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ÖNSÖZ 

Sanat geçmiĢten günümüze kadar sürekli değiĢim içerisinde olmuĢtur. Sanat 

bulunduğu her toplumun döneminden etkilenmiĢ sanat eserlerine yansımıĢtır. Sanatın 

geçmiĢten itibaren etkileĢimi ve belirli dönemlerdeki gösterdiği değiĢim sanatın kendini 

bulması için çaba göstermiĢ ve yol kat etmiĢtir. Sanata en büyük katkı cumhuriyetin ilanından 

sonra yurt dıĢına giden sanatçılar olmuĢtur. 

   Cumhuriyet döneminden itibaren sanatçıların eserlerini hangi sanatlardan etkilenerek icra 

ettiklerini geçmiĢten itibaren nasıl yol izlediklerini gözlemleyerek gelecek nesillere yol 

göstermesi amaçlanmıĢtır. Bu konu araĢtırılırken gerek yönlendirmeleriyle gerekse 

görüĢleriyle desteğini esirgemeyen değerli hocam Doç. Dr. Mustafa Gürbüz BEYDĠZ ve 

çalıĢmamın baĢından itibaren maddi manevi her türlü desteğiyle yanımda olan Aile‟me 

teĢekkür ederim. 
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Sayfa Sayısı: 

Cumhuriyet döneminden günümüze kadar resim temalarında konu olarak toplumsal 

konular ele alınmıĢtır. Bu eserler zaman zaman ortaya konulan yenilikleri desteklemiĢ 

kimi zaman ise dönem içinde yapılan haksızlıkları, sorunları, felaketleri, acı olayları 

toplum sorunlarını ortaya koymuĢtur. Dönem olarak yaĢanılan sorunları eserlerine 

yansıyan kısımları toplanıp geçmiĢten günümüze kadar resim sanatının hangi aĢamalar 

doğrultusunda meydana geldiğini sanatçıların eserlerini oluĢtururken hangi temalara 

dayandırdıkları, sanatçıların geçmiĢten günümüze kadar fonetik, ritmik ve plastik 

sanatlarda hangi aĢamalardan geçtikleri yapılan resimlerde gözlemlenerek gelecek 

nesillere yön verilmesi amaç edilmiĢtir.  Ayrıca Cumhuriyet Döneminde ressamların 

ele aldığı sanat temalarının gruplandırılmasıyla eserlerde görülen sanatsal faaliyet 

türlerinin görülmesi açısından çalıĢma özgün bir nitelik kazanacaktır. Avrupa 

Modern/ÇağdaĢ Resim Sanatında Sanat Teması ve Ressamlar incelenerek Cumhuriyet 

Dönemi konu ve ressamları ile karĢılattırılma yaparak farkları vurgulanmak istenmiĢtir. 

Anahtar Kelimeler: Cumhuriyet dönemi, Sanat, Türk Resmi, Sanat Teması, Sanatta 

Estetik 
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Title of the Thesis:  The Theme Of Art In Turkish Painting Of The Republican Period 

 Author: Ġlayda SAYAN 

Supervisor: Assoc. Dr. Mustafa Gürbüz BEYDĠZ 

Department: Art and Design 

Sub-field: Art and Design 

Date: 

Social issues have been discussed as subjects in painting themes from the Republican period to 

the present day. These works have supported the innovations that have been revealed from 

time to time, and sometimes have revealed the injustices, problems, disasters, painful events 

and problems of society made during the period. It was aimed to guide the future generations 

by collecting the parts of the problems experienced as a period reflected in their works and 

observing which stages of painting art occurred from the past to the present in accordance with 

which themes the artists based on when creating their works, what stages the artists went 

through in phonetic, rhythmic and plastic arts from the past to the present in the paintings they 

made. In addition, the work will acquire an original quality in terms of seeing the types of 

artistic activities seen in the works by grouping the art themes that the painters dealt with 

during the Republican Period. By examining the Theme of Art and Painters in European 

Modern /Contemporary Painting, it was desirable to highlight the differences by comparing 

them with the subjects and painters of the Republican Period. 

Keywords:  Republic Period, Art, Turkish Painting, Art Theme, Aesthetics in Art 
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GĠRĠġ 

Amaç 

Sanat, sınırların ötesine geçerek insanlar arasında bir anlaĢma sağlayabilen kültürel bir 

unsurdur. Zaman ve ülke, dillerin bir düĢünceyi, duyguyu ve bu etkiyi insanın ortaya 

çıkmasından günümüze kadar tutar. Çünkü inanç, neĢeli duygu ve düĢünceleri somut formlar 

içinde insanlara aktaran sanattır. Günlük hayattaki olayları neden ve sonuçlarına bağlı olarak 

zihinsel içeriğini ve seviyelerini temsil eden, insanları ve toplumu en fazla Ģekilde etkileyen 

alandır. Bu bağlamda, Güzel Sanatlar en önemli değerlendirme kriterlerinden birini 

oluĢturmaktadır. Cumhuriyet döneminden günümüze kadar resim temalarında konu olarak 

toplumsal konular ele alınmıĢtır. Bu eserler zaman zaman ortaya konulan yenilikleri 

desteklemiĢ kimi zaman ise dönem içinde yapılan haksızlıkları, sorunları, felaketleri, acı 

olayları toplum sorunlarını ortaya koymuĢtur. Sanatçılar eserlerinde o döneme ait yaĢanılan 

sorunları geçmiĢten günümüze kadar resim sanatının hangi aĢamalar doğrultusunda meydana 

geldiğini ortaya koymuĢlardır. Eserlerini oluĢtururken hangi temalara dayandırdıkları, 

sanatçıların geçmiĢten günümüze kadar fonetik, ritmik ve plastik sanatlarında hangi 

aĢamalardan geçtiklerini gözlemleyerek gelecek nesildekilere yön vermesi amaç edilmiĢtir. 

Cumhuriyet Dönemi Türk Resim Sanatında iĢlenen sanat temaları gruplandırılacak ve özgün 

nitelikte sanat içinde hangi sanat teması sorusuna cevap aranacaktır. 

Kapsam 

AraĢtırmanın bulguları doğrultusunda elde edilen sonuçlara bağlı olarak geçmiĢten 

günümüze Cumhuriyet dönemi resim sanatındaki sanat temasının belgelenmesi, korunması ve 

dönem özelliklerinin incelenip güncel eserler ortaya çıkarılarak gelecek nesillere katkı 

sağlanmasıdır. GeçmiĢteki eserlerimize karĢı değerleri artırmak için geçmiĢ ile günümüz 

arasında bir bağ oluĢturularak ülkemizdeki bilimsel kaynakların eksikliğini giderme açısından 

da önemlidir. AraĢtırmanın sonucu ile elde ettiğimiz bulgular doğrultusunda Türk resim 

sanatına damgasını vuran sanatçıların eserleri farklı bir bakıĢ acısı ile ele alınacak güzel 

sanatlar dalında özgün nitelikte kaynak bir değer taĢıyacaktır. Güzel sanatlara ait sanatsal 

faaliyetler sanat eserleri üzerinden yorumlanacaktır. Böylece Türk Resmindeki sanatın 

geliĢimi yine bir sanat dalı olan resim üzerinde gözlemlenecektir. Güzel Sanatlar alanında 

çalıĢan bireyler için baĢvuru eseri olma hedefindedir.  Dönem olarak inceleyecek olursak 

1923-1960 yılları arasına bakmamız gerekmektedir. 1923 Cumhuriyetin ilanıyla birlikte 

Türkiye‟de sanat teması üzerinde çalıĢmalar baĢlamıĢtır. Resim üzerine de çalıĢmalar ortaya 
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çıkmıĢtır.  Cumhuriyet tarihinde toplumsal, kültürel, siyasal ve sanat alanında da birçok 

devrimler gerçekleĢtirilmiĢtir. Cumhuriyet döneminde sanat ortamı, sanatçıları ve eserlerini 

etkisi altında bırakmıĢtır. Bu dönemde sanat ortamının önem kazanması Mustafa Kemal 

Atatürk‟ün sanata verdiği önemden kaynaklıdır. Anadolu‟da sanatın tanınması sanatçıların 

gruplar halinde sanat çalıĢmaları icra etmeleri ile ortaya çıkmıĢtır. Cumhuriyetin ilanından 

sonra Müstakil Ressamlar ve HeykeltıraĢlar Birliği, D grubu, Yeniler Gurubu, Yurt Gezileri 

Ressamları gibi birçok grup Cumhuriyet Dönemi Türk sanatına damgasını vurmuĢtur. 

Yöntem 

Tezin konusu öncelikle Cumhuriyet dönemi (29 Ekim 1923 ve Sonrası) günümüze 

kadar olan geliĢimine değinilmiĢtir. Ritmik, Fonetik ve Plastik Sanatların Türk Resim sanatına 

olan etkileri incelenmiĢtir. Erken Cumhuriyet Dönemi‟nden günümüze Türk Resim Sanatının 

değiĢim çizgisi sanat teması üzerinden yorumlanmamıĢtır. Konuya dahil olan sanatçılar sanat 

türlerine göre kronolojik sırayla ele alınmıĢ, literatür taraması yardımıyla nitel araĢtırma 

yöntemi kullanılmıĢtır. Söz konusu sanatçıların bazı eserleri (orijinal veya model) internet 

yoluyla taranmıĢtır. Kütüphane çalıĢmalarıyla desteklenen araĢtırmada yerli ve yabancı 

akademik yayınlara bakılmıĢtır. Bu yayınlar içerisinde temel kaynaklarımız Nurullah Berk 

(d.1906-ö.1982), Cumhuriyet Dönemi Türk Resmi, Türkiye ĠĢ Bankası Kültür Yayınları, 

Ankara,1983, Lev Nikolayeviç Tolstoy, Sanat Nedir? Türkiye ĠĢ Bankası Kültür Yayınları, 

Ġstanbul, Ġhsan Turgut, Sanat Felsefesi, Üniversite Kitapevi, Ġzmir, 1993 bu incelemelerde 

Cumhuriyet dönemi resim sanatındaki sanat temasının belgelenmesi, korunması ve dönem 

özelliklerinin incelenerek ve güncel eserler ortaya çıkarılarak gelecek nesillere katkı 

sağlanması amaçlanmaktadır. 
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BĠRĠNCĠ BÖLÜM 

1. SANAT 

Sanatın yetenek ve hayal gücünü kullanarak güzel veya anlamlı bir Ģeyin bilinçli 

olarak yaratılması olduğuna dair genel bir fikir birliği olmasına rağmen, görsel sanatın tek bir 

evrensel tanımı yoktur. Sanat eserlerinin tanımı ve algılanan değeri tarih boyunca ve farklı 

kültürlerde değiĢmiĢtir. Sanat, her gün ve her yerde bizi içeren bir Ģeydir, istesek de istemesek 

de biz bir Ģeyler yaratması, ifade etmesi gereken bir toplumun parçası olduğumuz için sadece 

onunla çevriliyiz (Gombrich ,1995, s.9). 

Sanat dünyasında, insanların çok yaygın olan bir Ģeyi bir sanat eseri olarak kabul 

ettikleri karĢımıza çıkmaktadır. Fakat neden sanat eseri olarak kabul edildiğini neden böyle 

düĢündüklerini bilmeden kabul etmektedirler. Bence, dünyadaki her Ģeyi mümkün olan en iyi 

Ģekilde yargılamak için, bilgi birikimine sahip olmak önemlidir. Bu konuda mümkün 

olduğunca çok bilgi yer alır. Örneğin, kiĢi müzeye gider bir resme, Ģekline ve renklerine 

dikkat eder. Sonra birisi ona yaklaĢır teknik ve resmin hikâyesi hakkında bir Ģeyler açıklar. 

Aniden kiĢi resim üzerinde daha fazla Ģey görmeye baĢlar ve basit bir resim olmaktan çıkar 

aynı zamanda estetik olarak güzel olabilir (Abell, 2012, s.679). 

Felsefi estetikte en tanıdık soru Ģudur: sanat nedir? Bu soru neden sormaya değer? 

Cevap sanatın önemli olduğunu ifade etmelidir. Bir konuyu keĢfetmek için önce onu 

tanımlamamız gerekmektedir. Bunun yanı sıra sanatı tanımlamak zordur. Baktığımız her 

yerde arzu imgeleri, güç imgeleri, dini imgeler, anıları hatırlatmaya yönelik imgeler ve 

iĢtahımızı manipüle etmeye yönelik imgeler dâhil olmak üzere dikkatimizi çekmek için 

tasarlanmıĢ imgeler ile karĢılaĢabilmekteyiz. Ama onlar sanat mı? 

       Bazı dillerin sanat için ayrı bir sözcüğü yoktur. Bu kültürlerde nesneler, amaç olarak 

faydacı olma eğiliminde olmuĢ, ancak tasarımlarında çoğu zaman zevk alma, özel bir durumu 

tasvir etme veya önemli bir olayı veya ritüeli anma niyetini içermiĢtir. Dolayısıyla nesneler 

sanat olarak görülmezken sanatsal iĢlevleri de bulunmaktadır.  Gerekip gerekmediği hakkında 

bilgi sahibi olabilmemiz için sanat üslubuna sahip olmamız gerekmektedir. BaĢka bir deyiĢle, 

sanat nedir sorunudur sadece bir sınıflandırma meselesi değil, aynı zamanda kültürel saygı 

meselesidir. Orada öyleyse, estetikte iki temel konu var. Sanatın temel doğası ve sosyal önemi 

ya da eksikliğidir. Sanatı değerli kılan nedir? Spontane bir cevap için bile sıradan olmak, 

Ģudur: sanat bir zevk ya da zevk kaynağıdır. Bazı filozoflar, sanatın değerinin mutlaka zevk 
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ya da zevk ile bağlantılı olduğunu düĢünmüĢlerdir, çünkü bir resmin, bir Ģiirin, bir oyunun ya 

da bir müzik parçasının iyi olduğunu söylemek gibi bizi mutlu eden eserler bize zevk verirler. 

Bu görüĢe sahip olan en ünlü filozof 18.yüzyıl Ġskoç filozofu David Hume sanatla ilgili bir 

Ģey onun hoĢluğu, ondan elde ettiğimiz zevk ve bu bizim duygularımızın bir meselesidir, içsel 

doğası değil. Yargılar hakkında sanat iyi ve kötü, Hume'a göre, gerçek yargı değildir (Hume, 

1963, s. 238). 

1.1. Sanatta Estetik Tanım 

Batı sanatında güzelliğin ne olduğu çok tartıĢılan bir konu olmuĢtur. Yunan 

döneminde filozof Aristo, güzelliğin iĢlev ve oranla ilgili olduğunu düĢünürken, 1700'lerin 

baĢlarında Shaftesbury Kontu iyilik ve güzelliğin bir ve aynı Ģey olduğunu savunur. 1735'te 

Alman filozof Alexander Baumgarten, “Güzellik nedir?” sorusunu ortaya atmıĢ bu andan 

itibaren modern kelime okumamız geliĢmeye baĢlamıĢtır. Bir Ģeyi neyin güzel veya çirkin 

kıldığını ve bu yargıları nasıl yaptığımızı anlama sürecini tanımlamak için 'estetik' kelimesini 

kullanmıĢtır. “Estetik” terimi, algı anlamına gelen Yunanca “aesthesis” kelimesinden 

türemiĢtir (Bozkurt, 2000, s.15). 

Estetik, aynı zamanda güzellik ve zevk üzerine felsefi bir çalıĢmadır. Sanatın doğası 

ve bireysel sanat eserlerinin yorumlanıp değerlendirildiği kavramlarla yakından ilgilenen 

sanat felsefesiyle yakından ilgilidir. Estetik konusunun genel bir tanımından fazlasını 

sağlamak son derece zordur. Nitekim kendini tanımlamanın modern estetiğin temel görevi 

olduğu söylenebilir (Doğan, 1998, s.12). 

Güzelliğe felsefi ilgi, kaydedilen en eski filozoflarla baĢlamıĢtır. Güzellik, iyi bir 

yaĢamda önemli bir bileĢen olarak kabul edilmektedir ve bu yüzden ne olduğu, nerede 

bulunacağı bir hayata nasıl dâhil edileceği en önemli konu olmuĢtur. Güzelliğin tasarlanma 

Ģekli, bir yazarın diğer felsefi taahhütlerinden (metafizik, epistemolojik ve etik) etkilenmesi 

ile yazarın tarihsel ve kültürel konumunu yansıtmaktadır. Örneğin, güzellik, sevgi ve 

hayranlıkla cevap verdiğimiz yeryüzündeki ilahi bir tezahürdür; güzellik, duyguyu rasyonel 

bir Ģekilde geliĢtirerek elde ettiğimiz ruh ile uyum göstermektedir. Güzellik, dünyanın belirli 

nesnel özellikleri tarafından içimizde yetiĢtirilen bir fikir olmuĢtur. Güzellik, yine de 

nesnesine uygun olarak yetiĢtirilebilecek bir duygudur; güzellik, biliĢin sosyal, karĢılaĢtırmalı 

ve öznel unsurlarını kullandığımız bir yargının nesnesi olmaktadır. Güzelliğe dair bu tür 

görüĢler sadece altta yatan felsefi taahhütleri ortaya çıkarmakla kalmaz, aynı zamanda değerin 
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doğasını ve zihin ile dünya arasındaki iliĢkiyi anlamadaki olumlu katkıları da yansıtmaktadır. 

20. yüzyılda güzelliğin sanat için değerlendirici bir kavram olarak düĢünülmesi daha 

muhtemel olsa da güzelliğe olan son felsefi ilginin, sanat felsefesine ve çevre estetiğine ek 

olarak metafizik, epistemoloji, meta-etik, anlam felsefesi ve dil ile ilgili argümanları 

kullandığı tekrar görülmektedir. (Yetkin, 1979, s.19). 

Estetiğin kapsamı, dallarından birini oluĢturan sanat felsefesinden daha geniĢtir. 

Sadece sanatın doğası ve değeri ile değil, güzel ve çirkinlerin dilinde ifade bulan doğal 

nesnelere verilen tepkilerle de ilgilenmektedir. Uygulamalarında çok belirsiz ve dünyayı 

baĢarılı bir Ģekilde yapılan ve yapılmayan Ģeylere ayırmak için çok öznel görünmektedir. 

Neredeyse her Ģey birileri tarafından veya bir bakıĢ açısından güzel olarak görülebilir ve farklı 

insanlar bu sözcüğü oldukça farklı nesnelere uygularlar çünkü çoğu zaman ortak noktaları çok 

az veya hiç yokmuĢ gibi görünürler. Tüm yargılarını motive eden tek bir temel inanç olabilir. 

Bununla birlikte, güzel teriminin, farklı insanlar tarafından oldukça farklı durumlara bağlanan 

bir tavrın ifadesi dıĢında hiçbir anlamı olmayabilir (Ziss, 1984, s.5). 

Dahası, filozofların güzel ve çirkin terimlerine vurgu yapmalarına rağmen, bunların en 

önemli ya da en yararlı oldukları sanat tartıĢması eleĢtirisinde bize hitap eden Ģeyin tasvirinde 

olduğu açık olmaktan uzaktır. Bir Ģiirde neyin önemli olduğunu iletmek için, o ironik, 

dokunaklı, ifade edici, dengeli ve uyumlu olarak tanımlanabilir. Aynı Ģekilde, en sevilen 

kırsal kesimi karakterize ederken, onu güzel olmaktan ziyade huzurlu, yumuĢak, atmosferik, 

sert ve anımsatıcı olarak tanımlamayı tercih edilebilir. (YetiĢken, 1991, s.9). 

   Aynı zamanda, söz konusu sınıfı sınırlandırmanın net bir yolu yoktur. Estetik, bu 

nedenle, eğer tanımlanacağı ilkeleri keĢfetmek istiyorsa, güzelliğin ya da diğer estetik 

kavramların çalıĢmasından daha geniĢ bir alana yayılmalıdır (Ziss, 1984, s.7). 

 Bir sınıf estetik nesnelerle baĢlar ve daha sonra, o sınıfın önemini ona seçici olarak yanıt 

verenlere göstermeye çalıĢır. Bununla birlikte, estetik nesne terimi belirsizdir ve yorumuna 

bağlı olarak, iki ayrı felsefi estetik programı geliĢtirilebilmelidir. Ġfade, estetik deneyimin 

“kasıtlı” veya “maddi” nesnesini ifade edebilir. Orta Çağ'ın Skolastik filozoflarının mirası 

olan bu ayrım, son fenomenolojide önemli bir rol oynamıĢtır. Daha sonra onların anlayıĢı 

kasıtlı nesneyi tanımlarken, tepkilerinin maddi nesnesidir. Bir örnek vermek gerekirse: Bir 

kiĢi, karanlık bir salonda dalgalanan beyaz bir kumaĢtan korkar ve onu bir hayalet sanır. 

Burada korkunun maddi nesnesi kumaĢ, kasıtlı nesne ise hayalettir. Korkunun felsefi bir 
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tartıĢması, korkulan Ģeylerin bir tartıĢması olarak sunulabilir, ancak eğer öyleyse, ifade, maddi 

nesnelerin sınıfını değil, kasıtlı korku nesnelerin sınıfını ifade eder. Önemli bir anlamda, 

kasıtlı nesne bir devletin bir parçasıdır, oysa maddi nesne her zaman bağımsız varoluĢa 

sahiptir. Bu nedenle, estetik nesnenin ifadesi kasıtlı olarak ele alınırsa, estetik nesnenin 

incelenmesi, bağımsız olarak var olan bir Ģey sınıfının değil, estetik deneyimin kendisinin 

çalıĢmasıdır. Bu iki yaklaĢımdan hangisi benimsenmelidir? Estetik deneyimi ilk sıraya koyan 

ve estetik nesneyi öncelikle o deneyimin kasıtlı nesnesi olarak inceleyen yaklaĢımı 

benimsemenin bir nedenini Ģimdiden görülebilir (Turgut, 1991, s.54). 

BaĢka bir neden de onu yalnızca sanat felsefesi olarak gören estetiğe yaklaĢımı 

reddetmek için kendisini gösterir. Çünkü sanat ve onu sürdüren kurumlar, değiĢebilir ve belki 

de insanlık durumunun gereksiz özellikleridir. ġiir, roman, müzik, drama, resim, heykel ve 

mimarlık gibi ayrı ayrı sanat formlarını bir arada sınıflandırırken, bunu yapma eğilimi felsefi 

teorinin öncülü olduğu kadar sonucudur. Diğer insanlar baĢka zamanlarda ve baĢka koĢullarda 

böyle bir sınıflandırmayı kabul eder miydi veya amacını görürler miydi? eğer öyleyse, benzer 

amaçlarla, benzer gözlemlerle ve benzer inançlarla motive olurlar mıydı? Makul bir Ģekilde 

Ģüpheci olabilir. Çünkü günümüzde kabul edilen çeĢitli sanat formları arasında ortak bir Ģey 

bulmak için pek çok giriĢimde bulunulmaktadır. Maddi olarak değerlendirildiğinde sanatların, 

felsefi incelemeyi hak etmek için fazla ilgi çekici olmayan özellikler dıĢında çok az ortak 

noktası var gibi görünür. BaĢka bağımsız olarak anlaĢılamayacak kadar geniĢ ve belirsizdir 

(Timuçin, 2008, s.230). 

Clive Bell'in sanatın karakteriyle “önemli biçim” olarak ayırt edildiği teorisi 

düĢünüldüğünde baĢlangıçta çekici olan öneri, Ģüphecinin önünde hemen parçalanır. Biçim ne 

zaman “anlamlıdır?”. Bell' den alınacak tek cevap Ģudur; sanata form ne zaman önemlidir, 

teorisi bir mantığa indirgenmiĢtir (Lukacs,1985, s.12). 

Dahası, sadece sanat formları arasındaki benzerliklere değil, farklılıklarına da katılmak 

felsefi açıdan en büyük öneme sahiptir. Bir bakıĢ açısından neredeyse her Ģeyin güzel olarak 

görülebileceği doğrudur. Bununla birlikte, aynı zamanda, güzellik deneyimimiz önemli 

ölçüde güzelliğin görüldüğü nesnenin bilgisine bağlıdır. Size bir taĢ, heykel, kutu, meyve 

veya hayvan olabilecek bir nesneyi sunabileceğimi ve ne olduğunu bilmeden önce güzel olup 

olmadığını söylemenizi beklediğimi varsaymak saçmadır. Genel olarak, Kant'ın teorisinde 

ifadesi bulan belirli bir estetik geleneğinin aksine, güzellik duygusu her zaman insan 
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figürünün güzelliğine dair duyulduğu gibi bir nesne anlayıĢına bağlı olduğunu söylenebilir 

Böylece insan figürünün güzelliği anlayıĢımız bu figürün anlayıĢına bağlıdır. Bir atta güzel 

olarak kabul etmemiz gereken özellikler geliĢmiĢ kalça, kavisli sırt vb. bir insan bedeninde 

anatomisi düzgün ise çirkin olarak görmek mümkün değildir.  Bu estetik yargılar, insanların 

ve atların genel olarak ne olduğu, nasıl hareket ederler ve hareketleriyle ne elde ettiklerini 

estetik anlayıĢımızla belirlenecektir. Benzer Ģekilde, bir heykelde güzel olan özellikler, bir 

iĢlev fikrinin algılara hükmettiği bir mimari eserde güzel olmayabilir. Her durumda, bir sanat 

eserinin güzelliğine iliĢkin algı, her bir sanat formunun kendine özgü karakterinin farkında 

olmamızı ve büyük ölçüde ilgisiz olduğu için, sözüm ona kapsayıcı sanat kategorisini akıldan 

çıkarılmamasını gerektirir (Bozkurt, 2013, s.56).  

Bu kavram yeni bir icat olsun ya da olmasın, kesinlikle yeni bir saplantıdır. Güzellik 

ve zevk sorunlarına yaklaĢan Orta Çağ ve Rönesans filozofları örneğin, St. Thomas Aquinas, 

Peter Abelard ve hatta Leon Battista Alberti çoğu zaman sanata atıfta bulunmadan güzellik 

hakkında, temel örneklerini insan yüzü ve bedenini temel alarak yazmıĢtır. Estetiğe belirgin 

bir Ģekilde modern yaklaĢım, 18.yüzyılda Jean-Jacques Rousseau, Charles Batteux ve Johann 

Winckelmann'ın sanatı üzerine yazılar ve 3. Shaftesbury kontu Francis Hutcheson, Lord 

Kames (Henry Home) ve Archibald Alison tarafından önerilen tat teorileri ile Ģekillenmeye 

baĢlamıĢtır. Bu yaklaĢım, sadece güzel sanatlara benzersiz bir insan olgusu olarak artan bir 

ilgi nedeniyle değil, aynı zamanda Romantik hareketin Ģafağını iĢaret eden doğaya karĢı 

duyguların uyanması nedeniyle de gerçekleĢmiĢtir. Kant‟ın estetiğinde, gerçekten de doğa, 

“özgür güzellik” dediği Ģeyin yegâne örneğini yani, herhangi bir kirletici kavram aracılığı 

olmaksızın takdir edilebilecek güzelliği sunma gururuna sahiptir. Kant'a göre sanat, estetik 

açıdan ilgi çeken pek çok nesneden biri değildir. Ayrıca entelektüel anlayıĢa bağımlılığı da 

ölümcül bir Ģekilde kusurludur (Timuçin, 2008, s.239). 

Bu aĢırı konumu ele almadan bile, kırılgan ve tarihsel olarak belirlenmiĢ sanat 

kavramının tam bir estetik teorinin ağırlığını taĢıyabileceğini kabul etmek zordur. Doğal 

güzelliği bir kenara bırakırsak, tadın özü olduğu ve yine de güzel sanatlar dünyasından 

tamamen uzak görünen bir dizi insan faaliyetinin (giyim, süsleme, görgü, süsleme) varlığını 

hala kabul edebilir. Batteux'un öncülüğünü takiben, güzel sanatlar ve faydalı sanatlar arasında 

bir ayrım yapmak ve son tanımda az önce bahsedilen faaliyetleri barındırmak yaygındır 

(Townsend, 2022, s.79). 
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Bununla birlikte, hangi yaklaĢımı ele alırsak alalım, estetiğin seyrinin bağlı olduğu 

cevapta çok önemli bir soru var: alıcının sorusu. Sadece belirli türden varlıklar estetik 

çıkarlara ve estetik deneyime sahiptir, sanatı üretir ve takdir eder; güzellik, ifade ve biçim gibi 

kavramları kullanır. Bu varlıkların bu aleme eriĢimini sağlayan nedir? Bu soru en azından 

Platon kadar eskidir, ancak en önemli modern açıklamasını Kant felsefesinden almıĢtır, ilk 

olarak, estetikle ilgili yargısını uygulayabilen sadece rasyonel varlıklar olduğunu savunmuĢtur 

(Tunalı, 1989, s.36). 

     Akılcı varlıklar, bizim gibi, düĢüncesi ve davranıĢları akıl tarafından yönlendirilen, neye 

inanacakları ve ne yapacakları konusunda kasıtlı olan ve birbirlerinin inançlarını ve 

eylemlerini tartıĢma ve ikna yoluyla etkileyen kiĢilerdir. Kant, aklın hem teorik hem de pratik 

bir iĢe sahip olduğunu ve rasyonel varlıkların hem davranıĢlarını hem de düĢüncelerini 

akıldan esinlenmiĢ ve sınırlı bulduklarını savunmuĢtur. Rasyonel davranıĢın yol gösterici 

yasası, yalnızca evrensel bir yasa olarak aynı anda yapabileceğimiz bu ilkeye göre hareket 

etmemizi emreden, kategorik zorunlulukta kutsal kabul edilen ahlak yasasıdır (Tunalı, 2011, 

s.50). 

Pratik akıl sayesinde, rasyonel varlıklar kendilerini ve diğer türlerini doğaya ait 

olmayan bir düzene tabi olarak görürler: Aklın yasasına duyarlı yaĢarlar ve kendilerini bir 

“sonlar krallığının” potansiyel üyeleri olarak görürler. Aklın talepleri karĢılanır. Dahası, 

kendileri de dahil olmak üzere her rasyonel varlığa, akıl ve ondan kaynaklanan ahlak 

tarafından kutsal kılınmıĢ olarak bakarlar. Akılcı varlıklar, her zaman kendi içlerinde amaç 

olarak, içsel değere sahip olarak ve asla kendilerine ait olmayan amaçlara göre elden 

çıkarılacak nesneler olarak görülmemiĢtir (Ziss, 2009, s.9). 

Bir Ģeyleri özünde değerli, yeri doldurulamaz veya kendi içlerinde sona erme 

kapasitesi olarak görme kapasitesi, aklın önemli armağanlarından biridir. Ama sadece pratik 

olarak veya sadece diğer akıl yürüten varlıklarla iliĢkilerimizde uygulanmaz. Ayrıca, bir bütün 

olarak doğaya yönelik tefekkür olarak da uygulanabilir. Bu durumda, pratik düĢünceler bir 

yana bırakılır ve biz doğadan uzak durur ve ona ilgisiz bir kaygıyla bakarız. Böyle bir tutum, 

yalnızca rasyonel varlıklara özgü değil, aynı zamanda onlar için de gereklidir. Onsuz, sadece 

kendi önemlerini ve içinde bulundukları dünyayla olan iliĢkilerini düĢünceleri ve eylemleri 

yoluyla yoksullaĢtırılmıĢ bir kavrayıĢa sahiptir. Bu ilgisiz tefekkür ve ondan doğan 

deneyimler, Kant'a göre, dünya ile yeteneklerimiz arasında var olan nihai uyumu bize bildirir. 



9 
 
 

Bu nedenle, dünyanın amaçlarımıza cevap verdiğini ve inançlarımızla örtüĢtüğünü topluma 

doğrudan ima ederek hem pratik muhakeme hem de anlayıĢın garantisini sağlamıĢtır (Kağan, 

1993, s.245).  

Kant için estetik deneyimin özünü ve güzelliğin yargısının temelini oluĢturur. Böylece, 

sadece rasyonel varlıkların estetik deneyime sahip olduğu, her rasyonel varlığın estetik 

deneyime ihtiyaç duyduğu ve onsuz önemli ölçüde eksik olacağı ve estetik deneyimin ahlaki 

yargı ve varlıklar olarak doğamızın ayrılmaz bir parçası olduğu sonucuna varır. Ancak 

nadiren estetik deneyimin insan ırkından daha geniĢ bir alana yayıldığını göstermek için yola 

çıkmıĢlardır. Bir inek hakkında, örneğin, bir manzaraya bakarken, güzelliğin duygusuyla 

hareket ettiğini söylemek ne anlama gelebilir? Bir ineğin davranıĢında veya zihinsel 

kompozisyonunda böyle bir duygu ortaya çıkabilir mi? Bir inek ilgisiz olsa da ilgisizliğin en 

tutkulu ilgi biçimi olduğu rasyonel bir varlık biçiminde kesinlikle ilgisiz olamaz. Estetik dürtü 

insan doğasına ne kadar derinden gömülüdür ve bu dürtüyü, insanları hayvanlardan ayıran 

karmaĢık zihinsel yaĢamdan ayırmanın ne kadar imkânsız olduğunun farkına varılması bu tür 

düĢünceler üzerine düĢünülmüĢtür (Altuğ, 2007, s.49). 

Bu tür düĢünceler, estetik deneyimle baĢlayan, doğaları hakkında önemli felsefi 

sorulara yalvarmadan tüm estetik fenomenleri yakalama olasılığı en yüksek olan yukarıda 

bahsedilen yaklaĢıma iĢaret etmektedir. Öyleyse bir fakülte, bir tutum, bir yargı biçimi ya da 

belirgin bir Ģekilde estetik olan bir deneyim biçimi seçebilir mi? Ve eğer öyleyse ona bu 

felsefi giriĢimi hem kendi içinde önemli hem de güzellik, eleĢtiri ve sanat tarafından ortaya 

atılan birçok soruyla ilgili kılacak önemi atfedebilir mi? Kant‟ın kendi formül asyönü daha 

tatmin edicidir. Estetik deneyimin alıcılarını mesafeli değil, ilgisiz olarak nitelendirmiĢtir; bu, 

alıcıların zevk nesnesine ne bir merak aracı olarak ne de bir amaç için bir araç olarak 

davranmadıkları anlamına gelmiĢtir. Nesneyi kendi içinde olduğu gibi ve tüm ilgi alanlarının 

dıĢında düĢünmüĢler benzer bir anlayıĢla Arthur Schopenhauer insanların herhangi bir Ģeyi 

iradelerinden bağımsız olarak gördükleri sürece estetik olarak değerlendirebileceklerini yani 

kullanabilecekleri herhangi bir kullanıma bakılmaksızın estetik olarak 

değerlendirebileceklerini savunmuĢtur.  Bununla ilgili olarak, insanlar nesnenin ifade ettiği 

fikrini görebilirler ve bu bilginin içinde estetik takdir yer alır (Deleuze, 2002, s.69). 

Modern felsefede çeĢitli biçimlerde tekrarlanan estetik bir sınıfın üyesi olmaktan 

ziyade farklı görüĢlerinde değerlendirebileceği bir yargıdır. Bu özel formülasyonlar, bazı 
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filozofların estetik nesnelere tuhaf bir metafizik statü bahĢedilmiĢ gibi davranmalarına neden 

olmuĢtur. Alternatif olarak, bazen estetik deneyimin, bilimsel düĢüncenin kavramsal 

karakterine veya pratik anlayıĢın araçsal karakterine karĢı sezgisel bir karaktere sahip olduğu 

ileri sürülmüĢtür (Altuğ, 2007, s.59). 

Bu yaklaĢımı estetiğe özetlemenin en basit yolu iki temel önermedir: 

1. Estetik nesne, duyusal deneyimin bir nesnesidir ve Ģu Ģekilde zevk alır: duyusal 

formda duyulur, görülür veya (sınırlayıcı durumda) hayal edilir. 

2. Estetik nesne aynı zamanda düĢünülür. GörünüĢü içsel bir ilgi meselesidir ve sadece 

duyusal bir zevk nesnesi olarak değil, aynı zamanda anlam ve değer deposu olarak da 

incelenmiĢtir. 

  Bu önermelerden ilki, baĢlangıçta bu bağlamda Leibnizci filozof tarafından 

kullanılan estetik kelimesini açıklar. Baumgarten, içeriğin duyusal biçimde iletildiği somut bir 

bilgi alanını belirtmek için Yunanca duyusal algı terimini ödünç almıĢtır. Ġkinci önerme 

özünde tadın temelidir. DüĢünmeye değer nesneler ile olmayanlar arasında rasyonel olarak 

ayrım yapma giriĢiminin nedenini açıklar (Deleuze, 2002, s.72). 

Kant sonrası idealizmin estetik teorilerinin neredeyse tamamı bu iki önermeye dayanır. 

Estetik deneyimin yargısının özelliklerini, ima ettikleri duyusal ve entelektüel sentez 

açısından açıklamaya çalıĢırlar. Hegel'in sanat teorisinde fikrin duyusal düzenlemesi olarak 

özetlenen sentez, her iki öneri de özellikle açık değildir. Bununla birlikte, sonraki teoriler, 

estetik deneyimin entelektüel ve duyusal bileĢenlerin özel bir sentezini içerdiği ve hem 

özelliklerinin hem de değerinin böyle bir sentezden türetilmesi gerektiği fikrine defalarca geri 

dönmüĢtür (Tunalı, 2011, s.55). 

Estetik bir yargı, Kant'a göre, duyguya ve özellikle de zevk veya hoĢnutsuzluk hissine 

dayanan yargılar olmuĢtur. Kant'ın resmi görüĢüne göre üç tür estetik yargı bulunmaktadır. 

Bunlar; kabul edilebilir yargılar, güzellik yargıları (veya eĢdeğer olarak tat yargıları) ve yüce 

yargılardır. Bununla birlikte Kant genellikle “estetik yargı” ifadesini, kabul edilebilir yargıları 

dıĢlayan daha dar bir anlamda kullanmıĢtır.  Bu anlamda estetik yargılarla “estetik yargının 

eleĢtirisi” öncelikle ilgili olmuĢtur. Bu tür yargılar ya “saf” olmuĢtur ya da saflığın dıĢında 

olmuĢtur. Kant çoğunlukla saf olanlara odaklanırken, sanatla ilgili yargıların çoğunun 

(doğanın aksine) saf olarak kabul edilmediğini düĢünmek için nedenler bulunmaktadır. 

Bundan dolayı   Kant'ın bu tür yargılar hakkındaki görüĢlerini anlamak oldukça önemlidir. 

Estetik yargının eleĢtirisi sadece güzel ve yüce yargılarla değil, aynı zamanda bu tür yargıların 
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uygun Ģekilde yapıldığı nesnelerin üretimi ile de ilgili olarak belirlenmesini ifade etmiĢtir. 

(Timuçin, 2008, s.221). 

Güzellik fikrine nasıl yaklaĢsak da bu paradoks bulunur. Fikirlerimiz, duygularımız ve 

yargılarımıza tam olarak duyusal zevkle doğrudan iliĢkileri nedeniyle estetik denir. 

Dolayısıyla, hiç karĢılaĢmadığı bir nesnenin güzelliği yargılanamaz. Pratik ilkeler gibi 

bilimsel yargılar da "ikinci elden" alınabilir. Güzellik yargıları duyguya, özellikle de haz 

duygularına dayanmaktadır. Kant ayrıca hoĢnutsuzluktan da bahseder, ancak bu onun 

hesabında belirgin bir Ģekilde yer almamaktadır. Bununla birlikte, zevk kendine özgü bir 

türdendir. Yani öznenin nesne için bir arzuya sahip olmasına bağlı olmadığı veya böyle bir 

arzu yaratmadığı anlamına gelmektedir. Güzellik yargılarının “nesnel duyumdan” örneğin bir 

Ģeyin renginin algılanmasından çok duyguya dayandığı gerçeği, onları algıya dayalı biliĢsel 

yargılardan (ör. Bir Ģeyin yeĢil olduğu yargısı) ayırır. Ancak duygunun ilgisiz karakteri, onları 

duyguya dayalı diğer yargılardan ayırır.  (Eagleton, 1990, s. 19). 

Estetik deneyimin aynı temel anlayıĢından iki ilgili paradoks da ortaya çıkmaktadır. 

Birincisi, vorlesungen über die Aesthetik'te kabaca Ģu Ģekildedir: Sanata duyumsal 

anlayıĢımız ile verilen görünüm Dikkati çeken ve sanat eserine kendine özgü bireyselliğini 

veren budur. Duyusal takdire hitap ettiği için, sanat eseri esasen somuttur, söylemsel bir 

düĢünce sürecinden ziyade bir algı eylemiyle anlaĢılmalıdır. Aynı zamanda, sanat eseri 

anlayıĢı kısmen entelektüeldir, içinde bize bir fikir Ģeklinde sunduğu kavramsal bir içerik 

aranır. EleĢtirel yorumlamanın bir amacı, bu fikri söylemsel bir biçimde ortaya koymaktır. 

Ancak eleĢtiri bu görevde asla baĢarılı olamaz, çünkü içeriği belirli bir biçimden ayırarak 

bireyselliğini ortadan kaldırır. Daha sonra sunulan içerik, o sanat eserinin tam içeriği 

olmaktan çıkar. Bireyselliğini yitiren içerik, estetik gerçekliğini de kaybeder; bu nedenle ilk 

olarak eleĢtirel ilgimizi çeken belirli bir sanat eserine katılmamız için bir neden olmaktan 

çıkıyor. Orijinal eserde gördüğümüz ve onun üzerimizdeki gücünü açıklayan bu olamaz. Zira 

eleĢtirel aklın söylemsel üslubunda sergilenen bu içerik, bir kabuktan baĢka bir Ģey değildir, 

onu ele geçirme eyleminde bizden kaçan bir anlamın atılmıĢ bir kalıntısıdır. Ġçerik, estetik 

ilginin gerçek nesnesi olacaksa, bireyselliğine bağlı kalmalıdır: kendisinden kopmadan 

“duyusal düzenlemesinden” ayrılamaz. Dolayısıyla içerik, biçim ve biçimden ayrılamaz ve 

dolayısıyla içerikten ayrılamaz (Tunalı, 2011, s.95). 
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Hegel'in sanat açıklaması onun güzellik görüĢünü içerir; güzelliği duyusal algısal 

görünüm veya mutlak gerçeğin ifadesi olarak tanımlar. En iyi sanat eserleri, duyusal algısal 

yollarla en derin metafiziksel gerçeği aktarır. Hegel'e göre en derin metafiziksel gerçek, 

evrenin kavramsal veya rasyonel olanın somut gerçekleĢmesidir. Yani, kavramsal veya 

rasyonel olan gerçektir ve öz-bilinçli olarak geliĢen evreni canlandıran ve ilerleten yakın 

güçtür. Evren, kavramsal veya rasyonel olanın somut olarak gerçekleĢtirilmesidir ve rasyonel 

veya kavramsal duyusal olandan üstündür. Dolayısıyla, akıl ve onun ürünleri tek baĢına 

gerçeği görebildiğinden, sanatsal güzellik metafiziksel olarak doğal güzellikten üstündür. 

Dolayısıyla sanat, kültürel bir ifade olarak, din ve felsefeyle aynı alanda iĢler ve onlarla aynı 

içeriği ifade eder. Ancak sanat, din ve felsefeden farklı bir Ģekilde insanlığın en derin 

çıkarlarını bilince ortaya çıkarır (Meskin, 2008, s.125). 

Hegel'in argümanı, birçoğunun arketipidir, hepsi de formu içerikten ayırt etmenin 

gerekli olduğunu ve bunu yapmanın imkânsız olduğunu göstermeyi amaçlamaktadır. Bu 

paradoks, her iki öncülünü de reddederek çözülebilir, ancak Kant'ın antinomisinde olduğu 

gibi, her iki öncül de gereksiz görünmemektedir. Ġçerik ve formun ayrılmaz olduğunu 

varsaymak, aslında, her iki fikri de yanıltıcı olarak reddetmektir, çünkü hiçbir iki sanat eseri 

daha sonra bir içeriği veya bir formu paylaĢamaz form her eserin bireyselliğinin kesinidir. Bu 

durumda, hiç kimse bir sanat eserine olan ilgisini, anlamını referans alarak haklı 

çıkarmamalıdır. Estetik ilginin yoğunluğu, zihinsel yaĢamımızın ĢaĢırtıcı ve nihayetinde 

açıklanamaz bir özelliği haline gelir. Öte yandan, içeriğin ve formun ayrılabilir olduğu 

konusunda ısrar edilirse içeriği inceleyerek, ilgimizi çeken belirli bir sanat eserine katılmanın 

nedenini asla bulanamaz. Her sanat eseri, onun ifadesi için vekildir. Daha sonra estetik 

deneyim ile zemini arasında geçilmez bir boĢluk açılır ve estetik deneyimin içsel olarak 

değerli olduğu iddiası Ģüphe uyandırır (Eagleton, 1990, s. 37). 

Bir izleyicinin Kral Lear'a tepkisinin en azından kısmen duygusal olduğunu ve bu 

duygunun hem sanattan zevk almada hem de sanatın değerini belirlemede çok önemli bir rol 

oynadığını varsaymak doğaldır. Dahası, estetik dikkat eyleminde duyguları harekete geçiren 

sadece sanat değildir: aynı Ģey ister yüz ister manzara olsun, doğal güzellik için de geçerlidir. 

Bu Ģeyler, kısmen duygulara hitap ettikleri ve hem kendisi hem de onunla elde edilebilecek 

teselli için değer verilen bir yanıt ortaya çıkardıkları için dikkati çeker. Böylece, estetik 

deneyimin ayırt edici karakterinin kendine özgü “estetik” duygularda bulunacağı önemli bir 

felsefi gelenek bulunur (Battersby, 1990, s.6). 
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Klasik tanımlar, en azından çağdaĢ sanat tanımı tartıĢmalarında tasvir edildiği gibi, 

sanat yapıtlarını tek bir özellik türü olarak nitelendirir. Standart adaylar temsil özellikleri, 

ifade özellikleri ve biçimsel özelliklerdir. Dolayısıyla, sanat eserlerinin sırasıyla temsili, ifade 

edici ve biçimsel özelliklere sahip olmalarıyla karakterize edildiğini savunan temsili veya 

mim etik tanımlar, dıĢavurumcu tanımlar ve biçimci tanımlar vardır. Bu basit tanımlarla hata 

bulmak kolaydır. Örneğin, temsili, ifade edici ve biçimsel özelliklere sahip olmak yeterli 

koĢullar olamaz, çünkü açıkçası, öğretim kılavuzları temsillerdir, ancak tipik olarak sanat 

eserleri değildir, insan yüzleri ve jestler sanat eseri olmaksızın ifade edici özelliklere sahiptir 

(Davies,1997, s.29). 

Bununla birlikte, bu ihraçların kolaylığı, klasik sanat tanımlarının felsefi olarak daha 

az bağımsız veya çağdaĢ sanat tanımlarından önemli ölçüde daha az bağımsız olduğu 

gerçeğinin bir hatırlatıcısı olarak hizmet etmiĢtir. Her klasik tanım, sisteminin diğer karmaĢık 

iç içe geçmiĢ bölümleriyle epistemoloji, ontoloji, değer teorisi, akıl felsefesi, vb. yakın ve 

karmaĢık iliĢkiler içindedir. Buna bağlı olarak, büyük filozoflar, sanat tanımlarının temel 

teorik bileĢenlerini ayırt edici ve incelikli yollarla karakteristik olarak analiz eder. Bu 

nedenlerden dolayı, bu tür tanımları, parçası oldukları sistemlerden veya yapılardan ayrı 

olarak anlamak zordur ve kısa özetler her zaman biraz yanıltıcıdır (Dean, 2003, s.60). 

