 

dönüştürme gibi derin bir felsefeyi temsil eden eserler üretir. Bu felsefe sanatçıya sanatsal yolculuğunun 

özünde derin bir rezonans yaratıyor. Altın ile onarım sanatçıya büyülü bir ortam yaratır. Sanatçı eserlerini, 

Yunan-Roma heykellerinin zamansız zarafetinden etkilenerek biçimlendirmekledir. 

İngiliz sanatçı, Billie Bond'un çalışmalarında kimlik doğrudan insan bedeni ve portre üzerinden, daha 

bireysel bir hafıza kaydı olarak inşa edilir. Bond, gerçekçi bir yöntemle şekillendirdiği porselen büstleri 

pişirdikten sonra kasıtlı olarak kırıp altın tozu ile yeniden biçimlendirir. Sanatçının pratiğinde kimlik, bir 

öz olmayıp, yıkım ve onarım arasında sürekli yeniden kurulan bir süreç olarak temsil edilir. Billie Bond'un 

çalışmaları kusurlu mükemmellik- iyileşme sanatı serisi doğrudan keder ve travmadan iyileşmeye uzanan 

bir yolculuğu ele alır ve sanatçı, kintsugi'nin travma metaforu üzerine yoğunlaşır. 

Sanatçı, Görsel 8’de yer alan ‘’Çiçek Gücü’’ adlı eserinde, herkesin görebileceği bir kırılganlık, direnç 

gösteren, sanat ilkeleri hiyerarşisine ve heykel estetiğine meydan okumaktadır.  Büst, tipik klasik bir pozda 

durmuş, sağ omz üzerinden zarifçe bakmaktadır. Eser, açık renk sır ile sırlanmıştır. Sanatçı klasik üslupta 

şekillendirdiği porselen büstü, pişirdikten sonra parçalara ayırmış ve kintsugi tekniğinde altın ile tekrar 

birleştirmiştir. Sanatçı için büst, psikolojik travmadan kurtulmanın ve insan formunun güzelliğine ve antik 

medeniyetlerin sanatına bir övgü yolculuğudur. Eserin, yüzeyinde yer alan birleşme noktalarına porselen 

çiçekler yerleştirerek 19. ve 20. yüzyıl porselen objelerine göndermede bulunmuştur. Detaylar ve kintsugi 

felsefesinin heykelin tasarımına kusursuz entegrasyonu, büstün bir kaide üzerinde durması esere rafine bir 

klasizm duygusu da kazandırarak sadece bir sanat formu değil; derin bir felsefeyi de özetlemektedir. 

Sanatçı, çiçekleri yüzeyde yer alan çatlaklar arasından çıkararak, doğanın iyileştirici gücüne atıfta 

bulmuştur (Görsel 8). 

 

Görsel 8. Billie Bond, Kintsugi Büst, Ciçek Gücü 2021 (mayfairgallery.com) 

Amerikalı sanatçı Curtis Benzle eserlerinde travmayı daha örtük ve malzeme-temelli bir düzeyde ele alır. 

Sanatçı, üretim sürecinde ortaya çıkan hataları ve izleri gizlemek yerine görünür kılmayı tercih eder; kırık 

ya da çatlak yüzeyleri altın ile yeniden yapılandırarak hasarı somut bir hafızaya dönüştürür. Benzle'nin 

sanat pratiği malzemenin kendi kırılganlığının, porselenin ışığı geçirme özelliğini kullanır. Curtiz Benzle, 

eserlerini seramik pigmentleri ile renklendirdiği porselen kil ile biçimlendirir. Seramik şekillendirme 

tekniklerini ustalıkla kullanan sanatçı, eserlerinin yapım sürecinde ortaya çıkan hataları ve izleri 

gizlemektense görünür kılarak hasar ile yenilenme arasındaki uzlaşmayı vurgulayarak anlamlı bir 

duyarlılık gösterir. Sanatçın Görsel 9’da ışık ve gölgeyi kontrol ederek porselen kilinin temel özelliği olan 

saydamlığı esere dahil etmiştir. Bu şekilde oluşan hasarı yeniden tasarlayarak esere, somut bir hafıza 

aktarıyor. Bu etkileşimler, formun estetik içeriğinin tam anlaşılması için planlı bir eylemdir. Motiflerin 

büyük bir kısmı tekrar eden desenlerden oluşmuştur. Eserdeki format bir sapma olsa da temel estetik, ışık, 

renk ve desen, knitsugi tekniğinin de kullanılması ile tamamlanmıştır (Görsel 9).  

https://www.mayfairgallery.com/flower-power-aster-kintsugi-portrait-sculpture-billie-bond
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Görsel 9. Curtiz Benzle, Dificilisimo, 2019 (Thomas, 2024) 

 4. SONUÇ 

Kintsugi, seramik şekillendirme teknikleri arasında, geleneksel bir restorasyon yönteminin ötesine geçerek, 

malzemenin ontolojik varlığını ve sanatsal değerini tanımlayan güçlü bir estetik disiplin oluşturmuştur. 