Platon, Cumhuriyet adlı eserinde baĢka yerlerde sanatların temsili veya taklitçi 

olduğunu savunur bazen taklit olarak çevrilir. Sanat eserleri ontolojik olarak sıradan fiziksel 

nesnelerin taklitlerine bağımlıdır ve bu nedenle onlardan daha düĢüktür. Fiziksel nesneler de 

ontolojik olarak en gerçek olan, fiziksel olmayan değiĢmeyen formlara bağımlıdır ve bu 

formların taklitlerine bağlıdır ve dolayısıyla ondan aĢağıdır. Algısal olarak kavrandığında, 

sanat eserleri, yalnızca mantıkla kavranan formların yalnızca bir görünümünü sunar. Sonuç 

olarak, sanatsal deneyim bilgi veremez. Sanat eserlerinin yapımcıları da bilgiyle çalıĢmaz. 

Sanat eserleri dengesiz, ruhun alt kısmıyla meĢgul olduğu için, sanat, gerçeğin yanı sıra 

metafiziksel olarak daha temel olan ve güzellikten daha iyi anlaĢılan, insanca daha önemli 

olan ahlaki gerçekliklere boyun eğmelidir. Platon'a göre sanat, güzelliğin iĢlediği birincil alan 

değildir. Platoncu güzellik anlayıĢı son derece geniĢ ve metafiziktir: Sadece algısal olmayan 

bir Ģekilde bilinebilen bir “Güzellik Formu” vardır, ancak bu, sanattan çok erotizmle daha 

yakından ilgilidir (Eagleton, 1990, s. 119). 
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Dolayısıyla, kavramsal olanın kavramsal olmayana üstünlüğü ve sanatın kültürün en 

derin değerlerini ifade etme sunma aracının duyusal veya algısal olduğu gerçeği göz önüne 

alındığında, sanatın aracı, dinin ifade etmek için kullandığı araca kıyasla sınırlı ve daha 

düĢüktür. Bu bakımdan sanat ve din, içeriğini sunmak için kavramsal bir aracı kullanan 

felsefeden aĢağıdadır. Her medeniyette baĢlangıçta sanat hâkimdir. Benzer Ģekilde, sanat, din 

ve felsefe arasındaki geniĢ anlamda “mantıksal” iliĢkiler sanatın, dinin ve felsefenin gerçek 

yapısını belirlediğinden ve özünde değerli olanla ilgili kültürel fikirler duyumsal olandan 

duyusal olmayan kavramlara doğru geliĢtiği için, tarih dönemlere ayrılmıĢtır. Duyusal 

olandan kavramsal olana teleolojik geliĢimi yansıtır. Genel olarak sanat da duyusal olmayan 

kavramlardan gelen duyusal olmayan ya da kavramsal kavramların tarihsel geliĢimiyle 

uyumlu olarak geliĢir. (Battersby, 1989, s.26). 

1.1.1. Fonetik Sanatlar  

Fonetik sanatlar da sanatçı lisan, ses malzeme olarak kullanarak yeni eserler yaratır. 

Fonetik sanat kulağa hitap eden sanatlardır. Örneğin müzik ve edebiyat gibi. Fonetik 

sanatların malzemesi diğer sanatlardan farklıdır. Fonetik, dilsel mesajların konuĢmacılardan 

dinleyicilere iletimini, konuĢmanın fonetik, prozodik ve akustik özelliklerini ve dil ile 

konuĢma arasındaki iliĢkiyi inceler. KonuĢma, biliĢsel-motorik bir performans, akustik bir 

durum ve alıcının algısı içindeki bir fenomen olarak incelenebilir. Fonetik sanat konuĢma 

seslerini incelemekte ve konuĢma seslerini üretmek için kullanılan ses yolunun 

konfigürasyonları, konuĢma seslerinin akustik özellikleri ve heceleri, kelimeleri ve cümleleri 

oluĢturmak için seslerin birleĢtirilme Ģekliyle ilgilenir.  KonuĢma seslerini tanımlamanın 

geleneksel yöntemi, onları üreten ses organlarının hareketleri ile ilgilidir. KonuĢma 

üretiminde önemli olan ana yapılardır. Bu ana yapılar edebiyat ve müzik sanatlarını 

geliĢmesinde yardımcı olurlar (Woodward,1985, s.63). 

Fonetik, konuĢma seslerinin nasıl üretildikleri, inceleyen bir daldır.  Açıkçası dilin 

gramerinin bir parçası olarak konuĢma seslerinin nasıl organize edildiğini incelemiĢtir, 

dilbilimin alt disiplinleridir. Ses bilimciler, veri setlerinde düzenli kalıplar ararlar ve komĢu 

seslerin etkisi altında konuĢanların telaffuzlarına yapılan bilinçsiz ayarlamaları yakalayan 

kurallar yazarlar. Ayrıca, bir dilin farklı seslerini, her bir sesi oluĢturan özellikleri ve hem 

seslerin hem de özelliklerin bir araya getirilme yollarını açıklamak için teorik modeller 

geliĢtirirler. Bu teorik modeller, birimlerin bir kombinasyonundan sözler türeten kurallar 
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dizisini kullanabilir veya konuĢmacıların bir eleme süreciyle "en uygun" ifadelere nasıl 

ulaĢtığını gösterebilir (Sazyek,2013, s.1130). 

Fonetik araĢtırmalar, M.Ö. 4. yüzyılda Sanskritçe dilbilgisi uzmanı Panini'nin 

çalıĢmalarında baĢlamıĢtır. Hint yazılarında, seslendirmede farklı süreçler olarak anlaĢılmıĢ ve 

gırtlak seslendirme alanı olarak tanımlanmıĢtır. KonuĢma seslerini sınıflandırmak için 

eklemlenme yerleri kullanılmıĢtır (Woodward,1987, s.375). 

18.yüzyılın ikinci yarısında fonetik bilim, konuĢmadaki farklı seslerin ses aygıtı 

tarafından nasıl üretilebileceğine odaklanmıĢtır. C.G. Kratzenstein, Rus dilinin beĢ ünlüsü 

arasındaki fizyolojik farklılıkları açıklamak için St. Petersburg Ġmparatorluk Bilimler 

Akademisi tarafından sunulan bir ödülü elde etmek için en eski konuĢma sentezleyicilerinden 

birini geliĢtirmiĢtir. Wolfgang von Kempelen ayrıca, bir kamıĢla temsil edilen ses telleri ve bir 

körük tarafından sağlanan hava akımı ile öncelikle ahĢap ve deriden yapılmıĢ erken bir 

konuĢma sentezleyici veya 'konuĢma makinesi' üretmiĢtir. C.J. Ferrein, ses tellerinin nasıl 

fonasyon ürettiği konusunda fizyolojik bir açıklama aramıĢtır. 19. yüzyılın ortalarında, 

fizyoloji ve fonetik arasındaki iliĢki hala fonetik bilimin ön safındadır ve Johannes Müller'in 

fonetik araĢtırmaların çoğuna rehberlik eden kaynak-filtre konuĢma üretimi teorisiyle doruğa 

ulaĢmıĢtır. Sağırlara konuĢmayı öğretmek için tasarlanmıĢ bir konuĢma sınıflandırma sistemi 

olan Bell‟in Görünür KonuĢması da etkili olmuĢtur. Ayrıca Bell, bir dilin ünlü envanterinin 

açıklayıcı tanımlaması için referans noktası görevi gören ünlü ünlüler kavramını 

oluĢturmuĢtur. Henry Sweet, nihayetinde Uluslararası Fonetik Alfabenin temelini oluĢturan 

bir konuĢma sınıflandırma sistemi üreterek Bell'in görünür konuĢmasını ayrıntılı olarak ele 

almıĢtır (Woodward,1985, s.75). 

20. yüzyılın baĢlarında, Jean Pierre Rousselot, ifade konumlarının ölçümlerini elde 

etmek ve konuĢma seslerinin kalıcı kayıtlarını oluĢturmak için tasarlanmıĢ bir dizi deneysel 

çalıĢma üretmiĢtir.  Bu süre zarfında fonetik, fonolojiden ayrı ve farklı bir bilim veya 

Baudouin'in terimleriyle psikofonetik olarak ele alınmaya baĢlamıĢtır. Fonolog Ferdinand de 

Saussure, konuĢmanın “Ģartlı tahliye” dilin özü olmasına rağmen “dil” tıpkı satranç taĢlarının 

yapıldığı özün satranç oyunuyla ilgisi olmadığı gibi, esasen dilsel iĢlevle ilgisiz olduğuna 

inanmıĢtır. R.H. Stetson'un 1900'lerin baĢındaki çalıĢması, farklı bir Ģekilde, hareketlerin 

ürettiği seslerden ziyade bir dizi 'iĢitilebilir hareketler' olarak konuĢma çalıĢmaları ile motor 

fonetik kavramını ortaya koymuĢtur. Heceyi, meslektaĢlarının hecelerin minimum ses 
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noktaları ile sınırlandırıldığına dair yaygın görüĢünün aksine, bir göğüs nabzı ile 

sınırlandırılmıĢ olarak tanımlamıĢtır (Woodward,1982, s.289). 

1950'lerden itibaren, konuĢma üretimini ve algısını ölçmek için kullanılan 

teknolojilerdeki geliĢmeler, geleneksel fonetik teorinin deneysel testlerine izin vermiĢtir. 

ÇalıĢmalardan elde edilen sonuçlar, fonetik ve fonolojinin örtüĢtüğü, yani konuĢmanın 

algılanması ve üretilmesinin dilbilimsel iĢlevle olduğu gibi birbiriyle yakından bağlantılı 

olduğu fikri üzerinde birleĢmektedir (Woodward,1987, s.377). 

Fonetik ses bilimi kendi içinde Artikülatuar ve Akustik olarak ikiye ayrılmaktadır. Her 

ikisi kendi içinde farklı özellikler göstermektedir. Artikülatuar fonetik, konuĢma dilinin 

üretilmesinde yer alan fiziksel mekanizmalarla ilgilidir. Eklemsel fonetiğin temel bir amacı, 

dilbilimsel temsilleri gerçek zamanlı olarak artikülatör hareketleriyle ve bunun sonucunda 

konuĢmayı bilgi aktarımı için bir araç haline getiren akustik çıktıyla iliĢkilendirmektir. Genel 

süreci anlamak, ses üretimi için gerekli olan aerodinamik koĢulların göğüs, boyun ve baĢın 

çeĢitli kısımlarının konuĢma üretmek için nasıl kullanıldığının değerlendirilmesini gerektirir. 

Açıklayıcı fonetiğin tanımlayıcı bir amacı, dilde kontrast olarak kullanılan sesleri ayırt eden 

anahtar ifade özelliklerinin verimli ve tutarlı bir Ģekilde tanımlanmasıdır. Bu amaca ulaĢmak 

için gereken terimlerin envanteri konusunda sahada oldukça güçlü bir fikir birliği vardır. Bu 

ortak, segmental perspektife rağmen, konuĢma üretimi doğası gereği dinamiktir. 

Artikülatörlerin tek tek seslerin üretimi için nasıl koordine edildikleri hakkında öğrenilecek 

çok Ģey vardır. Tüm bu sorunların üzerinden geçmek, konuĢma üretiminin hangi yönlerinin 

fiziksel mekanizmanın özelliklerinden kaynaklandığı ve hangilerinin dilsel temsillerin 

doğasının bir sonucu olduğuna dair daha geniĢ bir sorudur. Dünya dillerindeki konuĢma 

seslerinin ifade dokusuna fiziksel ve dilbilimsel katkıları birbirinden ayırmaya çalıĢmak için 

çeĢitli yaklaĢımlar kullanılır. Halihazırda çeĢitli enstrümantal teknikler mevcuttur ve 

artikülatörleri gerçek zamanlı olarak izlemenin güvenli yöntemlerindeki geliĢmeler, 

konuĢmanın nasıl üretildiğine dair anlayıĢımızda kısa sürede büyük ilerlemeler getirmeyi vaat 

etmiĢtir (Juneja, 2004, s.79-82). 

KonuĢma seslerinin fiziksel parametrelerini inceleyen fonetik dalına akustik fonetik 

denir. Sözlü iletiĢim çalıĢmaları ile ilgili tüm disiplinler arasında en "teknik" olanıdır ve 

akustik fonetiğin yanıtladığı temel sorulardan biri Ģu sorudur: "Ses nedir”? (Woodward,1987, 

s.298). 
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Dünyadaki çeĢitli olay türleri seslerin duyumunu yaratır. Sadece kapı çarpmasını, 

kemanları, rüzgârı ve insan seslerini düĢünün. Bütün bu örnekler, düĢündüğünüzde bir tür 

hareket içerir. ġimdi, bu hareketler çevredeki havada veya baĢka bir ortamda basınç 

dalgalanmalarına neden olur. Ses yalnızca havada değil; su, ahĢap, metal veya baĢka herhangi 

bir malzemede de gidebilir. Basınç dalgalanmaları veya baĢka bir deyiĢle titreĢimler kulak 

zarımıza ulaĢtığında hareket etmesine neden olur ve iĢitme sistemimiz bu hareketleri ses 

olarak deneyimlediğimiz sinirsel uyarılara çevirir. Böylece basınç dalgalanmaları kulak zarına 

çarptığında ses üretilir (Lisker ve Abramson,1964, s.384). 

Ses, nispeten uzun mesafelerde seyahat edebilir ve farklı frekanslar, belirli 

maddelerden diğerlerine göre daha kolay ve daha hızlı hareket ettiği görülebilir. Örneğin bir 

konsere yaklaĢırken, her Ģeyden önce bas davulun sesi çok iyi duyulabilir. Bunun nedeni, bir 

yerde üretilen bir sesin, mesela bir hoparlörün, akustik ortamda dolaĢan bir ses dalgası 

oluĢturmasıdır. Bir ses dalgası, moleküllerin bir araya toplanmasına ve birbirinden 

ayrılmasına izin verecek kadar elastik olan herhangi bir ortamda yayılan hareket eden basınç 

dalgalanmasıdır (Kryter,1962, s.1689). 

KonuĢmacılarla karĢılıklı konuĢma etkileĢimlerinde, dinleyiciler bir konuĢmacının ne 

söylediğini anlamayı hedefler, yani giriĢ konuĢma sinyali ile iletilen sosyal ve diğer bilgilerle 

iç içe geçmiĢ dilsel mesaja ulaĢmayı hedefler. 60 yılı aĢkın konuĢma algısı araĢtırması 

boyunca, temel bir sorun, dinleyicilerin oldukça değiĢken akustik sinyallere rağmen 

konuĢmacının amaçladığı mesaja karĢılık gelen istikrarlı dilbilimsel algılar elde etme 

yeteneğini açıklamak olmuĢtur. AraĢtırma özellikle, belirli bir fonolojik formun meydana 

geldiği fonetik bağlama atfedilebilen akustik varyantlara ve sinyali üreten belirli konuĢmacıya 

atfedilebilen varyantlara odaklanmıĢtır (Ladefoged,1971, s.97). 

Dinleyiciler bu değiĢken akustik modellerle nasıl baĢa çıkıyor? Bu soruyu ele alan 

deneysel çalıĢmalar, algının Ģekillendirilebilir, dinamik ve aktif bir süreç olduğuna dair net 

kanıtlar sağlar. Bulgular, dinleyicilerin bağlamdan kaynaklanan varyasyonu algısal olarak 

dıĢarıda bıraktığını veya telafi ettiğini, ancak aynı zamanda bir konuĢmacının ne söylediğine 

karar verirken aynı varyasyonu kullandığını göstermektedir. Benzer Ģekilde, dinleyiciler 

anatomik ve sosyo-indeksel özellikleri bakımından farklılık gösteren konuĢmacılar tarafından 

sunulan varyasyona göre ayarlama yapar veya normalleĢtirir, ancak dinleyiciler de bu sosyal 

olarak yapılandırılmıĢ varyasyonu dilsel yargılarını kolaylaĢtırmak için kullanır. Algılamanın 
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zaman sürecine iliĢkin araĢtırmalar, bu algısal uyumlulaĢmaların, akustik sinyal gerçek 

zamanlı olarak ortaya çıktıkça hızla gerçekleĢtiğini göstermektedir. Böylece, dinleyiciler, 

farklı bağlamlar ve farklı konuĢmacılar tarafından sunulan fonetik ayrıntılarla yakından 

ilgilenir. Bu varyasyonun yapılandırılmıĢ, yasal doğası, algıyı bilgilendirir (Juneja,2004, 

s.92). 

KonuĢma algısı, yalnızca dinleyicilerin an be an iĢlemesinde değil, aynı zamanda 

bireylerin kendi anadillerini ve yeni lehçelerini edindikçe farklı konuĢmalarla karĢılaĢtıkça 

yaĢam süreleri boyunca değiĢir. Dinleyiciye özgü bu tecrübeler, algısal iĢlemedeki bireysel 

farklılıklara katkıda bulunur. Bununla birlikte, dilsel olarak homojen geçmiĢlere sahip 

dinleyiciler bile, aynı anda dilbilimsel ve sosyal olarak anlamlı bilgileri ileten çeĢitli akustik 

özelliklere dikkatlerinde farklılık gösterir. Dinleyiciye özgü algısal stratejilerin doğası ve 

kaynağı, algısal iĢleme ve bu iĢlemenin sağlam değiĢime nasıl katkıda bulunabileceği 

konusunda önemli bir pencere görevi görür (Marr,1982, s.65).  

KonuĢma algısı teorileri, dinleyicilerin giriĢ akustik sinyalini dilsel formlar olarak 

nasıl yorumladıklarını açıklamayı amaçlamaktadır. Teorik bir açıklama, farklı bağlamlarda 

farklı dinleyiciler tarafından elde edilen doğru, kararlı, esnek ve dinamik algının altında yatan 

ilkeleri belirtmelidir. Güncel teoriler, dinleyicilerin akustik sinyalden kurtardıkları bilginin 

doğasına iliĢkin anlayıĢlarında farklılık gösterir; temel bir ayrım, geri kazanılan bilginin jest 

sel mi yoksa iĢitsel mi olduğudur. Mevcut yaklaĢımlar, konuĢma algısıyla iliĢkili fonolojik 

temsillerin doğasına iliĢkin kavrayıĢlarında da farklılık gösterir, ancak bu temsillerin 

geleneksel biçimsel fonolojinin soyut, değiĢmez temsillerinden daha ayrıntılı olduğu 

konusunda artan bir fikir birliği vardır (Juneja,2004, s.95). 

1.1.1.1. Edebiyat 

Basitçe ifade etmek gerekirse, edebiyat bir dilin veya bir halkın kültürünü ve 

geleneğini temsil eder. Birçoğu denemiĢ olsa da kavramın tam olarak tanımlanması zordur; 

edebiyatın kabul edilen tanımının sürekli değiĢtiği ve geliĢtiği açıktır. Birçoğu için edebiyat 

kelimesi daha yüksek bir sanat biçimini önermektedir; sadece bir sayfaya kelime koymak, 

mutlaka edebiyat yaratmakla eĢdeğer değildir. Bir kanon, belirli bir yazar için kabul edilen 

eserler bütünüdür. Bazı edebiyat eserleri kanonik, yani belirli bir türün kültürel olarak 

temsilcisi olarak kabul edilmiĢtir (Millar,2002, s.19). 
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Edebiyat, bir dizi yazılı eser. Ġsim, geleneksel olarak, yazarlarının niyetleri ve 

uygulamalarının estetik mükemmelliği ile ayırt edilen hayali Ģiir ve düzyazı çalıĢmalarına 

uygulanmıĢtır. Edebiyat, dil, ulusal köken, tarihsel dönem, tür ve konu gibi çeĢitli sistemlere 

göre sınıflandırılmıĢtır. Edebiyat kelimesinin tanımları döngüsel olma eğilimindedir. 

Merriam-Webster's Collegiate Dictionary'nin 11. baskısı, edebiyatı “biçim veya ifade 

açısından mükemmelliğe sahip olan ve kalıcı veya evrensel ilgi alanlarına iliĢkin fikirleri 

ifade eden yazılar” olarak kabul eder. 19. yüzyıl eleĢtirmeni Walter Pater, “yaratıcı ya da 

sanatsal edebiyat meselesinden" "salt olgunun değil, aslında sonsuz çeĢitlilikteki biçimlerinin 

bir kopyası” olarak bahsetmiĢtir. Ancak bu tür tanımlar, okuyucunun edebiyatın ne olduğunu 

zaten bildiğini varsayar. Gerçekten de en azından temel anlamı yeterince açıktır. "Alfabenin 

bir harfi" olan Latin literatüründen türetilen edebiyat, her Ģeyden önce insanlığın tüm yazı 

gövdesidir; ondan sonra belirli bir dile veya insanlara ait yazı gövdesi; o zaman bireysel yazı 

parçalarıdır. Ancak edebiyat olarak kabul ettiğimiz Ģey bir nesilden diğerine değiĢebilir. 

Örneğin, Herman Melville'in 1851 tarihli romanı “Moby Dick” çağdaĢ eleĢtirmenler 

tarafından bir baĢarısızlık olarak kabul edilmiĢtir. Bununla birlikte, o zamandan beri bir 

baĢyapıt olarak kabul görmüĢ ve sık sık tematik karmaĢıklığı ve sembolizm kullanımı 

nedeniyle Batı edebiyatının en iyi eserlerinden biri olarak gösterilmiĢtir. Günümüzde “Moby 

Dick”i okuyarak, Melville'in zamanındaki edebi gelenekleri daha iyi anlaĢılabilir. 

(Uysal,2010, s.5,7). 

1.1.1.2. Müzik 

Müzik, biçimin veya duygusal ifadenin güzelliği için vokal veya enstrümantal sesleri 

birleĢtiren sanattır. Genellikle ritim, melodi ve çoğu Batı müziğinde armoniye ve kültürel 

standartlara göre hem basit halk Ģarkısı hem de karmaĢık elektronik beste aynı etkinliğe, 

müziğe aittir. Her ikisi de insanca tasarlanmıĢ; her ikisi de kavramsal ve iĢitseldir. Bu 

faktörler, dünyanın her yerinde tarihin tüm dönemlerindeki her tarzdaki müzikte mevcuttur. 

Müzik, her insan toplumuna Ģu ya da bu Ģekilde nüfuz eden bir sanattır (Keseroğlu,2005, 

s.11). 

Müzik aynı zamanda, perde, ritim ve tonalite ile iliĢkili olarak seslerin anlamlı 

düzenlemelerinden oluĢan iĢitsel bir sanattır. Müziğin baĢka bir tanımı, zaman, perde, enerji 

alanlarındaki ritim, armoni ve melodinin üç farklı Ģekilde birbiriyle iliĢkili organizasyon 

yapısı altında iĢleyen doğal ve sezgisel bir fenomendir. Müzik doğal olduğu için doğada 

çeĢitli canlılar tarafından üretilebilir, sezgisel olduğu için insanlar sesleri müzikal olarak 
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tanımlanabilir. Dahası, müzik sezgisel olduğundan, insanlar sanal olarak performans sergiler 

ve hatta zihinlerinde müzik dinleyebilir. Genel olarak müzik, seslerin belirli aranjmanlarının 

ve yarattığı duygusal tepkinin kavranmasıyla bilinir. Müzik ister karmaĢık ve entelektüel 

açıdan zorlu bir orkestra bestesi, isterse hüzünlü bir halk Ģarkısı olsun, tepkiler yelpazesi tüm 

insan duygularını kapsar. Bu, müzik sanatlarını insan deneyiminin evrensel bir ifadesi haline 

getirir (Fubini,2006, s.55).  

Müzik, kültürün hayati bir yönüdür. Asırlık gelenekleri baĢlatma veya insanları sosyal 

değiĢime teĢvik etme yeteneğine sahiptir. Müziğin bireyleri sosyal ve kültürel deneyime 

bağlama yeteneği, en önemli özelliklerinden biridir. Müziğe verilen tepkiler genellikle 

içgüdüsel olmakla birlikte 20. yüzyılda caz, halk müziği ve rock'n roll'un küresel çekiciliği 

eĢitlikçi değerleri geliĢtirmiĢtir. 21. yüzyılda duygusal olarak yüklü müziğin yeni elektronik 

medya aracılığıyla yayılması, müzisyenlere ve bestecilere dünya çapında eĢi benzeri 

görülmemiĢ bir etki sağlamıĢtır. Modern dünyada müziğin her yerde bulunan etkisi, sorumlu 

ve aydınlanmıĢ sanatsal ifadenin öneminin altını çizmiĢtir. Müziğin tutkuları harekete geçirme 

ve tutum ve inançları etkileme kapasitesi, onu, insan bilincini ırklar ve kültürler arasındaki 

düĢmanlıkları çözebilecek değerlere yönlendirmek ve insanlığın bir barıĢ kültürü için kolektif 

arzusunu destekleyen ideallere ilham vermek için önemli bir unsur haline getirmiĢtir 

(Kaygısız, 2000, s.371). 

1.1.2. Plastik Sanatlar 

Plastik sanatlar kavramı, daha önce de söylendiği gibi, 19.yüzyılda, onları sahne 

sanatlarından ayırmak için ortaya çıkmıĢtır. Bununla birlikte, 20. yüzyılda sanat kavramı o 

kadar çok kez çalıĢılıp ve yeniden formüle edildi ki, plastik sanatlar, grafiti ve kentsel sanat 

(sokak sanatı) veya hazır pop-art mirası gibi etkileyici önerileri içermiĢtir. Her Ģeyden önce 

sanatçının büyük bir müdahalesi olmayan, ancak onun tarafından müzeye aktarılan ve 

bağlamından çıkarılan bu son sanatsal nesne türü, “plastik sanatlar” yerine “görsel sanatlar” 

teriminin kullanılmasını zorunlu kılmıĢtır.  Onları bu kategoride barındırmak için video, 

fotoğraf ve dijital sanat da bu Ģekilde yer almıĢtır. Plastik sanatlardan bahsettiğimizde, sanatçı 

tarafından kalıplanabilen, değiĢtirilebilen veya dönüĢtürülebilen malzeme ve unsurların 

kullanıldığı sanat eserlerini detaylandırma tekniklerine atıfta bulunulmuĢtur. Bu nedenle bu 

unsurlar plastik kaynaklar olarak kabul edilmiĢ, çünkü sanatçıya bakıĢ açısını, hayal gücünü 

veya gerçeğe iliĢkin belirli vizyonunu  ifade etmek için bir hammadde olarak hizmet etmiĢtir 

(Mülayim, 1994, s.30). 
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Bu terim Güzel Sanatlarda, izleyicinin bakıĢ açısıyla algılanması gereken görsel 

sanatları, sahne sanatları gibi iĢitme duyusunu da içeren (müzik, okunan metin) sanatlardan 

ayırmak için kullanılmıĢtır. Bu nedenle plastik sanatlar resim, heykel, çizim, mimari, 

oymacılık, seramik, kuyumculuk, el sanatları ve duvar resmi olarak kabul edilmiĢtir. Plastik 

sanatlar, biçim, doku, renk gibi birbirinin ortak yönlerinden ve ilkelerinden yola çıktığından, 

plastik sanatçıların, özellikle yeteneklerinin erken keĢfinde, aynı anda çeĢitli plastik 

disiplinlerden kaçınmaları çok yaygındır. Plastik sanatlar Ģu anda müzelerin ana sanat 

alanlarından birini iĢgal etmekte ve gösteri sanatları, edebiyat, sinema, müzik ve fotoğrafla 

birlikte sanatın en büyük çağdaĢ ifadeleri olmuĢtur (Balcı, 2005, s.23). 

 

1.1.2.1. Hat Sanatı 

     Hat sanatı, güzel el yazısı sanatıdır. Terim, Yunanca "güzellik" (kallos) ve 

"yazmak"(graphein) sözcüklerinden türetilmiĢtir. Harflerin doğru biçimine yani, dilin 

iletilebileceği geleneksel iĢaretlere dair kesin bir bilgi ve bunları çeĢitli bölümlerin öyle bir 

sıralanması ve oranların uyumu ile deneyimli, bilgili bir gözün fark edeceği Ģekilde yapma 

becerisi anlamına gelmektedir. Ortadoğu ve Doğu Asya, uzun ve gelenek titizi kabul edilmiĢ 

önemli bir sanat ile hat, heykel veya resim için eĢit olmuĢtur. Batı kültüründe daha sade 

Yunan ve Latin kökenli alfabeler ve okuryazarlığın yaygınlaĢması, el yazısını prensipte 

herkesin uygulayabileceği bir sanat haline getirme eğiliminde olmuĢtur. Bununla birlikte, 15. 

yüzyılın ortalarında Avrupa'da matbaanın tanıtılmasından sonra, el yazısı ile daha ayrıntılı 

yazı ve harf biçimleri arasında net bir ayrım ortaya çıkmıĢtır. Aslında, “kaligrafi” anlamına 

gelen yeni kelimeler, 16. yüzyılın sonlarında çoğu Avrupa diline girmiĢ ve Ġngilizcede 

kaligrafi kelimesi 1613'e kadar ortaya çıkmamıĢtır (Alparslan, 2004, s.29). 

16. yüzyıldan günümüze kitap yazmak, sıradan el yazısı ile daha dekoratif hat arasında 

ayrım yapmaya devam etmiĢtir. Baskı iĢleminin el yazması geleneğini sonlandırdığı sıklıkla 

varsayılmıĢtır. Bu tam olarak doğru değildir: örneğin, hayatta savurgan özel adanmıĢlık el 

yazması kitaplar, matbaanın kullanılmaya baĢlanmasından sonraki döneme aittir. Ayrıca, 

müzik notaları, bilimsel notasyonlar ve diğer özel veya küçük izleyici kitlesine sahip eserler 

gibi belirli yayın türleri, 19. yüzyıla kadar elle yazılmaya devam etmiĢtir. Bu nedenle, el 

yazısı kitaplar niceliksel olarak veya tam bir tekdüzelik ile yeniden üretilemese de matbaanın 

kullanılmaya baĢlanmasından sonra hayatta kalmıĢlardır. Baskı ve el yazısı birbirini 
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etkilemeye baĢlamıĢ örneğin, modern reklamcılık kaligrafiyi birleĢtirmeye devam etmiĢ ve 

birçok hattat, yıllar boyunca baskı için yazı tipleri tasarlamıĢtır (Kafalat, 2007, s.319). 

1.1.2.2. Heykel Sanatı 

Heykel, sert veya plastik malzemelerin üç boyutlu sanat nesnelerine dönüĢtürüldüğü 

sanatsal bir formdur. Tasarımlar, bağımsız nesnelerde, yüzeylerdeki kabartmalarda veya 

tablolardan izleyiciyi saran bağlamlara kadar değiĢen ortamların en somut örnekleridir. Kil, 

balmumu, taĢ, metal, kumaĢ, cam, ahĢap, alçı, kauçuk ve rastgele bulunmuĢ nesneler dahil 

olmak üzere çok çeĢitli ortamlar kullanılmıĢtır. Malzemeler oyulabilir, modellenebilir, 

kalıplanabilir, dökülebilir, dövülebilir, kaynaklanabilir, dikilebilir, monte edilebilir veya baĢka 

Ģekilde Ģekillendirilebilir ve birleĢtirilebilir. Heykel, kalıcı olarak sınırlandırılmıĢ bir nesne 

kategorisi veya etkinlik kümesi için geçerli olan sabit bir terim değildir. Daha ziyade, 

büyüyen, değiĢen ve faaliyetlerinin kapsamını sürekli olarak geniĢleten ve yeni tür nesneler 

geliĢtiren bir sanatın adı olmuĢtur. Terimin kapsamı, 20. yüzyılın ikinci yarısında, sadece 

yirmi ya da otuz yıl öncesine göre çok daha geniĢti ve 21. yüzyılda görsel sanatların akıĢkan 

durumunda, hiç kimse gelecekteki uzantılarının ne olacağını tahmin edemez olmuĢtur. Önceki 

yüzyıllarda heykel sanatı için temel kabul edilen bazı özellikler, modern heykeltıraĢlığın 

büyük bir bölümünde mevcut olmamıĢ ve artık onun tanımının bir parçasını oluĢturamaz hale 

gelmiĢtir. Bunlardan en önemlilerinden 20. yüzyıldan önce heykel, yaĢamdaki formları, 

çoğunlukla insan figürlerini ve aynı zamanda oyun, mutfak eĢyaları ve kitaplar gibi cansız 

nesneleri taklit eden temsili bir sanat olarak kabul edilmiĢtir. Ancak 20. yüzyılın baĢından beri 

heykel, temsili olmayan formları da içermektedir. Mobilya, saksı, bina gibi iĢlevsel üç boyutlu 

nesnelerin formlarının hiçbir Ģekilde temsili olmaksızın etkileyici ve güzel olabileceği uzun 

zamandır kabul edilmektedir; ancak 20. yüzyılda iĢlevsel olmayan, üç boyutlu sanat eserleri 

üretilmeye baĢlanmıĢtır (Güvemli, 1960, s.13,16). 

20. yüzyıldan önce, heykel öncelikle bir katı form veya kütle sanatı olarak kabul 

edilmiĢtir. Bununla birlikte, modern heykelin büyük bir bölümünde, ilgi odağı değiĢmiĢ ve 

mekânsal yönler baskın hale gelmiĢtir. Mekânsal heykeltıraĢlık artık genel kabul görmüĢ bir 

heykel sanatı dalı olmuĢtur. Son olarak, 20. yüzyıldan bu yana heykeltıraĢlık, oyma ve 

modelleme gibi iki geleneksel biçimlendirme süreciyle veya taĢ, metal, ahĢap, fildiĢi, kemik 

ve kil gibi geleneksel doğal malzemelerle sınırlı kalmamıĢtır. Günümüz heykeltıraĢları, 

amaçlarına hizmet edecek her türlü malzeme ve üretim yöntemini kullandıkları için, heykel 

sanatı artık hiçbir özel malzeme veya teknikle özdeĢleĢtirilemez hale gelmiĢtir. Tüm bu 
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değiĢimlerle birlikte heykel sanatında muhtemelen değiĢmeyen tek bir Ģey vardır ve bu da 

heykeltıraĢların temel ve değiĢmez kaygısı olarak ortaya çıkmıĢtır. Heykel sanatı görsel 

sanatların özellikle üç boyutlu formun yaratılmasıyla ilgilenmiĢtir (Pingeot, 1996, s.123). 

1.1.2.3. Mimari 

Mimarlık, inĢaat ile ilgili becerilerden farklı olarak tasarlama ve inĢa etme sanatı ve 

tekniği olmuĢtur. Mimarlık pratiği hem pratik hem de etkileyici gereksinimleri karĢılamak 

için kullanılmıĢ ve bu nedenle hem faydacı hem de estetik amaçlara hizmet etmiĢtir. Bu iki uç 

ayırt edilebilmesine rağmen ayrılamazlar ve her birine verilen göreceli ağırlık büyük ölçüde 

değiĢmiĢtir. YerleĢik veya göçebe her toplumun doğal dünyayla ve diğer toplumlarla 

mekânsal bir iliĢkisi olduğundan, ürettikleri yapılar çevreleri (iklim ve hava durumu dahil), 

tarih hakkında çok Ģey ortaya çıkarmıĢtır, törenler ve sanatsal duyarlılığın yanı sıra günlük 

yaĢamın birçok yönü ortaya koymuĢtur. Bir mimari eseri diğer yapılardan ayıran özellikler ise 

birincisi eserin genel olarak insanlar tarafından kullanımına uygunluğu ve belirli beĢerî 

faaliyetlere uyarlana bilirliği, ikincisi eserin yapısının sağlamlığı ve kalıcılığa üçüncüsü form 

aracılığıyla deneyim ve fikirlerin iletilmesi olmuĢtur. Mimaride tüm bu koĢulların sağlanması 

gerekir. Ġkincisi sabittir, birinci ve üçüncü ise binaların sosyal iĢlevine göre görece önem 

bakımından farklılık göstermektedir. Bir fabrikada olduğu gibi iĢlev esas olarak faydacıysa, 

iletiĢim daha az önemlidir. Anıtsal bir mezarda olduğu gibi iĢlev esas olarak dıĢavurumcuysa, 

fayda önemsiz bir endiĢedir. Kiliseler ve belediye binaları gibi bazı binalarda, hizmet ve 

iletiĢim eĢit öneme sahip olmuĢtur (Gombrich, 1980, s.38). 

1.1.2.4. Minyatür Sanatı 

Osmanlı dönemi Türk minyatürü, konusu zengin, uzun ömürlü ve taze olması 

nedeniyle Ġslam resim tarihinde özel bir yere sahip olmuĢtur. Bu sanat biçimi, yaklaĢık dört 

yüzyıl boyunca kesintisiz olarak devam etmiĢtir. 15. yüzyılın ortalarından 19.yüzyılın 

baĢlarına kadar uzanan minyatür resim örnekleri vardır. Sanatsal eğilimler ve zevkler de bu 

dönem boyunca belirgin olmuĢtur. Osmanlı minyatürleri ve tezhipleri daha çok padiĢahlar için 

değil, maiyetindeki önemli ve güçlü Ģahsiyetler için de hazırlanmıĢtır. Bu eserlerin en 

önemlileri, örneğin Ġstanbul'daki Topkapı Sarayı ve Osmanlı padiĢahlarının diğer sarayları 

gibi üretildikleri yerde hala korunmaktadır. Ġstanbul'daki diğer müze ve kütüphaneler de Türk 

minyatür sanatının seçkin örneklerini içeren nadide el yazmalarına ev sahipliği yapmaktadır. 

Buna ek olarak, Osmanlı minyatürleri dünyanın dört bir yanındaki müzelerde, özel 

koleksiyonlarda ve kütüphanelerde, özellikle de Dublin'deki Chester Beatty Kütüphanesi'nde 
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bulunmaktadır. Osmanlı minyatür sanatının ayırt edici bir özelliği, gerçek olayları gerçekçi bir 

Ģekilde tasvir etmesi, ancak soyut biçimsel anlatımıyla Ġslam sanatının geleneksel kanonlarına 

bağlı kalması olmuĢtur. Bu resimlerin neredeyse tamamı, Türk zaferleri, kalelerin fethi, devlet 

iĢleri, bayramlar, resmi geçit törenleri ve sünnet Ģölenleri gibi günün önemli olaylarını konu 

almıĢtır (And, 2002, s.34). 

Osmanlı sarayındaki nakkaĢların (tasarımcı-ressamların) günlük olayları resmetmeleri 

gerekmektedir. Hazırladıkları eserlerin tazeliğini korumak ve padiĢahın emirlerinin yerine 

getirilmesini sağlamak için çok hızlı çalıĢmıĢlar, bunun sonucunda Türk minyatürü ince ve 

özenli süslemelerden yoksun kalmıĢtır. Osmanlı ressamları, gereksiz ayrıntılardan arınmıĢ ve 

konusunun özüne odaklanmıĢ, yedek bir ifade biçimine ulaĢmıĢlardır. Osmanlı minyatürleri 

aynı zamanda çağdaĢ olayların kayıtları olmuĢ ve sanatçıların kendi gerçeklik kavramlarından 

süzülmüĢtür. Osmanlı sanatının, Moğol Hindistan hariç, diğer tüm Ġslam kültürlerinin 

sanatından daha fazla portreyi teĢvik etmesi, bu gerçekçilik eğiliminin bir baĢka göstergesi 

olmuĢtur. 15. yüzyıldan 20 yüzyıla kadar, dönemsel olarak farklı sanatsal etkilerden etkilenen 

Osmanlı minyatür resmi, özünde “tarihi resim” olarak adlandırılabilecek bir form olmuĢtur. 

Türk minyatürlerinin büyük bir kısmı, gerçek olayların tasvirinden türetilen belgesel değeri 

olan eserlerden oluĢmaktadır (Darling, 2014, s.58).  

1.1.2.5. Resim Sanatı 

Resim, fikirlerin ve duyguların belirli estetik niteliklerin yaratılmasıyla iki boyutlu 

görsel bir dilde ifadedir. Bu dilin öğeleri Ģekilleri, çizgileri, renkleri, tonları ve dokuları düz 

bir yüzey üzerinde hacim, boĢluk, hareket ve ıĢık hissi yaratmak için çeĢitli Ģekillerde 

kullanılır. Bu öğeler, gerçek veya doğaüstü fenomenleri temsil etmek, bir anlatı temasını 

yorumlamak veya tamamen soyut görsel iliĢkiler yaratmak için ifade kalıplarında birleĢtirilir. 

Bir sanatçının tempera, fresk, yağ, akrilik, sulu boya veya diğer su bazlı boyalar gibi belirli bir 

ortamı kullanma kararı, mürekkep, guaj , enkaustik veya kazein , duvar resmi , Ģövale , panel , 

minyatür , el yazması tezhip , panorama veya çeĢitli modern formlardan herhangi biri gibi 

belirli bir formun seçimi duyusal niteliklere ve bu seçeneklerin ifade olanaklarına ve 

sınırlamalarına dayalı olmuĢtur. Sanatçının kendi tekniğinin yanı sıra ortam ve biçim 

seçimleri de benzersiz bir görsel imge oluĢturmak için birleĢmiĢtir (Tansuğ, 2004, s.85). 

Kabilelerin, dinlerin, loncaların, kraliyet mahkemelerinin ve devletlerin daha önceki 

kültürel gelenekleri, resmin zanaatını, biçimini, imgelemini ve konusunu büyük ölçüde 

kontrol etmiĢ ve resmin törensel, adanmıĢlık, dekoratif, eğlendirici veya eğitici olan iĢlevleri 
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de belirlenmiĢtir. Ressamlar yaratıcı olmaktan çok yetenekli zanaatkarlar olarak istihdam 

edilmiĢlerdir. Sanatçılar daha sonra Asya ve Rönesans Avrupa'sında “güzel sanatçı” kavramı 

geliĢtirmiĢlerdir. TanınmıĢ ressamlara bilginlerin ve saray mensuplarının sosyal statüsü 

verilmiĢ; iĢlerini imzaladılar, tasarımına ve genellikle konusuna ve görüntülerine karar 

vermiĢler ve patronlarıyla daha kiĢisel her zaman dostane olmasa da bir iliĢki kurmuĢlardır. 

19. yüzyılda Batı toplumlarında ressamlar toplumsal konumlarını kaybetmeye ve himayelerini 

güvence altına almaya baĢlamıĢlardır. Bazı sanatçılar, kendi sergilerini düzenleyerek ve giriĢ 

ücreti alarak patronaj desteğindeki düĢüĢe karĢı koymuĢlarıdır. Diğerleri, çalıĢmalarıyla 

sergileri gezerek gelir elde etmiĢlerdir. Bir pazar yerine baĢvurma ihtiyacı, benzer (daha az 

kiĢisel olmayan) patronaj taleplerinin yerini almıĢtı ve sanatın kendisi üzerindeki etkisi de 

muhtemelen benzer olmuĢtur. Genellikle 20. yüzyıl sanatçıları, eserleri zaman zaman sanat 

dergilerinde çoğaltılmıĢ olsa da yalnızca ticari galeriler ve kamu müzeleri aracılığıyla 

izleyiciye ulaĢmıĢtır. Ayrıca sanayiden ve devletten mali ödüller veya komisyonlar tarafından 

da desteklenmiĢlerdir. Ancak farklı ressamlar vardı, kendi görsel dillerini icat etme ve yeni 

formlar ve alıĢılmamıĢ malzeme ve tekniklerle denemeler yapma özgürlüğünü kazanmıĢlardır. 

Örneğin, bazı ressamlar diğer sanat dallarını birleĢtirmiĢlerdir. Örneğin heykel, boyama ile üç 

boyutlu soyut tasarımlar üretilmiĢ diğer sanatçılar için gerçek nesneler tuval içinde kolaj 

moda olmuĢtur. Sanatta ifadenin sınırlarını geniĢletmek için gösterilen huzursuz çaba, sürekli 

uluslararası üslup değiĢikliklerini üretmiĢtir. Uluslararası sanat dergileri, gezici sergiler ve 

sanat merkezleri aracılığıyla hızlı fikir alıĢveriĢi, resimdeki yeni hareketlerin sıklıkla ĢaĢırtıcı 

bir Ģekilde birbirini takip etmesini daha da teĢvik etmiĢtir. Bu tür alıĢveriĢler 21. yüzyılda 

uluslararası sanat fuarlarının patlaması ve sosyal medyanın ortaya çıkmasıyla hızlanmıĢ, 

ikincisi sadece yeni ifade araçları değil, sanatçılar ve takipçileri arasında doğrudan iletiĢim de 

sunmuĢtur. Tarz hareketlerini tespit etmek zor olsa da bazı sanatçılar ırkçılık, iklim değiĢikliği 

gibi geniĢ temalar da dâhil olmak üzere ortak toplumsal sorunları ele almıĢtır (Özsezgin ve 

Aslıer, 1989, s.44,47). 

1.1.2.6. Tezhip Sanatı 

Türk tezhip sanatının ilk örneklerinin Anadolu Selçukluları döneminde yapıldığı, 

günümüze ulaĢan az sayıdaki el yazması eserden anlaĢılmaktadır. Anadolu'da, muhtemelen 

13. yüzyılda yapıldığı tahmin edilen tarih ve tarihsiz bu tür birkaç el yazmasında, baĢlıklarda 

dekoratif motif olarak Rumilerin (yarık yapraklar), sarmal dallar üzerinde iç içe motiflerin ve 

geometrik desenlerin kullanıldığını görülmektedir. Anadolu Selçuklularının tezhip üslubu 14. 
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ve 15. yüzyıllarda Konya yöresinde üretilen bazı eserlerde kullanılmaya devam etmiĢtir 

(Özkeçeci, 2007, s.27). 

Erken dönem Osmanlı yazmalarında, farklı etkilerin kaynaĢmasından doğan yepyeni 

bir tezhip tarzının varlığı ilk bakıĢta kendini göstermiĢtir. Osmanlı Sarayı bağlamında geliĢen 

görkemli sanat biçimlerine özgü bu motifler kitap süslemelerinde de görülmektedir. 

BaĢlangıçta, kısmen Saray için çalıĢan ressamlar ve aydınlatıcılar çemberinin kökenlerinden 

türetilen belirli motifleri birleĢtiren bir tezhip tarzı yaratılmıĢtır. Genelde, sarmal dalların 

üzerine bindirilmiĢ Rumiler ve Uzakdoğu kökenli Hatâyî (stilize edilmiĢ birleĢik çiçekler) 

bazen tek baĢına bazen de birbiriyle bağlantılı olarak sicillerde kullanılmıĢtır. Türk sanatında, 

özellikle Anadolu Selçuklularından bu yana en popüler ve en sık kullanılan bezeme motifi 

olan Rumi‟nin doğasında var olan çok çeĢitli kompozisyon olanakları sonuna kadar 

kullanılmıĢtır. Sultan II. Murad zamanında, muhtemelen Edirne'deki Saray'da hazırlanan bazı 

eserlerde, erken Osmanlı döneminin karakteristik aydınlatmalarına yer verildiği 

anlaĢılmaktadır. Günümüze ulaĢan el yazmaları, süsleme motiflerinde Memlûk ve Timurlu 

(ġiraz) etkilerini yansıtsa da kompozisyonları benzersiz bir Ģekilde Osmanlı izlerini 

taĢımaktadır (TaĢkale, 2009, s.15). 

15. yüzyılın ikinci yarısında özellikle Fatih Sultan Mehmed için yapılan tezhiplerin 

üslup, organizasyon ve renk kompozisyonu hem son derece özgün hem de son derece tutarlı 

olmuĢtur. Tüm motifler ve yüzey alanının kullanımı 15. yüzyıl Osmanlı tezhip üslubundadır. 

Bu dönemin tezhiplerinde sadece Rumiler değil, küçük stilize çiçekler ve hatâyîler de öne 

çıkmaktadır. Fatih Sultan Mehmed'in yüksek kültür seviyesi ve kitaplara olan yoğun ilgisi, 

içinde lacivert, kırmızı, yeĢil ve siyah yaldız ile uyumlu bir Ģekilde kullanılmıĢtır. Ünlü Türk 

hattatı ġeyh Hamdullah'ın Sultan II. Beyazid devrinde nesih hat ile yazdığı Kur'an'lar zengin 

bir tezhip sergilemektedir (Küpeli, 2009, s.128). 

Osmanlı Türk tezhiplerinde ikinci önemli dönem 16. yüzyılın ilk yarısına 

rastlanmaktadır. ÇeĢitli üslupların ve motiflerin oluĢturulduğu bu yıllar, klasik Türk tezhip 

üslubuna zemin hazırlamıĢtır. Sultan Selim 1514'te Çaldıran zaferinin ardından Tebris'e 

girdiğinde, bir grup Gönül sanatçısı ona sığınmıĢ ve bir grup Tebrizli sanatçı Ġstanbul'a 

gönderilerek sanatta belli etkilere kapı açılmıĢtır. Osmanlı Saray sanatı üzerindeki bu son 

derece kısa süreli etkiler, kitap sanatlarına da yansımıĢtır. 15. yüzyılın sonunda Heart'ta 

geliĢtirilen belirli formların ve son derece süslemeli üslubun etkisi tezhip motiflerinde 
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belirginleĢmiĢtir. 16. yüzyılın ortalarına doğru Türk süsleme motiflerinin söz varlığında ani 

bir zenginleĢme yaĢanmıĢtır. Bu dönemde ġah Kul‟unun yetiĢtirdiği tezhip Kara Memi, Saray 

resim atölyesinin baĢına getirilmiĢ ve ġah Kul‟unun Osmanlı sanatına kazandırdığı stilize 

hatâyî yerini Saray bahçelerinde yetiĢtirilen çiçeklere bırakmıĢtır (Ersoy, 1988, s.68). 

Klasik üslup 17. yüzyılda Osmanlı tezhiplerine hâkim olmaya devam etse de üretilen 

örnekler çok daha az rafinedir. Bu döneme ait yazmalar, bol yaldız ve gösteriĢli süslemelerle 

karakterize olan Hâlkâr tekniğinde aydınlatılmıĢtır. Sultan II. Osman'ın Ģiirlerini içeren 

Divan-ı Osman yüzyılın ilk yarısına ait zengin ıĢıklı bir eserdir. Bu eserin ön yüzü ve açılıĢ 

metinler ıĢıklı olup, kenarlar yaldız ve soft tonlu renklerde Hâlkâr ile süslenmiĢtir.17. yüzyılın 

baĢlarından itibaren Osmanlı sanatında Batı etkileri giderek belirginleĢmiĢtir. Geleneksel 

motifler, Avrupa sanatının etkisiyle üretilen yeni motifler ve formlarla birlikte kullanılmıĢtır. 

Dönemin en popüler dekoratif motifi Türk usulü çiçek buketidir. Ancak gölgeleme ile 

çiçeklere derinlik kazandırma eğilimi, dönemin tipik batı etkisini yansıtmıĢtır. Bu tür çiçek 

demetleriyle süslenmiĢ bir hat albümü, onun dekoratif üslubunun karakteristik bir örneğini 

oluĢturmuĢtur (Doğanay,2009, s.70). 

18. yüzyıl kitap tezhiplerinde yeni zevki yansıtan kitapların yanı sıra klasik motifleri 

canlandıran kitaplar da üretilmiĢtir. BaĢka bir çalıĢma grubu, batı sanatının etkisinin daha da 

güçlü olduğunu göstermektedir. Hâlkâr tarzı süslemelerin yanı sıra barok motifleri sergileyen 

aydınlatmalar, bölüm baĢlıklarını ve kenar boĢluklarını süslüyor ve klasik tezhipler genellikle 

merkezde natüralist bir çiçek buketi sergilemektedir. Bu dönemde özellikle önemli olan, 

tezhip ve cila ustası Ali Üsküdari'nin klasik süslemelerinin yeni batı etkisi ile uzlaĢtırıldığı 

eserlerdir. Çiçek resimleri yapan bu sanatçı, saz üslubunun yeni bir yorumu olan lake 

süslemeler de üretmiĢtir. 18. yüzyılın sonlarına doğru Osmanlı Sarayı'nda batı sanatına ve 

batılı yaĢam tarzına duyulan hayranlık giderek artarken, tezhip sanatını ve diğer eserlerin 

dekoratif unsurlarını karakterize etmek için "Türk Rokoko" olarak bilinen bir tarz ortaya 

çıkmıĢtır. Bu tarz, iç içe geçmiĢ büyük yapraklar, çiçek çelenkleri ve fiyonkların hâkim 

olduğu dekorasyonda ağır bir zevkle ayırt edilmiĢ Osmanlı dönemi Türk aydınlığı, klasik 

motifleri yeniden canlandıran neo-klasik akımla 19. yüzyılın sonlarına doğru son bulmuĢtur 

(Duran, 2009, s.44). 

1.1.2.7. Seramik Sanatı 

Seramik, binlerce yıl öncesine dayanan en eski endüstrilerden biridir. Ġnsanlar kilin bolca 

bulunabileceğini ve önce suyla karıĢtırılıp sonra ateĢlenerek nesnelere dönüĢtürülebileceğini 
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keĢfettiğinde, kilit bir endüstri doğmuĢtur. Çek Cumhuriyeti'ndeki Brno yakınlarındaki küçük 

bir tarih öncesi yerleĢimden Dolní Věstonice Venüsü adlı bir kadının heykelciği ortaya 

çıkarılmıĢtır. Çin'deki Xianrendong mağarasında , MÖ 18.000-17.000 yıllarına tarihlenen 

çömlek parçaları bulunmuĢtur. Çin'den çömlek kullanımının art arda Japonya'ya ve 

arkeologların MÖ 14.000'e tarihlenen seramik eser parçaları bulduğu Rusya'nın Uzak Doğu 

bölgesine yayıldığına inanılmaktadır. Neolitik dönemde, tarım ve çiftçiliğe adanmıĢ yerleĢik 

toplulukların kurulmasıyla seramik kullanımı önemli ölçüde artmıĢtır. YaklaĢık olarak MÖ 

9.000'den baĢlayarak, kil bazlı seramikler su ve yiyecek, sanat objeleri, fayans ve tuğlalar için 

kaplar olarak popüler hale gelmiĢ ve kullanımları Asya'dan Orta Doğu ve Avrupa'ya 

yayılmıĢtır. Ġlk ürünler güneĢte kurutuldu veya düĢük sıcaklıkta (1.000°C'nin altında) toprağa 

açılan ilkel fırınlarda ateĢlenmiĢtir. Çanak çömlek ya monokromdur ya da basit çizgisel 

geometrik motifler boyanarak dekore edilmiĢtir. Seramik üretimindeki ilk atılımlardan biri, 

MÖ 3.500'de tekerleğin icadıyla olmuĢtur. Tekerleğin tanıtılması, radyal simetriye sahip 

seramik eserler üretmek için tekerlek oluĢturma tekniğinin kullanılmasına izin 

verilmiĢtir(Arcasoy, 1983, s.1). 

Bu arada, seramik çanak çömlek, giderek daha ayrıntılı resimlerin kullanılmasıyla 

geliĢmiĢ, böylece bu nesneler sonunda gerçek sanat eserleri haline gelmiĢtir. Süslemelerde 

ayrıca özel efektler elde etmek için ateĢleme sırasında oksitleyici ve azaltıcı atmosfer 

kullanımını da içermiĢtir. MÖ 6. ve 5. yüzyıllara ait Yunan Attika vazoları bu evrimin zirvesi 

olarak kabul edilir. MS 16. yüzyıl boyunca çanak çömlek, Avrupa ve Orta Doğu'da üretilen 

ana seramik ürünleri sınıfı olarak kalmıĢtır. 1350°C'ye kadar çıkabilen yüksek sıcaklıklı 

fırınları ilk kez Çinliler tanıtmıĢtır. YaklaĢık 600 CE, kaolin kilinden porselen 

geliĢtirmiĢlerdir. Orta Çağ boyunca, Ġpek Yolu üzerinden yapılan ticaret, büyük ölçüde Marco 

Polo'nun yolculukları nedeniyle, porselenin önce Ġslam ülkelerinde ve daha sonra Avrupa'da 

tanıtılmasına ve yayılmasına izin vermiĢtir.15. yüzyıla gelindiğinde, Avrupa'da 1.500°C'ye 

kadar çıkabilen en eski yüksek fırınları geliĢtirmiĢlerdir. 16. yüzyılda yüksek sıcaklıklara karĢı 

daha dayanıklı sentetik malzemeler geliĢtirildiğinden dolayı sanayi devrimi doğmuĢtur. Bu 

refrakterler, metalleri ve camı endüstriyel ölçekte eritmek ve ayrıca kok, çimento, kimyasallar 

ve seramik üretimi için gerekli koĢulları yaratmıĢtır. O zamandan beri, seramik endüstrisi 

derin bir dönüĢüm geçirmiĢtir. Sadece geleneksel seramik ve cam her yerde bulunmakla 

kalmamıĢ, aynı zamanda bu malzemelerin düĢük termal ve elektrik iletkenliği, yüksek 

kimyasal direnci ve yüksek erime noktası gibi benzersiz özelliklerinden yararlanmak için 
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yıllar içinde yeni ürünler geliĢtirilmiĢtir. 1850 civarında, teknik seramik çağını baĢlatan ilk 

porselen elektrik izolatörleri tanıtılmıĢtır. Ġkinci Dünya SavaĢı'ndan sonra seramik ve cam, 

elektronik, optoelektronik, tıp, enerji, otomotiv, havacılık ve uzay araĢtırmaları dahil olmak 

üzere teknolojik olarak geliĢmiĢ birçok alanın büyümesine katkıda bulunmuĢtur. Ayrıca, 

seramik iĢleme ve karakteriz asyön tekniklerindeki yenilikler, özel ve özelleĢtirilmiĢ 

uygulamaların gereksinimlerini karĢılayan özelliklere sahip malzemelerin oluĢturulmasını 

sağlamıĢtır. Son yıllarda, seramik iĢleme, üreticilerin Ģeffaf seramikler, sünek seramikler, 

hiperelastik kemikler ve mikroskobik kapasitörler gibi alıĢılmamıĢ özelliklere sahip 

malzemeleri ve ürünleri tanıtmalarına olanak tanıyan nanoteknolojiden yeni bir güç 

kazanmıĢtır (Zikos,1999,s.244,245). 

1.1.3. Ritmik Sanatlar 

Düzenli bir hareket hissi yaratmak için bir veya daha fazla tasarım öğesi tekrar tekrar 

kullanıldığında ortaya çıkar. Ritim, müzik veya dans gibi bir ruh hali yaratır. Ritmi heyecan 

verici ve aktif tutmak için çeĢitlilik önemlidir. Ritmik sanatlarda insan kendini anlatır. 

Tiyatro, opera, bale, gölge oyunu gibi birçok sanat dalı örnek verilebilir (San,2003, s.15). 

Ritim sanatın çeĢitli alanlarında tanımlanmıĢ olup sahne sanatları, eylemlerde desenli 

bir nüks, tekrarlama veya hareketin merkezi anlamını paylaĢma eserlerdir. Tasarımda, ritim 

düzenli, uyumlu belirli bir elemanın tekrarı, genellikle tek bir spesifik çizgi, Ģekil, form 

kategorilerinden gelen varlık, renk, ıĢık, gölge ve seslerden oluĢur. Bir tasarımcı hangi 

konuyu seçerse bu kategorilerden elemanlar ve bu elemanların bir bileĢimini oluĢturur. Daha 

sonra bir motif veya desen meydana geliyor. Tasarımcı ayrıca tekrar tekrar tek bir tane 

uygulayabilir öğe, normal modda oluĢan bir motif veya desen olarak görsel veya iĢitsel 

uyumlu bir kompozisyon olduğu sürece oluĢturulan, tekrarlama yoluyla bir ritim 

oluĢturulmuĢtur.  Tabi ki, bu tür varlıkların kategoriler arasında melez bir bileĢimi de aynı 

amaçlara hizmet etmelidir. Öte yandan, tekil ile çalıĢan tasarımcılar toplu ve tekdüze 

detaylandırma stratejileri farklı sonuçlar doğurabilir (Akay,1991, s.30). 

1.1.3.1. Bale 

Bale, resmi bir akademik dans tekniğinin müzik, kostüm ve sahne dekoru gibi diğer 

sanatsal öğelerle birleĢtirildiği sanat dalıdır. Akademik tekniğin kendisi de bale olarak 

bilinmektedir. Bale‟nin kökenleri bir mahkeme eğlencesi olarak geliĢtirildiği Ġtalyan 

Rönesans‟ına kadar gitmektedir. 15. ve 16. yüzyıllarda dans tekniği resmileĢmiĢtir. Ġtalya 
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doğumlu aristokrat Catherine de Médicis'in Fransa kralı II. Henry ile evlenmesinin ardından 

sanatın merkez üssü Fransa'ya taĢınmıĢtır (Balding,2004, s.78). 

Balenin koreografi ve sanat, doğal tasarım, aydınlatma, kostüm, zarif hareketler ve 

genellikle ciddi müziğin bir kombinasyonu olduğu söylenmektedir. Bu, farklı duyguları ifade 

etmek veya bir hikâye anlatmak için kullanılabilecek baĢka hiçbir Ģeye benzemeyen sanatsal 

bir danstır. Özenle hazırlanmıĢ kostümler ve sahneleme ile koreografisi yapılan geleneksel 

klasik bale dansı, çeĢitli bale dans formlarına yer açan modern bale dans stilleri ile 

değiĢtirilmiĢtir. Bale dansının bazı biçimleri arasında klasik bale, çağdaĢ bale, neoklasik bale 

ve post yapısal bale dansı yer almaktadır (Reid,1988, s.295). 

1.1.3.2. Opera 

Opera, Ģarkıcıların ve müzisyenlerin metin (libretto) ve müzik notalarını genellikle 

teatral bir ortamda birleĢtiren dramatik bir çalıĢma yaptıkları bir sanat biçimidir. Opera, 

oyunculuk, sahne dekoru ve kostümler gibi sözlü tiyatronun birçok unsuru içerdiği gibi bazen 

dans da bu kapsamda değerlendirilmiĢtir. Performans tipik olarak bir orkestra veya daha 

küçük bir müzik topluluğu eĢliğinde bir opera evinde verilir (Donington,1990, s.60). 

Opera, Batı klasik müzik geleneğinin bir parçasıdır. 16.yüzyılın sonunda Ġtalya'da 

baĢlamıĢtır.  Kısa süre sonra Avrupa'nın geri kalanına yayılmıĢtır. Sonunda opera, bu 

ülkelerin her birinin hikâyelerini ve müzik tarzlarını yansıtmaya baĢlamıĢtır. Ġtalyanlar her 

zaman Ģarkı söylemeye olan sevgileriyle ünlü olmuĢtur ve bu nedenle Ġtalyan operasında 

Ģarkıcıya ve insanın güzel sesine her zaman büyük vurgu yapılmıĢtır. 18. yüzyılda, Ġtalyan 

operası Handel gibi yabancı bestecileri çekerek Avrupa'nın çoğuna (Fransa hariç) hâkim 

olmaya devam etmiĢtir. Gluck, 1760'larda yaptığı "reform" operalarıyla onun yapaylığına 

tepki gösterene kadar, opera seria Ġtalyan operasının en prestijli formudur.19. yüzyılın ilk üçte 

biri, Rossini, Donizetti ve Bellini'nin bugün hala icra edilen eserleri yaratmasıyla canto 

stilinin en yüksek noktası görülmektedir. Ayrıca Auber ve Meyerbeer'in eserleriyle tipikleĢen 

Grand Opera'nın geliĢini görmüĢtür. 19. yüzyılın ortalarından sonlarına kadar, Almanya'da 

Wagner ve Ġtalya'da Verdi tarafından yönetilen ve yönetilen operanın “altın çağı”dır. 

Opera'nın popülaritesi Ġtalya'daki Verismo döneminde ve 20. baĢlarında Puccini ve Strauss'a 

kadar çağdaĢ Fransız operasına kadar devam etmiĢtir. 19. yüzyılda, paralel opera gelenekleri 

Orta ve Doğu Avrupa'da, özellikle Rusya ve Bohemya'da ortaya çıkmıĢtır. 20. yüzyıl, 

atonalite ve serileĢtirme, Neoklasizm gibi modern tarzlarla ilgili birçok deney ortaya 

çıkmıĢtır. Kayıt teknolojisinin yükselmesiyle, Enrico Caruso gibi Ģarkıcılar opera hayranları 
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çemberinin ötesinde izleyiciler tarafından tanınmıĢtır. Ayrıca radyo ve televizyonda operalar 

da yapılmıĢtır (Kütahyalı,1981, s.100). 

1.1.3.3. Tiyatro 

Tiyatronun tam olarak nasıl ortaya çıktığı bilinmemektedir. Antik Atina'da doğan 

geleneklerin günümüze kadar Batı tiyatrosuna ve teorilerine hâkim olduğu tartıĢılmaz olsa da 

Aeschylus'un en eski oyununun ortaya çıkmasından birkaç yıl önce bile tiyatronun nasıl bir 

Ģey olduğunu kesin olarak söylemek imkânsızdır. Tiyatro sanatı esasen hayal ürünü veya 

mimesis sanatıdır. Bu bakımdan, Pyotr Ilyich Tchaikovsky'nin 1812 Uvertürü gibi bir savaĢın 

sesini çağrıĢtıran program müziği denen müzikler dıĢında, nadiren “gerçek” sesleri taklit 

etmeye çalıĢan müzikten farklıdır. Bu bakımdan edebiyatta anlatı sanatı tiyatroya çok daha 

yakındır. Bir hikâyede, inandırıcılığa büyük önem verilmektedir. Hikâyenin gerçekten 

olduğuna inanılması amaçlanmasa bile, hikâye denetçinin dikkatini çekecekse akılla yatkınlık 

esastır. Farklı bağlamlarda, insanlığın çeĢitli yönleri önemli görünmüĢ ve bu nedenle Batı 

teatral temsilinde vurgulanmıĢtır. Örneğin, çoğu Rönesans draması, her karakterin 

bireyselliğini vurgularken, felsefesinde ve ortamında çok daha kısıtlı olan 17. yüzyıl 

tiyatrosunda, bir karakter benzersiz bir yer ve statüye sahiptir (ġener,1972, s.90). 

1660'larda Ġngiliz halk tiyatrosuna sahne ve ayrıntılı sahne makinelerinin getirilmesi, 

giĢe rekorları kıran yarı operalara yol açmıĢtır. Bunların çoğu, genellikle Shakespeare'in diğer 

oyunlarının uyarlamalarıdır. Bunların müzik, Ģarkı, dans ve özel efekt bölümleri vardır. Ġlk 

sahne önü kemerlerinden birini içeren o zamanki en büyük tiyatro, Dorset Bahçeleri'ndeki 

Dük'ün Tiyatrosu‟dur. William Davenant tarafından planlanan ve Christopher Wren (St Paul 

Katedrali'nin mimarı) tarafından tasarlanan bu binanın maliyeti 9.000 sterlindir. Sahne için 

“Kadın Zekâsı” olarak bilinen bir grup kadın yazar birçok eser üretmiĢtir. Ġngiltere'de 

profesyonel sahneye çıkan ilk kadın, genellikle 1660 yılında Londra'daki Vere Street 

Theatre'da Othello'nun bir yapımında sahne alan Margaret Hughes (1645- 1719) olarak kabul 

edilmiĢtir. O dönemdeki diğer önemli aktrisler arasında Elizabeth Barry de yer almaktadır. 

Tiyatro sanatı, oyuncuların birbirleriyle, bir yönetmenle, kostümler, dekorlar ve aydınlatma 

için bağlı oldukları çeĢitli teknik iĢçilerle ve ürünü finanse eden, organize eden, reklamını 

yapan ve satan iĢ adamlarıyla iĢ birliğini gerektirir. Bu kadar çok türde personel arasındaki iĢ 

birliği, görevleri bölen bir sistemi gerekli kılmaktadır. Ticari tiyatroda en güçlü kiĢi genellikle 

prodüksiyonu finanse eden yatırımı satın almaktan sorumlu olan yapımcıdır (Ana,1990, 

s.105). 
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Oyunun provası, senaryoyu yorumlamaktan, oyuncu kadrosundan ve karar vermeye 

yardımcı olmaktan sorumlu yönetmen tarafından yürütülür. 17. yüzyıldan 20. yüzyılın 

baĢlarına kadar, çok az kiĢi geleneksel sahne önü tarzı dıĢında bir tiyatro inĢa etmeyi hayal 

etmiĢtir. Bu stil, bir at nalı Ģeklinden veya sahneye bakan birkaç kattan oluĢan yuvarlak 

oditoryumdan oluĢur ve buradan perdeyi destekleyen bir kemerle (ön sahne) bölünür. 

Perdenin arkasındaki sahne arkası makineleri, illüzyonist sahnenin hızlı değiĢimini 

kolaylaĢtır. Bu tür tiyatro 17. yüzyılda Ġtalyan operası için geliĢtirilmiĢtir. Sahne önü 

tiyatrosunun giriĢinden itibaren, tüm temaların oyunlarının prodüksiyonları, seyircinin 

oyuncak ev gerçekçiliğindeki zevkini kullanma eğiliminde olmuĢtur. Bir tiyatroda genellikle 

performansın kendisinin gerçekleĢtiği bir sahne alanı vardır. Antik çağlardan beri tiyatroların 

geliĢen tasarımı, büyük ölçüde izleyicilerin oyuncuları görmeye ve duymaya yönelik fiziksel 

gereksinimleri ve sunulan aktivitenin değiĢen doğası tarafından belirleyicidir 

(Çamurdan,1996, s.25). 

1.1.3.4. Dans 

  Dans, vücudu ritmik olarak, genellikle koreografiye dayalı müzik eĢliğinde hareket 

ettirmeyi içermektedir. Dans, izleyiciye sunulan bir performans sanatı biçimi olarak estetik 

fikir ve duyguları ifade eder. Ġnsanlar ayrıca performans dıĢı durumlarda enerjiyi serbest 

bırakmak, duygularını ifade etmek, diğer insanlarla bağlantı kurmak veya sadece hareket 

hissinin tadını çıkarmak için dans ederler. Dans sanatı tarih ve kültürler arasında farklılık 

gösterse de tüm kültürlerde mevcuttur. Birçok kültürde, hem yüksek eğitimli profesyoneller 

hem de her yaĢtan amatörler dans etmeye devam etmektedirler. Dans, yazılı dilin ve modern 

tarihin geliĢinden önce, en eski kültürlerimiz hikayeleri bir nesilden diğerine aktarmak için 

sözlü ve performans yöntemlerini kullanarak evrimleĢtiğinde bile her zaman bizimle 

olmuĢtur. Birçok tarihçi, sosyal, kutlama ve ritüel dansların, erken insan uygarlıklarının 

geliĢiminin temel faktörlerinden biri olduğuna inanmaktadır. En eski bulgular, 9000 yaĢındaki 

Hindistan veya 5300 yaĢındaki Mısır'daki antik dansların kökenlerini saptanmıĢ, ancak dansın 

modern bir kültüre daha yaygın in füzyonu, Antik Yunanistan, Çin ve Hindistan'da 

bulunmuĢtur. Tüm bu eski danslar evirilmiĢ ve sonunda sırasıyla çok çeĢitli geleneksel ve 

toplumsal danslara dönüĢmüĢtür(Çetin,2018,s.267). 

20. yüzyılın ortalarında geliĢtirilen çağdaĢ dans, günümüzde özellikle ABD ve 

Avrupa'da profesyonel olarak çalıĢılan ve icra edilen en popüler ve teknik dans biçimlerinden 

biridir. Klasik, modern ve caz dans tarzlarından yararlanan çağdaĢ dans, daha geniĢ bir dans 
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formları yelpazesinin birçok özelliğini içerecek Ģekilde geliĢmiĢtir. Güçlü gövde ve bacak 

çalıĢması, kasılma ve serbest bırakma, düĢme ve toparlanma ve zemin çalıĢmasına yaptığı 

vurguyla bilinir, genellikle bir performans boyunca hız ve ritimde öngörülemeyen ve düzensiz 

değiĢikliklerle bilinir. GeniĢ bir dans türü olarak kabul edilen modern dans, 1900'lerin 

sonlarında öncelikle ABD ve Almanya gibi batı ülkelerinden ortaya çıkmıĢtır. Çoğu dans 

formu yapılandırılmıĢ ve belirlenmiĢ adımlara sahip olsa da, modern dansın amacı dansçının 

müziği yorumlamasına ve hareketleri yönlendirmek için duyguya güvenmesi gerekmektedir. 

Modern dans, baĢlangıçta, dansçıları katı kurallar ve tekniklerle baskı altına alan bale gibi 

geleneksel dansların sınırlamalarından hoĢlanmamaktan doğmuĢtur. ġu anda, katılımcıların 

tekniklerine veya katılımına sıkı bir Ģekilde odaklanmak zorunda kalmadan bale dansı yapma 

yeteneğine sahip olmaları ile dünya çapında modern danstan keyif alınmaktadır. Bunun 

yerine, dansçılar bir müzik parçası seçebilir ve duyguları iletmek veya anlamlı bir hikaye 

anlatmak için alıĢılmadık hareketleri kullanabilirler (Martin,1967,s.48). 

ĠKĠNCĠ BÖLÜM 

2. CUMHURĠYET DÖNEMĠ TÜRK RESĠM SANATI 

2.1. 1839-1876 Yılları Arasında Osmanlı Sarayı ve Sanatı 

Tanzimat reformlarının 1839'da ilan edilmesi ile 1876'nın ilk Anayasası arasındaki 

dönem, Osmanlı Ġmparatorluğu'nun siyasi, sosyal ve ekonomik yapısının BatılılaĢmasını 

sağlamak için tasarlanmıĢ bir dizi Reforma tanık olmuĢtur. 22 yıllık saltanatı boyunca (1839-

1861) Sultan Abdülmecid, babası Sultan II. Mahmud tarafından baĢlatılan modernleĢme 

sürecini sürdürmüĢ sadece hükümet ve eğitim alanlarında büyük değiĢikliklere imza atmakla 

kalmamıĢ aynı zamanda yenilikçi bir kültürel atmosferin geliĢmesine izin vermiĢtir. Ferik 

Ġbrahim PaĢa (d.1815-ö.1891) Sultan Abdülmecid tarafından batı tarzı porterisi çizilmesi için 

görevlendirilmiĢtir. Bu nedenle Osmanlı geleneklerine saygıyı koruyan bir inovasyon sürecini 

sembolize etmiĢtir. Halefi ve küçük kardeĢi Sultan Abdülaziz hem kaligrafi hem de resim 

sanatıyla ilgilenmiĢ ve saltanatı sırasında (1861-1876) sanatın keskin bir koruyucusu 

olmuĢtur. Askeri ressam ġeker Ahmet PaĢa tarafından tavsiye edilen Dolmabahçe Sarayı'nda 

muhteĢem bir resim koleksiyonu kurmuĢtur. Abdülaziz döneminde en önemli yeniliklerden 

biri, 1863 yılında Sultanahmet Meydanı'nda düzenlenen Sergi-i Umumi-i Osmani (Osmanlı 

Sergisi)‟dir. Bu dönemde Ayvazovsky, Preziosi ve Chelebowski gibi Avrupalı ressamlar 

Osmanlı sarayında çalıĢmıĢ ve 1874'te Guillemet, Ġstanbul'un Pera ilçesinde ilk sanat 
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akademisini açmıĢtır. Sultan Abdülaziz, figüratif heykele karĢı geleneksel önyargıyı kırmıĢ ve 

bronzdan yapılmıĢ bir Binicilik heykelini yaptıran ilk ve tek sultan olmuĢtur (Papila,2008, 

s.119). 

2.2. Resimdeki Yeni Türler: Portre, Manzara, Natürmort 

1839-1876 yılları Osmanlı mimarisi Avrupa kentlerinde Barok, Rokoko, imparatorluk 

ve neogotik stilleri karıĢımında özellikli bir zaman vardır, tiyatro, öykü ve roman gibi Batı 

edebi metin Türk Edebiyatı‟nda yer etmiĢ ve vatan, milliyet ve eĢitlik gibi kavramlar ilk 

Osmanlı entelektüel hayatında ortaya çıkmıĢtır. Bu, birçok alanda bir yenilik dönemidir ve 

resim en dikkat çekici olanlardan biridir. Geleneksel Osmanlı minyatür resmi, 18. yüzyılda 

Batı resmine artan ilgiyi yansıtmaya baĢlamıĢ ve 19.yüzyılda tuval üzerine, özellikle portreler, 

manzaralar ve natürmortlar lehine büyük ölçüde terk edilmiĢtir. Jean-Léon Gérôme ve 

Gustave Boulanger gibi akademik gelenekte Batı Avrupalı ressamlar altında eğitim gören 

Osman Hamdi Bey (d.1842- ö.1910) ve Halil PaĢa gibi Osmanlı ressamları portre ile 

ilgilenmeye baĢlamıĢtır. Osmanlı portreciliğinin padiĢahların portreleriyle sınırlı olduğu bir 

dönemde, sıradan insanları, her Ģeyden önce kendi arkadaĢlarını ve aile üyelerini tasvir eden 

ilk kiĢilerdir. Ġlk kadın portreleri, 1839'dan sonra Osmanlı toplumunda kadınlar için yeni bir 

görünürlüğün baĢlangıcını iĢaret etmiĢtir (Aslanapa,1977, s.95). 

2.3. Sultan II. Abdülhamid Döneminde Kültür ve Sanat Ortamı (1876-1909) 

  Hâkimiyeti altındaki geliĢmeler nedeniyle yenilikçi olarak tanımlanabilecek Sultan II. 

Abdülhamid imparatorluk tarihinin önemli siyasi olayları tanık olmuĢtur. 23 Aralık 1876 Ġlk 

Osmanlı anayasasını (Kanun-i Esasi) ilan etmiĢtir. 19 Mart 1877'de PadiĢah tarafından seçilen 

Senato genel olarak ilk Parlamento milletvekillerinden oluĢmaktadır. Böylece ilk anayasal 

dönem baĢlamıĢtır. Bu dönem imparatorlukta bir yenilik dönemi olarak adlandırılan sadece 

siyasi hayat değil, aynı zamanda sosyal ve kültürel hayatı da etkilemiĢtir. Sultan II. 

Abdülhamid'in güzel sanatlara olan ilgisi, 19. yüzyılda Osmanlı Mahkemesinin sonucundan 

sonra geliĢmiĢtir. Abdülhamid tahta geçmeden önce Avrupa'ya yaptığı ziyarette özellikle 

yabancı mimarların sanatsal faaliyetleri, göze çarpmıĢtır. II. Abdülhamid Kültür, sanat ve 

mimariye önem vermiĢtir. Sanatsal yaĢamın canlılığı Sultan II. Abdülhamid'in egemenliğini 

kapsayan I. MeĢrutiyet döneminde (1876-1908) sürdürülmüĢtür (Yazıcı,2010, s.265). 

Pierre Desire Guillemet Abdülaziz döneminde Ġstanbul'a gelen Fransız ressamlardan 

birisi olmuĢtur. 1863 yılında resmi bir görevle Türkiye'ye gönderildikten sonra, Sultan 

Abdülhamid‟in portrelerini yapmıĢtır. Osmanlı sarayının hareminden gelen kadınların yanı 
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sıra Abdülhamid‟in ayakta duran portresini yapmıĢtır. Tüm bu sanatsal çalıĢmaları ile 

Guillemet'in Avrupa ve Osmanlı'nın iki farklı kültürü ile bağlantılı olarak ortaya koyduğu 

faaliyetler bağlamında geleneksel ve modern dönüĢüm arasındaki iliĢkileriyle, dönüĢüm 

tarihine kalıcı katkılar sağlamıĢtır (Ersay Yüksel,2017, s.288). 

Batı resminin anlaĢılmasının devlet adamlarının ve aristokratların dikkatini ve 

desteğini çektiği anlaĢılmaktadır. “Sanayi-i Nefise Mekteb-i Alisi” (Güzel Sanatlar 

Akademisi) 1882 yılında hükümetin inisiyatifiyle Ġstanbul'da kurulmuĢtur. Batı sanatı ve 

Türkiye'deki faaliyetleri ile modern sanat etkinlikleri baĢta resim, heykel ve mimarlık 

öğretilmeye çalıĢılmıĢtır. Okul aracılığıyla halkın çoğunluğuna okuldaki sanat eğitimleri 

sunulmuĢtur. Sanat icra etmekteki engeller Ġslam tarafından yasaklanan ve tabu olarak kabul 

edilen tanımlayıcı resimler, bu Ģekilde geliĢtirilememiĢtir.  Sadece kalıcı ve kapsamlı 

çabalarla üstesinden gelinmiĢtir. Avrupalı sanatçıların özellikle Türkiye'ye gelen Ġtalyanlar, 

baĢlangıçtan itibaren Osmanlı yönetiminin duruĢu ve desteği 19. yüzyıl bu engellerin 

aĢılmasında önemli rol oynamıĢtır (François,2006, s.25). 

Resim tarihi için en önemli olay Sanayi-i Nefise'nin (Güzel Sanatlar Akademisi) 

kurulmasıydı, sanat eğitimi okul aracılığıyla askeri ressamlardan arındırılmıĢtır. Osman 

Hamdi tarafından kurulan okul uzun bir hazırlığın ardından devletin desteğiyle birlikte 

Paris'te resim eğitimi alan ressamlar ile birlikte 3 Mart 1883 tarihinde faaliyete baĢlamıĢtır. 

Osman Hamdi Bey, akademik kadrosu nedeniyle her zaman eleĢtirilmiĢtir. Ağırlıklı olarak 

bilim öğretimi için Alexandre Vallaury (d.1850-ö.1921)  gibi yabancı ve Müslüman olmayan 

akademisyenlerden oluĢmaktadır. Mimarlık Pietro Bellò (d.1830-ö.1909), yağlı boya için 

Salvatore Valéri (d.1856-ö.1946), eskiz için Warnia Zarzecki (d.1850-ö.1925), Heykel için 

Yervant Osgan Efendi (d.1855-ö.1914) ve Tarih için Aristoklis Efendi ders vermiĢtir 

(Cezar,1995, s.172). 

Sultan II. Abdülhamid'in kültür ve sanat ortamının hızlanmasına neden olan faktörler 

ve dinamikler dönemin sanat eserlerine yansımaları Ģöyle özetlenmiĢtir: Pera'nın ünlü 

fotoğrafçıları kentsel yaĢamın, anıtların, tarihi çevrenin fotoğraflarını çekti, çarĢılar, sokaklar, 

seyyar satıcılar, törenler, o dönemin soylularının portreleri, yabancı Kraliyet üyeleri 

Ġmparatorluğu ziyaret eden aileler, gezginler, Osmanlı donanması amiralleri, yabancı 

donanmalar, yeni hastaneler, okullar, resmî törenler, günlük yaĢam etkinlikleri, önemli 

kiĢilerin portreleri ve albümler ve kartpostallar egemenliği altında popüler hale gelmiĢtir. 
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Sultan II. Abdülhamid'in resmi, gravürü ve özellikle fotoğrafları önemli kaynaklardı 

ressamların tema ile ilgili repertuarını ve vizyonunu etkilemiĢtir. (Kollektif,2000, s.95). 

2.4. Osmanlı'da 19. Yüzyılda Kültür ve Sanat Çevresine Genel BakıĢ 

Ġmparatorluk 

PadiĢahların, Osmanlı devlet sisteminin bir parçası olarak ülkenin yönetiminde çok 

önemli bir rolü olmuĢtur. Bu nedenle, devletin iyi ya da kötü iĢleyiĢi ve toplumu 

etkileyebilecek olaylar ve eylemler çeĢitli yönler padiĢahın kiĢiliği, davranıĢları ve zihniyeti 

ile yakından bağlantılı bir durumdur. Bu gerçek tüm mutlak monarĢiler için geçerli olan 

padiĢahların kiĢiliğini devletin yönetimi için çok önemli hale getirmiĢtir. Osmanlı gibi bir 

ülkede iktidara dayalı toplumu etkileyebilecek olaylar, uygulamalar ve davranıĢlar Nüfusunun 

çoğunluğu okuma yazma bilmeyen bir imparatorluk olmuĢtur. Dolayısıyla, tarihimizdeki 

batılılaĢma hareketleri öncelikle padiĢahların kiĢiliği, zihniyeti, felsefesi, davranıĢları ve 

iktidar kapasitesi doğrultusunda ĢekillenmiĢtir. Sanatsal konular kaçınılmaz olarak aynı 

çevreye bağlı olarak bir dönüĢüm sürecinden geçmiĢtir (Ödekan,2009, s.430). 

Her ne kadar bazı kültürel unsurların transferi, Batı sanatının benimsenmesinde bir ön 

iĢleve sahiptir. Osmanlı Ġmparatorluğu'nun temel motivasyonu, Osmanlı toplumunun 

değiĢmesiyle dağılmasının neden olmuĢtur. 16. yüzyılın sonunda arazi düzeni Yeni 

diplomatik, ticari ve kültürel iliĢkiler 18. yüzyılda Avrupa devletleri ile Osmanlı 

Ġmparatorluğu'nun sanatsal ortamı üzerinde önemli bir etkisi olmuĢtur. En önemli 

yeniliklerden biri, baskının Osmanlı Ġmparatorluğu'na tanıtılması ile Said Efendi, Ġbrahim 

Müteferrika'ya 1726 yılında ilk matbaacılık ve Türkçe kitap yayıncılığı baĢlatılmıĢtır. 

Batılıların 18. yüzyılda Türkiye'yi tanımak için çaba sarf etmiĢlerdir. Elçiler Ġstanbul'a gelen 

Lale devrinde bile bilim adamlarını, aydınları, ressamları yanlarında getirmiĢtir. Bu 

geliĢmeler, Yeni diplomatik, ticari ve kültürel iliĢkiler sırasında daha da geliĢmiĢ ve devam 

etmiĢtir (Çiftçi,2005, s.53). 

18. ve 19. yüzyıllarda sürekli yenilikçi padiĢahlar tarafından gerçekleĢtirilen kurumsal 

BatılılaĢma Osmanlı tarihinde yeniden yapılanma dönemi olarak tanımlanmıĢtır. Bu dönemde 

yeni bir kültür ve sanat ortamı oluĢmaya baĢlamıĢtır ve Osmanlı resmi için de yeni bir aĢama 

getirilmiĢtir. Bu doğrultuda Osmanlı Ġmparatorluğu'nda ekonomik buhranın sosyal yaĢam ve 

kültür üzerindeki etkilerinden kaynaklanan değiĢiklikler ve bu çevrenin sanat eserleri, tarihsel 

süreçleriyle ayrılmaz bir Ģekilde bağlantılı olmuĢtur. Öncelikli olarak Mühendishane-i Bahri-i 

Hümayun Daha sonra Mekteb-i Harbiye (Harbiye Mektebi) ve Sanayi ve Mülkiye Mektebi 
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(Sanayi Mektebi) gibi okullar Tanzimat reform dönemini takip eden sivil Liseler, öğretmen 

yetiĢtirme okulları olmuĢtur. 1883 yılında Sanayi-i Nefise Mektebi'nin (Güzel Sanatlar 

Akademisi) kuruluĢuna kadar sivil Liseler ve öğretmen yetiĢtirme okulları resim eğitimi 

merkezleri olarak kullanılmıĢtır. Yukarıda belirtilen resmî kurumlar dıĢında, bazı ressamların 

stüdyolarında tasarım ve resim dersleri verilmiĢtir. Daha önce de belirtildiği gibi, bazı 

Avrupalı ressamlar 18. yüzyılda Ġstanbul'a gelmiĢ Galata semtindeki stüdyolarda 

çalıĢmıĢlardır. Ġstanbul'da bir süre kalan Avrupalı ressamların daha uzun süre ve 19. yüzyılda 

mahkeme hizmetinde çalıĢmak, Batı'nın kabulünde daha büyük bir rol oynamıĢtır 

(Batur,1985, s.1056). 

2.5. 19. Yüzyıl Osmanlı Sanat Ortamında Türk Sanatçılar 

19. yüzyılda Osmanlı Ġmparatorluğu'nda sadece yabancı ressamlar çalıĢmıĢtır. Bu 

dönemde sanatçılar Avrupa'ya giderek perspektif, gölge, renk tonlama ve bu tekniklerin 

kullanımı konusunda eğitim almıĢlardır. Bu dönemin Türk ressamlarından söz edileceği 

zaman, askeri ressamlardan bahsedilebilir. Osmanlı Devleti açıkça askeri plana 

dayanmaktadır. Bu da en hassas olduğu alan olmuĢtur. Askeri düzenin batılılaĢma yönünde 

yeniden düzenlenmesi Mühendishane-i Bahr-i Hümayun adıyla Harp okullarının kurulması 

(1773), ardından Mühendishane-i Berri-i Hümayun (1793) ve Harbiye (1831) gibi bu 

okullarda subaylar yetiĢtirilerek yetenekleri sanatsal çalıĢmalara dönüĢtürülmüĢtür.  Bazı 

sanatçılar, askeri veya sivil okul mezunları tarafından çekilen fotoğrafları kullanarak 

resimlerini yapmıĢlardır (Duben,2007, s.53). 

19. yüzyılda, Batı'ya yönelik yeni resim anlayıĢının güçlü temsilcileri Avrupa'da resim 

eğitimi gören sanatçılar olmuĢtur. Tanzimat'tan sonra yenilikçi padiĢahları Sultan Abdül 

Mecid ve Abdülaziz, sanatçılara eğitimi için destek vermiĢ ve Paris‟e göndermiĢtir.  Mekteb-i 

Mekteb adı altında bir okul kurulmuĢ 1860-1874 yılları arasında hizmet veren okul sanatçıları 

eğitmek için Paris'te Osmanlı devletine mensup sanatçılar yer almıĢtır. Ferik Ġbrahim PaĢa 

(d.1815 ö. 1891), Hüsnü Yusuf Bey (d.1817 ö. 1861) ve Abdul Mecid döneminde YurtdıĢına 

gönderilen Ahmed Emin Bey ve tuval resimler Osmanlı sanat sahnesini oluĢturmuĢtur.  Güzel 

Sanatlar Akademisi'nde eğitim gören ġeker Ahmed PaĢa Mekteb-i Osmani ve daha sonra 

Paris Güzel Sanatlar Akademisi'nde, bu ressamların öncüsü olmuĢtur. ġeker Ahmed PaĢa, 

1867 Paris Dünya Fuarı'nda Sultan Abdülaziz'in dikkatini çekmiĢtir. Aynı zamanda bir resim 

koleksiyonu oluĢturmak için Sultan Abdülaziz tarafından görevlendirilmiĢtir. ġeker Ahmed 
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PaĢa 27 Nisan 1873 yılında Ġstanbul'da kendi adına açtığı ilk sergisini açmıĢtır (Eroğlu,2015, 

s.79). 

Paris'e gitmiĢ ve okumuĢ bir diğer ressam Süleyman Seyyid'dir. Süleyman Seyyid'in 

yumuĢak fırçası çoğunlukla natürmortlarıyla bilinen, aynı zamanda sahneleri, figüratif 

resimleri olan teknik güçlü ıĢık kullanımı ve portreleri ile dikkat çekmiĢtir. Türk 

ressamlarından Paris ilk kez, ġeker Ahmed PaĢa ve Süleyman Seyyid'in natüralizmi 1860-70 

yılları arasında sanat dünyasına ve kendi dünya görüĢlerine bağlı olmuĢtur. Paris'te okumuĢ 

olan ressamların bir baĢka temsilcisi Halil PaĢa (d.1857-ö.1939) diğer sanatçılardan farkı 

olarak, empresyonist resme daha yakın olmuĢtur. Eserlerinde canlı renkler, kalın fırça 

darbeleri, parıldayan ıĢık lekeleri göze çarpmaktadır (Ġnankur,1993, s.82). 

Osman Hamdi Bey askeri okula gitmemiĢ sanatçılar arasında olmuĢtur. 19. yüzyıl da 

Paris'te okumuĢtur. Aynı zamanda bir arkeolog ve her iki kurumunda kurucusu olan Osman 

Hamdi Bey, Arkeoloji Müzesi ve Sanayi-i Nefise Mektebini kurarak, Osmanlı sanatında 

ayrıcalıklı bir yere sahip olmuĢtur. En büyük figüratif illüstrasyon ve portreciliğin öncüsü olan 

Osman Hamdi Bey'in katkısı insanları, özellikle kadınları anıtsal boyutlara yerleĢtirmiĢtir. 

Paris'in oryantalist tarafından etkilenmiĢ resimlerinde Osmanlı süslemelerini ve kıyafetlerini 

kullanmıĢtır. Gerçekçi süslemeler ve insanlar Osmanlı'nın bir parçası olmuĢtur. Osman Hamdi 

1883 yılında Sanayi Mektebi'ni kurmuĢtur. Burada okuyan ressamlar tarafından, 20. yüzyılın 

baĢlarında resme daha yenilikçi eğilimler getirilmiĢtir.  Bu ressamlar Cumhuriyet döneminde 

faaliyetlerine devam ederek Cumhuriyet dönemi sanat geliĢimini hızlandırmıĢlardır. 

Avrupa'ya gitmeyen bazı Osmanlı ressamları da resim tarihinde önemli bir yer tutmuĢlardır. 

Onlar Ġstanbul'a gelen oryantalist ressamlardan etkilenmiĢ gibi görünmektedir. Örneğin, 

Hüseyin Zekai PaĢa (d.1860 – ö.1919) peyzajlı binaları ile tanınmaktadır. Ahmed Ziya 

Akbulut (d.1869-ö.1938), aynı tür resimler yapmıĢ, Amel-i Menazır ve Ameliye-i Fenn-i 

Menazır perspektifinde iki kitap yazmıĢtır. Hoca Ali Rıza (d.1857-ö.1930) 19. yüzyılın 

yenilikçi tarzıyla dikkat çeken bir ressam olmuĢtur (Eroğlu,2015, s.83). 