Günümüzün hızlı tüketim kültürünün dayattığı kusursuzluk anlayışına karşı dik bir duruş sergileyen bu 

yaklaşım, sanatçıya kırılmışlık ile yenilenme arasında anlamlı bir uzlaşı kurma imkânı tanımaktadır. Bu 

yöntem sayesinde eser, kırılma, direnme ve iykloileşme sürecini altınla görünür kılarak güçlü bir duygusal 

bağ kurar. 

Başlangıçta hem pratik hem de estetik bir onarım yöntemi olarak ortaya çıkan bu teknik, çağdaş seramik 

sanatında kusurları görünür kılarak onları yaşamın doğal bir parçası olarak kabul etmiş ve böylelikle güçlü 

bir metaforik ifade biçimine dönüşmüştür. İncelenen sanatçının eserlerinde, bütünün kırılması ve yeniden 

bir araya getirilmesi sürecine, altınla yapılan onarımın eserlere kattığı değerler eşlik etmektedir. Ayrıca, 

eserler kintsugi tekniğiyle onarıldıkça yok olmak yerine, yeni bir yaşam kazanır. 

Zamanla bir yaratım ve varoluş felsefesine dönüşen bu teknik, tasarımın değerini kusursuzlukta değil, 

zaman içinde anlam kazanma kapasitesinde görmemizi sağlar. Kintsugi’nin temelinde yer alan yavaş, 

özenli ve meditatif onarım süreci, altın ile belirginleşen çatlaklar ile görsel cazibe öne çıkarılmaktadır. 

Estetik bağlamda, çoğu zaman zarafet ve duygusal iyileşme imgesine indirgenerek, tarihsel ve kültürel 

derinliğinden de uzaklaştırılmaktadır. Kintsugi’nin özünün korunabilmesi, ancak geleneksel zanaatkârların 

desteklenmesi, etik temsillerin güçlendirilmesi ve felsefi kökenlerine ilişkin toplumsal farkındalığın 

geliştirilmesiyle mümkün olabilir. Aksi takdirde, kintsugi estetik cazibesiyle öne çıkan, fakat kültürel ve 

etik köklerinden kopmuş geçici bir moda akımı hâline gelme tehlikesiyle karşı karşıyadır. 

Dayanıklılık, alçakgönüllülük ve kusurları kabullenme sembolü olarak geleneksel bağlamda anlam 

kazanan kintsugi tekniği, günümüzün lüks moda anlayış, iç mekân tasarımı ve dijital medya alanlarında 

ticari bir estetik forma dönüşmüştür. Bu dönüşüm, kapitalist tüketim kültürünün anlamı ve değeri 

metalaşma üzerinden sürekli yeniden tanımlama eğilimini görünür kılmaktadır. Teknik ile izleyiciye, 

yıkımın nihai bir son değil; aksine felaketlerinin ardından yeniden varoluşa açılan bir kapı olduğunu 

hatırlatarak parçalanmış porselen objelerin onarımından hareketle, kusurlara saygı duymayı ve dünyaya 

yeni bir perspektiften bakmayı gerekli kılar. 

Kintsugi, ağır yaraların yol açtığı acı verici duyguları hatırlama ve onlara odaklanma bağlamında güçlü bir 

görsel metafor olarak işlev görür ve tekniğin özü, yaşamda hiçbir şeyin bütünüyle kırılmadığına dair güçlü 

bir duruşu temsil etmesidir. Yara izlerini gizlemektense görünür kılmanın değerini anımsatarak, kusurların 

yaşamın anlamlı bir parçası olduğunu vurgular.  

Temelleri Zen felsefesine dayanan kintsugi tekniğinin tüketim kültürünün kişileri her düzeyde hızlı bir 

tüketiciye dönüştüren yaşam tarzına karşı bir savunma olarak değerlendirilmektedir.  Çalışma sanatsal 

dışavurumlarıyla eserlerini üreten ve geleneksel teknikleri çağdaş yorumlarla harmanlayan seramik 

sanatçılarını desteklemek amacıyla ele alınmıştır. 

Kintsugi'yi tek bir metaforla değil, hafıza, sürdürülebilirlik, tüketim eleştirisi ve politik sanatın kesiştiği 

çok katmanlı bir pratik olarak ele almak, tekniğin hem tarihsel derinliğini hem de çağdaş sanattaki 

dönüştürücü potansiyelini daha isabetli biçimde görünür kılmaktadır. 
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Makale, kintsugi'yi çevreleyen ve kırılmanın son olmadığı, iyileşmenin bir başlangıç olduğu, tekniği 

hafıza, sürdürülebilirlik, tüketim kültürü eleştirisi ve çağdaş sanatın politikleşmesi eksenlerinde yeniden 

okumaktır. Sanatçı incelemesi, kimlik ve hafıza, kültürel miras, travma ve iyileşme, nesnenin yeniden 

üretimi temaları etrafında ele almıştır. Bu da kintsugi'nin yeniden kurduğu çoğul bir dildir. 
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