 

2.6. Sanat Eğitimi: Batıya Yolculuk  

Osmanlı Ġmparatorluğu'nda Batı tarzı sanat öğreten ilk kurumlar, haritacılık eğitiminin 

bir parçası olarak çizim derslerinin tanıtıldığı askeri okullardır. Daha sonra sivil okullar da 

müfredatlarına sanat dersleri eklemiĢtir. BaĢlangıçta Avrupalı öğretmenler tarafından verilen 
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sanat dersleri 1795'te Kraliyet Mühendislik Okulu'nda baĢlamıĢ, ardından 1827'de Askeri Tıp 

Koleji, 1834'te Askeri Akademi, 1859'da Kamu Yönetimi Koleji, 1868'de Kraliyet Okulu ve 

1872'de DarüĢĢafaka‟da (Yetimler Okulu) sürmüĢtür. Sonuç olarak, birçok genç çizim ve 

resim ile ilgilenmeye baĢlamıĢtır. Osmanlı Sarayı sanattaki geliĢmeleri desteklemiĢ ve askeri 

okullardan en yetenekli öğrencilere Avrupa'da sanat eğitimlerine devam etmeleri için devlet 

bursları verilmiĢtir. Bunlar arasında Paris'te okuyan ġeker Ahmet PaĢa ve Süleyman Seyyid 

de vardır. Diğerleri, dönemin önde gelen iki Osmanlı sanatçısı Osman Hamdi (d.1842- 

ö.1910) ve Halil PaĢa gibi aileleri tarafından finanse edilmiĢtir. 1883 yılında Ġstanbul'da açılan 

Güzel Sanatlar Akademisi'nden sonra yetenekli genç sanatçılar Avrupa'da çalıĢmaya devam 

etmiĢtir. Sınava girenler arasında Ruhi Arel, Ġbrahim Çallı ve Hikmet Onat da (d.1882-

ö.1977) yer almıĢtır. 19. yüzyılın sonlarında Avrupa'ya giden Türk sanatçıların ilk nesilleri 

Gérôme ve Boulanger gibi sanatçıların stüdyolarında eğitim görürken, 20.yüzyılın baĢlarında, 

aileleri veya devlet tarafından finanse edilenler, esas olarak Paris Güzel Sanatlar 

Akademisi'ndeki Fernand Cormon stüdyosunda veya Julian Akademisi'nde okumuĢtur 

(Meriç,2000, s.205). 

2.7. Çıplaklık 

Güzel Sanatlar Akademisi 1883'te açıldığında, canlı çıplak modellerden çizim yapmak 

imkânsızdır. Gerçekten de, her türlü kadın modeline izin verilmemiĢtir. Türk ressamlar, 

özellikle Paris'te akademik sanat eğitimi veren devlet ve özel stüdyolarda okumak için 

yurtdıĢına gittiklerinde çıplak ile sadece bir sanat konusu olarak tanıĢmıĢlardır. Türk 

ressamlar öncelikle manzara ve natürmort üzerine yoğunlaĢmıĢ ve çıplak figürü sadece bir 

çalıĢma nesnesi olarak değil, kendi içinde bir tür olarak görmek, önemli kültürel değiĢimin 

ifadesi olarak görmüĢlerdir. Halil PaĢa'nın bir akademik stüdyo disiplinini yansıtan figüratif 

çalıĢmaları ve Ġbrahim Çallı'nın etkileyici bir duyarlılıkla tasvir ettiği duyumsal çıplaklıkları, 

tutumlarda radikal bir değiĢimi içeren bir sürecin ilk adımlarıdır (EriĢti,2015.s.70). 

2.8. 1914 KuĢağı 

1909-1910 yıllarında özellikle Paris'teki Julian Akademisi'nde sanat eğitimi almak için 

Avrupa'ya giden genç Osmanlı sanatçıları, Birinci Dünya SavaĢı'nın patlak vermesiyle eve 

dönmek zorunda kalmıĢtır ve onlar ve böylece 1914 kuĢağı olarak tanımıĢtır. Bu kuĢak içinde 

Türk resminde peyzaj ve natürmort gibi türlerin yayılmasında önemli rol oynayan Ġbrahim 

Çallı (d.1882-ö.1960), Nazmi Ziya (d.1881-ö.1937), Avni Lifij (d.1886-ö.1927), Feyhaman 

Duran (d.1886-ö.1970), Namık Ġsmail (d.1890-ö.1935) ve Hikmet Onat (d.1882-ö.1977) gibi 
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önde gelen ressamlar bulunmaktadır. ÇalıĢmalarının bir diğer çarpıcı yönü, resimlerinin kendi 

izlenimlerini ve kiĢisel yorumlarını nasıl yansıttığıdır. Saf renkleri ve ıĢığa duyarlılıkları 

nedeniyle, bu ressamlar bazen Türk Ġzlenimcileri olarak tanımlanmıĢtır. Hemen hemen hepsi 

Ġstanbul Güzel Sanatlar Akademisi'nde ilk Türkçe öğretmenleri arasındadır ve bu nedenle 

gelecek nesil Türk sanatçıların eğitiminde aktif olarak yer almıĢlardır (Bingöl,1994, s.30). 

2.9. Osmanlı Ressamlar Derneği  

Osmanlı ressamlar Cemiyeti, 1909 yılında Ruhi Arel, Sami Yetik, ġevket Dağ, Hikmet 

Onat (d.1882-ö.1977) ve Ġbrahim Çallı gibi sanatçılar tarafından, kendisi ressam olan son 

Osmanlı halifesi ġehzade Abdülmecid Efendi'nin (d.1868-ö.1944) himayesinde kurulmuĢtur. 

Toplum, 1908'de ikinci Anayasa'nın ilanından sonra yeni liberal atmosferde ortaya çıkan 

bağımsız bir organdır. Osmanlı toplumunda sanata olan ilginin ve resim bilincinin bir meslek 

olarak yayılmasına olanak sağlamıĢtır. Daha sonra Feyhaman Duran (d.1886-ö.1970), 

Hüseyin Avni Lifij (d.1886-ö.1927) ve Müfide Kadri(d.1890-ö.1912) gibi sanatçılar, Osmanlı 

Türkiye'sinin ilk profesyonel Sanatçılar Derneği olan topluluğa katılmıĢtır. 1911-1914 yılları 

arasında Osmanlı Ressamlar Derneği Dergisi adlı bir derginin 18 sayısı yayımlamıĢtır. 

1916'dan bu yana toplum, sanat dünyasındaki yeni geliĢmelerin vitrini haline gelen ve esas 

olarak Paris'teki Julian Akademisi'nde okuduktan sonra geri dönen 1914 kuĢağı olarak bilinen 

genç sanatçıların eserlerini içeren Galatasaray Sergilerini düzenlemiĢtir. 1921'de Türk 

ressamlar Derneği olarak yeniden adlandırılmıĢ ve daha sonra adını iki kez değiĢtirmiĢ 

1926'da Türk Güzel Sanatlar Derneği ve son olarak Güzel Sanatlar Derneği olarak anılmıĢtır. 

Ancak 1940'larda toplum gerilemiĢ ve Türk Sanat dünyasındaki etkili statüsünü kaybetmiĢtir 

(Özsezgin,1997, s.23). 

2.10. Cumhuriyetin Ġlk Yıllarında Türk Resim Sanatı 

Cumhuriyetin ilanı ile Atatürk öncülüğündeki hükümet kadroları (mevkileri) her 

alanda çağdaĢ olma hedefini gündeme getirmiĢlerdir. Ancak Batı'nın çağdaĢ kurum ve 

teknolojilerinden yararlanırken bir Batı kolonisi olmamanın gerekliliğini kavradılar. Kültürel 

bir kimlik ortaya çıkarmak onun için zorunludur; bu nedenle sanattan önemli beklentileri 

vardır. Yeni, çağdaĢ ama aynı zamanda ulusal bir sanat beklentisine sahiptir. Sanat gençleri 

destekledi, gençleri 1924'ten beri yurt dıĢına gönderdiler. Genç sanatçılar, 1923'te 'Yeni 

Resim Derneği' adında bir sanatçı birliği kurmuĢtur. Bir önceki kuĢağın sanat anlayıĢını aĢan 

bir üslup yetiĢtirmek için çaba sarf etmiĢlerdir.  Ancak bu sanatçı derneği, sanatçılar burslu 

olarak yurt dıĢına çıkınca dağıldı. Cumhuriyet döneminin ilk kuĢak sanatçılarının, Cumhuriyet 



41 
 
 

ideallerinin beklentilerini karĢılayabilecek sanatsal yenilikleri ortaya çıkarmak için 

yurtdıĢındaki atmosferi ve eğitimi deneyimlemesi gerekiyordu. Munchen'de Hofmann 

atelir'de eğitim alan Ali Çelebi ve Zeki Kocamemi, Cevat Dereli, Muhittin Sebati, Cemal 

Tollu, Nurullah Berk (d.1906-ö.1982), Zeki Faik Ġzer, Bedri Rahmi Eyüpoğlu (d.1911- 

ö.1975), ve Lhote ve Leger atölyelerinde en çok eğitim alan bu sanatçılar, 20. yüzyılda batı 

sanatına hâkim olan Kübizm, Fovizm, Konstrüktivizm gibi akımların farklı yönlerinden 

etkilenmiĢlerdir. Dahası, sanatlarında Lhote ve Leger etkilenenleri yetiĢtirdiler, bu tarzların 

bir tür sentezi olan daha önemli bir konuma yaklaĢtılar (Germaner,1999, s.76). 

1900'lerde doğan ve Türk sanatının Cumhuriyet'in dördüncü kuĢağını oluĢturan bu ilk 

dönem sanatçıları, 1929 yılında ülkeye döndüklerinde Müstakil Ressamlar ve HeykeltıraĢlar 

Birliği adı altında bir araya gelerek Ġstanbul ve çeĢitli ilçelerde etkili sergiler düzenlemiĢler. 

Anadolu‟da bu sanatçı birliği, Cumhuriyet dönemiyle birlikte geliĢen yeni bir çağdaĢ Türk 

resmi anlayıĢının ilk temsilcileridir. Onlardan sonra, Cumhuriyetin 10. yılı olan 1933'te, altı 

genç sanatçı tarafından inĢa edilen 'd Grubu', benzer tarzdaki yaklaĢımları gündeme getirerek 

açtıkları sergilerle sanat ortamını harekete geçirmiĢtir (Giray,1997, s.56). 

Cumhuriyetin 10. yılı aynı zamanda hükümetin sanatı daha sistematik bir Ģekilde 

desteklemek için çaba sarf ettiği dönüm noktası olmuĢtur. Ġlki 1933'te yapılan ve 1936'ya 

kadar dört kez daha devam eden devrim sergileri, hükümetin modern sanat düĢüncesi 

hâkimdir. Devletin sanatı desteklemeye yönelik diğer faaliyetleri, her yıl çeĢitli ülke çevresini 

gezerek ülke gerçeklerini ve görüĢlerini yansıtan resimler yapmaları için belirli sayıda 

sanatçıya olanak sağlamaktadır. 1938-1944 yılları arasında devam eden bu faaliyetler, halk 

evleri aracılığıyla gerçekleĢtirmiĢlerdir. Böylelikle hem sanatçılara maddi destek sağlanmıĢ 

hem de çağdaĢ sanata yerel bileĢenlerin girmesi amaçlanmıĢtır. Ayrıca Anadolu'nun çeĢitli 

yörelerinde çalıĢan sanatçılar halkın resim sevgisini aĢılamak hedeflenmiĢtir. Bu etkinlik 

sonucunda hem sanatçılar hem toplum hem de hükümet nezdinde değerlendirilebilecek, 

ülkenin her kesimini konu alan büyük bir koleksiyon elde edilmiĢtir. Ġlki 1938 yılında yapılan 

ülke gezilerinde sanatçıların ürettiği eserler ilk olarak Cumhuriyet Halk Partisi ve Milli 

Eğitim Bakanlığı gibi çeĢitli kuruluĢlar tarafından satın alınmıĢtır. Bu uygulama sonucunda 

oluĢan koleksiyon, 1952 yılında halk evlerinin kapatılmasının ardından dağılmıĢ ve 

günümüzde resimlerin çoğu kaybolmuĢtur (Germaner,1999, s.79). 
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Gezici sanatçıların çalıĢmalarının ardından savaĢ yıllarının sanat ortamına canlılık 

getiren Devlet Resim ve Heykel Koleksiyonu gündeme getirilmeye çalıĢılmıĢtır. Diğerlerinin 

aksine oldukça uzun ömürlü ve tutarlı olan bu sergi etkinliği, uzun soluklu sanatçılar için 

önemli bir ortam oluĢturmaktadır. Devletin desteği bundan böyle bu faaliyet çerçevesinde 

yürütülmektedir. Her yıl Cumhuriyet Bayramı‟nda açılması planlanan sergi 1939'da gerçek 

olmuĢtur. 1950'li yıllara kadar önemini sürdüren sergi günümüze kadar canlılığını yitirerek 

devam etmiĢtir. Ancak özellikle savaĢ yıllarında büyük bir boĢluğu doldurmuĢ ve önem 

taĢımaktadır. Devlet Resim ve Heykel sergileri, her kuĢaktan ve zekâdan sanatçının bir 

ortamda bulunabileceği tek etkinlik olmuĢtur.1937 yılında Dolmabahçe Sarayı'nın ortak 

binalarından birinin Ġstanbul'daki Resim ve Heykel Müzesi olarak değerlendirilmeye 

baĢlanması, hükümetin sanata yaptığı bir diğer önemli yatırım olmuĢtur (Giray,1997, s.59). 

Türk resminin tarihi, Türk yanlılarına ve Hunlara ait mağara resimlerine kadar 

uzanmıĢ ve Uygur ve Osmanlı okulları gibi klasik zirveleri içermiĢtir. Ancak modern Türk 

resminin 19. yüzyıldan önce baĢlamadığı kabul edilmektedir. Aslında, Türk resim sanatında 

modern ve klasik üsluplar tamamen farklı olmuĢtur. Modern Türk resmi teknikleri 

Mühendishane-i Berr-i Hümayun „da verilen resim dersleriyle baĢlamıĢtır. Batılı anlamda 

Türk resminin baĢlamasına Levantenlerin yanı sıra yerel Hristiyanlar da katkıda bulunmuĢtur. 

Osman Hamdi Bey ve ġeker Ahmet PaĢa gibi ilk modern ressamlar, hayatlarının en azından 

birkaç yılını yurt dıĢında yetiĢtirmiĢ ve yaĢamıĢlardır; bu nedenle, Paris grubu olarak 

adlandırılmıĢlardır. Diğerleri Paris grubunun ayak izlerini takip etmiĢ ve hareketlerini buna 

göre oluĢturmuĢlardır. Figüratif ve portre resmine dayanan 1914 KuĢağının ardından, aslında 

Avrupa sanatında kübist devrimin bir yansıması olan az bilinen Bağımsızlar gelmiĢtir. The 

Independents'ı takip eden ünlü D Grubu, 1950'lere kadar Türk ressamlarının sanat anlayıĢına 

hâkim olmuĢtur. Son olarak, sosyalist-realist bir yaklaĢımla ana akıma karĢı çıkmak için Yeni        

Gelenler Grubu kurulmuĢtur. Yeni gelenler ise Avni ArbaĢ, Agop Arad, Turgut Atalay, 

HaĢmet Akal, Kemal Sönmezler, Selim Turan, Fethi KarakaĢ, Ferruh BaĢağa, Mümtaz Yener 

ve Nuri Ġyemdi. "Liman" adlı ilk karma sergileri nedeniyle Liman Ressamları olarak da 

adlandırılmıĢlardır. Yeni gelenler arasında hüzünlü ama insani ve evcil kadın portreleriyle en 

ünlüsü Nuri Ġyem olmuĢtur (DemirtaĢ,1986, s.87).  

2.11. Cumhuriyet Döneminde Ġlk Sanatçı Grubu 

Bağımsızlar Grubu olarak adlandırılan kiĢiler, Güzel Sanatlar Akademisi'nde yabancı 

öğretmenlerin ardılları olan Ġbrahim Çallı, Feyhaman Duran (d.1886-ö.1970) ve Hikmet Onat 
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(d.1882-ö.1977) gibi Türkçe öğretmenleri tarafından öğretilen ilk nesil genç ressamlardır. 

1924'te devlet bursuyla ya da kendi imkânlarıyla daha ileri çalıĢmalar için Avrupa'ya giden 

öğrenciler, 1929'da eve dönmüĢ ve Bağımsız Ressamlar ve HeykeltıraĢlar Derneği'ni 

kurmuĢtur. Bu, 1923'te Türkiye Cumhuriyeti'nin ilanından sonra kurulan ilk sanatçı 

topluluğudur. Yeni sanatçı grubu ilk sergisini 1928 yılında Ankara Etnografya Müzesi'nde, 

ikincisini 1929 yılında Ġstanbul Türk Derneği'nde açmıĢtır. Dernek hem yurtiçinde hem de 

yurtdıĢında Türk resminde halkın ilgisini uyandırmada oldukça etkili bir rol oynamıĢtır. 

Kısmen, Empresyonizmle yakın bir iliĢkisi olan 1914 neslinin tarzına tepki olarak, 

Bağımsızlar daha sağlam bir ressamlık ve form aramıĢtır. Manzaralara, natürmortlara ve 

figüratif kompozisyonlara odaklanmaya devam etmelerine rağmen, bazen günlük yaĢamdan 

sahneleri tasvir etmiĢlerdir. Refik Fazıl Epikman (d.1902-ö.1974) Cevat Dereli (d.1900-

ö.1989), ġeref Akdik (d.1899-ö.1972), Mahmut Cuda, (d.1904-ö.1987) Nurullah Berk 

(d.1906-ö.1982), Hale Asaf (d.1905-ö.1938), Ali Avni Çelebi (d.1904-ö.1993), Zeki 

Kocamemi (d.1900-ö.1959) ve Muhittin Sebati (d.1901-ö.1932) gibi Bağımsızlar Grubu‟nun 

üyeleri, Türkiye'de modern sanatın temellerini atan nesil olarak kabul edilmiĢtir (Berk ve 

Özsezgin,1983, s.45). 

Türk modern sanatının geliĢimi içinde genel eğilimlerin ve sanatsal grupların dıĢında 

kalan bir figür olan Fikret Mualla, Türk resminin bağımsız ve tuhaf bir figürüdür. 1930'ların 

sonlarında Türkiye'yi terk ederek, hayatının geri kalanını evlatlık ülkesi Fransa‟ya 

yerleĢmiĢtir. Mualla, neslinin Batı sanat dünyasında sanatsal bir kariyere giriĢen ilk 

sanatçısıdır. Paris'te bohem bir yaĢam süren Fikret Mualla, en neĢeli sahnelerde bile 

melankolik bir havayı yansıtan yoğun bir renk duygusuyla Ģehir hakkındaki gözlemlerini dile 

getirmiĢtir (Duben,2007, s.256). 

1908-1910'da Sanayi-i Nefise Mekteb-i'nden mezun olan bir grup genç sanatçı 

Avrupa'ya gönderilmiĢtir. 1913- 1914 yıllarında Birinci Dünya SavaĢı'nın baĢlaması nedeniyle 

geri dönüp Türkiye'deki faaliyetlerine devam etmiĢlerdir. “1914 KuĢağı” olarak bilinen Avni 

Lifij, Nazmi Ziya Güran, Ġbrahim Çallı, Namık Ġsmail, Feyhaman Duran, Hikmet Onat 

(d.1882-ö.1977), Ruhi Arel ve Sami Boyar, Türk manzara resminin ilk temsilcileridir. Bu 

sanatçılar “Türk Ġzlenimciler” olarak tanınmıĢtır. Önceki dönem sanatının aksine Türk 

Empresyonistleri hafifliğe, renge, tasarım ve biçim daha çok önemsemiĢlerdir.  Çoğunlukla 

manzara resimleri yapmıĢlar ve resimlerinde Ġstanbul'un göz alıcı sahnelerine yer 

vermiĢlerdir. Aynı zamanda Ġstanbul'daki günlük yaĢam, moda, evlerin iç mekânları gibi 
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konuları resimlerinde resmetmiĢler, portre ve çıplak eserler yaratmıĢlardır (Özsezgin,1998, 

s.35). 

1929 yılında sanatçılar Refik Fazıl Epikman (d.1902-ö.1974), Cevat Dereli, ġeref 

Akdik, Mahmud Cuda, Nurullah Berk (d.1906-ö.1982), Hale Asaf, Ali Avni Çelebi, Zeki 

Kocamemi, Muhittin Sebati ve heykeltıraĢ Ratip AĢir Acudoğdu bir araya gelerek Müstakil 

Ressamlar ve HeykeltıraĢlar Birliği'ni kurmuĢtur (Müstakil Ressamlar ve HeykeltıraĢlar 

Birliği). Bu, Cumhuriyet döneminin ilk sanatçı topluluğudur. Bu sanatçılar, sanatın 

bağımsızlığı için çalıĢmayı ve onun daha da geliĢmesi için bir temel oluĢturmayı 

amaçlamıĢlardır (Giray,1997, s.25). 

20.yüzyılın ilk yarısında birçok ülke Dünya SavaĢı ile köklü bir değiĢim yaĢarken 

Türkiye'nin de Cumhuriyet'in kurulmasıyla yeniden Ģekillendiği bilinmektedir. Ancak 

değiĢimin bireylerin gözündeki etkilerinin boyutu Ģüphesiz tartıĢmaya açıktır. Sanata gelince, 

değiĢimleri 18.yüzyıla kadar uzanan BatılılaĢma hareketinden ayırmadan açıklamak ve 

toplumsal alanda ani bir tarihsel kopuĢtan çok zamanla yayılan bir dönüĢüm sürecinden 

bahsetmek yerinde olacaktır. Ankara, 13 Ekim 1923 tarihinde yeni kurulan devletin baĢkenti 

ilan edilmiĢ; ancak Batı anlamında Türk sanatının ilk adımlarının atıldığı Ġstanbul, 

Cumhuriyet'in ilanından sonra sanat dâhil pek çok alanda merkezi bir konuma sahip olmaya 

devam etmiĢtir. Manzarası, tarihi yapıları ve hayattan imgeleriyle hem sanat üretiminin hem 

de serginin merkezi, tartıĢma mekânı ve resimlerin konusu olmuĢtur. 19. yüzyılda Türk resmi, 

sahne resimleriyle geleneksel üretim tarzlarının ötesine geçmeye baĢlamıĢtır. Osman 

Hamdi'den (d.1842, ö.1910), asker ressamlar Halil PaĢa'ya (d.1881, ö.1939), Hoca Ali Rıza'ya 

(d.1858, ö.1930) veya Diyarbakırlı Tahsin'e (d.1874, ö.1937) Hüseyin Zekai PaĢa (d.1860, ö. 

1919), Ġsmail Hakkı (d.1863, ö.1926) veya Nazmi Ziya (d.1881, ö.1937), 19. yüzyılın 

sonlarında ve 20. yüzyılın baĢlarında yeni konular, çoğunlukla resim doğa ve Ġstanbul'un Ģehir 

manzarası sahneleridir. (Korur,2008, s.59). 

19. yüzyılın ikinci yarısında büyük ölçüde geliĢerek küresel dünya sanatı olma 

mücadelesine baĢlayan Türk resim sanatının, sık sık Ġstanbul'un kıyı Ģeridini ve göz alıcı 

sokaklarını resmetmesi merak uyandırmıĢtır. Bu, insan görünümüne karĢı bazı inançların hala 

yaygın olduğu için resimlerde insan figürünün görülmediği anlamına gelmektedir. 19.yüzyılın 

ikinci yarısında Ġstanbul'da ünlü Abdullah KardeĢler‟in çektiği Ģehir fotoğraflarını 

kompozisyon Ģemaları açısından kanvas tablo replikalarıyla karĢılaĢtıran fotoğraf 
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yorumcuları, resimlerde grupların veya Ģahısların yer almadığını fark etmiĢlerdir. Tansuğ, 

sözlerinin devamında, ilginin nedenlerinden bazıları Ģöyle sıralamıĢtır: Figürsüz resim yapma 

niyeti, özellikle empresyonistlerin Avrupa'da dekor bir resim stilinden daha fazla anlam 

kazandığında dekoru seçen sanatçıların etkisidir. 19. yüzyıl, doğayı taklit edecek birincil 

merak, manzara resimleri ıĢık-gölge, renk-stil, perspektif uzay veya hacim gözlemlerinde en 

uygun ve en kolay konulardan biridir. Üstelik ilk Osmanlı sanatçıları da doğaya bağlı kalarak 

bakılması keyifli sanat eserleri yaratma niyetlidir ve bu durum haleflerinin resim anlayıĢını ve 

zevklerini etkilemiĢtir. 1920‟lerde önce Ġstanbul'un semtlerini ve özellikle Boğaz'ı 

empresyonist sahneleriyle Halil PaĢa, daha sonra Ġbrahim Çallı'nın önderliğinde ıĢık ve renge 

odaklanan izlenimci üslubuyla Çallı KuĢağı, Ġstanbul'un birçok manzara örneğini üretmiĢtir. 

ġehir yazarlar, sanatçılar ve düĢünürler tarafından yeniden keĢfedilmiĢtir (Tansuğ,1991, 

s.133-136). 

Bayer‟in Nurullah Berk‟in Türk Resim Sanatı Tarihi adlı yayınından aktardığı üzere, 

Nurullah Berk (d.1906-ö.1982), ÇağdaĢ Türk Resim Tarihi adlı kitabında KuĢaktan 

bahsettiğinde, bir önceki dönemin sanatçılarının manzara resminde olumsuz bir Ģekilde takılıp 

kaldıklarını söylemiĢtir. Birinci Dünya SavaĢı patlak verdiğinde Ġstanbul'da toplanan genç 

sanatçılar, Fransa, Almanya ve Almanya'dan getirdikleri yepyeni bakıĢ açıları, anlayıĢları ve 

yöntemleriyle 19. yüzyıl resim estetiğini sona erdirmiĢ yeni bir cesaretle renk dünyasına 

girmiĢlerdir. Tek figür, insan, öykünmüĢ portre ve önceki sanatçıların sıkıĢıp kaldığı 

“manzara” ve natürmort türlerinde çeĢitli konuları betimleyen “sahneler” dâhil edilmiĢtir. 

Bayer‟in Sezer Tansuğ‟un ÇağdaĢ Türk Resim Sanatı Tarihi adlı yayınından aktardığı üzere, 

Öte yandan Ģehir manzaraları için Türk resminde bir dönüm noktası arayan Tansuğ, 1914'ü 

eğitim almak için Avrupa'ya ve daha çok Paris'e giden sanatçıların ülkeye döndüğü yıl olarak 

belirlemiĢtir. Yani Berk'in aksine empresyonist tarzda çalıĢan 14. Nesil'in Ġstanbul odaklı 

sahnelerine atıfta bulunmuĢtur. Bu sanatçıların “Ģehir atmosferine daha aĢina olduklarını” 

belirterek, Batı‟da gördükleri değerlerin kendi ülkelerinde de olmasını istediklerini 

söyleyerek, sanatçıların bu kriterleri dikkate aldıkları sonucuna varmıĢlardır. Resim yaparken 

doğal bir sonuçtur (Bayer,2009, s.345). 

Manzara resimleri en çok üretilen türdür ve yıllarca böyle devam etmiĢtir. Aynı 

Ģekilde 1937'de Resim ve Heykel Müzesi'nin açılmasından sonra Ġstanbul'da baĢlayan ve 

Ankara'da devam eden Devlet Resim ve Heykel Sergilerindeki eserler daha çok manzara 

resimlerinden oluĢmuĢtur. Örneğin Malik Aksel (d.1901, ö. 1987), 326 eserinin 1941 yılında 
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sergide yer aldığını ve çoğunun Ġstanbul ve Ankara'dan sahneler olduğunu, hatta diğer resim 

türlerinin sayısının bir öncekine göre artıĢından bahsettiğini belirtmiĢtir. Her Ģeyden önce 

Ġstanbul bir eğitim merkezi olmuĢtur. Askeri okulların müfredatına eklenen sanat derslerinin 

yanı sıra Güzel Sanatlar Yüksek Okulu'nun (Sanayi-i Nefise Okulu) açılması Türk sanat 

tarihinde belirleyici olmuĢtur. Akademi, savaĢ yıllarında birkaç kez taĢınmak zorunda kalmıĢ 

ve nihayet 1926'da Fındıklı'daki eski Türk Parlamento binasına taĢınmıĢtır. Adını 1938 yılında 

(Güzel Sanatlar Akademisi) 1927 yılında Güzel Sanatlar Akademisi Güzel Sanatlar 

Akademisi (Sanayi-i Nefise Akademisi) olarak değiĢtirilmiĢtir. (Atılgan,2009, s.102-105). 

Ġstanbul'da bir sanat ortamının varlığı, sonraki yıllarda çok daha yüksek bir düzeye 

ulaĢacak olsa da 19.yüzyılın son çeyreğine tarihlenebilir. Osmanlı Ġmparatorluğu'nun son 

döneminde Ġstanbul'un Beyoğlu'nda yaĢayan Türkler, Müslümanlar, yabancılar ve Levanten 

ressamlar bir defaya mahsus olmak üzere küçük sergiler açmıĢtır. Güzel Sanatlar 

Akademisi'nin Sultanahmet binasında Nisan 1873'te ġeker Ahmed PaĢa tarafından düzenlenen 

sergi, ilk resim sergisi olarak kabul edilmiĢtir. 1909 yılında Çallı KuĢağı grubu tarafından 

kurulan Osmanlı Sanatçılar Derneği, 1916-1952 yılları arasında Galatasaray Lisesi ve 

Galatasaray Yurdu'nda Societa Operaia adında Galatasaray Sergileri düzenlemiĢ ve 

imkânsızlıklara rağmen uzun soluklu ilk sergiler olmuĢtur (Gören,1997, s.40). 

Osmanlı Sanatçılar Birliği, 1921 yılında adını Türkiye Sanatçılar Birliği olarak 

değiĢtirmiĢ ve Cumhuriyet'in ilanından sonra faaliyetlerine devam etmiĢtir. Devam eden 

Galatasaray sergilerinin yılın sanat etkinliği olarak önemi, milliyetçiliğin Osmanlı sanatçıları 

için nasıl geliĢtiğini göstermesi açısından yeni bir önem kazanmaya baĢlamıĢtır. Ġlk ulusal 

sergi olarak adlandırılabilecek 1923‟teki Galatasaray Sergisi, özgün bir Türk sanatının 

oluĢmadığı eleĢtirisine uğramıĢtır (ġerifoğlu,2003, s.5). 

Yahya Kemal Beyatlı‟nın “Sadece bir semtini sevmek ömür boyu değerdir” 

açıklamasından yola çıkarak, Ġstanbul'un hem sanatsal geliĢmelerin merkezi hem de Ģehri 

tanımlayan manzaraların merkezi olduğu Türk sanatının o yıllarına bakmak yeterlidir. 

Cumhuriyetin ilanından sonra BatılılaĢmıĢ Türk sanatı Osmanlı Ġmparatorluğu'nda baĢlayan 

BatılılaĢma hareketi, Cumhuriyet döneminde modernleĢmenin ortaya çıkmasıyla kendine 

özgü koĢullarda yaĢanırken, öncelikli amaç “sanatı” kültürel pratiklerin önemli araçlarından 

biri haline getirmek olmuĢtur. Sanatın kurumsallaĢmasının her adımı devletin tekeli altındadır. 

Devletin sanatla iliĢkisi, yeni Türkiye Cumhuriyeti'nin devlet milli ideolojisinin 
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benimsenmesine ve bir yandan Türk kimliğinin inĢası ilkesine ve sanatçının karĢılaĢtırmalı 

özerkliğine dayanırken, sanat yeni bir sanat oluĢturmaya yönelmiĢtir. Batı ile görsel paralellik 

oluĢturarak stil dilini takip etmiĢtir. Tek partili dönemin ikinci döneminde Milli Eğitim 

Bakanı olarak görev yapan Hasan Ali Yücel, eğitimin yanı sıra sanat konusuna da ağırlık 

vererek kültürel bir reform baĢlatmıĢtır. Ekim 1924'te yeni Cumhuriyet'in ilk kalkınma 

programındaki eğitim esasları gereği Milli Eğitim Bakanlığı tarafından bir yarıĢma 

düzenlenmiĢ ve sanat öğrencileri eğitim için Avrupa'ya gönderilmiĢtir. Bu aslında 

Osmanlıların BatılılaĢmayı hedefleyerek baĢlattığı eğitim anlayıĢının devamıdır. ġeref Kâmil 

Akdik (d.1889, ö. 1972), Mahmut Cûda (d.1904, ö. 1987), Muhittin Sebati (d.1901, ö. 1932), 

Refik Epikman (d.1902, ö. 1974), Cevat Dereli (d.1900, ö. 1989) seçilen ilk sanatçı 

gruplarıdır. Jüri tarafından Paris'e gönderilmiĢtir.  Öğrencileri Avrupa'ya göndermek uzun 

yıllar devam etmiĢtir (Öndin,2003, s.65). 

1923 yılında sanat alanındaki önemli geliĢmelerden ilki, daha sonra Bağımsız 

Sanatçılar ve HeykeltıraĢlar Derneği adını alacak olan Yeni Resim Derneği'nin kurulmasıdır. 

Ġlk sergilerini 15 Mayıs 1924'te Ġstanbul Basın Derneği binasında düzenlemiĢlerdir. ġeref 

Kâmil Akdik, Elif Naci, Refik Fazıl Epikman (d.1902-ö.1974), Mahmut Cûda, Ali Avni gibi 

sanatçıların yer aldığı sergide 115 resim sergilenmiĢtir. Millî Eğitim Bakanlığı eserlerinin 

çoğunu satın almıĢtır. 1920'ler, Türk sanatının adeta modernizmle sınandığı ve dekor türünün 

ihtiyaçlarına göre empresyonist resim değerlerinin kademeli olarak değiĢtirildiği bir 

dönemdir. Ali Avni Çelebi, Ratip AĢir Acudoğlu Ahmet Kenan Yontuç (d.1904, ö. 1995) ve 

Ahmet Zeki Kocamemi (d.1900,ö. 1959) 1922'de Münih'e giderek atölyeye katılmıĢtır. 

Heinemann. Münih Akademisi sınavlarını geçemedikleri için baĢka bir dıĢavurumcu sanatçı 

Hans Hofmann'ın (d. 1880-ö. 1966) atölyesinde çalıĢmaya baĢlamıĢlardır. Bu, Türk resim 

sanatında farklı bir eğilimi ortaya çıkaracak bir dönüm noktasıdır (Dıranas,1940, s.88). 

Çelebi ve Kocamemi özellikle empresyonist tarzın ötesine geçerek, Ġstanbul odaklı 

dıĢavurumcu manzaraları, bilinçli deformasyon uygulaması ve modernize edilmiĢ Ģehir 

imgeleri ile yeni bir yol açmıĢtır. Bazı araĢtırmacılar, Ali Avni Çelebi'nin Vitrin resminden 

dolayı 1927 Galatasaray sergisini gerçekçi modernizm açısından Türk resminde bir kilometre 

taĢı olarak nitelendirmiĢlerdir. 1926 tarihli bu tablo, Türk sanatı için oldukça yenilikçi bir yol 

olan günlük hayatın hızına yaklaĢmasıyla dikkat çekmiĢtir (Bayer,2009, s.46). 
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Müstakil Ressamlar ve HeykeltıraĢlar Derneği'nin kuruluĢ aĢaması 15 Nisan 1929'da 

Ankara Etnografya Müzesi'ndeki Ġlk Genç Sanatçılar Sergisi'nde olmasına rağmen, grubun ilk 

sergisi aynı yılın 15 Eylül'de Ġstanbul Cağaloğlu'ndaki Türk Merkezi'nde açılmıĢtır. Sergi 73 

resim ve 4 heykelden oluĢmuĢtur. Dönemin bir diğer önemli geliĢmesi de 1909 yılında 

kurulan Osmanlı Sanatçılar Cemiyeti olmuĢtur. 1921 yılından itibaren faaliyetlerini Türkiye 

Sanatçılar Derneği adıyla sürdüren dernek, 26 Aralık 1926 tarihinde Türk Güzel Sanatlar 

Derneği adını almıĢtır. Türkiye o dönemde kültür ve sanat ortamını geliĢtirmek için yurt 

dıĢından. J. Dewey'in görsel sanat etkinliklerine önem verilmesi gerektiğini belirten raporu 

önemlidir. Derneğin adı 1928'de Güzel Sanatlar Derneği olarak değiĢtirilmiĢtir (Giray,1997, 

s.38). 

1950'lere kadar özel bir sergi salonunun bulunmaması ve devlete ait salonun kısıtlılığı 

nedeniyle sanatçılar, eserleri sergilemek için uygun mekânlar bulmaya gerek kalmadan, kendi 

baĢlarına sergi mekânları aramıĢtır. Sanatçılar sergilerini, yabancı kültür elçilikleri 

salonlarında, Türk Ocakları'nda ve Ankara ve Ġstanbul Halkevlerinde, farklı kurum binalarının 

uygun mekânlarında, akademi veya özel mağazalarda açmıĢlardır. Örneğin 15 ġubat 1931'de 

Bağımsızlar‟ın düzenlediği en önemli etkinliklerden biri olarak kabul edilen sergi, Ġstiklal 

Caddesi'ndeki Moskovit Restaurant Salonu'nda açılmıĢtır. Cumhuriyet döneminin baĢlarında 

bir sanatçının resimlerini Türkiye'de satarak yaĢaması mümkün değildir. Bu nedenle çoğu 

öğretmen, bir kısmı da akademide öğretim görevlisi olarak çalıĢmıĢtır. Örneğin Ali Çelebi 

(d.1904- ö.1993) 5 liraya portre yaptığını ifade etmiĢtir. Namık Ġsmail (d.1890- ö.1935) 

1935'te yaptığı bir röportajda 200-250 civarında resim yaptığını ve 30-35.000 lira kazandığını 

söylemiĢtir. Devlet, Resim ve Heykel Sergilerinden eserler satın aldı ancak Namık Ġsmail, bu 

satın almanın “sübvansiyon” sınırlarının ötesine geçmediğini belirtmiĢtir. Neredeyse 

1970'lerin sonuna kadar ciddi bir sanat piyasasından söz etmek mümkün değildir. Resimler 

aynı zamanda boyama malzemeleri Dünya SavaĢı sırasında ġehzadebaĢı'nda satılmıĢtır. Malik 

Aksel (d.1901- ö.1987) devletler bu onun Ģövale kurmak ve boya gibi Ayasofya ressam olarak 

biliniyordu. ġevket Dağ orada, eğlence parkı olduğu dönemde ġehzadebaĢı'nda stant açmıĢ, 

resimlerini satarak para kazanmıĢtır. Üstünipek‟in Sezer Tansuğ‟dan aktardığı üzere ġevket 

Dağ, Ankara'yı anlatması ile birlikte Ankara'da yaĢayan devlet memurlarına Ġstanbul manzara 

resimlerini sattığını belirtmiĢtir. Her iki yazar da sanatçıların resimlerini satmamaları 

gerektiğini öne sürmelerine rağmen, seçtiği yöntem nedeniyle Dağ'ı eleĢtirmemiĢtir. 

(Üstünipek,2007, s.35). 
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Cumhuriyetin ilk on yılından sonra hükümetin yeni programı, reformlara uyum 

sürecini hızlandırmak ve ulus bilincini geliĢtirmektir. O yıllarda devletin sanata yaklaĢımı 

zorunlu görülmüĢ ve bu bir medeniyet koĢulu olarak kabul edilmiĢtir. O yıllarda akademinin 

baĢmüdürü olan Namık Ġsmail (d.1890- ö.1935), 1933 yılında Millî Eğitim Bakanlığı'na 

sunduğu raporunda, güzel sanatların milli olmaktan uzak, Doğu ve Batı'nın etkisi altında 

olduğunu ve güzel sanatların geliĢmesini ifade etmiĢtir. Halkın sanat eserleriyle sık görsel 

temasına bağlıdır. Sanatın ve kültürün geliĢmesinin bir devlet politikası haline gelmesiyle, 

sanatçılar sanatı tüm ülkeye yaymaya teĢvik edilmiĢ ve bu amaçla 1930-1940'larda Ülke 

Gezileri, Reform Sergileri ve Halk merkezleri düzenlenmiĢtir. 1930'larda tüm dünyayı etkisi 

altına alan ekonomik kriz, devletçiliği güçlendirmiĢ ve sanat, aydınlanmıĢ ve ilerici bir 

anlayıĢla yönlendirilmiĢtir. Sanatçılar, modern olarak tanımladıkları Batı'nın sanat tarzlarını 

da öğrenmeye ve benimsemeye baĢlamıĢlardır (Özsezgin ve Aslıer, 1989, s.60). 

Ġlk sergisini 8 Ekim 1933 tarihinde Narmanlı Han'daki Mimoza Ģapka mağazasında 

açan grubun sergisi, kübizm ve konstrüktivizm resimlerinden oluĢmuĢtur. D Grubu, 

Türkiye'deki kübist ve konstrüktivist eğilimlerin pratiğiyle ilgilenmiĢ ve Bağımsızlar'ın tersi 

ilkeler doğrultusunda bir araya gelmiĢtir. Renkler ve izlenimlerden çok yapı ile ilgilenmiĢler; 

resimsel çalıĢmaların tek boyutluluğunun yerini alma çabasıyla figür algısına 

odaklanmıĢlardır. Cemal Tollu'nun (d.1899- ö.1968), geometrik bir bakıĢ açısıyla Ġstanbul 

manzarası örnek olarak gösterilebilir. Kesin bir tavırla ortaya çıkan, önce Fikret Adil (d.1901- 

ö.1973), daha sonra grubun sözcüsü Nurullah Berk (d.1906-ö.1982), tam olarak aynı Ģeyi 

yapmasa da yine de örnek teĢkil eden Ġzer'in deniz manzarası veya Sultanahmet Camii'nin 

Pencereleri veya Sabri Berkel'in Taksim Meydanı resim, renk soyutlama niteliğine sahiptir ve 

Türk manzara resminde denenmemiĢ olanları üslup olarak denemiĢtir. Öte yandan Ġzer'in 

Dolmabahçe Tepelerinden gibi eserleri d Grubu'nun ilkelerine aykırı örneklerdir. Bu örnekler, 

sanatçıların stil arayıĢını yansıtmıĢtır. D Grubunun yarattığı etkiyle gruba katılan ancak özgün 

bir üslup benimseyemeyen ve bağımsız olarak yoluna devam eden Bedri Rahmi Eyüboğlu 

(d.1911- ö.1975), motif fantezi anlayıĢıyla yerel konuları seçmiĢtir. Ġstanbul'un kahvehaneleri, 

sokakları, Tophane'de Kahve veya Beyazıt Ġstanbul Üniversitesi Bahçe tablosu gibi 1934 

tarihli eserleri, sanatçının motif tarzı betimleyici sahne tasviri açısından özgündür 

(Yaman,2004, s.62). 

Sözü geçen yıllar, entelektüel çevrelerde hararetli tartıĢmalara sahne olmuĢtur. D 

Grubu'nu savunan Fikret Adil sanatçılarla yakın iliĢkiler kurmuĢ ve Asmalımescit 74 numaralı 



50 
 
 

evi, sanatçıların sıkça ziyaret ettiği bir yer haline gelmiĢtir.  Grup, “Sanat için Sanat” ilkesini 

benimseyerek figürden arındırılmıĢ bir resme doğru ilerlemiĢtir. Örneğin Ercüment Kalmık'ın 

kuruluĢunun hemen ardından d Grubu ile birlikte hareket eden Ġzole Ġstanbul Ġmajı tablosu, 

tam bir soyutlamadan çok soyut olmaya yakındır ve grubun sanatının nasıl geliĢtiğini 

göstermektedir. Ayrıca Tarihi Tophane gibi sokak sahnelerini yaratan Eren Eyüboğlu 

(d.1907- ö. 1988) ve eserlerini keskin dıĢ çizgilerle Ģekillendiren ġükriye Dikmen (d.1918- ö. 

2000) gibi güçlü bir üslubu ve rengi olan kiĢiler, d Grubu ile iliĢkilendirilen ancak bağımsız 

sayılabilecek sanatçılardan bazılarıdır (Adil,1947, s.24).  

Rudolf Belling heykel bölümü baĢkanı olarak atanmıĢtır. Öte yandan d Grubu 

temsilcileri, akademinin geleneğini etkileyen ve Türk sanat ortamını belirleyen ve grubun 

artan etkisiyle sonuçlanan akademide eğitmen olarak çalıĢmaya baĢlamıĢtır. Bu dönemin bir 

diğer önemli olayı da Ġstanbul Resim ve Heykel Müzesi'nin açılıĢı olmuĢtur. Müze kurma 

giriĢimi aslında 1910'larda baĢlamıĢ ve Cumhuriyet döneminin temel olaylarından biri haline 

gelmiĢtir (Gören,1997, s.51). 

Müzeleri kurumsallaĢtırmanın en önemli adımı 18 Ocak 1925'te Topkapı Sarayı'nı 

Müzeler Müdürlüğü'ne, Dolmabahçe ve Beylerbeyi saraylarını Milli Saraylar adı verilen yeni 

müdürlüğe vermektir.  Öte yandan, modern müzelere olan ihtiyaç kesinlikle çok önemlidir. 

Aynı zamanda sanat tarihçisi olan Burhan Toprak, 28 Ağustos 1936'da Yarım Asırlık Resim 

ve Heykel Sergisi düzenlemiĢtir. Bu sergi Osmanlı-Türk sanatlarının ilk tarihsel 

sınıflandırması açısından önemlidir ve eserler sırayla toplanmıĢtır. Burhan Toprak (d.1906- ö. 

1967), yönetimindeki Güzel Sanatlar Akademisi, sergiler, konferanslar vb. Birçok kültürel 

etkinlik ve etkinliklerle Ġstanbul'un kültür merkezi olmuĢtur (Duben,1990, s.29). 

Dolmabahçe Sarayı'ndaki Tahtın Varisi odası Atatürk'ün emriyle müzeye 

dönüĢtürülmüĢ ve 20 Eylül 1937'de Ġstanbul Resim ve Heykel Müzesi açılmıĢtır. Atatürk'ün 

Yarım Boy Sanat ve Heykel Sergisini gördükten sonra bu müzeyi açmaya karar verdiği iddia 

edilmiĢtir. 1936'da Yeni bir binanın yapılmasını beklememiĢ olmaları aceleleri olduğu 

anlamına gelebilir. Türk sanatının ilk müzesi bu Ģekilde kurulmuĢtur. Daha sonra devlet 

sanata ve sanatçıya desteğini arttırmıĢ ve 1939'dan itibaren Devlet Resim ve Heykel Sergileri 

düzenlenmiĢtir. Ankara'daki serginin ardından Ġstanbul'da ve bazen Ġzmir'de bu tür sergiler 

devam etmiĢtir. Jüri, sanatçıları değerlendirip onları ödüllendirmiĢtir. Devlet tarafından 

muhtelif müdürlüklere yerleĢtirilmek üzere belli sayıda eser satın alınmıĢtır. Belirli bir sanat 
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koleksiyoncusundan bahsetmek imkânsızdır. Bunun temel nedeni yoksulluk gibi görünmüĢ, 

ama aynı zamanda sanatın değerinin henüz ölçülemediği de düĢünülmüĢtür. Bağımsız 

koleksiyonerler ancak 1950'lerden itibaren özel galerilerin ortaya çıkmasından sonra ortaya 

çıkmıĢtır. Sanat eserinin yalnızca dekoratif bir bileĢen olarak algılanması nedeniyle sanata 

olan ilgi daha önce nitelikten yoksundur (Adil,1947, s.40).  

Ġkinci Dünya SavaĢı Avrupa'da büyük yıkıma neden olurken, orantılı olarak idealize 

edilmiĢ “Batılı” kavramına iliĢkin hayal kırıklığının artması ve Türk sanatçı ve aydınlarının 

milli değerlere daha fazla dikkat çekmesiyle sanatta bir dönüĢüm yaĢanmıĢtır. Batı sanatının 

olduğu gibi uyarlanıp uyarlanmaması gerektiği veya hararetli yerellik-evrensellik tartıĢmaları 

bağlamında taklittin boyutlarının ne olduğu gibi sorular sorulmuĢtur. Sanatı geniĢ kitlelere 

yayma ve figüratif resim yapma düĢüncesi içinde resim konusunda doğrudan bir iliĢki anlayıĢı 

ve algısı olduğu gerçeği vurgulanmıĢtır. D Grubu sanatçılarından bazıları minyatür ve 

kaligrafi gibi geleneksel sanatlardan esinlenerek “yeni” ve farklı “sentez” formlar yaratarak 

çalıĢmaya baĢlamıĢtır. Mesela Nurullah Berk'in (d.1906-ö.1982) 1941 tarihli Heybeliada 

resmi d Grubu'nun ortak ilkelerine uygun olarak yapılmıĢ Berk'in konu seçimi sahneden 

Cemal Tollu (d.1899- ö. 1968), gibi figürlere dönüĢmüĢ ve çalıĢmalarına daha yerel dekoratif 

unsurlar kullanarak devam etmiĢtir (Adil,1947, s.51). 

D Grubu 1933-1947 yılları arasında 15 karma sergi açarak etkisini daha geniĢ bir alana 

yayarken, bazı sanatçılar da bölgesel veya yerel sanat akımı yaratarak bir grup gibi hareket 

etmeye baĢlamıĢtır. Nuri Ġyem (d.1915- ö. 2005), Selim Turan (d.1915- ö. 1994), Avni ArbaĢ 

(d.1919- ö. 2003), Nejad Melih Devrim (d.1923- ö. 1995), Turgut Atalay‟dan (d.1918-ö. 

2004), oluĢan “Yeniler” grubu ve Akademi resim bölüm baĢkanı Lévy'nin atölyesinde 

çalıĢanlardan Abidin Dino adından söz ettirmiĢtir. Agop Arad (d.1913 ö. 1990), Faruk Morel, 

ve Yusuf Karaçay 28 Mart 1940 tarihinde Beyoğlu Gazeteciler Cemiyeti'nde “Port City 

Ġstanbul” adlı bir sergi düzenleyerek d Grubu'nun söylemine karĢı sosyalist sanatı savunan bu 

sanatçılara katılmıĢlardır. Bu sergiden sonra "Port Sanatçıları" olarak da anılmıĢlardır. Dino, 

1941'de düzenledikleri ikinci sergide gruptan ayrılmıĢ ama Fethi KarakaĢ (d.1916- ö. 1977), 

Mümtaz Yener (d.1918-ö. 2007), Ferruh BaĢağa (d.1914-ö. 2010) ve HaĢmet Akal (d.1918 ö. 

-1960) katılmıĢtır. Ġyem, grubuna katılmak isteyen sanatçı sayısının arttığını ve sosyalist 

gerçekçi sanat anlayıĢının büyük ölçüde kendi kuĢağı tarafından benimsendiğini belirtmiĢtir. 

YaĢadıkları toplumun resmini çizmek isteyen Yeniler grubu üyeleri, 1950'lerden sonra 

sosyalist sanat anlayıĢından uzaklaĢacak ve Nuri Ġyem (d.1915- ö. 2005) ve Avni ArbaĢ 
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(d.1919- ö. 2003) gibi bazı sanatçılar figüratif olmayan resimlere yönelmiĢtir (Yaman,2004, 

s.62). 

Türkiye'deki Avrupa sanatı ile tam bir paralellik 1950'lerden itibaren görülebilir. O 

yıllarda sanatçılar bireysel bakıĢ açısıyla farklı eğilimler izlemiĢtir. Elbette 1950'lerde 

Demokrat Parti'nin kültür politikası temelinde Fransa yerine ABD'yi örnek alan iktidarı, 

Amerika kaynaklı tüm dünyada yükselen bir eğilim olan soyut sanatın bu ülkede de hâkimiyet 

kazanmasına neden olmuĢtur. Ayrıca Osmanlı geçmiĢine dönüp bakıldığında ve gelenek 

meselesine iliĢkin tartıĢmalar 1950'lerde sanatı belirlemiĢtir. Turgut Zaim (d.1906- ö. 1974) 

ve yüzlerini geleneksel kaynaklara çeviren Malik Aksel (d.1901- ö. 1987) gibi sanatçılar yerel 

figür resmini yaratmıĢtır. D grubu sanatçıları veya sosyal bağlamda çalıĢan sanatçılar o 

yıllarda soyut üsluplara yönelmiĢtir (Minor,2013, s.33). 

Bedri Rahmi Eyüboğlu'nun (d.1911- ö.1975) öğrencilerinden Mustafa EsirkuĢ 

(d.1911- ö.1975), Nedim Günsür (d.1924- ö.1994), Leyla Gamsız Sarptürk (d.1921- ö.2010) , 

Fahrünnisa Sönmez(d.1901- ö.1991)  ve Ivy Stangali'nin (d.1922- ö.1999)  halk sanatının 

süsleme tarzına da yer vererek kendi yolunu çizerek akademide kurduğu On'lar grubu süsleme 

sanatlarını kullanarak bir tür kültürel sentez oluĢturmuĢtur. Ġlk sergilerini 1947'de akademinin 

yemekhanesinde açmıĢlar ve daha sonra Turan Erol (d.1927- ö.), Fikret Otyam (d.1926- 

ö.2015), Mehmet Pesen (d.1923- ö.2012) ve Adnan Varınca (d.1918- ö.2014) gruba 

katılmıĢtır. Akademiden mezun olduktan sonra bağımsız olarak çalıĢan Naile Akıncı, hayatı 

boyunca Ġstanbul manzarasının klasik çizgisinde en değerli eserleri üretmiĢtir. Naile 

Akıncı'nın hocası Léopold-Lévy, özellikle Haliç ve çevresinde çalıĢmıĢ ve bunlar Naile 

Akıncı'nın sanatında da önemli yer tutmuĢtur. Eyüp ve Haliç sahneleri sanatçının hayatıyla 

bütünleĢmiĢ ve konunun baĢlangıç noktası olduğunu belirtmiĢtir. 1957-1958 yılları arasında 

Ġstanbul'da sanat alanında eğitim veren ikinci kurum olarak Devlet Tatbiki Güzel Sanatlar 

Yüksek Okulu'nun kurulması, az da olsa yaygın akademi geleneğine bir alternatif olarak 

düĢünülmüĢtür. Türkiye'nin geliĢen sanayisine katkı, Bauhaus eğitim modeline dayalı 

“Uygulamalı Sanatlar”ın kuruluĢ hedefleri arasında önemlidir. Tasarıma yönelik eğitim 

modelinde yeni bir arayıĢ vardır. Resimde mekân kavramı ve malzemeye odaklanan dekoratif 

sanat anlayıĢı hâkimdir, bu da 17. yüzyıl Fransa'sından beri süregelen geleneği sürdüren 

Güzel Sanatlar Akademisi'nin eğitiminden oldukça farklıdır (Erol,1984, s.114). 
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Osmanlı Batı‟nın bilgi ve teknolojisinden yararlanma ihtiyacıyla adımlarını atmaya 

baĢladığı, 18. yüzyılın ilk yarısına kadar geçen zaman, 'BatılılaĢma Dönemi' olarak 

tanımlanabilir.  BatılılaĢma döneminde Osmanlı kültür ve sanatının her alanında önemli 

değiĢiklikler yaĢanmıĢ, model alınan Batı'dan gelen desenlerle yeni formlara ve içerik 

analizlerine ulaĢılmaktadır. Batı üslubu, perspektifli resim zekâsı geleneksel Osmanlı tasvir 

sanatının yerini almaya baĢlamıĢ ve Türk ressamlarının yetiĢmesi ise yaklaĢık yarım asırlık bir 

hazırlık aĢamasından sonra 19. yüzyılın ortalarında hayata geçebilmiĢtir. Osmanlı Sarayı'nın 

Batı kültürü ve yaĢam tarzıyla tanıĢmaya baĢladığı BatılılaĢma döneminde, Osmanlı yabancı 

ve gayrimüslim sanatçıların arabuluculuğuyla Batı üslubu resmiyle tanıĢmıĢlardır 

(Cezar,1995, s.89). 

Osmanlı Sarayı, entelektüel ilginin ötesinde tek anlamda bu resim anlayıĢını özellikle 

askerlik ve eğitim alanlarındaki yenilik hareketlerinin doğal bir ihtiyacı olarak ele alınmıĢtır. 

Batı tarzı resim sanatında Ģekil ve nesneleri hacim değerleri ile iki boyutlu bir yüzeyde 

yansıtabilen illüzyonlar kullanılmaktadır. Aynı Ģekilde figürleri ve nesneleri çevreleyen 

mekân; Ġki boyutlu yüzey üzerinde derinlik algısı kazandıran perspektifin uygulandığı 

görülmektedir. Bu tarz bir resim, birçok alanda faydalı olabilecek görsel sunum olanaklarına 

sahiptir.Osmanlı'nın kültürel değiĢim döneminin doğal bir uzantısı, Osmanlı yenilik 

hareketlerinin gereği olarak yaygın yeni resim zekâsı, ilk olarak askerlik eğitim 

programlarında yer aldığı görülmüĢtür. Dolayısıyla Türk resimlerinin (resim sanatı) ilk 

temsilcileri, bu okullarda eğitim görmüĢ asker kökenli sanatçılar olmuĢlardır. Ferik Ġbrahim 

PaĢa (d.1815-ö.1891), Ferik Tevfik PaĢa (d.1819-ö.1866) ve Hüsnü Yusuf'un (d.1817-ö.1861) 

eserlerinin tarihleri yaklaĢık olarak 1830'ların baĢlarına çok yakın olan ve nadiren günümüze 

ulaĢan ilk kuĢak ressamlar olarak kabul edilir (Minor,2013, s.33). 

Daha sonra doğum tarihleri 1840'larda olan ikinci kuĢak sanatçılar olan Osman Hamdi 

Bey (d.1842- ö.1910), ġeker Ahmet PaĢa ve Süleyman Seyyid Türk çizim sanatında nitelik ve 

nicelik gerçeğinin ilk temsilcileri sayılabilir. Klasik tarzdaki resimlerinde en çok durgun 

yaĢama (naturmort) ve manzara resmine (panorama) önem vermiĢlerdir. Manzara resminde 

ise figür çok az yer almıĢtır. 1860'lı yıllarda Paris'te sanat eğitimine devam eden sanatçıların 

her biri Osman Hamdi Beyin (d.1842- ö.1910) askeri okulundan mezun olmamıĢtır. Batılı 

oryantalistlerin farklı kültürlere ve Osmanlılara bakıĢ açısına bir cevap olarak resimlerinde 

figürleri ön plana çıkararak sanat eserleri üretmiĢlerdir. Haremden adlı tablosu, mistik bir 

atmosferde kadını cinsel bir nesneye indirgeyen Batılı oryantalistlerin aksine harem 
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gerçekliğini tüm çıplaklığıyla göstermektedir. Osman Hamdi Beyin (d.1842, ö.1910) sanat 

ortamına en önemli katkısı, Güzel Sanatlar Akademisi'nin (Sanayi-i Nefise Mektebi Ali) 

kurulmasını sağlamıĢ olmasıdır. Bu okul, Türkiye'de sanatın geliĢmesinde en önemli kurum 

olma özelliğini uzun yıllar korumuĢtur. Sanat ortamına en önemli katkı, Güzel Sanatlar 

Akademisi'nin (Sanayi-i Nefise Mektebi Ali) kurulması olmuĢtur. Bu okul, Türkiye'de sanatın 

geliĢmesinde en önemli kurum olma özelliğini uzun yıllar korumuĢtur (Cezar,1995, s.93). 

Bu kuĢaktan ġeker Ahmet PaĢa, Osmanlı'nın son döneminde sanatın yaygınlaĢması 

için ilk önemli müdahaleyi yaptı, 1874 ve 1875 yıllarında yabancı ve Türk sanatçıların 

katıldığı sergiler düzenlemiĢtir. Sanatçı ayrıca Dolmabahçe Sarayı için birçok eser satın alarak 

saray koleksiyonunun temellerini atmıĢtır. Süleyman Seyyid resimlerindeki ıĢık, 

hassasiyetiyle dikkat çekmiĢtir. Süleyman Seyyid ve Osman Hamdi Bey (d.1842- ö.1910) 

aynı zamanda eğitimci oldukları için gelecek neslin yetiĢmesine de katkıda bulunmuĢlardır 

(Batur,1996, s.162). 

DoğuĢ tarihi 1860'lı olan sonraki üçüncü kuĢak Türk sanatçılar, sayıları çok daha fazla 

olduğu için artan bir üretim potansiyeli sağlamıĢtır. Aralarında Hüseyin Zekai PaĢa, Ahmet 

Ziya Akbulut, (ġehit) Hasan Rıza ve Hoca Ali Rıza gibi isimler dikkat çekmektedir. 

Panorama ve natürmort (naturmort) konularına önem verilirken bu neslin figürleri daha da 

önem kazanmıĢtır. Halil PaĢa, 1880'lerde Paris'te yaĢamıĢ bir sanatçı olarak, Türk 

resimlerinde ıĢık hassasiyetini yerleĢtiren isimlerden biridir. Doğayı bir rehber edinen ve açık 

havada çalıĢmayı seven Hoca Ali Rıza da benzer bir duyarlılığı güçlü tasarım anlayıĢıyla 

birleĢtirmiĢtir. Her iki sanatçı da üst düzey resimler üretmiĢlerdir. Klasik-akademik akıl ile 

izlenimci tarz arasında bir köprü görevi görmüĢlerdir.1901-1903 yılları arasında düzenlenen 

Ġstanbul Odası sergisinde ikinci ve üçüncü kuĢak Türk sanatçılar yer almıĢtır (Çelik,1986, 

s.53). 

Ġkinci monarĢide 1880'leri ve yükselme dönemlerini zamanında iĢaret eden doğum 

tarihleriyle empresyonist tarzı getiren nesil, Ġbrahim Çalı, Hikmet Onat (d.1882-ö.1977), 

Nazmi Ziya, Namık Ġsmail, Feyhaman Duran, Hüseyin Avni Lifij, Sami Yetik isimlerinden 

oluĢmaktadır. Sami Yetik, Mehmet Ali Laga mezuniyetlerinden hemen sonraki bir dönemde, 

özgürlük ortamı getiren monarĢinin etkisiyle ve yine sanatçı olan ġehzade Abdülmecit'in 

desteğiyle 1909 yılında Osmanlı Ressamlar Cemiyeti adı altında dernek kurulmuĢtur. Türk 

sanatındaki ilk sanatçı birliği Cumhuriyet döneminden daha sonra Güzel Sanatlar Birliği 



55 
 
 

olarak faaliyetlerine devam etmiĢtir. Bu kuĢağın sanatçıları da bir süre ağırlıklı olarak plastik 

sanatlar alanıyla ilgili olan 'Osmanlı Ressamlar Birliği ve Gazetesi' adlı süreli yayınlar 

yayınlamıĢlardır. MonarĢi döneminin bu genç ressamları, 1910-1914 yılları arasında sırasıyla 

Avrupa'ya gittiler. Özellikle Academie Julian'daki Cormon atölyesini görmek için Paris'e 

gittiler ve izlenimci zekayı benimsenmiĢtir. Her biri Birinci Dünya SavaĢı'nın baĢladığı 1914 

yılında geri döndüğünden, 14. nesil olarak adlandırılmıĢtır (Ġnankur,1993, s.83). 

Ülkeye döndüklerinde cepheye gidenlerin bir kısmı faaliyetlerine devam etmiĢtir. 1916 

yılında Güzel Sanatlar Birliği'nin uzun yıllar sürecek ilk Galatasaray sergilerini açmıĢtır. 

1923'te Cumhuriyet'in ilanından sonra Ankara'da tekrarlanan bu sergi ve 1950'lere kadar en 

ilgi çekici etkinlik olmuĢtur. 1917 yılında Birinci Dünya SavaĢı döneminde müttefik ülkelerle 

sergiler hazırlamak ve sanat yoluyla propaganda yapmak amacıyla ġiĢli ilçesine büyük bir 

ahĢap atölye yapılmıĢtır. Çoğunluğu 14. Nesil olan bir grup sanatçıdan savaĢa konu resimler 

yapılması istenmiĢtir. ġiĢli Atölyesi olarak adlandırılan bu giriĢim sonucunda savaĢı tüm 

özellikleriyle yansıtan birçok tablo üretilmiĢ ve bunlar Viyana'da sergilenmektedir. 14 KuĢak 

Sanatçılar, Paris'te 1880'lerde geliĢen empresyonist zekayı 1910'larda Türk resmine 

getirmektedirler. Böylelikle Süleyman Seyyid ile baĢlayan, Halil PaĢa ve Hoca Ali Rıza ile 

devam eden açık hava çalıĢma disiplini ve hafif hassasiyet, bu kuĢakla birlikte sanat disiplini 

haline gelmiĢtir. Özellikle açık havada çalıĢarak birçok Ġstanbul resmi üretilmiĢtir. Bir tür 

'Ġstanbul Resmi' anlayıĢını gündeme getirmiĢlerdir. Bu kuĢakla birlikte Türk resmine giren iç 

mekân, naturmort, portre ve özellikle nü konularını baĢarıyla üstlenirlerdi (Gençel,2021, s.19-

22). 

Hem MonarĢi hem de Cumhuriyet dönemlerinde üretmeye devam eden bu kuĢak 

sanatçılar, Türk resminde ayrıcalıklı bir yere sahip olmuĢlardır. Cumhuriyet'in ilk yıllarında 

resmi bir sanat anlayıĢının oluĢmasına katkıda bulunmuĢtur. Galatasaray sergileriyle topluma 

sanatı sevdirmeye çalıĢmıĢlardır. Akademinin eğitim kadrolarında yer alarak yeni nesil 

sanatçılar yetiĢtirmeye baĢlamıĢlardır. Bu kuĢakla birlikte kadın ressamlar Türk resminde aktif 

bir yer edinmiĢ zengin ailelerin kızları Müfide Kadri (d.1890-ö.1912) ve özel dersler alarak 

resme baĢlayan Mihri MüĢfik ilk kadın ressamlar olarak bilinmektedir. Mihri MüĢfik, cesur 

kiĢiliğiyle 1914 yılında kızlar için bir sanat akademisinin kurulmasını sağlamıĢ ve okulun ilk 

müdürü olmuĢtur (Batur,1996, s.176). 
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2.12. 1920'ler: ModernleĢmenin Hedefi 

Osmanlı Ġmparatorluğu'nda baĢlayan BatılılaĢma hareketi, Cumhuriyet döneminde 

modernleĢmenin ortaya çıkmasıyla kendi özel koĢullarında yaĢanırken, öncelikli hedef 

“sanatı” kültürel pratiklerin önemli araçlarından biri haline getirmektedir. Sanatın 

kurumsallaĢmasında atılan her adım devletin himayesinde olmuĢtur. Devletin sanatla iliĢkisi, 

yeni Türkiye Cumhuriyeti'nin devlet milli ideolojisinin benimsenmesi öngörülmüĢtür. Bir 

yandan Türk kimliğinin inĢası ve sanatçının karĢılaĢtırmalı özerkliği ilkesine dayalıyken, 

sanat yeni bir sanat oluĢturmaya yönelik olacaktır. Stil dili, takip ettiği Batı ile görsel 

paralellik yaratmıĢtır (ġerifoğlu,2009, s.33). 

Tek parti döneminin ikinci döneminde Milli Eğitim Bakanı olarak görev yapan Hasan 

Ali Yücel, eğitimin yanı sıra sanat konusuna da ağırlık vermiĢ ve bir kültür reformu 

baĢlatmıĢtır. Ekim 1924'te, yeni Cumhuriyetin ilk kalkınma programındaki eğitim ilkeleri 

gereği Maarif Nezareti bir yarıĢma düzenlemiĢ ve sanat öğrencileri eğitim için Avrupa'ya 

gönderilmiĢtir. Bu aslında Osmanlıların baĢlattığı BatılılaĢmayı hedefleyen eğitim anlayıĢının 

devamı olmuĢtur. ġeref Kâmil (Akdik) (ö. 1972), Mahmut Cûda (ö. 1987), Muhittin Sebati (ö. 

1932), Refik Epikman (ö. 1974), Cevat Dereli (ö. 1989) seçilen ilk sanatçı grupları olmuĢtur. 

Jüri tarafından Paris'e gönderilmiĢtir. Avrupa'ya öğrenci gönderme uzun yıllar sürmüĢtür 

(Gören,2003, s.53). 

1923 yılında sanat alanındaki önemli geliĢmelerden ilki, Müstakil Ressamlar ve 

HeykeltıraĢlar Derneği adını alacak olan Yeni Resim Derneği'nin kurulması olmuĢtur. Ġlk 

sergileri 15 Mayıs 1924'te Ġstanbul Basımevi binasında düzenlenmiĢtir. Sergide ġeref Kâmil 

(Akdik), Elif Naci, Refik Fazıl (Epikman), Mahmut Cûda, Ali Avni gibi sanatçıların yer aldığı 

115 tablo yer almıĢtır. Millî Eğitim Bakanlığı eserlerinin çoğunu satın almıĢtır (Giray,2004, 

s.19). 

1920'ler, Türk sanatının modernizemle adeta sınandığı ve sahne türünün ihtiyaçlarına 

dayalı empresyonist resim değerlerinin giderek değiĢeceği bir dönem olmuĢtur. Ali Avni 

(Çelebi) (ö. 1993), Ratip AĢir (Acudoğlu) (ö. 1957), Ahmet Kenan Yontuç (ö. 1995) ve 

Ahmet Zeki (Kocamemi) (ö. 1959) 1922'de Münih'e giderek atölyeye katılmıĢlardır. Münih 

Akademisi'nin sınavlarını geçemedikleri için baĢka bir dıĢavurumcu sanatçı Hans Hofmann'ın 

(d. 1880-d. 1966) atölyesinde çalıĢmaya baĢlamıĢlardır. Bu, Türk resim sanatında farklı bir 

eğilimi ortaya çıkaracak bir dönüm noktası olmuĢtur. Çelebi ve Kocamemi, özellikle 

izlenimci üslubun ötesine geçerek, bilinçli deformasyon uygulayan ve modernize edilmiĢ 
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Ģehir imgelerini betimleyen Ġstanbul odaklı dıĢavurumcu manzaralarıyla yeni bir yol açmıĢtır. 

Ali Avni Çelebi'nin Vitrin tablosundan hareketle, bazı araĢtırmacılar 1927 Galatasaray 

sergisini Türk resminde gerçekçi modernizm açısından bir dönüm noktası olarak görmektedir. 

1926 tarihli tablo, Türk sanatı için oldukça yenilikçi bir yol olan gündelik hayatın hızına 

yaklaĢması bakımından dikkat çekmektedir (Tanaltay,1989, s.23). 

KuĢağı temsil eden hocalarının empresyonist anlayıĢına karĢı çıkan ve resmin desen 

yapısına ve çizgisel kurgusuna önem veren müstakillerden 12'si 1927'de Paris'ten dönen Cevat 

Dereli çevresinde olup bitenleri kaydetmiĢtir. Hayatı, balık lokantaları, kendine has eskiz 

tarzıyla konakları Adaları, Çamlıca Balta limanı, Sarayburnu KuĢağı, Muhittin Sebati gibi 

Ġstanbul'un boyalı semtlerini koyu tonlarda ele alınmıĢtır. Refik Epikman, Çallı atölyesinde 

eğitim almıĢ, önemli tarihi yapı anıtlarını peyzaj anlayıĢı ve Nusretiye Camii ve Rumeli Hisarı 

gibi resimleriyle daha geniĢ planlarda ele almıĢtır. 1924 tarihli ve belirgin bir kontrasta sahip 

olan, manzaraların yanı sıra Ģehrin tarihi ve anıtsal yapılarını da resimleme çalıĢmaları yapan 

Mahmut Cuda, özellikle Ġstanbul'dan Sarayburnu ve Marmara Denizi'ne bakan manzaraları ile 

dikkat çekmiĢtir. Hamit Görele, Ziya Keseroğlu ve Edip Hakkı Köseoğlu bağımsız 

sanatçıların sergilerine katılan ve Heybeliada ve Adalar gibi dıĢavurumcu eserler veren 

sanatçılardan olmuĢturlar.  Müstakil Ressamlar ve HeykeltıraĢlar Derneği'nin kuruluĢ aĢaması 

15 Nisan 1929'da Ankara Etnografya Müzesi'ndeki Birinci Genç Ressamlar Sergisi'nde 

olmasına rağmen, grubun ilk sergisi aynı yılın 15 Eylül'ünde Ġstanbul Cağaloğlu'ndaki Türk 

Merkezinde sergilenmeye baĢlanmıĢtır. Sergi, 73 resim ve 4 heykelden oluĢmuĢtur 

(Tansuğ,1997, s.114). 

        Dönemin bir diğer önemli geliĢmesi ise 1909'da kurulan Osmanlı Ressamlar 

Cemiyeti'dir. 1921'den beri faaliyetlerini Türkiye Ressamlar Cemiyeti adıyla sürdüren 

derneğin adı, 26 Aralık 1926'da Türk Güzel Sanatlar Cemiyeti adını almıĢtır. Türkiye o 

dönemdeki kültür ve sanat ortamını geliĢtirmek amacıyla yurt dıĢından gelmiĢtir. J. Dewey'in 

görsel sanat etkinliklerine önem verilmesi gerektiğini belirten raporu önemlidir.  Derneğin adı 

1928 yılında Güzel Sanatlar Derneği olarak değiĢtirilmiĢtir (Berk ve Turani,1981, s.14). 

1950'li yıllara kadar özel bir sergi salonunun olmaması ve devlete ait salonun kısıtlı 

olması nedeniyle sanatçılar, eserlerini sergilemek için uygun mekânlar bulmaya gerek 

duymadan dahi kendi baĢlarına sergi mekânları aranmıĢtır. Sanatçılar, Ankara ve Ġstanbul'da 

yabancı kültür elçilikleri, Türk Merkezleri, Türk Ocakları ve Halkevlerinin salonlarında, farklı 
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kurum binalarının uygun mekanlarında, akademide veya özel mağazalarda sergilerini 

açmıĢlardır. Örneğin 15 ġubat 1931'de Müstakillerin düzenlediği en önemli etkinliklerden biri 

olarak kabul edilen sergi, Ġstiklal Caddesi'ndeki Moskovit Restaurant Salonu'nda açılmıĢtır 

(Aksel,2010, s.7). 

Erken Cumhuriyet döneminde Türkiye'de bir sanatçının resimlerini satarak yaĢaması 

mümkün olmamıĢtır. Bu nedenle çoğu öğretmen, bir kısmı da akademide öğretim görevlisi 

olarak çalıĢmıĢtır. Mesela Ali Çelebi 5 liraya portre yaptığını söylemiĢtir.  Namık Ġsmail (ö. 

1935) 1935'te yaptığı bir röportajda 200-250 civarında resmi olduğunu ve 30-35.000 lira 

kazandığını söylemiĢtir. Devlet, Resim ve Heykel Sergileri'nden sanat eserleri satın aldı ancak 

Namık Ġsmail, bu satın almanın “sübvansiyon” sınırlarını aĢmadığını belirtmiĢtir.Neredeyse 

1970'lerin sonuna kadar ciddi bir sanat piyasasından bahsetmek mümkün olmamıĢtır. I. 

Dünya SavaĢı sırasında ġehzadebaĢı'nda resim malzemelerinin satıldığı Zuhal Kırtasiye'de 

tablolarda satılmıĢtır. Malik Aksel, Ayasofya ressamı olarak tanınan ġevket Dağ'ın Ģövalesini 

ve boyasını kendisi kurup çizdiğini belirmiĢtir. ġehzadebaĢı'nın lunapark olduğu zamanlarda 

orada stant açar, resimlerini satarak para kazanç sağlamıĢtır. Öte yandan Sezer Tansuğ, ġevket 

Dağ'ın Ġstanbul'u özleyen Ankara'da yaĢayan devlet memurlarına Ankara'ya her geliĢinde 

Ġstanbul manzara tabloları sattığını belirtmiĢtir.  Sezer Tansuğ sanatçıların resimlerini 

satmaması gerektiğini öne sürse de Dağ'ı seçtiği yöntemden dolayı eleĢtirmemiĢtir 

(Öndin,2003, s.174). 

2.13. 1930'lar: Sanattan Ne Beklenirdi? 

Cumhuriyetin ilk on yılından sonra hükümetin yeni programı, reformlara uyum 

sürecini hızlandırmak ve millet bilincini geliĢtirilmiĢtir. O yıllarda devletin sanata yaklaĢımı 

bir zorunluluk olarak görülmüĢ ve medeniyetin Ģartı olarak kabul edilmiĢtir. O yıllarda 

akademinin asıl baĢkanı Namık Ġsmail, 1933 yılında Maarif Nezareti'ne sunduğu raporunda, 

güzel sanatların milli olmaktan uzak, Doğu ve Batı'nın etkisinde olduğunu, güzel sanatların 

geliĢimini ifade etmiĢtir. Halkın sanat eserleriyle sık sık görsel temasına bağlanmıĢtır. Sanat 

ve kültürün geliĢtirilmesinin devlet politikası haline gelmesiyle birlikte, sanatçıların sanatı 

tüm ülkeye yaymaları teĢvik edilmiĢtir.  Bu amaçla 1930-1940'larda Ülke Gezileri, Reform 

Sergileri ve Halkevleri düzenlenmiĢtir. 1930'larda tüm dünyayı etkisi altına alan ekonomik 

kriz, devletçiliği güçlendirmiĢ ve sanata aydın ve ilerici bir anlayıĢla yön vermiĢtir. Sanatçılar 

da Batı'nın modern olarak tanımladıkları sanat tarzlarını öğrenmeye ve benimsemeye 

baĢlamıĢlardır. Eylül 1933 yılında Cihangir Kumrulu Rampa üzerinde Zeki Faik Ġzer evinde 
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sanatçıların katıldığı inci boyama Türk sanatının grubunu oluĢturmuĢlardır.  Zeki Faik Ġzer 

Nurullah Berk, Abidin Dino, Elif Naci Cemal Tollu ve heykeltıraĢ Zühtü Müridoğlu Paris'te 

André Lhote ve Fernand Léger'in atölyesinde eğitim görenler, ülkedeki sanat ve heykel 

anlayıĢı 50 yıllık bir gecikme göstermiĢler ve bu boĢluk kapatma kararı almıĢlardır. Ġlk 

sergisini 8 Ekim 1933'te Narmanlı Han'daki Mimoza Ģapka mağazasında açan grup, kübizm 

ve konstrüktivizm resimlerinden oluĢmuĢtur (Gören,2003, s.57,59). 

D Grubu, Türkiye'deki kübist ve konstrüktivist eğilimlerin pratiğiyle ilgilenmiĢtir.  

Bağımsızların karĢıtı ilkeler doğrultusunda bir araya gelmiĢtir. Renkler ve izlenimlerden çok 

yapıyla ilgilenmiĢlerdir. Resimli çalıĢmaların tek boyutluluğunu değiĢtirmek için figür 

algısına odaklanmıĢlardır. Cemal Tollu'nun geometrik bir yaklaĢımla bir Ġstanbul manzarası 

olan peyzajı örnek olarak gösterilebilir. Kesin bir tavırla ortaya çıkan, önce Fikret Adil, daha 

sonra grubun sözcüsü Nurullah Berk, tam olarak aynısını yapmasa da örnek olmaya devam 

eden Ġzer'in deniz manzarası, Sultanahmet Camii pencereleri gibi çalıĢmaları veya Sabri 

Berkel'in Taksim Meydanı resim, renk soyutlamaları niteliğine sahip olmuĢtur.  Türk manzara 

resminde denenmemiĢ olanı üslupsal olarak denemiĢlerdir. Öte yandan Ġzer'in Dolmabahçe 

Tepelerinden adlı yapıtları D Grubu'nun ilkelerine aykırı örnekleridir. Bu örnekler sanatçıların 

üslup arayıĢını yansıtmaktadır.D Grubu'nun yarattığı etkiyle gruba katılan ancak özgün bir 

üslup benimseyemeyen ve bağımsız olarak yoluna devam eden Bedri Rahmi Eyüboğlu, motif 

fantezi anlayıĢıyla yerel konuları seçmiĢtir. Tophane'de Kahve veya 1934 tarihli Beyazıt 

Ġstanbul Üniversitesi Bahçesi tablosu gibi Ġstanbul'un kahvehanelerini, sokaklarını ve 

insanlarını gösteren eserleri, sanatçının motif üslubu betimleyici sahne tasviri açısından özgün 

olmuĢtur (Aksel,2010, s.10). 

Bahsedilen yıllar, entelektüel çevrelerde hararetli tartıĢmalara sahne olmuĢtur. 

Sanatçılarla yakın iliĢkiler içinde olan d Grubu'nu savunan Fikret Adil Asmalı mescit 

no:74'teki evi sanatçıların sıkça ziyaret ettiği bir yer haline gelmiĢtir. “Sanat için sanat” 

ilkesini benimseyen grup, figürden arınmıĢ bir tabloya doğru ilerlemektedir. Örneğin, 

kuruluĢundan hemen sonra d Grubu ile birlikte hareket eden Ercüment Kalmık'ın Ġzole 

Ġstanbul Ġmgesi resmi, tam bir soyutlamadan ziyade soyut olmaya yakın olmuĢ ve grubun 

sanatının nasıl geliĢtiğini göstermiĢtir. Ayrıca Tarihi Tophane gibi sokak sahnelerini yaratan 

Eren Eyüboğlu Güçlü bir üslup ve renk ile eserlerini keskin dıĢ hatlarla Ģekillendiren ġükriye 

Dikmen d Grubu ile iliĢkilendirilen ancak bağımsız sayılabilecek sanatçılardan bazılarıdır 

(Berk ve Turani,1980, s.99). 
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O yıllarda akademinin müdürü olan Burhan Toprak'ın d Grubuna desteği ve modern 

sanat kaygıları nedeniyle Fransız Léopold Lévy'nin sanat bölümü baĢkanlığına atanması ve 

Alman Rudolf Belling'in heykel bölümünün baĢına geçmesi gibi önemli geliĢmeler 

göstermiĢtir. Öte yandan, akademi geleneğini etkileyen ve Türk sanat ortamını belirleyen d 

Grubu temsilcilerinin akademide eğitmen olarak çalıĢmaya baĢlaması, grubun etkisinin 

artmasıyla sonuçlanmıĢtır. Bu dönemin bir diğer önemli olayı da Ġstanbul Sanat ve Heykel 

Müzesi'nin açılıĢıdır. Müze kurma giriĢimi aslında 1910'lu yıllarda baĢlamıĢ ve Cumhuriyet 

döneminin temel olaylarından biri haline gelmiĢtir. Müzelerin kurumsallaĢmasına yönelik en 

önemli adım, 18 Ocak 1925'te Topkapı Sarayı'nın Müzeler Müdürlüğü'ne, Dolmabahçe ve 

Beylerbeyi saraylarının ise Milli Saraylar adı verilen yeni müdürlüğe verilmesi olmuĢtur.  Öte 

yandan, modern müzelere duyulan ihtiyaç kesinlikle gerekli olmuĢ ve aynı zamanda sanat 

tarihçisi olan Burhan Toprak, 28 Ağustos 1936'da Yarım Asır Resim ve Heykel Sergisi'ni 

düzenlemiĢtir. Bu sergi, Osmanlı Türk sanatlarının ilk tarihsel tasnifi açısından önem 

kazanmıĢ ve eserler sırayla bir araya getirilmiĢtir. Burhan Toprak yönetimindeki Güzel 

Sanatlar Akademisi, sergi, konferans vb. birçok kültürel etkinlik ve etkinlikle Ġstanbul'un 

kültür merkezi haline gelmiĢtir (Öndin,2003, s.180). 

Dolmabahçe Sarayı'ndaki Taht Veliahtı odası Atatürk'ün emriyle dönüĢtürülmüĢ ve 20 

Eylül 1937'de Ġstanbul Resim ve Heykel Müzesi açılmıĢtır. Atatürk'ün Yarım Boy Resim ve 

Heykel Sergisini gördükten sonra bu müzeyi açmaya karar verdiği iddia edilmektedir. 1936'da 

yeni bir bina yapılmasını beklememeleri aceleleri olduğu anlamına gelebilir. Türk sanatının 

ilk müzesi bu Ģekilde kurulmuĢtur. Daha sonra devletin sanata ve sanatçıya verdiği desteği 

artırdı ve 1939'dan itibaren Devlet Resim ve Heykel Sergileri düzenlenmiĢtir. Ankara'daki 

serginin ardından Ġstanbul'da ve bazen de Ġzmir'de bu tür sergiler düzenlenmiĢtir. Jüri 

sanatçıları değerlendirip ödüllendirmiĢtir. Devlet tarafından çeĢitli müdürlüklere 

yerleĢtirilmek üzere belirli sayıda eser satın alınmıĢtır (Tanaltay,1989, s.28). 

Belirli bir sanat koleksiyoncusu hakkında konuĢmak imkânsız olmuĢtur. Bunun temel 

nedeni yoksulluk gibi görünse de sanatın değerinin henüz ölçülememiĢ olması da kesin 

olmuĢtur. Bağımsız koleksiyoncular ancak 1950'lerden itibaren özel galerilerin ortaya 

çıkmasından sonra ortaya çıkmıĢtır. Sanat eserinin sadece dekoratif bir unsur olarak 

algılanması nedeniyle sanata olan ilgi daha önce niteliksiz sayılmıĢtır. Malik Aksel, Üçüncü 

Sanat ve Heykel Sergisi adlı kitabında eserlerin satıĢıyla ilgili kötü koĢullardan söz etmiĢtir. 

Sanatçılardan sanat eseri aldıklarını söylemiyorlar ama sanatçılara yardım ettiklerini ve onlara 
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teĢvik ve yardım için para verdiklerini söylüyorlar. Sanatçı ülkemizde hiçbir zaman baĢı dik 

ve rahat resimlerini satmaz. Resimlerini satabilmek için tevazu göstermesi ve ellerini 

ovuĢturması gerekiyor (Gören,2003, s.61). 

2.14. 1940'lar: “Yeni”yi Ararken (Yeni) 

II. Dünya SavaĢı Avrupa'da büyük yıkımlara yol açarken, orantılı olarak idealize 

edilen “Batı” anlayıĢına yönelik hayal kırıklığının artması ve Türk sanatçı ve aydınlarının 

ulusal değerlere daha fazla dikkat etmesi ile sanatta bir dönüĢüm yaĢanmıĢtır. AteĢli yerellik-

evrensellik tartıĢmaları bağlamında Batı sanatı olduğu gibi mi uyarlanmalı, taklidin 

boyutlarının ne olması gerektiği gibi sorular ortaya konmuĢtur. Sanatın geniĢ kitlelere 

yayılması ve figüratif resim fikri içinde resim anlayıĢı ve algısı arasında doğrudan bir iliĢki 

olduğunu vurgulanmıĢtır. D Grubu sanatçılarından bazıları minyatür, hat gibi geleneksel 

sanatlardan esinlenerek “yeni” ve farklı “sentez” formları oluĢturarak çalıĢmalara 

baĢlamıĢlardır. Örneğin Nurullah Berk'in1941 tarihli Heybeliada resmi d Grubu'nun 

benimsediği ortak ilkelere uygun olarak yapılmıĢ, Berk'in konu seçimi manzaradan Cemal 

Tollu gibi figürlere geçmiĢ ve daha yerel dekoratif unsurlar kullanarak çalıĢmalarına devam 

etmiĢtir (Germaner,1999, s.9). 

D Grubu 1933-1947 yılları arasında 15 karma sergi açarak etkisini daha geniĢ bir 

ölçeğe taĢırken, bölgesel ya da yerel sanat akımı yaratan bazı sanatçılar da bir grup gibi 

hareket etmeye baĢlamıĢlardır. Nuri Ġyem, Selim Turan, Avni ArbaĢ, Nejat Melih Devrim, 

Kemal Sönmezler, Turgut Atalay'dan oluĢan “Yeniler” grubu ve akademide resim bölüm 

baĢkanı Lévy'nin atölyesinde çalıĢan isimlerden Abidin Dino adından söz ettirmeye 

baĢlamıĢtır. D Grubu'nun söylemine karĢı sosyalist sanatı savunan bu sanatçılara Agop Arad , 

Faruk Morel ve Yusuf Karaçay da katılarak 28 Mart 1940'ta Beyoğlu Gazeteciler 

Cemiyeti'nde “Port City Ġstanbul” adlı bir sergi düzenlenmiĢtir. Bu sergiden sonra da “Liman 

Sanatçıları” olarak anılmaya baĢlanmıĢtır. Dino 1941 yılında düzenledikleri ikinci sergide 

gruptan ayrılmıĢ ve Fethi KarakaĢ, Mümtaz Yener, Ferruh BaĢağa ve HaĢmet Akal gruba 

katılmıĢtır.  Ġyem, grubuna katılmak isteyen sanatçıların sayısının arttığını ve sosyalist 

gerçekçi sanat anlayıĢının kendi kuĢağı tarafından büyük ölçüde benimsendiğini belirtmiĢtir. 

Ġçinde yaĢadıkları toplumun resmini çizmek isteyen Yeniler grubu üyeleri 1950'lerden sonra 

sosyalist sanat anlayıĢından uzaklaĢarak Nuri Ġyem, Avni ArbaĢ gibi bazı sanatçılar figüratif 

olmayan resimlere yönelmiĢlerdir (Tanaltay,1989, s.30). 
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2.15. Ġkinci Dünya SavaĢı Yıllarında ve Sonrasında Türk Resim Sanatı 

1930'ların sonunda sanat ortamını doğrudan etkileyen bazı geliĢmeler olmuĢtur. 1938 

yılında Ulu Önder Atatürk ölmüĢtür. KoĢulların devlet-sanatçı iliĢkisine dayandığı sanat 

ortamında; kiĢiliğiyle ve genç Cumhuriyet'in her alanına getirdiği ilkeleriyle artık her zaman 

hissedilecek etkili bir liderin yokluğu hissedilmektedir. Atatürk doğrudan kaynaklanmıĢ, sanat 

alanındaki geliĢmeleri ön plana çıkartmıĢtır. Sanata destek olma konusunda özel bir duyarlılık 

oluĢturmuĢtur. Türk halkı yokluğunu derinden hissederken, 3 Nisan 1939'da eski kıtayı sarsan 

ikinci dünya savaĢı baĢlamıĢtır. Bu Ģartlar altında sanatçıların mücadelesi çok daha zorlaĢtı ve 

sanatı halk tarafından benimseme giriĢimleri geliĢme imkânı bulamamıĢtır. Devletin artan 

savunma harcamaları, sanata destek vermede bir engel olmuĢtur. SavaĢ yıllarında sanatçılar, 

sanat prodüksiyonlarında ihtiyaç duydukları gerekli malzemeleri bulmakta bile zorluklar 

çekmiĢlerdir. Devlet onların bazı eserlerini getirmesine rağmen yenilerini üretecek kadar para 

kazanamadılar (Kuban,2017, s.78). 

SavaĢ yıllarında yaĢanan sorunlardan dolayı bazı sanatçılar askere gitmek zorunda 

kalmıĢtır. Maddi yokluk ve yüksek enflasyon sanat üretimini durdurdu ve hükümetin 

yatırımlarının kısıtlanması koĢullarında devlet sanatçı merkezli sanat ortamı yeni bir döneme 

girdiği görülmüĢtür. Buna rağmen sanat alanında öncü giriĢimler sağlayan sanatçılar, 

Akademi'den yeni mezun gençler olmuĢtur. Cumhuriyetin ikinci kuĢak sanatçılarından Nuri 

Ġyem (d.1915- ö. 2005), Avni ArbaĢ (d.1919- ö. 2003), Selim Turan (d.1915- ö. 1994) Ferruh 

BaĢağa (d.1914-ö. 2010), Fethi KarakaĢ (d.1916- ö. 1977), Agop Arad (d.1913 ö. 1990), 

Mümtaz Yener (d.1918-ö. 2007), Turgut Atalay (d.1918-ö. 2004) ve Hasmet Akal (d.1918-ö. 

1960) ortak amaç çerçevesinde bir araya gelerek sergi açmıĢlar. Ġstanbul Beyoğlu Matbuat 

merkez ofisinde Mayıs 1941‟de Sanat üretimlerini kamuoyuna açarak, düĢüncelerini ve yaĢam 

tarzlarını paylaĢarak gerçekleĢtirme hedefi taĢıdıkları görülmektedir. Ġkinci Dünya SavaĢı'nın 

bunalımlı ortamında sanatlarına sosyal, gerçekçi bir yön verdiler. Ġlk sergilerini bir liman 

kenti olan Ġstanbul'da denizcileri çalıĢarak hazırlanmıĢtır (Giray,2004, s.49). 

Böylece, d Grubu‟nun Ģekillenmesine karĢı, toplumsal yapıtları olan bu genç kuĢak 

sanatçılar, sergilerini açmıĢlar ve anlaĢıldığı üzere; bir yerde amaçlarına ulaĢmıĢtırlar. Liman 

sergisi olarak adlandırılan bu etkinliğin ardından 'Yeni Sanatçılar' adı altında birleĢen 

sanatçılar, özellikle akademi dıĢındaki yazarlar ve sanatçılar tarafından desteklenmiĢtir. Yeni 

Sanatçılar, sanat zekâsı ile kamusal gerçeklik arasında bir ara yol çizerek bir sanatçı olarak 

var olmanın yolunu bulmaya çalıĢılmıĢtır. Bir anlamda halktan gelen bir tavrı gündeme 
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getirerek, kendilerinden önceki sanatçıya aykırı bir anlaĢmaya varmaya çalıĢıyorlar, sanat 

anlayıĢını topluma empoze etmek için çalıĢılmıĢtır. Liman sergisi olarak adlandırılan bu 

etkinliğin ardından 'Yeni Sanatçılar' adı altında birleĢen sanatçılar, özellikle Akademi 

dıĢındaki yazarlar ve sanatçılar tarafından desteklenmiĢtir. Yeni Sanatçılar, sanat zekâsı ile 

kamusal gerçeklik arasında bir ara yol çizerek bir sanatçı olarak var olmanın yolunu bulmaya 

çalıĢılmıĢtır. Bir anlamda halktan gelen bir tavrı gündeme getirerek, kendi sanat anlayıĢlarını 

topluma empoze etmeye çalıĢmaktadır. Kendilerinden önceki sanatçıya aykırı bir anlaĢmaya 

varmaya çalıĢırlar (Renda,1993, s.24). 

1945, savaĢın sona erdiği yıldır. Tüm dünyayı etkileyen yıkıcı savaĢ bitmiĢtir. 

Ġnsanların yaralarını iyileĢtirdiği, yaĢadıkları korkunç olayları gözden geçirdiği ve iç 

hesaplarını çözdüğü bir dönem olmuĢtur. Öte yandan savaĢın yarattığı baskının ortadan 

kalkması bir özgürlük atmosferi getirmektedir. Bu sosyo-psikolojik ortam sanatçıları da 

etkilemektedir. SavaĢ sonrası sosyal ve ekonomik durum; bir sanatçı olarak var olma 

mücadelesi, durumuna gelmiĢtir. 1945'ten sonra diğer dönemlerden farklı olarak kiĢisel 

sergilerde artıĢ görülmüĢtür. Cumhuriyetin ilk yıllarının ve kısmen de Ġkinci Dünya SavaĢı 

yıllarının genel özellikleri olan grup halinde hareket etme ve sergiler açma eğilimi, yerini 

açıkça kiĢisel çabalara bırakmaya baĢlamıĢtır. Güzel Sanatlar Birliği, d Grubu, Yeni 

Sanatçılar ve Türkiye Ressamlar ve HeykeltıraĢlar Birliği'nin sergi faaliyetleri devam 

ederken, artan kiĢisel sergiler sanat ortamının değiĢiminin göstergeleri olmuĢtur 

(Dedeal,2005, s.45). 

SavaĢ sonrası dönemde cumhuriyetin ilk yıllarından itibaren önem taĢıyan devlet-

sanatçı iliĢkilerinde net bir çözülme gözlenmiĢtir. Öte yandan yeni kuĢak sanatçılar hem 

bulundukları ortamla hem de öğretmenlerinin yönelimi ile yetiĢtirilmektedirler.  Sanatsal 

zekalarını oluĢturmuĢlardır. Akademide Rahmi Eyüboğlu atölyesinde eğitim gören 

sanatçıların bir kısmı “They Group” adı altında birleĢerek sergiler düzenlemeye baĢlamıĢtır. 

Genç sanatçıların da derinden etkilenmiĢ olduğu Bedri Rahmi anlayıĢı, öğrencisi tarafından da 

benimsenmiĢtir.  Öğretmenlerinin etkilerini yansıtan sanat eserlerini “They Group” adı altında 

sergilenmeye baĢlanmıĢtır (Toprak,2005, s.1980). 

Böylelikle bu gençlerin Bedri Rahmi modelini benimsedikleri, halkla iletiĢim kurduğu, 

toplumu sanat eserlerini sevdirdiği ve böyle bir ortam yarattığı görülmektedir. Grubu kuran 

Bedri Rahminin öğrencileri; Mustafa EsirkuĢ (d.1921- ö.1986), Nedim Günsür, Leyla Gamsız 
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Sarptürk (d.1921- ö.2010), Fahrünissa Sönmez (d.1901- ö.1991) Ġvi Stangali (d.1922- ö.1999)   

ve sonradan katılanlar; Turan Erol, Osman Oral, Fikret Otyam (d.1926- ö.2015), Orhan Peker, 

Mehmet Pesen (d.1923- ö.2012) Adnan Varınca (d.1918- ö.2014)   gruplarının ilk sergisini 

Akademi salonlarında açmıĢlardır. Serginin giriĢinde, bir tarafa El Greco'nun resminin 

reprodüksiyonu, diğer tarafına da tüysüz bir Anadolu halısı asılarak, They Grubu'nun genel 

eğilimini göz önüne getirmektedir. Ġkinci Dünya SavaĢı'nın sona ermesiyle birlikte soyut sanat 

gerici bir Ģekilde tüm Avrupa'da ve ABD'de yeniden yaygınlaĢmıĢtır. Ancak bu sefer bir 

patlama olarak yaygınlaĢmıĢtır. Figüratif olmayan soyut resim zengin bir çeĢitlilik içinde, 

baĢlangıç noktasından itibaren soyut bir akılla figür olarak sunulmaya baĢlamıĢtır. Aynı 

zamanda geometrik ya da lirik ifadeleri bulunmuĢtur (Öndin,2003, s.142). 

Batı'da soyut sanatın yaygınlaĢtığı dönemde Türkiye, dıĢ dünya ile iliĢkisini yeniden 

artırmaya baĢlamıĢtır. Batı sanat merkezlerini daha yakından takip eden Türk sanatçılar, 

1940'lı yılların sonunda soyuta yönelmenin ilk ipuçlarını vermiĢlerdir. Soyut sanatın kısa 

sürede benimsenmesinde sanatçılarımızın yurt dıĢına çıkması, yurt dıĢı yayınların daha kolay 

takip edilmesi etkili olmuĢtur.1947'de yurt dıĢına giden Selim Turan (d.1915- ö. 1994), Avni 

ArbaĢ (d.1919- ö. 2003) ve heykeltıraĢ Ġlhan Korman ile yurtdıĢında bulunan Nejat Melih gibi 

isimler, bulundukları yer sanatsal geliĢmeleri inceleme fırsatı bulmuĢlardır. Daha sonra baĢka 

sanatçılar da kısa ziyaretlerle onları takip etmiĢtir. Bu geliĢmeler, Türk sanatçılarının soyut 

akılla ilgili ilk çalıĢmalarının kısa sürede dikkate alınmasıyla sonuçlanmıĢtır. 1949 yılında 10. 

Devlet Resim ve Heykel Sergisi'nde yer alan ve Ahmet Çanakçı ödülünü alan Ferruh 

BaĢağa'nın '' AĢk '' adlı resmi, bir erkek ve kadın figürünün soyutlamasına dayanmaktadır 

(Atoğlu,2005, s.129). 

Figür açısından baĢlayan bu soyut aklın ilk örnekleri, 50'li yıllarda hızla 

yaygınlaĢmaya baĢlayacak soyut resme hazırlık aĢaması olarak önem kazanmıĢtır. Sabri 

Berkel, Hakkı Anlı, Zeki Faik Ġzer gibi cumhuriyetin ilk kuĢak sanatçılarından Adnan Coker, 

Lütfü Günay, Ali Durukan gibi dönemin genç sanatçılarının isimlerini farklı kuĢaktan 

isimlere, soyut anlayıĢa yönelik çalıĢmalar yapmaya baĢlamıĢlardır. Batı‟nın yüzyıllar içinde 

geliĢtirerek oluĢturduğu figüratif resim geleneğinin benimsenmesi sağlanmıĢtır. Türk 

sanatçılar, ilk dönemlerinden itibaren soyut anlayıĢın bir parçası olma fırsatı bulmuĢ ve özgün 

yaklaĢımlar ortaya koymuĢlardır (Öndin,2003, s.157). 
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Türkiye'de soyut sanatın ilk uygulamalarının yapıldığı dönemde Ġstanbul'da Maja, 

Ankara'da Helikon gibi iki önemli özel kuruluĢun yaptığı etkinlikler dikkat çekmektedir. Aynı 

Ģekilde genç sanatçıların da bazı önemli sergi giriĢimlerinden geride kalmadıkları ve 

organizasyonların sınırlarını aĢan etkinliklere imza attıkları görülmektedir. Bu anlamda 20 

genç ressamın Nisan 1954'te Ġstanbul Kuyucu Murat PaĢa Medresesi'nde düzenlediği sergi 

son derece önemlidir. Soyut resimlerini aynı projelerde bir arada sergilemek; Türk Resminin 

geliĢim çizgisindeki yerini göstermesi açısından da önem taĢımaktadır. Bu sergiyle aynı yıl 

olan Eylül 1954'te Ġstanbul'da önemli bir etkinlik daha yapılmıĢtır. Akademi dıĢından bir isim 

olan Yapı Kredi Bankası'nın kuruluĢunun 10. yıl dönümü nedeniyle üretim konulu resim 

yarıĢması düzenlenmiĢtir. Aliye Berger'in soyut resmi uluslararası bir jüri tarafından 

ödüllendirilmiĢtir. Akademiden olmayan bir grup sanatçı, ''Tavan Zemin Ressamları'' adlı bir 

grup oluĢturarak bu dönemde pek çok etkinlik gerçekleĢtirmiĢlerdir (Tansuğ,1992, s.90). 

1950'ler, soyut sanatın yaygınlaĢtığı bir dönemi büyük ölçüde yansıtsa da figüratif 

tarzda çalıĢan farklı kuĢaktan sanatçıların faaliyetleri devam etmiĢtir. Cumhuriyet'in ilk kuĢak 

sanatçılarından Ali Çelebi ve Zeki Kocamemi soyut sanata ilgi göstermemektedir. “Yeni 

Sanatçılar” ve “Onlar Grubu” nun bazı üyeleri soyuta yönelmiĢ olsalar da çoğu figüratif 

anlayıĢı sürdürmüĢlerdir. NeĢet Günal (d.1923-ö. 2002), Orhan Peker (d.1927-ö. 1978), 

Nedim Günsur (d.1924- ö.1994), Cihat Burak (d.1915-ö. 1994), Turan Erol (d.1927- ö.)  Gibi 

isimler figür resminin önemli temsilcileri olarak dikkat çekmektedir. Ayrıca yurt dıĢında 

yaĢayan Avni ArbaĢ (d.1919- ö. 2003) ve Fikret Mualla da bu kapsamda değerlendirilebilecek 

isimler arasında olmuĢtur. Siyasi yansımanın yanı sıra, 1960 Devrimi'nin bireyler ve toplum 

üzerindeki etkilerini derinden hissettirmektedir. Dağılımın Ģekillendirdiği bu farklı yaĢam 

biçimleri düzensiz siyasal ve toplumsal hareketler, hızlı kentleĢme ve istikrarsızlığı 

getirmektedir.  Bunun dıĢında sanatçılara yeni figüratif anlatım biçimleri geliĢtirmeleri için 

kaynak oluĢturmuĢtur (Ersoy,1998, s.55). 

Figüratife yönelmenin ağırlık merkezini toplumsal konuların ve bunlar çerçevesinde 

geliĢen üslup sorunlarının oluĢturduğu görülmektedir. Orta Anadolu doğasından izler taĢıyan 

NeĢet Günal'ın sosyal içerikli resimleri bu anlamda dikkat çekmektedir. Nuri Ġyem (d.1915- ö. 

2005), Nedim Günsur (d.1924- ö.1994), Cihat Burak, Orhan Peker, Turan Erol (d.1927- ö.) 

figüratif ifadenin önemli temsilcileri olarak dikkat çekmektedir. Son 30 yılın tüm düzensiz 

hareketlerine paralel olarak Türk sanatı farklı etkilerin etkisi altında kalmıĢtır. Ancak buna 

rağmen sanat geliĢmeye devam etmiĢ ve her zaman değiĢen koĢullara tepki veren bir sanat 
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ortamı var olmuĢtur. Ayrıca, iletiĢim olanaklarının sürekli artması, teknoloji ve bilimin yeni 

verileri, sanatçılara ve sanat ortamına üslup ve konu zenginliği getirmiĢtir. Son dönemlerde 

sanatçıları bir birey olarak çevreleyen koĢullar geçerlidir; Türk resminin genel görünümü, 

üslup-konu zenginliği içinde üretim çeĢitliliği ile farklı kuĢaktan sanatçılardan oluĢmaktadır. 

Artan sanatçı ve sanat eserlerinin yer aldığı bu görünüm, ortak paydada değerlendirilmesi güç 

bir terim özelliği olan; sergiler, fuarlar, sanat dergileri ve yayınları, internet, galeriler, 

müzayedelerde geçerli olmuĢtur (Tansuğ,1992, s.97). 

ÇağdaĢ Türk sanatının geliĢimine katkı sağlayacak Ģekilde galeri yapısında 

gerçekleĢen sanat fuarı ve önemli sergiler dıĢındaki etkinliklere de değinmek gerekirse; Ġlki 

1981 yılında düzenlenen Yeni Eğilim Sergisi, 1989 döneminde uluslararası nitelikli Ġstanbul 

Bienali'nde yerini almıĢtır. Resim ve heykelin yanı sıra giderek daha çok konsept 

çalıĢmalarına da yer veren bienal ve sanat fuarının kimliğe büründüğü görülmektedir. Zaman 

içinde yaklaĢılan kutuplaĢmıĢ sanat etkinlikleri buna rağmen hem etkinliklerde geniĢ bir 

izleyici kitlesine ulaĢmak hem de toplum-sanat iliĢkisini geliĢtirmek gibi üstlendikleri rol 

tartıĢılamayacak bir öneme sahiptir. Bu dönemde sanat ortamında tüm bu geliĢmeler, 

etkinlikler, organizasyonlar ve oluĢumlar ile farklı kuĢaktan sanatçılar ve çalıĢma tarzları 

etkili olmuĢtur. 1977 yılında vefat eden Hikmet Onat (d.1882-ö.1977), bu dönemde izlenimci 

akıl resimlerini üretmeye devam eden en kıdemli usta olmuĢtur (Gültekin,1992, s.105). 

2.16. 1950'ler: Büyük DönüĢüm 

1950'lerden itibaren Türkiye'de Avrupa sanatıyla tam bir paralellik görülmektedir. 

Sanatçılar o yıllarda bireysel bakıĢ açısıyla farklı eğilimleri takip etmiĢlerdir. Elbette 

1950'lerde Demokrat Parti'nin kültür politikası temelinde Fransa yerine ABD'yi örnek alması, 

tüm dünyada Amerika kaynaklı yükselen bir akım olan soyut sanatın bu ülkede de hâkim 

olmasına neden olmuĢtur. Ayrıca Osmanlı geçmiĢine bakmak ve gelenek meselesi tartıĢmaları 

1950'lerde sanatı belirlemiĢtir. Turgut Zaim ve Malik Aksel gibi geleneksel kaynaklara 

yönelen sanatçılar yöresel figür resimlerini oluĢturmuĢlardır. D grubu sanatçılar veya sosyal 

bağlamda çalıĢan sanatçılar o yıllarda soyut üsluba yönelmiĢlerdir (Tanaltay,1989, s.41). 

Bedri Rahmi Eyüboğlu'nun akademideki öğrencilerinden Mustafa EsirkuĢ, Nedim Günsür, 

Leyla Gamsız (Sarptürk), Hulusi Sarptürk, Fahrünnisa Sönmez ve Ivy Stangali tarafından halk 

sanatının süsleme tarzına yer vererek kendi yolunu çizen Onlar Grup süsleme sanatlarını 

kullanarak bir tür kültürel sentez oluĢturmuĢtur. Ġlk sergilerini 1947'de akademinin 

yemekhanesinde yaptılar ve daha sonra Turan Erol, Fikret Otyam, Mehmet Pesen ve Adnan 
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Varınca da gruba katılmıĢtır. Akademiden mezun olduktan sonra bağımsız çalıĢan Naile 

Akıncı, hayatı boyunca Ġstanbul manzarasının klasik çizgisinde en değerli eserlere imza 

atmıĢtır. Naile Akıncı'nın hocası Léopold-Lévy, özellikle Haliç ve çevresinde çalıĢmıĢ ve 

bunlar Naile Akıncı'nın sanatında da önemli yerlere sahip olmuĢtur. Eyüp ve Haliç 

manzaraları sanatçının hayatıyla bütünleĢmiĢ ve konunun çıkıĢ noktasının olduğunu 

belirtmiĢtir (Tanaltay,1989, s.22). 

1957-1958 yılları arasındaki bu dönemde Ġstanbul'da sanat alanında eğitim veren ikinci 

kurum olarak Devlet Tatbiki Güzel Sanatlar Mektebi'nin kurulması, yaygın akademi 

geleneğine küçük de olsa bir alternatif olarak değerlendirmiĢtir. Bauhaus eğitim modeline 

dayalı “Uygulamalı Sanatlar”ın kuruluĢ hedefleri arasında Türkiye'nin geliĢen sanayisine 

katkı önemli bir yer tut. Tasarıma yönelik eğitim modelinde yeni bir arayıĢ vardı. Resimde 

mekân kavramı ve malzeme odaklı dekoratif sanat anlayıĢı hakimdi ki bu, Fransa'da on 

yedinci yüzyıldan beri devam eden bir geleneğe sahip olan Güzel Sanatlar Akademisi 

eğitiminden oldukça farklı olmuĢtur.1954 yılında Yapı Kredi'nin kuruluĢ yıl dönümü, 

Türkiye'nin 1950'li yıllarda değiĢen sosyo-politik ve ekonomik imajının kültürel hayata 

yansımasını göstermesi açısından Türk sanat tarihinin tarihi dönüm noktalarından biri 

olmuĢtur. Uluslararası Sanat EleĢtirmenleri Birliği'nin (AICA) toplantısına denk gelen 

yarıĢmada, dünyaca ünlü sanat eleĢtirmenleri Ġstanbul'u ziyaret ederek yarıĢmanın jürisini 

oluĢturmuĢlardır. Konusu “Meslek ve Üretim” olan yarıĢmaya akademi çevrelerinden 36 

ressam ve toplam 38 resim katılmıĢtır. Daha çok gravürleriyle tanınan Aliye Berger, Dönemin 

en ciddi galeri iĢletmesi 1950 yılında Adalet Cimcoz tarafından kurulan Maya Sanat Galerisi 

olmuĢtur. Ancak 1955 yılında kapatılmıĢtır (Germaner,1999, s.19). 

2.17. 1960'lar ve 1970'ler: Zaman Daha Hızlı Geçtiğinde 

1960'lı yıllarda Türk sanatının ulusal bir karaktere sahip olup olmadığı fikri tartıĢmaların 

ana ekseninde yer almıĢtır. Türk sanatının oluĢturduğu görece özgür bir ortamda, önceki 

yıllarda olduğu gibi belirli akımlardan veya gruplardan ziyade daha bireysel çalıĢmalardan 

bahsetmek mümkün olmuĢtur. 1961 Anayasası. Köylü nüfusun Ģehirlere akıĢı, Marksist 

fikirlerin etkisi ve artan sosyal gerçekçilik bilinci gibi Ģeylerden etkilenmiĢ siyasallaĢmıĢ sanat 

görülmektedir (Duben,1999, s.35). 

Öte yandan, Paris'te yaĢadıkları için Paris okulu olarak anılan bir grup sanatçı vardı. 

Abidin Dino, Fikret Mualla, Selim Turan, Avni ArbaĢ, Nejad Melih Devrim ve Mübin Orhon 

tek bir üslubu olmayan bu sanatçılardandır. Ġlerleyen yıllarda Komet, Yüksel Arslan, Tiraje 
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Dimken ve Utku Varlık bu okula katılmıĢlardır. Yıllardır Paris'te yaĢayan sanatçıların çoğu 

1977'de Ġstanbul'da düzenlenen bir sergi aracılığıyla bir araya gelmiĢtir. 1962 yılından itibaren 

ABD'de yaĢayan Burhan Doğançay, Türk sanatlarındaki güçlü yerinin habercisi olan duvar 

resimleriyle uğraĢmıĢtır. New York'ta yaĢayan Erol AkyavaĢ, mimariden, siyasetten, sanattan, 

dinden ve daha birçok fikir, inanç, kurum, kurgu ve gerçeklerden beslenen eĢsiz dünyasını 

tuvaline de yansıtmıĢtır. Bir süre Paris'te yaĢadıktan sonra Ġstanbul sergilerine katılarak 

dikkatleri üzerine çeken Cihat Burak, resim sanatının en önemli isimlerinden biri olmuĢtur. 

Akademi karĢıtı bir tavır sergileyen bu sanatçının yapıtlarından Ayasofya üzerine 

kompozisyon, Ġstanbul'un simgeleĢmiĢ yapısına yeni bir bakıĢ açısı getirmiĢtir 

(Germaner,1997, s.48). 

Adı Ġstanbul ile anılan sanatçı Devrim Erbil, minyatürlerin peyzaj anlayıĢından ve parlak 

ve görkemli renklerden yararlanarak, Ģehrin panoramik kaosunu ritmik hareketlerle 

resmetmiĢtir. Erbil, tek bir rengin etkisini arka plana abartılı siyah kontur çizgileriyle iterek 

çatılar, kubbeler ve minarelerden oluĢan Ġstanbul manzarasını oluĢturmuĢtur. Bizans ve 

Osmanlı Ġmparatorluğu'nun Ġstanbul ile özdeĢ tarihinin sembolleri, koyu zemin üzerine 

benzersiz renk vuruĢlarıyla soyut bakıĢlar ya da Ömer Uluç'un Osmanlı ile bağlantısını 

koparmadan ele aldığı Konaklar, Ada, Yaralı Tanker gibi tabloları 1960'lardan itibaren deniz, 

2007'deki “Feribotların Rotası” sergisine yönelen bir yolun baĢlangıcını oluĢturmuĢtur 

(Duben,2007, s.161). 

ġehir Galerisi, o yıllarda Ġstanbul'da sanatçıların sergi düzenleyebildiği ender yerlerden 

biri olmuĢtur. Sergi sayıları belirgin bir Ģekilde artsa da profesyonel galeriler için durum böyle 

olmamıĢtır. Kadıköy Demokrat Parti Merkezi, Amerikan Haber Merkezi, Fransız Kültür 

Merkezi ve Türk-Alman Enstitüsü Galerisi, sergilenen diğer baĢlıca mekanlar olmuĢtur. Tek 

özel galeri iĢletmesi, 1968 yılında Beyoğlu Bekar Caddesi'nde açılan ve 4 yıl sonra satıĢ 

yetersizliğinden kapanan Galeri bir'dir. Ayrıca 1967 yılında Mübin Orhon'un büyük 

tuvallerden oluĢan sergisinin Melda Kaptana'nın “kadın giyimiyle uğraĢtığı” yerde yapılması 

planlanmıĢ, ancak mekân bu kimlikten soyutlanarak sadece tablolara ayrılmıĢtır. Büyük bir 

yer kapladıkları için burası daha sonra Melda Kaptana Sanat Galerisi olmuĢtur 

(Germaner,1999, s.32). 

Sanat tartıĢmaları devam ederken farklı disiplinleri bir araya getirmiĢtir. Ġlk Ġstanbul 

Festivali, 21 Haziran ve 5 Temmuz arasında gerçekleĢmiĢtir. Ġnci faaliyetleri Plastik Sanatları 
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arasında 1973 yılında Cumhuriyetin yılı, Türk resim ve heykel Devlet Güzel Sanatlar 

Akademisi, Devlet Tatbiki Güzel Sanatlar Yüksek Okulu ve Ġstanbul Belediyesi'nin ortaklaĢa 

düzenlediği Resim ve Heykel Müzesi'nde gerçekleĢen Son 50 Yılda Sanat sergileri özellikle 

önemli olmuĢtur (Duben,1999, s.40). 

Ġstanbul Kültür Sanat Vakfı, kurulduğu 1973 yılından itibaren Ġstanbul Festivali 

kapsamında ulusal ve uluslararası sergilere ev sahipliği yapmaya baĢlamıĢtır. Resim, heykel 

ve seramik eserlerinden oluĢan Ġstanbul Arkeoloji Müzeleri Sanat Sergisi adlı ilk açık hava 

sergisi, 23 Temmuz- 6 Ağustos 1973 tarihleri arasında Arkeoloji Müzesi bahçesinde 

gerçekleĢtirilmiĢtir. Halka yönelik dönem bu sergilerde Füsun Onur, Seyhun Topuz ve 

Teoman Madra gibi çağdaĢ sanatçıların yenilikçi çalıĢmaları görülmüĢtür. Ġstanbul 

Festivali'nin hedeflerinden biri de uluslararası olmaktadır. Devlet kurumları ve özel sektör 

tarafından desteklenen bu etkinlik, 1980'lerin sonunda Uluslararası Ġstanbul Bienali'ne 

dönüĢerek dünya bienalleri arasında yerini almıĢtır (Tuncay,2002, s.24). 

1975'te kurulan Görsel Sanatçılar Derneği'nin düzenlediği sergiler, 1977'den itibaren 

Ġstanbul Sanat Festivali kapsamında iki yılda bir gerçekleĢen Yeni Eğilimler sergileri ve ilk 

kez 1980'de düzenlenen Öncü Türk Sanatından bir kesit sanata ivme kazandırmıĢtır. Yeni 

avangart üslupların ve üretimin yerini bulmasını sağlamıĢ ve sanat ortamında çok sesli bir 

yapı kazandırmıĢtır.1970'li yıllarda Türkiye ĠĢ Bankası, Ziraat Bankası, Türkiye Emlak Kredi 

Bankası, Yapı Kredi Bankası ve Akbank gibi bankalar, sanatı teĢvik eden en büyük kurumun 

devlet olduğu algısını değiĢtirerek lojistik ve finansal destek vermeye baĢlamıĢlardır. Tablo 

satıĢı 1980'lere kadar giderek artmıĢtır. Bu nedenle 1950'lerden sonra da satıĢları organize 

edecek özel galerilere ihtiyaç duyulmuĢtur. 1975 yılında açılan Galeri Baraz, Türk resim 

piyasasının hareketlenmesinde önemli bir rol üstlenirken, 1976 yılında kurulan Maçka Sanat 

Galerisi, çağdaĢ sanatı destekleyen önde gelen galerilerden biri olmuĢtur. Batı tarzındaki ilk 

büyük müzayede 1979 yılında Ġstanbul'da bir otelde yapılmıĢtır (Antmen,2008, s.204). 

Orijinal Baskı Ġstanbul Sanatçılarını oluĢturan sanatçılar, 1980'li yıllarda gravür 

yöntemiyle resmi yaygınlaĢtırmayı amaçlamıĢlar ve bu sanat, üretim biçimlerinin geri plana 

atılmasını önlemede önemli bir adım olmuĢtur. Figüratif istiflemeye meyleden Mustafa 

Aslıer'in yanı sıra Fethi Kayaalp, Mustafa Pilevneli, MürĢide Ġçmeli, Ergin Ġnan, Ġsmail 

Türemen, Asım ĠĢler, AloĢ (Ali Teoman Germaner) ve Süleyman Saim Tekcan da gravür 

çalıĢmalarına baĢlayan önemli isimlerdir.  Ayrıca Gündüz Gölönü, 1969 yılında Ġstanbul'da 
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Southwester örneğinde olduğu gibi stilize panoramik peyzaj analizi tarzında 37 gravürlere 

sahip olmaya devam etmiĢtir (Tanaltay,1989, s.50). 

Ġstanbul'u resimlerinin merkezine koyan ya da Ģövale ve malzemelerini Ġstanbul'a koyan 

sanatçıların hepsini bu kadar sınırlı bir çalıĢmada sıralamak mümkün değildir. Dolayısıyla 

hem bir antoloji hem de öne çıkan eğilimleri belirlemek için kaçınılmaz genellemeler 

yapılmıĢtır. Ayrıca doğrudan Ġstanbul'dan bahsetmeyen ancak döneminin Ġstanbul ruhunu 

resimlerine uygulayan pek çok kiĢi ne yazık ki bu çalıĢmanın dıĢında tutulmuĢtur. Belirtilmesi 

gereken son nokta, sanatın, sanatçı tutumlarının, galerilerin, müzelerin ve eğitim kurumlarının 

çeĢitlenmesiyle sanatın mutlak merkezinin Ġstanbul olmaması, hatta sanatın bir merkezi 

olmaması gerektiği tartıĢılmıĢtır.1923'te Osmanlı saltanatının dağılması ve Türkiye      

Cumhuriyeti'nin kurulmasıyla birlikte sanatçılar ve politikacılar, ulusu temsil edecek yeni bir 

sanat türü çağrısında bulunmuĢlardır. Osmanlı sanatının son çiçek açmasının reddedilmesi 

konusunda genel bir anlaĢma varken, onun yerini alacak, her Ģeyi kapsayan bir üslup ortaya 

çıkmamıĢtır. Cumhuriyetin ilk yılları, düzinelerce yeni sanat okulunun yükseliĢine ve birçok 

genç sanatçının enerjik örgütlenmesine tanık olunmuĢtur (Tuncay,2002, s.29). 

ÜÇÜNCÜ BÖLÜM 

3. CUMHURĠYET DÖNEMĠ TÜRK RESMĠNDE SANAT TEMASINI ĠġLEYEN 

RESSAMLAR VE ESERLERĠ 

3.1.Fonetik Sanatlar 

3.1.1. Cihat Burak (D.1915,Ö.1994) 

Ressam, mimar ve öykü yazarı Cihat Burak 8 Ağustos 1915, Ġstanbul‟da doğmuĢtur. 

Galatasaray Lisesi'ni, Ġstanbul Güzel Sanatlar Akademisi Mimarlık Bölümü'nü bitirmiĢtir. 

1952'de BirleĢmiĢ Milletler tarafından burslu olarak Paris'e gönderilmiĢtir. Tekel Genel 

Müdürlüğü'nde ve Bayındırlık Bakanlığı'nda mimar olarak çalıĢmıĢtır. Gaziantep'te Hükümet 

Konağı, Ġzmir'de Adliye Binası, Ankara'da Banknot Basımevi, Rize'de Adliye Binası ve 

BeĢiktaĢ ġair Nedim Ġlköğretim Okulu gibi Türkiye'nin birçok önemli binalarını tasarlamıĢtır. 

Bir süre sonra bakanlıktaki görevinden ayrılarak resim çalıĢmalarına ağırlık vermiĢ, 1965 

yılından sonra yurt içi ve yurt dıĢında çeĢitli sergiler açmıĢtır. Eserleriyle Fransa‟da 1964'te 

Utrillo Ödülü'nü, 1967'de Türkiye ÇağdaĢ Ressamlar Derneği Ödülü'nü, 1973'te Devlet Resim 

ve Heykel Sergisi BaĢarı Ödülü'nü, 1982'de Sedat Simavi Vakfı Resim Ödülü'nü ve Yakutiler 
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adlı öyküsüyle 1992 yılında Yunus Nadi YayımlanmamıĢ Öykü Ödülü'nü almıĢtır 

(Batur,2000, s.333). 

Cihat Burak, mimar, öykücü ve ressam olarak yeteneklerini ustalıkla harmanlayan, 

tarih, edebiyat, Osmanlı ve Osmanlı'ya olan sınırsız merakını özgün çizim ve öykülerinde 

olağanüstü gözlem ve hayal gücüyle biçimlendiren, gerçekten eĢsiz bir sanatçı olmuĢtur. 

Mengü Ertel de yakın arkadaĢı Cihat Burak gibi tüm prekast kalıplara ve sınırlara uymayı 

reddeden, kendine has üslubuyla geniĢ çevrelerce kabul gören, yerleĢik hattatların yetiĢtiği bir 

coğrafyada çok yönlü bir karaktere sahip olmuĢtur. Kendi geleneklerini, farklı disiplinlerden 

sanatçı ve yazarlarla dostluklarını sürdüren, afiĢlerinden grafik tasarım çalıĢmalarına ve 

tiyatro setlerine kadar ürettiği her Ģeye kiĢisel bir iz bırakmıĢtır. Ġki sanatçının uzun yıllara 

dayanan dostluk ve paylaĢımları, Mengü Ertel'in koleksiyonundan çizimlerden oluĢan 

“ArkadaĢın Çekmecesinden” adlı bu sergide hayat bulmuĢtur. Bu sergide hayata döndürülen 

çizimler o dönemin tanıkları olmuĢtur. Burak'ın zengin iç dünyası, hayalleri ve anıları, 

kalyonların sesleri, kedilerin miyavlamaları, meyhane masalarının etrafındaki sohbetler, iki 

arkadaĢın kahkahaları ve fısıltıları izleyicilerin kulaklarında yakınılmaktadır (Çalıkoğlu,2007, 

s.22). 

 

Resim 1: Eylemlerimiz, Tuval üzerine yağlı boya,140x140cm,1956 (Dinar,2019, s.55). 

Sanatçı bu eserinde eğlence hayatından görüntüler ile karĢımıza çıkmaktadır. 

Görkemli yemek masasının etrafında oturmaktadır. Sanatçı her kesimden insanların 
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hayatlarını ele almaya özen göstermiĢtir. Her Ģeyi üst üstüne gibi olan bu görüntüde espas 

duygusunu vurgulamıĢtır. Ön planda olan beĢ figürü on plana çıkarmak için sahne 

bulanıklaĢtırılmıĢtır.  Arka planda kocaman bir sahne ve sahnenin en gerisinde at figürü at 

figürünün önünde saz heyeti yan tarafta ise çıplak bir figür arka planı oluĢturmaktadır. At 

figürünü sanatçı birçok eserinde görülmektedir.  

 

 

 

Resim 2: Saz Heyeti, Tuval üzerine yağlı boya,60x80cm,1991 (Dinar,2019, s.68).  

Cihat Burak eserlerinde konu olarak yaĢadığı dönemin kültürel özelliklerini 

yansıtmıĢtır. Sanatçı kendine özgü tarzı ile saz heyetini ele almıĢtır. Sanatçı perspektif 

anatomi kurallarına uymadan eserin bazı yerlerinde deformasyona yönelik bir tutum 

sergileyerek resmini ele almıĢtır.  Resmin arka planında sahnede duran 5 erkek figür ve 

önlerinde oturan 3 kadın solistten oluĢmaktadır. Resmi tamamlayan sağda ve solda olmak 

üzere toplam iki adet saksı bulunmaktadır. Bu resimde derinlik etkisinin en aza indiği 

görülmektedir. 
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Resim 3: Birinci Ahmet‟in Rüyası, Tuval üzerine yağlı boya,60x60cm,1950 (Dinar,2019, 

s.61). 

Eserde büyük perspektif hatalarından dolayı derinlik görülmemektedir. Figürlerin ve 

nesnelerin izleyiciye doğru dizildiği görülmektedir. Resimde sanatçı resimlerin bir parçası 

haline getirdiği at bulunmaktadır. Yeni çeri ve ordusu izleyiciye dönük Ģekilde resmedilmiĢtir. 

Bu resim birinci Ahmet‟in rüyası olarak tasvir edilmiĢtir. Bu resim gerçek hayat ile hayal 

dünyası arasındaki olgudur.  
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f  

Resim 4: Bar Odası, Karton üzerine karıĢık teknik,50x66cm,1971(Dinar,2019, s.120). 

Bar odası adlı resim sanatçı Paris yıllarında resmettiği bir eserdir. Bar ve meyhane 

konulu resimlerinden anlaĢılacağı üzere sanatçı Paris eğlence hayatına hâkim olduğu anlamak 

mümkündür. Resmin sağ tarafında müzisyenler sol tarafında ise ayakta müziğe eĢlik eden iki 

bayan görülmektedir. ĠhtiĢamlı sofra ve Ģık giyimli bayanlar ve erkekler göze çarpmaktadır. 

Resimde canlı renkler göze çarpmaktadır.  

 

Resim 5: Kedili Meyhane, Karton üzerine yağlı boya, 83x93cm,1979 (Dinar,2019, s.112). 
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Sanatçı kedili meyhane adlı tablosunu Paris‟te gittiği meyhanede gördüğü bir kediyi 

tablosuna yansıtmıĢtır. Eserde ilk göze çarpan ön planda cümbüĢ çalan erkek figürü arka 

planda eğlenen erkek ve kadın figürleri resmetmiĢtir. Sağ tarafta sandalye üzerine oturan kedi 

figürü de dikkatleri çekmektedir.  

3.1.2. AyĢegül YeĢilnil (D.1952,Ö) 

AyĢegül YeĢilnil 1959 yılında Ġzmir'de doğdu. Ġzmir'de ilkokul, ortaokul ve lise 

bitirmiĢtir. Dokuz Eylül Üniversitesi Güzel Sanatlar Fakültesi resim ve Tekstil Tasarımı 

Bölümü'nden mezun olduktan sonra lisans derecesiyle moda tasarımcısı olmuĢtur. Daha sonra 

Ġstanbul'da Vakko fabrikasında stilist olarak çalıĢmıĢtır. Ayrıca farklı Ģirketlerle de çalıĢmıĢ 

ve ev tekne dekorasyonu için tekstil tasarımları da yapmıĢtır. Birçok ihracat firması için 

hazırladığı tekstil koleksiyonları, çeĢitli uluslararası fuarlarda defilelerde sergilenmiĢtir. 

Ayrıca ipek yastıklar, ipek eĢarplar ve ipek kıyafetler tasarlamıĢ ve birçok Galeri ve fuarda 

sergilemiĢtir. Ġzmir Devlet Opera ve Balesi için de afiĢler hazırlamıĢtır (Küçük,2006, s.87). 

YeĢilnil, mesleğinin yanı sıra Güzel Sanatlar Fakültesi Müzikoloji Bölümü polifonik 

Korosu'nda Erdoğan Okyay ve caz sanatçısı Nükhet Ruacan'dan ses eğitimi almıĢtır. 1985 

yılından bu yana caz müziği ve mitolojik konular çizen YeĢilnil, 16 kiĢisel sergiye ev sahipliği 

yapmıĢtır. 1987 yılından bu yana Erol Pekcan, Nezih YeĢilnil, NeĢet Ruacan, Önder Focan, 

Selim Benba, Deniz Dündar, Cengiz Baysal, Ġzzet Hiçkalmaz, Baki Duyarlar, Yahya Dai, 

Tahsin Ünüvar, Nilüfer Verdi, Rene Macaroğlu, Ali Perret, AĢkın Arsunan, ġenova Ülker, 

Ergin Özler, Necdet Karar, Emin Aydın, Ergun Eremkar, Okan ġamil, Kadri Ünalan, Cankut 

Özgül, Ferruh Arıç, Ġlkin Deniz, Erdal Akyol, Oğuz Durukan gibi önde gelen Caz 

müzisyenleri ile profesyonel bir vokalist olarak caz müzik Ģarkılar bestelemiĢlerdir. 1995 

yılında YeĢilnil, ilk CD'si olan “Rüzgar ġarkıları Söyle” yi kendi sözleriyle yayınlamıĢtır. Bu 

albümle Türk Pop müziğine eĢsiz, saf ve sofistike bir soluk getirmiĢtir. Neset Ruacan, Bülent 

Ortaçgil, Nezih YeĢilnil, Levent Coker, Önder Focan, Erkan Oğur ve diğerleri gibi 

Türkiye'nin önemli müzisyenleri ilk albümünde YeĢilnil'e eĢlik etmiĢtir. Türkiye'de caz 

söyleyen tek caz müziği ressamı olan YeĢilnil, çok sayıda caz konseri vermiĢ ve birçok caz 

kulübü ve festivalinde sahne almıĢtır. YaĢadığı bu yoğun müzik atmosferinin etkisi ile 

yeĢilnil, caz müzisyenlerini, gece hayatlarını ve enstrümanlarını tasvir eden bir resim 

koleksiyonu yaratmıĢtır. Güzel sanatlardaki birikimini bir ressam ve Sanat Yönetmeni olarak, 

müzikte bir caz vokalisti olarak ruhunun ve eserlerinin zenginliği, renkliliği ve yoğunluğu ile 

harmanlıyor ve daha sonra bir rüyanın güzelliğinde izleyicilerine aktarıyor. Caz resimlerinin 
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yanı sıra “Ģahmeran” koleksiyonlarıyla da tanınıyor. YeĢilnil, “Ġzmir'i Sevenler Platformu”, 

“Türk baĢarıları kurumları” ve “1969-2004/ 35 " gibi birçok ödül almıĢtır. UNESCO, 

Uluslararası Sanat Derneği üyesidir. ġu anda evde resim yapmaya devam ediyor 

(Durkal,1996, s.28-29). 

 

Resim 6: Notaların Komplimanı, Kâğıt Üzerine Pastel,45x62cm,1990 (YeĢilnil  

Koleksiyonu,2021). 

AyĢegül YeĢilnil yaptığı resimlerde konu olarak caz konusunu ele alır bunun sebebi 

kendisinin de bir caz Ģarkıcısı olmasından kaynaklanmaktadır. Resimlerinde genellikle 

gözlem yaparak aktarır. Bu eserde göze çarpan piyanonun önünde saksafon çalan bir fügür ve 

arka planda masada oturan bir erkek figürü duvarda ise çerçeve içerisinde resmedilmiĢ 

saksafon çalan bir bayan figürü göze çarpmaktadır. 

 

 

Resim 7: Deniz Kızı, Tuval Üzerine Yağlı Boya, 100x150cm, 1995 

(YeĢilnilKoleksiyonu,2021). 
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Mavi rengin ağırlıkta kullanıldığı bu eserde deniz kızının saksafon çaldığı kırmızı 

renkteki balıkların da çevrelediği görülmektedir.   Sanatçı izlenimciliği kadar eserlerine ruh 

halini de yansıtmaktadır.  Mavi renk ile huzuru kırmızı renk ile tutkuyu vurgulamak istemiĢtir.  

 

Resim 8: Piyanolu Kadın, Tuval Üzerine Akrilik Boya, 80x100cm,1996 (YeĢilnil 

Koleksiyonu,2021). 

Sanatçı tablosunda ön planda arkası dönük kırmızı ten rengine sahip kadın figürü 

çizmiĢ kırmızıyı tutkunun rengi olduğu için kullanmıĢ arka planda mavinin açık ve koyu 

tonlarını kullanarak izleyiciye huzur vermek istemiĢ bilindiği üzere müziğinde insanlar 

üzerinde sakinleĢtirici huzur verici etkisi vardır. Bunu vurgulamak için piyano notaları kadını 

sarmıĢ Ģekilde resmetmiĢtir. 
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Resim 9: Lubar Rock Band, Tuval Üzerine KarıĢıkTeknik,30x30cm,2000 (YeĢilnil 

Koleksiyonu,2021). 

Birçok sanat disiplinini birleĢtirmiĢtir sanatçı tablolarında müzik ve resim sanatında 

ortak biçimlere odaklanmamıĢ müzisyen ve enstrüman resimleri müzik duygusunu 

taĢımaktadır. Sanatçı caz sanatına olan tutkusunu çizdiği figürlerde çarpıcı olarak belli 

etmiĢtir. Sanatçı tablolarında Ģans, uğur, bereket getirmesi için tavus kuĢu ve yusufçuk 

çizmiĢtir.   

 

Resim 10: Jazz Singer, Tuval Üzerine Yağlı Boya, 60x50cm, 2005 (YeĢilnil 

Koleksiyonu,2021). 
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Sanatçı birçok caz resminde tuvali doldurma gibi bir kaygısı olmamıĢtır. Dinlediği 

müziğin etkisi ile tuvale figürleri ana hatları ile çizmiĢtir. Resimlerde çizgisellik dinlediği 

müziğin ritmi ile anlam kazanmıĢtır. Bu eserde sanatçı müziğin melodisine kendini kaptırarak 

fırça darbeleri ile resmetmiĢtir.  

3.2. Plastik Sanatlar 

3.2.1. Ömer Adil (D.1868-Ö.1928) 

Ömer Adil 1868 doğumludur. Ġzlenimci bir ressam olan Ömer Adil, Sanayi-i Nefise 

Mektebi'nde ders veren ilk Türk resim öğretmenlerindendir. Sanayi-i Nefise Mektebi'ni 

(bugünkü Mimar Sinan Güzel Sanatlar Üniversitesi) bitirmiĢtir. Mezuniyetinin ardından bir 

Ġtalya seyahati yapmıĢtır. Ġtalya‟dan önemli bir birikimle dönmüĢtür. Ġtalyan sanatı, onun 

manzaralarında daima etkisini göstermiĢtir. Yurda döndükten sonra mezun olduğu okul olan 

Sanayi-i Nefise Mektebi'nde ders vermeye baĢlamıĢtır. Bu okulda yabancı öğretmenlerle 

çalıĢmaya baĢlayan ilk Türk ressam idi. 1919' da Müfide Kadri Hanım ile birlikte Ġnas Sanayi-

i Nefise Mektebi (Güzel Sanatlar Kız Okulu) müdürlüğünü yapmıĢtır (Tansuğ,1999,s.140). 

 

Resim 11: Kızlar Atölyesi, Tuval Üzerine Yağlı Boya,120x100cm, 1921(URL 1). 

Sanatçı kadınları ön plana çıkarmak için kadınları sanatsal çalıĢmalarla vurgulamıĢtır. 

Arka planı incelediğimizde heykel ve canlı modelleri görmekteyiz. Sanatçı yaĢadığı dönemde 

canlı model yasak olmasına rağmen antik örnekleri ele alarak çalıĢmıĢtır. Eserde atölye 

çalıĢma ortamını yansıtmıĢ sanatçı bir tarafta yağlı boya resmi  yapanlar, canlı model 

çalıĢanlar, tuval yapan figürler aktarılmıĢtır. Ġzleyici atölye ortamındaki sıcaklığı ve 

yoğunluğu hissetmektedir. 
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3.2.2. Leyla Gamsız Sarptürk (D.1921-Ö.2010) 

1921 yılında Ġstanbul'da doğan Leyla Gamsız, Sivas'ta ilkokul öğrencisiyken EĢref 

Üren'den resim dersleri almıĢtır. Daha sonra yüksek öğrenimini Ġstanbul Üniversitesi 

Coğrafya Bölümü'nde tamamlamıĢtır. 1939'da Güzel Sanatlar Akademisi'nde Bedri Rahmi 

Eyüboğlu'nun atölyesine katılmıĢ ve 1947'de eĢi ressam Hulusi Sarptürk ve yine ressam 

Nedim Günsür'ün de aralarında bulunduğu sanatçılarla Onlu Grup'u kurmuĢtur. Grup ilk 

sergilerini Akademi'nin yemekhanesinde gerçekleĢtirmiĢtir. Bu grubun eserlerini sergilemek 

için harcadıkları büyük çabalar daha sonraki yıllarda Gamsız tarafından kendi eseri için 

tekrarlanmıĢtır.1950'de Paris'e gitmiĢ ve önce Fernand Leger'in, ardından Andre Lhote'un 

stüdyosunda çalıĢmıĢtır. Ġstanbul'a dönüĢünde eĢiyle birlikte kısa bir süreliğine Hendek'e, 

daha sonra Ġstanbul yakınlarındaki kırsal bir bölgeye taĢınmıĢtır. Köy yaĢamına dayalı 

manzara ve kompozisyonlarının çoğunu burada yapmıĢtır. Bu dönemde eserlerinde yerel 

motifler ve toplumsal gerçekçi üslubun tipik nitelikleri ön plana çıkmıĢtır. Daha sonraki bir 

dönemde, renk kütlelerinden oluĢan soyutlamaları tercih etmiĢtir. Sanatçının yapıtlarının 

büyük çoğunluğunu oluĢturan nüleri resmetmiĢtir. Bu resimlerin teknik kompozisyonu, temel 

bir çizime değil, renklerin sağlam bir sıralamasına dayanmaktadır. Kadın bedenini ön plana 

çıkaran bu çalıĢmalar, renge yaklaĢım ve boya kullanımına karar vermiĢ ve hatta ustalıkla 

sergilemiĢtir (Tunalı,2003,s.35). 

 

Resim 12: Nü, Kontrplak Üzerine Yağlı Boya, 60x47cm,1970 (URL2). 
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Sanatçı hayatının belli bölümünden sonra eserlerini resmederken iç dünyasına 

yönelmiĢtir. Sanatçı bu eserinde figürleri soyutlamıĢ fırça darbeleri ile genel hatları 

resmetmiĢtir. Sanatçı atölye ortamında çalıĢan figürleri konu olarak ele almıĢtır. Eseri 

incelediğimizde ise ilk göze çarpan ayakta poz veren nü modeli ve atölyede oturmuĢ modeli 

çizen figürler resmedilmiĢtir.  Figürlerin suratları resmedilmemiĢ çizilen figürlerde ve 

mekânda ayrıntıya girilmemiĢ.  

3.2.3. NeĢe Erdok (D.1940-Ö.) 

NeĢe Erdok 1940 yılında Ġstanbul'da doğmuĢtur. Annesi Semai Sanlı ve babası ġinasi 

Erdok, NiĢ ve Leve Leskofça kökenli ailelerden olup Üsküp'e yerleĢtikten sonra Balkan 

SavaĢı sırasında Türkiye'ye yerleĢmiĢlerdir. 1957- 1959 yıllarında Üsküdar'da Fıstıkağacı Kız 

Lisesi'ne girmiĢtir. 1959- 1963 yıllarında Ġstanbul Devlet Güzel Sanatlar Akademisi'nde NeĢet 

Günal'dan resim eğitimi almıĢtır. 1965- 1966 yıllarında Escuela Eutral de Idromas'ta Ġspanyol 

Dili ve Edebiyatı ile Ġspanyol Uygarlığı ve Sanatı Tarihi ve Madrid'de Escuela Diplomética 

okumuĢtur. 1967- 1972 yıllarında Millî Eğitim Bakanlığı tarafından Devlet Güzel Sanatlar 

Akademisi fakültesine katılmak üzere eğitim olarak Fransa'ya gönderilmiĢtir. Erdok, Ecole 

Nationale Supérieure des Beaux-Arts'ta Prof. Chaplain Midy ve Prof. Pierre Matthey de 

Etang. 1974 yılında Ġstanbul'da ilk detaylı sergisini açmıĢtır. Erdok 1981 yılında profesör 

unvanını almıĢ 1990 yılından itibaren Mimar Sinan Üniversitesi Güzel Sanatlar Fakültesi 

Resim Bölümü'nde öğretim görevlisi olarak ders vermektedir (Ersoy,2004,s.85). 
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Resim 13: Oto portre, Tuval Üzerine Yağlı Boya,200x150cm,1989(Ergüven,1997,s.197). 

Sanatçı bu resminde taburede oturan tuvaline resim çizmek için hazırlanmıĢ bir figür 

resmetmiĢtir bu figürü kendi oto portesinden yararlanarak çizmiĢtir. Her serinde ağırlıklı 

olarak kadın figürleri kullanmıĢtır ve her kadın figürünü resmederken kendi oto portresini 

çizmiĢtir.  
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Resim 14:Ressam Atölyesinde, Tuval Üzerine Yağlı Boya,170x140cm,2000(Sayan 

Koleksiyonu,2021). 

Sanatçı yaptığı resimlerde kadın figürlerini ön plana çıkarır. NeĢe ertok figürlerini 

atölye malzemeleri ile birlikte kompozisyon oluĢturarak çizmektedir. Atölyesinde hazır 

Ģekilde çizilmiĢ figürleri genellikle kendi otopotresi olmuĢtur. Bu tabloda ise resmin sol 

köĢesini kaplayan ve ön plana çıkan resim atölyesinde oturmuĢ vaziyette resim çizen bayan 

figürü oluĢturmaktadır. Figürün kucağında iki kedi figürü bulunmaktadır. Figürün surat 

ifadesinden de anlaĢılacağı gibi iĢine gösterdiği ciddiyet aktarılmıĢtır. Atölye malzemeleri ve 

kedi figürleri ile sıcak bir ortam hissettirilmiĢtir. 
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Resim 15: Ressam ve Modeli, Tuval Üzerine Yağlı Boya, 170x140cm,2000(Sayan 

Koleksiyonu,2021). 

Sanatçı resmettiği kadın figürleri ile kadının toplumdaki yerini ve önemini 

vurgulamıĢtır. Sanatçı figürleri önlük ile çizmesindeki amaç kadınların iĢçi ve emekçi olarak 

vurgulamak istemesidir.  Bu eserde de sanatçı atölye ortamında çalıĢan kadın figürü çizmiĢtir. 

Bu figür nü modeli tuvaline aktarmaktadır. Arka planda resim çizen figürü izleyen silik 

Ģekilde figür çizilmiĢtir. Sanatçı her eserinde atölye ortamının samimi havasını izleyicilere 

hissettirmiĢtir. 
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Resim 16: Ressam, Tuval Üzerine Yağlı Boya,130x100cm,2015(Sayan Koleksiyonu,2021). 

Eserdeki kadın ressam hiç Ģüphesiz ki sanatçı tam kendisidir. Atölyede çalıĢan kadın 

ressam imgesi toplumumuzdaki kadının üretim iliĢkisini ve konumunu vurgulamaktadır. NeĢe 

Erdok eserlerine verdiği isimlerle izleyicisinin eseri tekrar yorumlamasını istiyor.  Sanatçı 

eserlerinde sık sık kullandığı kadın temasıyla kadınları ön plana çıkararak cinsiyetçi ayrıma 

son vermek istemiĢtir.  
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3.3. Ritmik Sanatlar 

3.3.1. Nuri Ġyem (D.1915-Ö.2005) 

Nuri Ġyem, 1915 yılında Ġstanbul Aksaray'da devlet memuru Hüseyin Hüsnü Bey ile 

ev hanımı Melek Hanım'ın yedinci ve son çocuğu olarak dünyaya gelmiĢtir. Üç yıl sonra Ġyem 

ailesi, Ġyem'in babasının görevi nedeniyle Türkiye'nin güneydoğusundaki Cizre, Mardin'e 

taĢınmıĢtır. Ġyem, sanatına bakıĢları ile hâkim olacak ablası Aliye'yi 1922'de kaybetmiĢtir. 

Ablasının ölümü onu derinden etkilemiĢtir. Mardin, ĠĢkodra (Ģimdi Arnavutluk'ta) ve Ġstanbul 

dahil olmak üzere çeĢitli Türk-Osmanlı Ģehirlerinde farklı okullarda eğitim görmüĢtür. 

Ġstanbul'da Pertevniyal Lisesi'nde okurken Güzel Sanatlar Akademisi'ne kabul edilmiĢtir. 

Kabulüne 1914 KuĢağının ünlü ressamlarından Nazmi Ziya Güran yardımcı olmuĢtur. Güran 

aynı zamanda Ġyem „in Akademi'deki hocalarından biri olmuĢtur. Ġyem, aralarında Ġbrahim 

Çallı ve Hikmet Onat'ın da bulunduğu diğer 14 sanatçı ile çalıĢmıĢtır. Ünlü Ģair ve romancı 

Tanpınar, Akademi'de estetik öğretmeni olmuĢtur (Tansuğ,1976, s.34). 

1937 yılında Akademiden mezun olan Ġyem, bir yıl sonra zorunlu askerlik hizmeti için 

orduya katılmıĢtır. Ġyem, askerlik hizmetinin ardından Giresun Lisesi'ne resim öğretmenliğine 

atanmıĢtır. Genç ressam, 1944 yılında mezun olduğu Akademi Yüksek Resim Bölümü'ne 

devam etmek üzere 1940 yılında Ġstanbul'a dönmüĢtür (Buğra,2007, s.5). 

Ġyem Yeni Gelenler hareketine 1941 yılında katılmıĢtır. Grupta Avni ArbaĢ, Agop 

Arad, Ferruh BaĢağa, Fethi KarakaĢ, HaĢmet Akal, Kemal Sönmezler, Mümtaz Yener ve 

Selim Turan gibi sosyalist-realist sanatçılar yer almıĢtır. Grup, "Ġstanbul, Liman ġehri" 

baĢlıklı ilk sergisini Beyoğlu Baskılar Genel Müdürlüğü binasında açmıĢtır. Grup ve sergiye 

Hilmi Ziya Ülken, Tanpınar gibi önde gelen filozof ve yazarlar destek vermiĢtir. Ġyem, 

arkadaĢları Fethi KarakaĢ ve Ferruh BaĢağa ile Beyoğlu'nda bir apartman dairesinde ilk özel 

resim kursunu açmıĢtır. Yeni gelenler 1942'de "Kadın" adlı ikinci bir sergiyi açmıĢlar. Ülken'e 

desteğinden dolayı teĢekkür eden grup, üçüncü sergilerini Eminönü Halkevi'nde açmıĢtır. 

Ġyem, Ġkinci Dünya SavaĢı nedeniyle ikinci kez askerlik hizmeti için orduya katılmıĢtır. 

Edirne ve Ġstanbul'da 18 ay daha görev yapmıĢtır. 1944'te Nasip Özçapan ile evlenmiĢtir. 

Ertesi yıl, Ġstanbul Üniversitesi öğrencileri arasında siyasi huzursuzluk çıkarmaktan 

tutuklanmıĢtır. 18 ay sonra serbest bırakılmıĢtır. Ġyem 1950'lerde Hollanda'daki Türk 

Ressamları Sergisi'ne katılmıĢtır. Venedik ve San Paolo bienallerine de katılmıĢtır. Bu arada 

soyut ve figüratif soyut resimler yapmaya baĢlamıĢtır (Ergüven,1989, s.30). 
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Resim 17: Dansöz, Tuval üzerine yağlıboya, 80x60cm,1959 (URL3). 

Nuri Ġyem kendine özgü figürleri ve mekanları ile dikkat çeken bir sanatçıdır. Bu 

Tablosunda meyhane ortamını resmetmiĢtir. Tabloya baktığımızda göze çarpan ilk unsur 

sahnede oynayan iki dansöz figürü ve izleyiciler olmaktadır. Sanatçı bazı figürlerin simalarını 

iĢlememiĢ iĢlediği yüz ifadelerinde ise ĢaĢkınlık, mutluluk, hüzün gibi duyguları iĢlemiĢtir. 

Arka planı koyu tutarak öndeki figürler vurgulamak istemiĢtir.  

 

Resim 18: Davul Zurna, Tuval üzerine yağlıboya, 160x310cm,1967 (URL4). 

Sanatçı daha çok Anadolu kadınları onların simaları ile bilinse de farklı 

kompozisyonları ve konuları da ele almaktan kaçınmamıĢtır. Bu eserinde ise akĢam üstü 

sokakta davul ve zurna çalan iki figürü resmetmiĢtir. Arka planda bir rengin tonlarını 

kullanarak resmetmiĢ figürleri de o dönemin yöresel kıyafetleri ile resmetmiĢtir. Esere 
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bakıldığında o dönemin ramazan ayında olunduğu ve ramazan davulcularında insanları sahura 

kaldırdığı resmedilmek istenmiĢtir.  

3.3.2. Mümtaz Yener (D.1918-Ö.2007) 

Mümtaz Yener 1918 Ġstanbul‟da doğmuĢtur. Mümtaz Yener, 1935-1938 yılları 

arasında büyük empresyonist ressamlar Nazmi Ziya Güran ve Ġbrahim Çallı ile Ġstanbul Güzel 

Sanatlar Akademisi'nde eğitim görmüĢtür. Ardından Fransa'nın önde gelen sanatçılarından 

Prof. Leopold Levi, The Academy'de nitelikli öğrencilerle kendi atölyesini kurmak üzere 

davet edilmiĢtir (Tanaltay,1999, s.78). 

1940 yılında Mümtaz Yener ve arkadaĢları (Nuri Ġyem, Avni Arbas, Selim Turan, 

Agop Arad, Kemal Sönmezler, Hasmet Akal, Turgut Atalay, Ferruh BaĢağa), güçlendirmenin 

gerekliliğini ileri sürerek D Grubu‟nu protesto etmek için bir araya gelmiĢlerdir. Ġnsanlar arası 

bağlar ve toplumun yaĢam koĢullarını iyileĢtirme çabalarını desteklemiĢtir. Böylece 

“toplumsal gerçekçiliği” benimsediklerini ilan etmiĢlerdir.  Berksoy ve Funda‟ nın 20. Yüzyıl 

Batı ve Türk Resminde Toplumsal Gerçekçilik yayınından aktardığı üzere, Sanat anlayıĢımız 

yeniydi, daha sosyaldi, halkımızın mücadelesine daha yatkındı. D Grubu‟nu güzel sanatları 

halkın çoğunluğundan soyutlayarak Türk Güzel Sanatlarının genel ve olumlu geliĢme 

eğiliminden koptuğu için eleĢtirmiĢlerdir.” Türkiye'deki güzel sanatlar tarihine bakıldığında, 

Yeni Ressamlar Grubu‟nun iddialarında haklı olduğu görülmüĢtür. Güzel sanatların 

geliĢmesinin önündeki engelleri kaldırmıĢlar; Ġlk sergilerinin konusu Haliç ve çevresi olarak 

seçilmiĢtir. Yener fabrikalara, tersanelere ve rıhtımlara yönelmiĢtir. Ġyem, rıhtımlar ve 

depolarla ilgilenmiĢ, ArbaĢ içki dükkânlarına ve Ģaraphanelere önem vermiĢ, diğer üyeler de 

teknelerle ve Haliç'in diğer kıyılarıyla uğraĢmıĢtır. Ġstanbul‟da 10 Mayıs 1941 yılında 

“Yeniler Grubu " nun " Liman" adı ilk sergisi düzenlenmiĢtir (Berksoy,1998, s.68). 

O zamandan beri çok figürlü kompozisyonlar üzerinde zevkle çalıĢmıĢ ve “Yeniler” 

adlı bu gruptan bugüne kadar toplumsal gerçekçiliğe sadık kalan tek sanatçı olmuĢtur. 

Yener‟in akademik resimleri 1968'de ünlü eseri "Karıncalar Geliyor" ile yeni bir boyuta 

ulaĢmıĢtır. Bu resim, Türk Ressamlar Cemiyeti'nin düzenlediği "Altın BaykuĢ" yarıĢmasında 

birincilik ödülü aldı ve yurt dıĢında ilgi görmüĢtür.57 yıldır hala en yakın arkadaĢı ve eĢi 

Sadan Yener ile Ġstanbul'daki atölyesinde insan kalabalığı, karıncalar ve makinelerle 

çalıĢmalarını sürdürmüĢtür. Mümtaz Yener'in eserleri Türkiye, Avrupa, Amerika BirleĢik 

Devletleri ve Brezilya'da Müzeler ve birçok özel koleksiyonda yer almakta olup, 1935'ten 

günümüze çok sayıda yayını bulunmaktadır (Köksal,1978, s.27). 
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Resim 19: Bando Makine, Tuval üzerine yağlı boya,62x44cm,1982 (Göksu,2013, s.69). 

Mümtaz Yener teknolojik geliĢmeleri yakından takip ettiği eserlerinden fark 

edilmektedir. Hayatın makineleĢmeye doğru gittiğini vurgulamak için robotlardan bando 

takımı kurgulayarak resmetmiĢtir. Burada bando takımını yöneten bir Ģef çizmeyerek 

makinelerin yönetilmeye ihtiyacının olmadığını vurgulamak istemiĢtir. Mümtaz Yener 

çalıĢmalarını yaparken bir disiplin içerisinde farklı arayıĢlar yapmıĢtır. 

 

Resim 20:AĢık Makine, Tuval üzerine yağlı boya,60x40cm,1994 (Göksu,2013, s.73). 
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Bu resimde Ġstanbul manzarasına karĢı saz çalan robot resmedilmiĢtir. Robotların 

insanların yaptığı iĢleri yapabilme kabiliyetleri varsa bunu da yapabilirler. Bu resimde 

robotun baĢındaki ay yıldız formu ile ulusallık vurgulanmak istenmiĢtir. Ön planda robotun 

bir tersanede denize karĢı oturur vaziyetteki duruĢu arka planda Sultan Ahmet caminin silueti  

resmedilmiĢtir.  

 

Resim 21: Mevleviler, Tuval üzerine yağlı boya,60x40cm,1998 (Göksu,2013, s.75). 

Mümtaz Yener bu tablosunu yaĢlılık döneminde yapmıĢtır. Sanatçı birçok konu 

hakkında bilgi sahibidir. Mevleviler konusunda da derin bilgilere sahip olan sanatçı 

derviĢlerin dönüĢlerini diĢli makineleri üzerinde ele almıĢtır. Sanatçı kendisine konu olarak 

edindiği insanları makineleĢtirme kavramından yola çıkarak bu eseri resmetmiĢtir. Resmin en 

belirgin özelliği her bir Mevlevi‟nin yüzleri elleri ve kalplerinin insan organlarına 

benzetilmesidir 

3.3.3. Ġbrahim Balaban (D.1921-Ö.2019) 

1921 yılında Bursa'nın Osmangazi ilçesine bağlı Seçköy‟de doğmuĢtur. Köydeki tek 

üç sınıflı ilkokulu bitirdikten sonra ailesi, öğrenimine izin vermemiĢtir. Balaban, anne ve 

babasının kararını çalıĢmayı reddederek protesto etmiĢtir. 15 yaĢına kadar yazı ve çizimle 

meĢgul olmuĢtur. Balaban 1937'de henüz 16 yaĢındayken Bursa Hapishanesi'nde altı ay hapis 

cezasına çarptırılmıĢ ve iĢlemediği iddia edilen bir suç olan kenevir yetiĢtirdiği için para 

cezasına çarptırılmıĢtır. Cezasını ödeyemediği için cezası üç yıla çıkarılmıĢtır. Para kazanmak 

için hapishanede berber olarak çalıĢmıĢtır. Ġlk cezasını çektikten sonra eski bir mahkûmu 

öldürmekten ikinci kez hüküm giydi ve 1947'ye kadar görev yaptığı Ġmralı adasına 

gönderilmiĢtir. Ardından tekrar Bursa Cezaevi'ne nakledilmiĢtir. 1950'de Balaban genel af 

çerçevesinde serbest bırakılmıĢtır. 1960 Türk darbesinin ardından, 1961'deki askeri cunta 
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yönetimi sırasında, bu kez resimlerinin siyasi karakteri nedeniyle altı ay hapis cezasına 

çarptırılmıĢtır (Özkırımlı,1982, s.184). 

Balaban'ın iki oğlu ve bir kızı var. Büyük oğlu Hasan Nazım Balaban da ressamdır. 

Balaban, çocukluğunda çiftçilikte babasının ve dedesinin, düğün ve bayramlarda köylülerin, 

çocukların ve öküzlerin figür çizimlerini yapardı. Tarlaların, bahçelerin, ekinlerin ve köy 

manzaralarının peyzaj sanatını tasvir etmiĢtir (Tansuğ,1992, s.90). 

Bursa Hapishanesi'nde kaldığı süre içinde Ģiirlerinin siyasi içeriği nedeniyle on yıl 

hapis yatmakta olan Türk Ģair Nâzım Hikmet Ran ile tanıĢmıĢtır. Hapishanede resim yapan 

Hikmet, Balaban'ın yeteneğini keĢfederek tüm boya ve fırçalarını ona vererek Balaban'ı resim 

yapmaya devam etmeye teĢvik etmiĢtir. Balaban, hapishane yıllarında "ġair Baba" olarak 

adlandırdığı kendisinden 20 yaĢ büyük Hikmet'ten etkilenir. Hikmet, Balaban'ın felsefe, 

sosyoloji, ekonomi ve siyaset alanlarında kendi fikirlerini oluĢturmasına yardımcı olmuĢtur. 

Serbest bırakıldıktan sonra birbirleriyle temas halinde kalmıĢlardır. 1950'de cezaevinden 

çıktıktan sonra iki yılını Ġstanbul'da geçiren Balaban, 1953'te ilk kiĢisel sergisini açmıĢtır. 

Bugüne kadar 50'den fazla sergide 2.000'den fazla eser sunmuĢ. Aynı zamanda 11 kitabın 

yazarı olmuĢtur (Genç,2016, s.558). 

 

Resim 22: Çocukların Oyun Sevinci, Tuval üzerine yağlı boya,60x80cm,2003 

(Korkmaz,2010, s.83). 

Sanatçı Anadolu‟daki insanların yaĢamlarını ve halk efsanelerini konu olarak ele 

almıĢtır. Bu eserinde ise oynayan çocukları ele almıĢtır. Resimdeki çocuklar günümüzdeki 

oyuncaklar ile güncel oyunları değil o dönemdeki oyuncaklar ile o dönemin oyunlarını 



92 
 
 

oynamaktadırlar.  Eserde sanatçı eskiden çocukların oynamak için ne kadar rahat ve sıcak 

eğlenceli bir ortam olduğunu vurgulamıĢtır. Günümüzde ne yazık ki eskisi gibi öyle doğal 

sıcak samimi güzel ortamlar bulunmamaktadır.  

 

Resim 23: Düğün, Tuval üzerine yağlı boya,60x70cm,2003 (Korkmaz,2010, s.84). 

Sanatçı eserleri ile Anadolu halkının aynası olmuĢtur. Bu tablosunda ise Anadolu 

insanlarının düğün eğlencesini eserine yansıtmıĢtır. Eserde davul zurna çalan figürler ortada 

halay çekenler etrafta izleyiciler resmedilmiĢtir. Etrafta hiçbir nesnenin olmaması figürlerin 

boĢ bir arazide eğlenicilerini yaptıklarını yansıtmaktadır. Eserdeki figürlerin kıyafetleri ise 

izleyiciye buram buram Anadolu kokusu yaymaktadır. 
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Resim 24:SarhoĢlar, Tuval üzerine yağlı boya,60x60cm,2004 (Korkmaz,2010, s.90). 

Balaban eserlerinde coĢkuyu, Anadolu insanın yaĢamını hüzünle değil umut sevinç 

dolu ifadeler ile izleyicilere aktarmıĢtır. Bu eserde ise eskiden köy meydanlarında halkın 

eğlendiği bir sahne resmedilmiĢtir. Davul zurna ile oynayanlar yeme yiyenler diğer bir köĢede 

çocukların oyunları Anadolu‟daki insanların hayatları ne kadar zor geçse de her zaman hayat 

dolu olduklarını yansıtmıĢ sanatçı izleyicilere kullandığı renklerin canlılığı insanların birbiri 

ile olan iliĢkisi ile samimi bir ortam olduğunu ifade etmiĢtir.  
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Resim 25: Kurgusal Karakter, Tuval üzerine yağlı boya,35x50cm,2008 (Korkmaz,2010, s.94). 

Balaban her zaman kendini farklı konularda da yetiĢtiren bir sanatçı olmuĢtur. 

Bilinmeyen halk resmi geleneğini önemini korumuĢ ve toplumsal konular standart bir 

düzeyde ele alınmıĢtır. Sanatçı eserinde çiçeklerin kuĢların yeĢilliğin ağaçların olduğu açık 

havada eğlenen çocukları resmetmiĢtir. Ġzleyiciye anlamlı mesajlar veren sanatçı bu eserinde 

çocukların gün geçtikçe çevreden soyutlaĢtığını vurgulamaktadır. Ne yazık ki günümüzde 

eskisi gibi çocukların eğlenebileceği alanlar ve ortamlar yoktur.  

3.3.4. Kayıhan Keskinok (D.1923-Ö.2015) 

Kayıhan Keskinok 1923 yılında Ġzmir'de doğmuĢtur. Gazi Eğitim Enstitüsü Resim 

Bölümü'nde Refik Ekipman ve Malik Aksel'in atölyesinde resim eğitimi almıĢ ve 1945 yılında 

mezun olmuĢtur. Ġlk kiĢisel sergisini 1956 yılında Ankara'da açmıĢtır. 1960 yılında daha sonra 

Ġsviçre Hükümeti bursuyla Lausanne Ecole des Beaux Art'ta okumuĢ ve asistan olarak 

çalıĢmıĢtır. Türkiye'ye döndükten sonra 1963-1968 yılları arasında Gazi Eğitim Enstitüsü 

Resim Bölümü'nde öğretmenlik yapan Keskinok, TRT Ankara Televizyon Sanat Servisi'nde 

set tasarımcısı ve yönetmen olarak görev yapmıĢtır. 60'tan fazla kiĢisel sergiye sahip olan 

Keskinok, yurt içi ve yurt dıĢında çok sayıda karma sergiye katılmıĢtır. Dokuz ödül almıĢ, 

Eserleri Ġzmir Müzesi, Ankara Müzesi, Ulusal ve Uluslararası kamu ve özel koleksiyonlarda 

görülmektedir. 1982 yılından itibaren Sanat Yapımcılığı Derneği'nde Kayıhan Keskinok 

Atölyesi'ni yönetmektedir. Refik Epikman ve Malik Aksel'in atölyelerinde çalıĢtıktan sonra 



95 
 
 

1948-1955 yılları arasında ortaöğretim kurumlarında resim öğretmenliği yapmıĢtır. Lozan 

Güzel Sanatlar Okulu'nda asistan olarak çalıĢmıĢtır. Türkiye'ye döndükten sonra Gazi 

Üniversitesi Resim-ĠĢletme Bölümü'nde resim öğretmeni olarak çalıĢan Keskinok, Bulgaristan 

ve Romanya'da da çağdaĢ Türk resim sergilerine katılmıĢtır. Sanatçı çalıĢmalarını 

materyalizm üzerinden Ģiirsel, yaratıcı, hayali esinler üzerinden sürdürmektedir. 1983'ten beri 

bağımsız bir sanatçı olarak çalıĢmıĢtır. 18 Nisan 2015'te 92 yaĢında olan Kayıhan, Ankara'da 

bir hastanede kalp yetmezliğinden öldü (ġenyapılı,2000, s.297-299). 

 

Resim 26: Dizgin, Tuval üzerine yağlı boya, 70x50cm, 2005 (Keskinok,1980, s.12). 

Resimlerini yaparken fantastik konulardan ve renklerden yararlanmıĢ sanatçı bu 

eserinde ise arka planda mavi ve tonlarının kullanıldığı ön planda ise at üzerinde gelinlik 

giymiĢ gelin figürü ve onu belinden tutan yöresel kıyafetli damat elinde meĢale ile 

resmedilmiĢtir.  
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Resim 27: Düğün, Tuval üzerine yağlı boya, 60x80cm, 2013 (Keskinok,1980, s.8). 

Sanatçı bu eserinde Karadeniz gelin alayını resmetmiĢtir. Teknede eğlenen düğün 

davetlileri kıyıda ise at üzerinde gelin gelinin yanında damat sol köĢede halk oyunları 

oynayan grup çizilmiĢtir. Sanatçı kendisine özgü fırça darbeleri ile Karadeniz gelin alayı 

temasını kendisine özgü en iyi Ģekilde benimsemiĢtir.  

 

Resim 28: YetiĢkinler, Tuval üzerine yağlı boya, 25x30cm, 2004 (Kodal,2018, s.945). 

Keskinok‟un sanat hayatında ele aldığı Karadeniz düğünleri, lunaparklar ve eğlenceler 

ile bilinmektedir. Sağlam bir desen bilgisine sahip olan sanatçı bu eserinde Karadeniz 

yöresinde teknede yapılan bir düğünü ele almıĢtır. Resme baktığımızda eğlenen insanlar gelin 

damat görülmektedir.  Eseri incelediğimizde eserde figürler belli belirsiz çizmiĢ sanatçı adeta 

uzaktan çekilmiĢ bir fotoğraf kadrajı gibi kıyıya yanaĢmıĢ tekne tekneden inen gelin damat 

arka planda silk dağlar evler ve insanlar bulunmaktadır.  
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Resim 29: Deniz Mimarisi, Tuval üzerine yağlı boya, 24x30cm,1994 (Kodal,2018, s.945). 

Tek rengin kullanıldığı bakıldığında izleyiciyi huzursuz eden bir renk olsa da 

kompozisyon bu yargının değiĢmesinde etkili olmaktadır. Esere bakıldığında adeta denizin 

ortasında Ģenlik olduğu yansımaktadır. Sanatçı güçlü bir desen anlayıĢı olduğu için fırça 

darbeleriyle istediği kompozisyonu izleyiciye yansıtmaktadır.  

 

Resim 30: Ġsimsiz, Tuval üzerine yağlı boya,60x60cm, 1999 (Kodal,2018, s.946). 

Sanatçı Karedeniz düğünleri ve Ģenlikleriyle olduğu kadar atlar ile yaptığı 

kompozisyonlarda vardır. Arka planda canlı renkler ile yaptığı renk cümbüĢü ve harfler göze 

çarpmaktadır. Ön planda ise perspektif kurallarına göre resmettiği atlar ve üzerlerinde 

akrobasi yapan figürler tuvaldeki her rengin tonu ile yapılan ıĢık gölge kompozisyonu 

oluĢturmaktadır.  
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Resim 31: Ġsimsiz, Tuval üzerine yağlı boya, 60x45cm, 2007 (Kodal,2018, s.946). 

Keskinok konu olarak gece kulüplerini de konu olarak ele almıĢ bu eserde yeĢil dans 

kıyafeti ile dans eden kadın figürünü ele almıĢtır. Sanatçı dönemsel olarak seçtiği konuları 

değiĢtirmiĢtir. Bunun sebebi ise topluma ve bulunduğu yerlere ayak uydurmak istemesinden 

kaynaklanmaktadır.  

 

Resim 32: Sirk Cambazları, Duralit üzerine yağlı boya, 35x15cm, 1979 (Keskinok,1980, s.8). 

Bu resimde kompozisyonu sirkte gösteri yapan figürlerden oluĢmaktadır. 

Kompozisyonda geometrik yapı içerisinde leke değerleri ile figür betimlemeleri içermektedir. 

Eserde tek rengin leke değerleri kullanıldığı için figürlerde ki benzeĢmeler göze çarpmaktadır. 
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3.3.5. Mehmet Pesen (D.1923-Ö.2012) 

Mehmet Pesen 1923'te Ġstanbul'da doğdu. 1947'de Bedri Rahmi Eyüboğlu'nun 

atölyesinde 9 sanat öğrencisiyle birlikte “10‟lar” ı kurmuĢtur. Ertesi yıl Ġstanbul Devlet Güzel 

Sanatlar Akademisi'nden mezun olmuĢtur. Askerliğini yaptıktan sonra 1952 yılına kadar 

Giresun'da bir lisede sanat ve sanat tarihi öğretmenliği yapan Pesen, Ġstanbul'a dönerek 

1953'ten 1963'e kadar HaydarpaĢa Lisesi'nde sanat ve sanat tarihi dersleri vermiĢtir. Ertesi yıl 

Kıbrıs'ta Baf Lisesi'nde bir yıl öğretmenlik yapmıĢtır. 1964-1967 yılları arasında HaydarpaĢa 

Lisesi'nde müdür yardımcısı olarak görev yapan Pesen, 1977 yılına kadar burada 

öğretmenliğine devam etmiĢtir (BaĢkan,1991, s.80). 

Pesen ders verirken resim yapmaya devam ederek, resimleri Türk minyatür 

resimleriyle bağdaĢtırmıĢtır. Yurtiçinde ve yurtdıĢında 50'nin üzerinde kiĢisel sergi açmıĢtır. 

1986'da eserleri UNICEF kartpostalları olarak yeniden basılmıĢ, Aynı yıl UNICEF ve 

Strasbourg Academy'nin ortaklaĢa düzenlediği Uluslararası Kartpostal OluĢturma 

YarıĢması'nda Grand Prix'i kazanmıĢtır. 1998'de Ġstanbul Sanatçılar Derneği'nden “50 Yıl 

Sanat” ödülü almıĢtır. Pesen, 2003 yılında Ġstanbul'da Antik Sanat Galerisi'ndeki “10'lar” 

sergisine katılmıĢtır. Pesen 2012 yılında vefat etmiĢtir (Ersoy,1998, s.85). 

 

Resim 33: Köy Meydanı, Tuval üzerine yağlı boya, 20x40cm, 1984 (AltıntaĢ, Koç,2016, 

s.852). 

Sanatçı resimlerinde Ģiirsel bir  anlatım söz konusudur. Bu anlatımda da Anadolu 

uygarlıklarının gelenek ve göreneklerini iĢlenmektedir. Bu eserde de eski Anadolu kültürünün 

baba evinden gelin alma ve düğün yerine götürülme karesi görülmektedir. gelin atın üzerinde 

kırmızı duvağı arkasında köylü kadınlar ve Türk bayrağı etrafta da evlerinden çıkmıĢ geline 

bakan insanlar resmedilmiĢ.  
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Resim 34: Serbest Zaman, Tuval üzerine yağlı boya, 20x50cm, 1979 (Bulut,2009, s.47). 

Pesen Anadolu kültürünü gözlemleyerek  tablolarındaki kompozisyonları özgün bir 

Ģekilde yansıtmıĢtır. Sanatçı Anadolu insanlarını, kültürünü, örf adet, gelenek göreneklerini 

tanıyarak eserlerinde iĢlemiĢtir. Bu esrinde Anadolu evlerini insanlarını düğününler ini ve 

halk oyunlarını iĢlemiĢtir. Resmin sağ tarafında davul zurna halay çeken insanlar arka tarafta 

evler dağlar ve gök yüzüne uzanan kavak ağaçları sol tarafında at üzerinde düğün yerine 

girmek üzere olan gelin ve akrabaları resmedilmiĢtir. 

 

Resim 35: Ġsimsiz, Duralit üzerine yağlı boya, 35x42cm, 1980 (AltıntaĢ, Koç,2016, s.852). 

Pesen bu eserinde düğün temasını iĢlemiĢ coĢkulu temayı aktarmaya çalıĢırken 

figürleri de temanın içinde eritmiĢtir. Eserde lekeci bir tavır ile konuyu iĢlemiĢtir. Eserde 

derinlik algısının oluĢmasına karĢın resim yüzeyi düzlemsel kullanılmıĢtır. Eser kalabalık bir 

kompozisyonla oluĢmuĢ eserde genellikle soluk ve soğuk renkler kullanılmıĢ havanın koyu 

ton olması arka plandaki evleri ve meydandaki figürleri ön plana çıkarmıĢtır. 
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Resim 36: Düğün, Karton üzerine yağlı boya, 16x24cm,1977 (Bulut,2009, s.46). 

Mehmet Pesen eserlerinde Anadolu‟nun güzelliklerini geçmiĢten günümüze kadar 

gelen kültürleri anlatmaktadır. Sanatçının eserlerindeki tavır lekecidir. Pesen eserlerinde soyut 

ve nakıĢçı bir üslubu vardır. Burada ise köy düğününü anlatmakta gelin baba ocağından at ile 

alınmıĢ düğün yeri olan köy meydanına doğru gidilmektedir. Eserde açık tonlu renler göze 

çarpmakta sanatçı derinlik algısı olan kalabalık bir kompozisyon oluĢturmuĢtur.  

3.3.6. ġeref Bigali (D.1925-Ö.2005) 

ġeref Bigalı 1925 Ġzmir Bergama ilçesinde doğmuĢtur. Ġlk ve orta öğrenimini Bursa'da 

tamamlamıĢtır. Ġzmir Devlet Güzel Sanatlar Akademisi'nde okumaya baĢlamıĢtır. 1944 

yılında Sanat departmanı Cemal Tollu'dan altı yıl ders almıĢtır. 1950 yılında mezun olmuĢ, 

Afyon ve Ġzmir KarĢıyaka'da resim öğretmenliği yapmıĢtır. 1959-78 yılları arasında Ġzmir 

Eğitim Enstitüsü'nde çalıĢmıĢ sanat bölümünün açılmasına katkıda bulunmuĢtur. 1962'de 

Paris‟te sanatçı Henri Goetz'in Atölyesine katılmıĢ ve elliye yakın kiĢisel sergi açmıĢtır. 

Eserlerinin çoğu müzelerde, yerli ve yabancı koleksiyonlarda yer almaktadır. ġeref var Bigalı 

Sanat Galeri içinde Ankara1986'da Devlet Sanat Büyük Ödülü'nü, ardından Türkiye ĠĢ 

Bankası Büyük Sanat Ödülü'nü almıĢtır. Resim Sanatı kitabı ilk kez 1976 yılında 

yayımlanmıĢ ve ülkemizde plastik sanatlar alanında önemli bir eser haline gelmiĢtir.  2005 

tarihinde toprağa verilmiĢtir (Ersoy,1998, s.99). 
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Resim 37: Misket Türküsü, Tuval üzerine yağlı boya, 80x100cm, 2000 (Kodal,2018, s.945). 

Kompozisyona bakıldığında ortada oturan baĢında kırmızı tül bulunan figür ile kına 

gecesi ve gelini ağlatma geleneğini yerine getirdikleri görülmektedir. Sanatı resimlerindeki 

renkli tutumum ve iyi kompozisyon özelliği taĢımaktadır. Sanatçı her eserinde kullandığı 

renkler ile o ortamı gerçekçi olarak yansıtmıĢtır. Eserde ise ortada gelin ve kına yakan kiĢi 

arka planda düğün evlerinin simgesi Türk Bayrağı sağ köĢede saz tef çalan bayanlar önde 

oyun oynayan çocuklar gelinin etrafında dönen yöresel kıyafetli Anadolu kadınları 

bulunmaktadır. 

3.3.7. Fikret Otyam (D.1926-Ö.2015) 

Fikret Otyam, 19 Aralık 1926'da Ġç Anadolu'nun Aksaray ilçesinde doğmuĢtur. Altı 

kardeĢ arasında üçüncüydü. Annesi Naciye Hanım ev hanımı, babası Vasıf Bey emekli 

olduktan sonra eczane iĢleten bir askerdi. Vasıf Bey, Türkiye'nin ikinci cumhurbaĢkanı Ġsmet 

Ġnönü ile birlikte Yemen'deki Osmanlı seferi ve KurtuluĢ SavaĢı dahil birçok savaĢa 

katılmıĢtır. Ġkinci Ordu'dan Konya'da emekli olmuĢtur. Otyam'ın iki kardeĢi Nedim Vasıf ve 

Nusret Kemal de sanatçıydı. Nedim Vasıf besteci ve orkestra Ģefiydi, Nusret Kemal ise Ģiirler 

yazmıĢtır. Otyam ilk olarak Aksaray'da eğitim görmüĢtür. Ortaokuldaki Fransızca öğretmeni 

emekli asker HaĢim Bey'in kendisine eski moda bir fotoğraf makinesi hediye etmesi, resim ve 

fotoğraf tutkusunu tetiklemiĢtir. Otyam'ın ağabeyi Nedim Vasıf ona fotoğraf tekniğini 

öğretmiĢtir (Özsezgin,1997, s.20). 
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 Ayrıca farklı yüzeyler ve boyalar deneyerek çizim yapmayı ve boyamayı severdi. Otyam, lise 

için yatılı olarak Kayseri'ye taĢınmıĢtır. Bu arada duvar boyası kullanarak kontrplak üzerine 

yaptığı resimlerle Aksaray Halkevi'nde ilk kiĢisel sergisini açmıĢtır. Otyam'ın lise eğitimi II. 

Dünya SavaĢı nedeniyle sık sık kesintiye uğramıĢtır. Kayseri ve Ankara'daki okullarda 

okumuĢ ve burada dönemin Maarif Vekili Hasan Ali Yücel'in ünlü bir çevirmen ve Ģair olacak 

oğlu Can Yücel ile tanıĢıp arkadaĢ olmuĢtur (Oral,2011, s.96). 

Doğayı farklı Ģekillerde çağdaĢ bir yorumla betimleyerek 1940'lı yıllarda Türk resim 

üslubuna etki eden ressamlar topluluğu Yeni Gelenler'in ünlü ressamı NeĢet Günal, o 

zamanlar Devlet Güzel Sanatlar Akademisi Resim Bölümü'nde öğrenciydi. Otyam liseden 

mezun olduktan sonra Ġstanbul'a taĢınarak 1945 yılında Güzel Sanatlar Akademisi'ne girmiĢ 

ve burada iki yıl Ġbrahim Çallı atölyesini takip etmiĢtir. Sovyet sosyalist gerçekçiliğinin yoğun 

etkisi altında Türkiye'de folklorik resmin öncüsü olan Bedri Rahmi Eyüboğlu'ndan da eğitim 

almıĢtır (Dal,1997, s.575). 

Otyam, Ġstanbul'da gazetecilik yaparak hayatını kazanmaya baĢlamıĢtır. Gazetecilik 

kariyerine Babıali'de Cihat Baban'dan Son Saat ve Ziyad Ebuzziya adlı bir gazetede 1990'lara 

kadar onlarca yıldır Türk basınının merkezi olan eski Osmanlı hükümet binasına atıfta 

bulunarak baĢlamıĢ, ayrıca 1950'lerde birçok ünlü yazarın kitap kapaklarını da tasarlamıĢtır. 

Otyam, foto muhabirliği gezilerine de aynı dönemde baĢlamıĢtır. Gide Gide (YavaĢça), 

Topraksızlar (Mülksüzler), Ha Bu Diyar (O Bu Toprak) ve Ey Samandağ Samandağ (YavaĢ 

Bu Ülke) gibi bazı kitaplarında bastığı yerlilerle röportajlar ve fotoğraflar çekmek için 

Türkiye'nin doğu ve güneyine gitmiĢtir. Otyam, Kemalist ünlü ideolog Falih Rıfkı Atay'ın 

Dünya gazetesinde köĢe yazarlığı ve yazı iĢleri müdür yardımcısı olarak çalıĢtığı Devlet 

Güzel Sanatlar Akademisi Resim Bölümü'nden 1953 yılında mezun olmuĢtur. Otyam 1953 

yılında evlenmiĢ, 1954 yılında kızı Elvan dünyaya gelmiĢtir. Daha sonra askerliğini Ankara 

Askeri Bandosu Ortaokulunda resim öğretmeni olarak yapmıĢtır. Askerlik sonrası Ulus 

gazetesinde çalıĢmıĢtır. 2014 yılına kadar Son Saat, Ulus, Dünya ve Cumhuriyet gazetelerinde 

58 yıl gazetecilik yapmaya devam etmiĢ, 1977'de ikinci kez evlenen Otyam'ın Döne ve Ġrep 

adında iki kızı olmuĢtur. Otyam Kemalist ve solcu bir yazardı ve sadece solcu okur için 

yazmıĢtır. Ünlü solcu gazeteci Abdi Ġpekçi'nin terör saldırısında ölmesi üzerine paniğe 

kapılmıĢ, Böylece Otyam iĢini bırakıp güneydeki sakin bir Antalya köyüne taĢınmaya karar 

vermiĢtir (Deniz,2005, s.92). 
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Otyam, Antalya'ya 30 kilometre uzaklıktaki bir köyde bir yazlık inĢa etmiĢ ve son 

gününe kadar orada eĢi Filiz ile yaĢamıĢtır. Haftalık Aydınlık gazetesinde köĢe yazıları 

yazmaya devam etse de asıl tutkusu resim yapmak olmuĢtur. Sanatı diğer ressamlar kadar 

itibar görmese de Anadolu köylülerinin resimlerini yapmaktan hoĢlanırmıĢ tarzı hocası Bedri 

Rahmi Eyüboğlu'na yakın olmuĢ Resimlerinde Turgut Zaim ve Namık Ġsmail gibi diğer 

folklorik sanatçıların da etkileri görülmektedir. Otyam'ın Antalya'daki yaĢamı, ideolojik 

olarak angaje olan birinin dinamizmini değil, bir country sanatçısının yaĢamının dinginliğini 

yansıtıyor. Seyahatnamelerini yayımlamıĢ, sanatsal temellere ve resim çalıĢmalarına 

katılmıĢtır. Otyam ise dezavantajlı bir grup olarak gördüğü Anadolu Alevilerine siyasi 

sempatisini göstermiĢtir. Resimlerinden bazıları Alevi köylülerine duyduğu acıyı yansıtmakta 

Ġç Anadolu'da NevĢehir ilinin HacıbektaĢ ilçesinde Aleviler için bir ritüel merkezi olan 

Cemevi'nin inĢasına yardım etmiĢtir. 9 Ağustos 2015'te 88 yaĢında Antalya'da böbrek 

yetmezliğinden hayatını kaybeden Otyam'ın cenazesi, vasiyeti üzerine HacıbektaĢ Cemevi 

Mezarlığı'na defnedilmiĢtir (Oral,2011, s.100). 

 

Resim 38: Mevleviler, Tuval üzerine yağlı boya, 100x150cm 1999 (URL5). 

Sanatçı eserlerinde çağdaĢça ve destansı bir mit oluĢturmuĢtur. Genellikle rahat fırça 

darbeleri ile eserlerini inĢa etmiĢtir. Beyaz rengin hâkim olduğu bu serde sanatçı semazen 

yapan Mevlevileri lekeci bir tavırla resmetmiĢtir. Sanatçı resimlerinde Anadolu kültürünü her 

zaman vurgulamıĢ betimlemiĢtir.  
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Resim 39: Semah, Tuval üzerine yağlı boya, 100x150cm, 1996 (URL6). 

Otyam, yaptığı Anadolu gezilerinde gözüne çarpan ilgisini çeken her nesneyi objeyi ya 

da insanları tuvaline resimlerine aktarmıĢtır. Bu eserde sanatçı Alevi toplumu ve geleneklerini 

vurgulamıĢtır. Eserde semah dönen kiĢiler bulunmaktadır.  Eserde dıĢarı semah yapılmakta 

figürlerin giysileri ise kırmızı ve yeĢilin ağırlıkta olduğu görülmekte buda Alevi inancının bir 

sembolünü gösterir.   

 

Resim 40: Harran‟da Bale, Tuval üzerine akrilik, 89x111cm, 2005 (URL7). 

Anadolu ögelerini evrensel bir teknik ve biçim ile tuvallerine yansıtmıĢ bu eserde ise 

Urfa Harran evlerini ve kadınlarını yöresel kıyafetleri ile yorumlamıĢ eserin ortasında bale 

yapan kızlar arka planda ise evlerin çatılarında dansçıları izleyen harran kadınları 

bulunmaktadır. Eserlerinde çoğunlukla kadın figürlerini ele almasının sebebi özellikle 

Anadolu kadınlarını resmetmesi onların omuzlarındaki yükler ve hayattaki önemlerini 

vurgulamak istemesidir.  
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Resim 41: Semah, Tuval üzerine yağlı boya, 70x135cm, 1997 (URL8). 

Fikret Otyam her eserinde gezdiği Anadolu topraklarının kokusunu izleyiciye 

yansıtmaktadır. Bu esrinde ise bayanlardan ve erkeklerden oluĢan semah ekibini resmetmiĢtir. 

Sanatçı yeĢilliklerin içinde gece ile gündüzün karıĢımı oluĢturan gökyüzü altında figürleri 

resmetmiĢtir. Resmin sağ tarafınsa ise tavus kuĢunun baĢı gözükmektedir tavus kuĢu ile 

sanatçı izleyicilerde merak uyandırmakta verilen mesajın yada sanatçı hangi duygu ve 

düĢüncesini yansıtmak istediğine dair birçok soru iĢareti oluĢmaktadır. 

 

Resim 42: Semah, Tuval üzerine yağlı boya, 100x120cm, 2002 (URL9). 

Fikret Otyam‟ın Alevi kültürüne önem verdiğini yaptığı eserlerden anlamak 

mümkündür. Sanatçı bu eserinde iç semahı yapan figürleri resmetmiĢtir. Figürler boyunları 

bükük bir elleri kalplerin de bir elleri ise açık havaya bakıyor Ģekilde resmetme nedeni 

semahın yürütme bölümüne geçmelerinden kaynaklanmaktadır. Arka planda ise solda Hacı 

BektaĢ‟ı Veli ortada Türk bayrağı sağ tarafta Mustafa Kemal Atatürk portresi resmedilmiĢtir.  
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3.3.8.Mustafa Aslıer (D.1926,Ö.2015) 

Mustafa Aslıer, 1926 yılında Bulgaristan'da doğmuĢtur. 1946-1949 yıllarında Ankara 

Gazi Eğitim Enstitüsü Resim-ĠĢ Bölümü'nde gravür okumuĢtur. Daha sonra Münih Grafik 

Sanatlar Akademisi'nde (1953-1954) ve Stuttgart Hochschule Für Medien'de (1955-1958) 

tipografi eğitimi almak için Almanya'ya gitmiĢtir. Aslıer, Türkiye'ye döndükten sonra 1971-

1977 yıllarında Marmara Üniversitesi Grafik Bölümü Bölüm BaĢkanı olarak çalıĢmıĢtır. 

1957-1982 yılları arasında Ġstanbul Devlet Güzel Sanatlar Akademisi'nde baskı resim ve kitap 

tasarımı dersleri veren Aslıer, Devlet Tatbiki Güzel Sanatlar Yüksek Okulu'nun kurucusu ve 

yöneticisi olarak görev yapmıĢtır. 1982-1992 yıllarında Marmara Üniversitesi Güzel Sanatlar 

Fakültesi Grafik Bölümü'nde ders vermiĢ; 1985-1991 yıllarında Marmara Üniversitesi Güzel 

Sanatlar Fakültesi'nde Dekan olarak görev yapmıĢtır. 1992 yılında Marmara Üniversitesi'nden 

emekli olmuĢtur. Aslıer, 43 kiĢisel sergi açmıĢ ve yurt içi ve yurt dıĢında 50'den fazla karma 

sergiye katılmıĢtır. 1973 yılında Türkiye Cumhuriyeti'nin kuruluĢunun 50. yılı vesilesiyle 

düzenlenen bir sergide baĢarı ödülü de dahil olmak üzere çalıĢmalarıyla ulusal ve uluslararası 

birçok ödül almıĢtır. Ertesi yıl Devlet Resim Sergisi'nde baĢarı ödülü kazanmıĢtır. Prof. Dr. 

Aslıer 2015 yılında Ġstanbul'da vefat etmiĢtir(Arslan,1997,s.1414). 

 

Resim 43:Özgün Baskı, 52x42cm,1957,(ġahin,2019,s.77). 

Sanatçı eserde yöresel kıyafetler ile oynayan iki figürü kompoze etmiĢtir. Yere 

çökmüĢ dizin biri yerde kollar yukarı doğru uzanıyor baĢlar yere eğilmiĢ her hareket diğeri ile 

simetrik Ģekilde ilerlemektedir. Sanatçı Arka plan ince yalın çizgiler ile belirtirken figürleri 
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ise sert keskin belirgin çizgiler ile belirtmiĢtir. Arka plandaki çizgisellik ile figürlerin 

kıyafetlerindeki çizgisel doku uyum sağlayarak figürlerin ön plana çıkmasına neden olmuĢtur. 

 

Resim 44: Halkoyunu, Tahta oyma,55x43,1976,(ġahin,2019,s.81). 

Sanatçı, eserde geometrik Ģekilleri kullanarak kompoze etmiĢtir. Sanatçı eserde 

Anadolu kültürünü ve birliğini yansıtmıĢtır. Kadın ve erkek figür yöresel halk oyunu 

kıyafetleri ile halk oyunu oynarken betimlenmiĢ. figürler sert geometrik formlar ile değil daha 

sade formlar ile resmedilmiĢ. Resim geniĢ geometrik formlar ve leke sel renkler ile 

resmedilmiĢtir.  
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3.3.9. Nuri Abaç (D.1926,Ö.2008) 

Ressam Nuri Abaç, resim yapmaya çocuk yaĢta baĢlamıĢ ancak ilk resmi eğitimini 

1944 yılında Ġstanbul Güzel Sanatlar Akademisi'nde almıĢtır. Babası ünlü bir Türk oyuncu 

olan Mahmut Celalettin'dir. 1958-1991 yılları arasında Türkiye Devlet Güzel Sanatlar ve 

BirleĢik Ressamlar ve HeykeltıraĢlar Derneği'nin tüm sergilerinde resimleri sergilenmiĢtir. 

1991'de Bilkent Üniversitesi ve Hacettepe Üniversitesi Güzel Sanatlar Fakültesi'nde sanat 

perspektifi dersleri vermiĢtir. Erken bir sürrealist dönemin ardından, Abaç, Hitit 

plastisitesinden ve erken Anadolu Türk sanatından etkilenmeye baĢlayan sanat yapmıĢtır. 

Daha sonra pastel renkler ve geleneksel desenler kullanarak Türk "Karagöz" gölge tiyatrosu 

geleneğinden sembolleri birçok eserine dahil etmiĢtir. Abac 130'dan fazla karma sergiye 

katılmıĢtır. Resimleri çeĢitli tarihlerde Venedik Bienali (iki kez) ve Monako Bienali'ne (iki 

kez) kabul edilmiĢtir. 11 yarıĢmada sanat ödülü kazanmıĢ ve birçok onur ödülüne layık 

görülmüĢtür. En büyük ödüllerinden biri 1996 yılında, çalıĢmalarının BirleĢmiĢ Milletler 

Çocuklara Yardım Fonu (UNICEF) tarafından UNICEF'in yıllık tebrik kartlarının kapağı 

olarak seçilmesiyle almıĢtır(Tanaltay,1994,s.76). 

 

Resim 45: Köydeki Alman Gelin, Tuval üzerine yağlı boya, 50x70cm,1990 (URL10). 

Sanatçı eserlerinde genellikle kültürel motiflerden yararlanmıĢtır. Eserde kahve tonları 

ağırlık basmaktadır. Abaç konu olarak köy düğününü iĢlemiĢtir. Kompozisyona baktığımızda 

resmin sağ üst köĢesinde traktör üstünde figürler yanında çocuklar ve davul zurna yer 

almaktadır. Sol tarafta ise köylü kadınları oturmuĢ halay çekenleri izlemekte köyün erkekleri 

yöresel kıyafetlerini giymiĢ davul zurna eĢliğinde halay çekmektedirler yanlarında ise küçük 

çocuklar yer almaktadır.  
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Resim 46: Gemi, Tuval üzerine yağlı boya, 50x70cm,1990 (URL11). 

Abaç, kompozisyonunda mavi ve kahverenginin tonlarını kullanarak tasarımını 

yapmıĢtır. Sanatçı kompozisyonun orta kısmında tasarladığı gemi formu içerisinde 

müzisyenler ve dans eden figürleri birlikte resmetmiĢtir. Sanatçı gemi formunu resmederken 

geminin gövdesini balık pullarından etkilenerek yapmıĢtır. Figürlerde göze çarpan ilk Ģey her 

figürün gözlerindeki siyah bantlardır. Akıllarda sanatçı burada neyi vurgulamak istemiĢ 

sorusu belirmektedir.  

 

Resim 47:Balon, Tuval üzerine yağlı boya, 50x70cm,2005 (URL12). 
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Buradaki kompozisyonda sanatçının yaptığı balon   tasarımı göze çarpmaktadır. 

Sanatçı burada balonun sepetini gemi Ģeklinde tasarlamıĢtır. Kompozisyonda yeĢil ve kırmızı 

renklerin hakimdir. Kırmızı balonun pencere kısmından insan figürleri görülmektedir. sepet 

kısmında ise müzisyenler oynayan çocuklar göze çarpmaktadır.  Arka tonda mavi renk 

kullanılarak özgürlüğü simgelemek istemiĢ sanatçı kompozisyonda bunu destekleyen ön güçlü 

simge balonlar olmuĢtur.   

3.3.10. Necdet Kalay (D.1932-Ö.1984) 

1932 yılında Ġstanbul‟da doğdu. Ġstanbul Ticaret Lisesi'ni bitirdi. Resme ilgisi 

öğretmeni Faruk Morel'le geliĢmiĢtir. Liseden sonra Yüksek Ticaret Okulu'na devam etmiĢ o 

yıllarda ġeref Akdik ile tanıĢmıĢtır. 1954-1957 yılları arasında Güzel Sanatlar Akademisi'ne 

konuk öğrenci olarak gitmiĢ, 1958'de Sanat yaĢantısı baĢlamıĢ. Ankara'da düzenlenen Güzel 

Sanatlar Birliği Sergisi'ne resmi kabul edilmiĢ, ilk kiĢisel sergisini 1959'da Ġstanbul'da 

açmıĢtır. DeğiĢik iĢlerde çalıĢmıĢtır. 1969'da ek ĠĢleri bırakarak geçimini resimle sağlamıĢtır. 

Birçok kiĢisel sergi açmıĢ, yurtiçinde ve yurtdıĢında çeĢitli ülkelerde sergilere katılmıĢtır. 

ġeref Akdik'le birlikte desen temelini pekiĢtirmiĢtir. Hasan Vecih Bereketoğlu ve Hikmet 

Onat'la doğada çalıĢmıĢtır. Ġzlenimci anlayıĢı benimsemiĢ, Bir süre ekspresyonist resimler 

yapmıĢtır. Manzaralara ağırlık vermiĢ, bunun yanı sıra, gurbetçiler, köylü kadınlar, yöresel 

konut mimarisi gibi konuları resimlemiĢtir. Anadolu bozkırından etkilenmiĢ, yapıtlarında 

pastel renkleri, grinin tonlarını kullanmıĢtır. (Yaman, 2012,s.401). 

Daha çok kendi kendisini geliĢtirdiği kabul edilen sanatçı, ilk sergisini 1960 yılında 

Ġstanbul‟da açmıĢtır. 1970‟li yıllarla birlikte resim çalıĢmalarına yurt dıĢında devam etme 

kararı alan sanatçı, o dönemin en ünlü Türk ressamları arasına girmeyi de baĢarmıĢtır. 

Türkiye‟deki özel koleksiyoncuların ilgisinin Türk ressamlarına yöneldiği o yıllarda; Necdet 

Kalay, son derece popüler bir ressam olarak pek çok resim satmıĢtır. Necdet Kalay‟ın 

resimlerinde daha çok Anadolu peyzajının geniĢ fırça tuĢlarıyla çalıĢıldığını görürüz. Onun 

resimlerinde görüntüyü ana çizgileriyle vermeyi amaçlayan bir özellik ve dekoratif yanı ağır 

basan bir anlayıĢ ön plandadır. Sanatçı, 1984 yılında ölmüĢtür (Anonim,1971, s.6). 
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Resim 48: Halay, Tuval üzerine yağlı boya, 70x70cm, 1970 (Kodal,2018, s.941). 

Necdet Kalayın birçok konunun yanında halk oyunları ve horon gibi konuları da 

severek iĢlediği görülmektedir. Eseri incelediğimizde ortada daire Ģeklinde oluĢmuĢ hep 

birlikte hareket eden bir grup göze çarpmakta sanatçı figürleri koyu renkle fırça darbeleri ile 

yaptığı için siluet Ģeklinde gözükmekte arka planda kullandığı açık ton ile figürleri ön plana 

çıkarmıĢtır.  

 

Resim 49: Horon, Karton üzerine yağlı boya, 24x26cm, 1977 (Kodal,2018, s.941). 

Horon adlı eserde figürler fırça darbeleri ile resmedilmiĢ koyu tondaki yöresel 

kıyafetler ile esere aktarıĢmıĢ arka planın açık tonlarla resmedilmesi figürleri ön plana 
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çıkmasına neden olmuĢtur. Aynı renk ve tondaki figürler, horon oyunun akıĢ sürecinde iç içe 

geçmiĢ gibi izleyiciye yansıtılmaktadır.  

3.3.11. ġükran Pekmezci (D.1946,Ö.) 

1946 yılında Çankırı‟da doğmuĢtur. Çankırı Merkez Ortaokulundan mezun olmuĢ ve 

1967 yılında Buca Öğretmen Okuluna baĢlamıĢtır. Resim öğretmeni sanata olan duygusu 

nedeniyle Ġstanbul‟da öğretmen okulunun seminerine göndermiĢtir orada girdiği sınavlarda 

baĢarı sağlayan sanatçı orada resim eğitimi dersleri almaya baĢlamıĢtır. Türkiye‟nin çok 

değerli sanatçılarından eğitim almıĢ eğitimi bittikten sonra 2 yıl öğretmenlik görevinde 

bulunmuĢ ve ilk deneyimini yaĢamıĢtır.  1970 yılında ise birincilik ile mezun olmuĢtur. Arife 

Muallim Mektebinde resim öğretmenliğine baĢlamıĢtır.  Pekmezci ilkokul ve ortaokul 

yıllarında sanata düĢkün bir yapısı varmıĢ bunun Ģekillenmesinde babası ve dayısının resme 

ve sanata olan tutkuları ile Ģekillenmeye baĢlamıĢtır. Bunun yanı sıra ortaokul resim 

öğretmeni Hüsnü Tekinin verdiği cesaret ile sanatçı resme yönelmeye karar vermiĢtir.  Mezun 

olduktan sonra 1975 yılında atanmıĢtır. Severek icra ettiği mesleğini belli bir süre sonra 

bırakıp emekli olmuĢtur bunun sebebi düzensizleĢen eğitim sistemi olmuĢtur. 1994 yılında 

emekli olduktan sonra Gazi Üniversitesinde baskı resim dersleri vermeye baĢlamıĢtır 

(Anonim,2016, s.253). 

 

Resim 50:Düğün, Tuval Üzerine Yağlı Boya,50x60cm,2002(URL13). 

ġükran Pekmezci sadece içinde yaĢadığı coğrafyadan değil bulunduğu toplumun 

kültürel özelliklerinden de etkilenmiĢtir. Sanatçının eserlerini incelediğimizde düğünler iç içe 

geçmiĢ yöresel danslar kutlamalar kına geceleri yer almaktadır. Esere  baktığımıza ortada 
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gelin ve etrafında oynayan insanlar göze çarpmaktadır. Süslemeler ve küçük kız çocuğuna 

giydirilen gelinlik ile sanatçı izleyiciyi 20 yıl geriye götürmektedir.   

 

Resim 51: ġenlik, Tuval Üzerine Yağlı Boya,60x50cm,2004(URL14). 

Tef sanatçısı resmilerinde kullanmaktan vaz geçmediği bir enstrümandır. Anadolu 

düğünlerini izleyiciye iyi aktarmayı her eserinde baĢarmıĢtır sanatçı Ģenlik adlı eserini 

inceleyecek olursak gelini vurgulamak için kahverengi ve tonlarını kullanmıĢ böylelikle gelin 

ön plana çıkmıĢtır. Arkada tef çalan kadın belli belirsiz çizilmiĢ ön planda ise gelinle birlikte 

oynayan kadınlar ve çocuklar resmedilmiĢtir.  
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Resim 52: Ġsimsiz, Tuval Üzerine Yağlı Boya,60x50cm, 2006(URL15). 

ġükran Pekmezci denilince akıllarda renkli tablolar gözlerde canlanıyor. Renkli 

kıyafetli figürler ortada beyazlar içinde gelin çevresinde oynayan genç, yaĢlı, çocuk  figürleri 

figürlerini gösteriĢsiz sade resmetmesi köylü halkının saflığını sadeliği yansıtıyor sanatçı 

tablolardaki samimi sıcak hareketler Anadolu insanının sıcak tavırlarını aktarmaktadır. 

 

Resim 53: Çankırı‟da Kına Gecesi, Tuval Üzerine Yağlı Boya,60x40cm, 2007(URL16). 

Sanatçı Türk kültürü aĢığıdır. Büyük zenginliğe sahip kültürel değerlerimizin gelecek 

nesillere aktarılması için görsel belgeler haline getirmiĢtir. Sanatçı yaptığı resimler ile 

Anadolu‟daki düğün  kültürünü yansıtmaktadır. Bu eserde ise baĢına kırmızı tül örtülmüĢ 
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gelin figürü etrafında toplanan kadınlar suratlarındaki üzgün ifadelerden anlaĢılacağı üzere 

kına gecesi ritüeli yansıtılmıĢtır. 

 

Resim 54: Çankırı‟da Evden Gelin Alma, Tuval Üzerine Yağlı 

Boya,110x180cm,2013(URL17). 

Sanatçı konu olarak ele aldığı düğün teması çoĢku neĢe eğlenceyi figürlerine iĢleyerek 

izleyiciye yansıtmıĢtır. Anadolu düğünlerinin vazgeçilmez parçalarını tablolarına ilmek ilmek 

iĢlemiĢtir sanatçı köy evleri davul gerek yöresel kıyafetleri ile gerek renkli kıyafetleri ile 

Anadolu insanlarını resmetmiĢ bu eserde ise gelinin evden çıkıĢı resmedilmiĢ bir taraf 

eğlenirken bir tarafı da hüzün kaplamıĢ adeta süslenmiĢ gelin arabası yerinde durmayan kıpı 

kıpır çocuklar Anadolu‟nun sıcaklığı sanatçı eserinden hissedilmektedir. 

DÖRDÜNCÜ BÖLÜM 

4. AVRUPA ÇAĞDAġ RESĠM SANATINDA RESSAMLAR VE SANAT TEMASI 

4.1. Fonetik Sanatlar 

4.1.1. Henri Matisse (D.1869-Ö.1954) 

Sanatçı Henri Matisse, altmıĢ yılı aĢkın bir süredir, resimden heykele ve matbaaya 

kadar tüm medya alanlarında çalıĢmıĢtır. Konuları geleneksel olmasına rağmen nüler, 

manzaralardaki figürler, portreler, iç görünümler duyguları ifade etmek için devrim 

niteliğinde parlak renk ve abartılı biçim kullanımı onu 20. yüzyılın en etkili sanatçılarından 

biri yapmıĢtır. Henri Matisse, 31 Aralık 1869'da doğmuĢ ve kuzey Fransa'daki küçük sanayi 

kasabası Bohain Vermandois'de büyümüĢtür. Ailesi tahıl iĢinde çalıĢmıĢtır. Matisse hukuk 

memuru olarak çalıĢmıĢ ve ardından 1887'den 1889'a kadar Paris'te hukuk eğitimi almıĢtır. 

Saint-Quentin kasabasındaki bir hukuk bürosundaki pozisyonuna geri dönerek sabahları çizim 
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dersi almaya baĢlamıĢtır. ĠĢe gitmeden önce Matisse 21 yaĢındayken bir hastalıktan kurtularak 

resim yapmaya baĢlamıĢ ve sanatçı olarak mesleğini doğrulamıĢtır (Crepaldı,2001, s.57). 

1891'de Matisse, sanat eğitimi için Paris'e taĢınmıĢtır. Académie Julian ve École des 

Beaux Arts gibi tanınmıĢ okullarda ünlü, yaĢlı sanatçılardan eğitim almıĢtır. Bu okullar, canlı 

modellerden çalıĢmayı ve Eski Ustaların eserlerini kopyalamayı gerektiren “akademik 

yöntem”e göre eğitim vermiĢ, ancak Matisse, Paris'te yaĢarken Paul Cézanne ve Vincent van 

Gogh'un son Empresyonist Post-Empresyonist çalıĢmalarına da maruz kalmıĢtır. Matisse, 

çalıĢmalarını 1890'ların ortalarında geleneksel Salon de la Société Nationale des Beaux-Arts 

da dahil olmak üzere Paris'teki büyük karma sergilerde sergilemeye baĢlamıĢ ve çalıĢmaları 

olumlu bir ilgi görmüĢtür. Londra ve Korsika'ya gitti ve 1898'de üç çocuğu olacağı Amélie 

Parayre ile evlenmiĢtir (Lnyton,2004, s.304). 

20. yüzyılın baĢlarında Matisse, tam fırça darbeleri yerine küçük renkli noktalarla 

“Pointillist” tarzda resim yapan Georges Seurat ve Paul Signac'ın daha ilerici etkisi altına 

girmiĢtir. Resmlerini Salon'da sergilemeyi bırakmıĢ ve sanatını 1901'de daha ilerici Salon des 

Indépendants'a sunmaya baĢlamıĢtır. 1904'te ilk tek kiĢilik sergisini Ambroise Vollard 

bayisinin galerisinde açmıĢtır. Matisse, 1904 ve 1905'te büyük bir yaratıcı atılım yapmıĢtır. 

Güney Fransa'daki Saint-Tropez'i ziyareti, ona Luxe, sakin ve volupté gibi parlak, hafif 

benekli tuvaller ve Akdeniz köyünde bir yaz çizmesi için ilham vermiĢtir. Collioure'un önemli 

eserlerini 1905'te Açık Pencere ve ġapkalı Kadın üretmiĢtir. Her iki resmini de 1905'te 

Paris'teki Salon d'Automne sergisinde sergilemiĢtir. Bir çağdaĢ sanat eleĢtirmeni, sergiyle 

ilgili bir incelemede, "fauves" veya "vahĢi hayvanlar" olarak adlandırdığı bazı sanatçılar 

tarafından boyanmıĢ cesur, çarpık resimlerden bahsetmiĢtir. Fovizm olarak bilinen tarzda 

resim yapan Matisse, bir manzarada kadın nülerinden oluĢan geniĢ bir kompozisyon olan The 

Joy of Life gibi eserlerde kıvrımlı çizgilerin, güçlü fırça çalıĢmalarının ve asit-parlak renklerin 

duygusal gücünü vurgulamaya devam etmiĢtir. Matisse'in olgun çalıĢmalarının çoğu gibi, bu 

sahne de dünyayı gerçekçi bir Ģekilde tasvir etmeye çalıĢmaktan ziyade bir ruh halini 

yakalamıĢtır (Crepaldi,2001, s.42). 
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Resim 55: Müzik, Tuval Üzerine Yağlı Boya,130x95,1910, (Özen Koleksiyonu,2021). 

Müzik temasının iĢlendiği bu tabloda soldaki kemancı çaprazında oturan figürler ve 

birinin tam anlamıyla betimlenmemiĢ farklı bir enstrüman çalması ve geri kalan figürlerin 

dinlemesi göze çarpmaktadır. Müzik ve dans temasını birbirine bağlayan bir çalıĢma 

olmuĢtur. 

 

Resim 56: La Musique, Tuval Üzerine Yağlı Boya,115x115,1939, (Özen Koleksiyonu,2021). 

La Musique'in kompozisyonunda, çeĢitli Ģekiller baĢtan sona tekrarlanmıĢ, yatay ve 

dikey çizgiler köĢegenleri ve eğrileri sabitlenip ve renklerin yerleĢimi mükemmel bir Ģekilde 

dengelenmiĢtir. Matisse'in buradaki birincil zorluğu, iki figürü kompozisyon açısından 

uyumlu bir Ģekilde birleĢtirmek olmuĢ ve bunu birkaç yolla baĢarmıĢ Soldaki figürün 

bacaklarıyla baĢlayan ve soldaki kadının elbisesinin ve bacaklarının renklerinin tekrarlandığı 

gitarda devam eden gözün tamamladığı çapraz bir çizgi; her iki figürün de sağ kolları aynı 
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harekete sahip olması ve her iki kadının da saç ve yüz hatları birbirine benzemesi 

kompozisyon bütünlüğü oluĢturmuĢtur. 

4.1.2. Paul Klee (D.1879-Ö.1940) 

Paul Klee, Berne-Hofwil öğretmen okulunda müzik öğreten Alman bir babanın ve 

profesyonel bir Ģarkıcı olarak eğitim almıĢ Ġsviçreli bir annenin çocuğu olarak dünyaya 

gelmiĢtir. Müzisyen ailesi tarafından cesaretlendirilerek yedi yaĢında keman çalmaya 

baĢlamıĢtır. Ailesinin müzik kariyerine devam etmesini istemesine rağmen, Klee sadece 

performans sergilemekten ziyade yaratabileceği bir alan olan görsel sanatlarda daha baĢarılı 

olacağına karar vermiĢtir. Klee'nin akademik eğitimi çoğunlukla çizim becerilerine 

odaklanmıĢtır. 1900'de Alman sembolist Franz von Stuck'un stüdyosuna katılmadan önce iki 

yıl özel bir stüdyoda çalıĢmıĢtır. Münih'teki eğitimi sırasında piyanist Lily Stumpf ile tanıĢmıĢ 

ve 1906'da çift evlenmiĢtir. Lily'nin piyano eğitmenliği çalıĢmalarını desteklemiĢtir. Klee, 

Wassily Kandinsky, Franz Marc ve Der Blaue Reiter'den August Macke ile tanıĢtığı 1911 

yılına kadar modern sanatın geliĢmelerinden izole kalmıĢtır. 1912'de ikinci Blaue Reiter 

sergisine katılmıĢ ve orada Robert Delaunay, Pablo Picasso ve Georges Braque gibi diğer 

avangard sanatçıların çalıĢmalarını görmüĢtür. Klee, aynı yıl Paris'te Delaunay'ın stüdyosunu 

ziyaret etmiĢtir. Soyutlamayla ilgili deneyleri bu sıralarda baĢlamıĢtır (Richard,1991, s.71). 

Klee'nin soyut sanat hakkındaki görüĢleri, Wilhelm Worringer'in soyut sanatın bir 

savaĢ zamanında yaratıldığını öne süren Soyutlama ve Empati (1907) tezinden etkilenmiĢtir. 

Birinci Dünya SavaĢı, Klee'nin Tunus'tan dönmesinden sadece üç ay sonra patlak vermiĢtir. 

Klee, 1916'da göreve çağrılmıĢ, ancak cepheden kurtulmuĢtur. Bu arada, özellikle Berlin'deki 

Der      Sturm Gallery'deki büyük bir sergiden sonra finansal baĢarı elde etmiĢtir. Klee, savaĢa 

karĢı görüĢlerinde çekingen davranmıĢtır, ancak Kasım 1918'de Münih'te bir komünist 

hükümet ilan edildiğinde, Devrimci Sanatçılar Yürütme Komitesi'ndeki bir pozisyonu 

coĢkuyla kabul etmiĢtir. Klee, 1920'de Weimar'daki Staatliches Bauhaus'ta ders vermek için 

bir daveti kabul etti. Bauhaus, öğrencilere tüm görsel sanatlarda bir temel sağlamayı 

amaçlayan etkili bir mimarlık ve endüstriyel tasarım okuluydu. Klee, 1925'te Bauhaus ile 

birlikte Weimar'dan Dessau'ya taĢınarak okulda on yıl öğretmenlik yapmıĢtır. Kitap ciltleme 

ve vitray boyama atölyeleri öğretmiĢ, ancak bir öğretmen olarak etkisi en çok görsel form 

üzerine ayrıntılı ders dizisinde dikkat çekmiĢtir (Passeron,1990, s.182). 

1930'da Klee, Düsseldorf'taki sanat akademisi için Bauhaus'tan ayrılmıĢ, ancak bu kısa 

sakin dönem, Hitler'in Almanya ġansölyesi seçildiği 30 Ocak 1933'te sona ermiĢtir. Klee, 
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"Galiçyalı bir Yahudi" ve "kültürel bir BolĢevik" olmakla suçlanmıĢ ve çalıĢmaları "yıkıcı" ve 

"çılgın" olmakla alay edilmiĢtir. Dessau'daki evi aranmıĢ ve Nisan 1933'te öğretmenlik 

görevinden alınmıĢtır. Klee ve eĢi aralık ayında Bern'e dönmüĢtür. Ġsviçre'ye döndükten iki yıl 

sonra Klee, daha sonra deriyi ve diğer organları sertleĢtiren bir otoimmün hastalık olan 

ilerleyici skleroderma teĢhisi konacak bir hastalığa yakalanmıĢtır. Sanatçı, hastalandıktan bir 

yıl sonra sadece 25 eser yaratmıĢ, ancak yaratıcılığı 1937'de yeniden canlanmıĢ ve 1939'da 

rekor 1.253 esere yükselmiĢtir. Son çalıĢmaları, keder, acı, dayanıklılık ve yaklaĢan ölümün 

kabulü ile ilgili olmuĢtur (Richard,1991, s.78). 

 

Resim 57: Fuarda Müzik, Tuval Üzerine Yağlı Boya,90x90cm,1924, (Demir 

Koleksiyonu,2021). 

Çizgilerin çok sesliliği, figürlerin ritmi, renkli fügler görünmektedir. Müzik Paul 

Klee'nin resimlerinde yaĢar adeta görsel sanatlar ve müzik arasındaki ortaklık oluĢmuĢtur. 

Sanatçı, müziğin ifade gücünü tuvale yansıtmak için iki sanat arasındaki köprüleri 

keĢfetmiĢtir. Figürden kopma, zaman ve hareket entegrasyonu, çok sesli kompozisyonlar: 

müzik diğer sanatlar için bir model olarak kabul edilebilir. Klee bilinç altındaki enstrüman 

çalan insanları tuvaline aktarmıĢtır.  
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Resim 58: Müzik Piyano, Fuarda Müzik, Tuval Üzerine Yağlı Boya,24x20cm,1925, (Demir 

Koleksiyonu,2021) 

Sanatçı sıcak soğuk renkleri kullanmıĢ ve bu eserinde kübizm etkilerini yansıtmıĢtır. 

Klee'nin görsel sanatında melodinin yönü kendini özellikle çizimlerinde kendi “müzikalliğini” 

kazanan çizgide ifade etmiĢtir. Ritmin yönü, ritmik dizilerin görsel ve müzikal temsilleri 

arasındaki yapısal analojileri ele almıĢtır. Klee'nin “müzikal” bestelere olan ilgisi “uyumlu, 

çok sesli” görsel yapılarda doruğa ulaĢmıĢtır. Müzikal tonalitenin bir ifadesi olarak sesin 

resimsel eĢdeğeri, renklerinin sezgisel ifadesinde ve duygusallığında kendini göstermiĢtir. 

4.1.3. Georges Braque (D.1882-Ö. 1963) 

Georges Braque, 13 Mayıs 1882'de Fransa'nın Argenteuil kentinde doğan bir Fransız 

ressamdır. Çocukluğunu Le Havre'da geçirmiĢ ve bir ev ressamı olarak babasının ve dedesinin 

izinden gitmeyi planlamıĢtır. 1897'den 1899'a kadar Braque, akĢamları École des Beaux-

Arts'ta resim eğitimi almıĢtır. Sanatsal resmi daha da ilerletmek isteyerek Paris'e taĢınmıĢ ve 

1902'den 1904'e kadar Académie Humbert'te resim yapmadan önce usta bir dekoratörle 

çıraklık yapmıĢtır. Braque, sanat kariyerine Empresyonist bir resim stili kullanarak 

baĢlamıĢtır. 1905 tarihinde, Henri Matisse ve André Derain gibi önemli sanatçıları içeren bir 

grup olan Fauves'in sergilenen eserlerini inceledikten sonra Fauvist bir stile geçmiĢtir. Fauves 

stili, derin duyguları taklit etmek için cesur renkler ve gevĢek biçimli yapılar içeriyordu. 

Braque'nin ilk kiĢisel sergisi 1908'de Daniel-Henry Kahnweiler'ın galerisinde gerçekleĢmiĢ, 

1909'dan 1914'e kadar Braque ve diğer sanatçı Pablo Picasso, Kübizm'i geliĢtirmenin yanı sıra 

kolaj öğelerini ve Papier Collé'yi (yapıĢtırılmıĢ kağıt) parçalarına dahil etmek için iĢbirliği 

yapmıĢtır. Braque'nin tarzı, sanatının daha az yapılandırılmıĢ ve planlı hale geldiği I. Dünya 

SavaĢı'ndan sonra değiĢmiĢtir. 1922'de Paris'teki Salon d'Automne'daki baĢarılı bir sergi, ona 
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büyük beğeni toplatmıĢtır. Birkaç yıl sonra, ünlü dansçı ve koreograf Sergei Diaghilev, 

Braque'den Rus Ballets'teki iki balesi için dekor tasarlamasını istemiĢtir. 1920'lerin sonunda, 

Braque doğaya dair daha gerçekçi yorumlar yapmaya baĢlayınca baĢka bir stil değiĢikliği 

görülmüĢ, ancak çalıĢmalarında her zaman onun yönleri olduğu için Kübizm'den asla 

uzaklaĢmamıĢtır. Braque, 1931'de alçı kazımaya baĢlamıĢ ve ilk önemli gösterisi iki yıl sonra 

Kunsthalle Basel'de gerçekleĢmiĢtir. 1937'de Pittsburgh'daki Carnegie International'da 

birincilik ödülü kazanarak uluslararası ün kazanmıĢtır. SavaĢtan sonra kuĢlar, manzaralar ve 

deniz gibi daha hafif konular çizmiĢtir. Braque ayrıca litograflar, heykeller ve vitray 

pencereler de yapmıĢtır.1910'da Braque, Pablo Picasso tarafından kendisine tanıtılan bir 

model olan Marcelle Lapré ile tanıĢmıĢtır. 1912'de evlendiler ve güneydoğu Fransa'daki 

küçük Sorgues kasabasında yaĢamıĢlardır. Birinci Dünya SavaĢı sırasında, Braque Fransız 

ordusunda görev yapmıĢ ve 1915'te yaralar almıĢtır. YaĢlılık yıllarında, kötüleĢen sağlığı, 

büyük ölçekli projeler üstlenmesine engel olmuĢtur. Braque, 31 Ağustos 1963'te Paris'te 

ölmüĢtür (Jedlicka,1933, s.54-60). 

 

Resim 59: Gitarlı Kadın, Tuval Üzerine Yağlı Boya,130x73cm,1913, (Demir 

Koleksiyonu,2021). 

Braque, denge yoluyla görsel dinamikler yaratmıĢ Ġzleyici, kahverengi bir 

dikdörtgenin eklenmesiyle üstte dengelenen gitarın kahverengisini görmektedir. Aynı Ģekilde, 

muhtemelen stilize edilmiĢ bir omuzda, resmin sağındaki karanlık alan, soldaki aynı renkle 
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dengelenmiĢtir. Braque, kompozisyon boyunca uyum yaratmak için görüntü boyunca birden 

fazla kesiĢen çapraz Ģekil de kullanmıĢtır. En belirgin ikisi, kadının soyutlanmıĢ Ģeklinin 

merkezindedir Bu kompozisyondaki her bir düzlem, hem renk hem de ton kullanımında daha 

fazla uyum yaratan benzer bir derecelendirme iĢlemine sahip olmuĢ, bu da izleyicinin 

gözünün resmin çeĢitli öğeleri etrafında dönmesine yardımcı olmaktadır. 

 

4.2. Plastik Sanatlar 

4.2.1. Sofonisba Anguissola (D.1535-Ö. 1625) 

Sofonisba Anguissola 1532 yılında Ġtalya‟da doğmuĢtur. Portreleriyle tanınan geç 

Rönesans ressamı bilinen ilk kadın sanatçılardan ve uluslararası üne kavuĢan ilk kadın 

sanatçılardan biri olmuĢtur. Kadın ressamlar arasında, babasının ressamdan ziyade bir 

asilzade olması bakımından sıra dıĢıydı. Amilcare ayrıca ona Rönesans döneminde tüm seçkin 

çocuklardan beklendiği gibi kapsamlı bir hümanist eğitim verilmĢtir. Bu klasik eğitim, çağdaĢ 

hümanist yazarların yanı sıra Latin, Antik Yunan ve Roma yazarları, resim ve müzik 

çalıĢmalarını da içermiĢtir. Soyluların sanat bilgisine sahip olmaları beklenirken, sanatı 

profesyonel olarak takip etmeleri geleneksel değildi. Amilcare, radikal bir hareketle, 

Anguissola ve kız kardeĢi Elena için resim konusunda özel eğitim düzenlemiĢtir. 1545'te 

Bernardino Campi'nin evine çırak olarak katılmıĢlar. Campi, Mantua'da çalıĢırken Giulio 

Romano ile tanıĢan genç bir Maniyerist sanatçıydı; Cremona'ya döndükten sonra zarif 

besteleriyle hızla ün kazanmıĢtır. Anguissola, atölyesinde, hayattan resim yapmayı tercih 

etmesine rağmen , Parmigianino gibi yerleĢik ustalardan kopyalamayı öğrenmiĢtir.Hayatının 

bu döneminde, babasının etkisiyle, Michelangelo'dan da teĢvik almıĢ , kendisine gönderdiği 

bir çizimi kopyalayarak  değerlendirmesi için kendisine göndermiĢtir. Sofonisba geçimini 

sağlamaya baĢlarken kız kardeĢleri Lucia, Europa ve Anna Maria'ya resim yapmayı da 

öğretmiĢtir. Pek çok otoportre ve tanınmıĢ eserleri de dahil olmak üzere, bu döneme ait 

yaklaĢık 30 resmi Lucia, Minerva ve Europa Anguissola Satranç Oynarken 21. yüzyıla kadar 

ayakta kalmıĢtır. Anguissola'nın ünü yayılmıĢ ve 1559'da Madrid'e davet edilmiĢtir ( 

Zophy,2019,s.98). 
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Resim 60: Otoportre , panel üzerine yağlı boya, 32.2 x 25.2 cm, 1548, ( URL18). 

Sanatçı resim yaparken tuvallerine kendi oto portresini ustaca yansıtmıĢtır. Sağ elinde  

maulstick, palet ve fırçaları tutmaktadır. Kompozisyonda resim düzleminin dıĢında bir tuvale 

boya uygulayarak onun boyacı takımlarını tutan sanatçı gösterilmektedir. 

 

Resim 61: Oto portre, Tuval Üzerine Yağlıboya, 66 x 57 cm 1556, ( URL19). 

Sanatçı eserinde Meryem Ana ve Ġsa'yı Ģefkatle öpüĢen çocuğu betimlemiĢ tuvaline 

pigmentler uygulayarak resim yapma eyleminde kendini gösterir. Figürü dıĢarıyla temas 
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kuruyor fakat yarıda kesilmiĢ hissi verilmiĢtir. Sol elinde tuttuğu elini desteklemek için 

kullandığı sopa fırçayı tuvale dokundururken sağ elini destekler kayma olmaması için sanatçı 

zarafeti ve alçakgönüllülüğü çağrıĢtırmak için siyah düz zarif bir elbise giymiĢtir. Elbisesi 

sade ve o dönemin modasına uygun resmedilmiĢtir. 

 

Resim 62: Otoportre, Tuval Üzerine Yağlı Boya,100x100cm,1559, ( URL20). 

Karanlık sanat stüdyosunda açık yakalı ve altın iĢlemeli ayrıntılı, koyu kırmızı bir 

elbise giymiĢ figür betimlenmiĢ sanatçı Anguissola Anguissola'nın büyük ölçekli  portresini 

çizerken izleyiciyle göz teması kurmak için figürü  dönük olarak resmetmiĢtir. Sanatçı bu 

eserinde diğer birçok oto portre adlı eserlerinde giydiği siyah elbiselerin dıĢına çıkmıĢtır. 

Anguissola, alıĢılmıĢ çalıĢkan, düĢünceli sanatçıdan ziyade kendini modaya uygun ve neĢeli 

olarak tasvir etme konusunda daha yetenekli olduğunu izleyiciye hissettirmiĢtir.  

4.2.2.Gerrit Dou (D.1613-Ö. 1675) 

Gerrit Dou 7 Nisan 1613 Leiden, Hollanda doğmuĢtur. Hollandalı Barok ressam, 

Leiden okulunun önde gelen sanatçısı , özellikle yerli tür resimleri ve portreleriyle tanınmıĢtır. 

Dou ilk olarak bir cam ustası ve cam oymacısı olan babası tarafından eğitim almıĢtır. 

1628'den 1631'e kadar okumuĢ ve daha sonra Rembrandt , ustasının konu seçimini ve onun 

impasto kullanımını, dikkatli teknik ressamlığı ve ıĢık ve gölgeyi dramatik Ģekilde iĢlemesini 

benimsemiĢtir. Dou, ahĢap üzerine küçük ölçekte boyamaya devam etmiĢ, genellikle 

çalıĢmalarını özel olarak yaptığı ve süslediği kutulara yerleĢtirmiĢtir. Zamanla renkleri daha 

soğuk ve tekniği daha rafine hale gelmiĢtir. Eserlerinin emaye pürüzsüz yüzeyleri, 17. 

yüzyılda sadece birkaç çağdaĢ natürmort ressama eĢitlenmiĢtir  (Alpers,1976,s.42). 
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          Dou, tür sahneleri, tarih resimleri, natürmortlar, portreler ve 17. yüzyıl Hollandalı bir 

ressam için alıĢılmadık olan nü de dahil olmak üzere çok çeĢitli konular çizmiĢtir. Ayrıca 

1650'lerde mum ıĢığında sahneler çizmeye baĢlamıĢtır. Bununla birlikte, ünü, haklı olarak, 

eserlerinin büyük bir bölümünü oluĢturan titizlikle boyanmıĢ, küçük tür sahnelerine 

dayanmaktadır. Bunlar tipik olarak, ya bir iç mekanda ya da bir pencere pervazına bakan bir 

tür ev içi faaliyette bulunan bir ya da iki figürü betimler  Dou'nun popülerleĢtirilmesinden 

baĢlıca sorumlu olduğu bir kompozisyon aracı olarak bu eserlerin çoğu, iyi bilinen çağdaĢ 

atasözleri veya amblemlere, bazen belirsiz olsa da, sayısız görsel referanslar içeren, hatırı 

sayılır derecede sembolik yoruma açıktır. Dou olağanüstü bir baĢarı elde etmiĢtir. Kendi 

yaĢamından 19. yüzyılın sonlarına kadar, çalıĢmaları Hollanda sanatının en büyük 

baĢarılarından biri olarak kabul edilmiĢ 1648'de Leiden Saint Luke's Guild'in kurucu 

üyelerinden biri olarak kaydedildiği zaman, dikkate değer bir uluslararası ün kazanmıĢtı. 

Dou'nun kalıcı Ģöhreti, son derece özenli ve yetenekli emeğin ürünlerine olan hayranlığına 

dayanmaktadır. Dou'nun ufacık detaylı eserlerinin yaratılması için geçen zaman efsanevidir: 

Bir anekdot, bir tırnak boyutunda küçük bir süpürgeyi çizerken gösterdiği sabrına iltifat 

edildiğinde, Dou'nun hâlâ üç günlük iĢi olduğunu söylediğini anlatır. Ayrıca bir portrede tek 

bir elin altını çizmek için beĢ gün harcadığı söyleniyor. Bir portre ressamı olarak hizmetleri 

için saatte altı lonca ücreti aldığından, bunların eserlerinin büyük bir bölümünü 

oluĢturmaması ĢaĢırtıcı olmamıĢtır (Gaskell,1982,s.15-23). 
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Resim 63: Stüdyo, Panel Üzerine Yağlı Boya,50x37cm,1628, ( URL21). 

Duo küçük ölçekli ve ayrıntılı sahne kompozisyonlarında uzmanlaĢmıĢtır. hassas 

ayrıntıları ve son derece parlak bitiĢleriyle izleyicileri hayrete düĢürmektedir. Karanlık bir 

ortam olmasına rağmen kullandığı renk tonları ile esere gerçekçilik etkisini vermiĢtir. 

Kompozisyonda diğer eserlerindeki gibi sabit aynı objeler bulunmaktadır. Sanatçının titiz ince 

çalıĢması figürün elbisesindeki kıvrımlar ile gerekse eski savaĢ aletleri olan miğfer ve zırhın 

kompozisyona aktarımı oldukça baĢarılı izleyicileri kompozisyonun içinde kaybolmasını 

sağlamaktadır. 
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Resim 64: Sanatçı Kendi Stüdyosunda, Panel Üzerine Yağlı Boya,80x87cm,1628, (URL22). 

Dou'nun sanatındaki bir diğer popüler unsur ise eserlerinden anlaĢılacağı üzere ıĢık 

gölgesidir. Bu, resmin tüm temasını etkileyen, aydınlık ve karanlık arasındaki güçlü 

kontrastların varlığıdır. Sanatçı ayrıca nesnelerin ve insan figürlerinin belirli bir üç boyutlu 

etkisini yaratmak için kullanılır. Sanatçı bu esrinde koyu tonları ağırlıklı kullanmıĢtır. 

Atölyesinde resim yapan ve izleyici ile göz teması kuran figür atölyenin kapısından içeriyi 

izleyen baĢka bir figür resmedilmiĢtir. Sanatçı genellikle benze figürleri ve atölye ortamını 

kompozisyonlarında kullanmıĢtır. 
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Resim 65: Stüdyoda Bir Sanatçı, Tuval Üzerine Yağlı Boya,66x51cm,1629, ( URL23). 

Genç bir sanatçı, atölyesinin sessizliğinde, ahĢap bir Ģövale üzerinde geniĢ, gerilmiĢ 

bir tuvalin önünde otururken, sağ kolunu sanki kompozisyonuna boya uygulamak üzereymiĢ 

gibi kaldırarak izleyiciye bakıyor. Tuvalin yatay Ģekli ve önemli ölçeği, genç sanatçının resim 

türleri hiyerarĢisinde en zor ve prestijli olan bir tarih sahnesi oluĢturduğunu gösteriyor. Stüdyo 

sahnesi, sanatçının atölyesine büyüleyici bir bakıĢ sunuyor. Burada Hollandalı sanatçıların 

resim yaparken oturdukları ve tuvallerini ahĢap bir çerçeveye gerdirdikleri görülüyor. Genç 

sanatçı aynı zamanda bir tarih tablosuna uygun bir takım aksesuarlar da atölyesine getirmiĢ . 

Bunlardan bazıları, pahalı gümüĢ ve altın kaplar, egzotik kumaĢlar ve madalyonlu ağır bir 

zincirle dolu büyük bir sandıktayken, yerde bir göğüs zırhı, tüylü miğfer ya da kabaset ve 

çeĢitli desenli kumaĢlar bulunur. 
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4.2.3.Ambrose Patterson (D.1877-Ö. 1966) 

Ambrose McCarthy Patterson sanatçı, 29 Haziran 1877'de Daylesford, Victoria'da 

Ġngilterede doğmuĢtur. National Gallery of Victoria okullarında ve Melbourne Sanat 

Okulu'nda Tudor St George Tucker ve Emanuel Phillips Fox altında çalıĢmıĢtır. 1898'de 

Paris'e gitmiĢ ve kısa bir süre Julian, Delécluse ve Colarossi akademilerine kaydolmuĢtur. 

Maddi zorluklar onu 1899'da Montreal, Kanada ve New York'a götürmüĢ ve burada gazeteler 

için karikatürler ve illüstrasyonlar çizmiĢtir. 1901'de Nellie Melba , iki yıl boyunca Paris'te 

ona destek olmayı teklif etmiĢtir. Orada bir stüdyo paylaĢmıĢtır. James MacDonald ve Hugh 

Ramsay , Lucien Simon ve Jean Paul Laurens ile çalıĢmıĢtır. Sargent'ın cesur tavrına olan ilk 

hayranlığı, daha sonra Velasquez'in daha sade tarzı, yerini Ġzlenimciliğe ve kısıtlı sokak 

manzaralarında örneğini takip ettiği Pissarro'ya bırakmıĢtır.1903'te Patterson, Amerikan Sanat 

Derneği ödülüne layık görülmüĢ ve 1904'te sosyete seçilerek 1908'e kadar Salon 

d'Automne'da düzenli olarak eserleri sergilenmiĢtir. Ayrıca New Salon, Salon des 

Independants ve 1904'te Kraliyet Akademisi'nde gösteriler yapmıĢtır. Ġrlanda, Ġspanya ve 

Ġtalya'da seyahat etmiĢ ve çalıĢmıĢtır. Paris ve Brittany'de öğretmenlik yapmıĢtır. En baĢarılı 

sergisi 1906'da Brüksel'deki Cercle Artistique et Litteraire'deydi. 22 Aralık'ta Londra'da 

Patterson, Ġrlandalı bir mürebbiye olan Margaret Jane Davis ile evlenmiĢtir.1910'da 

Melbourne'e dönmüĢ Victorian Artists' Society ile  1912'de Athenaeum galerisinde düzenli 

olarak sergiler açmıĢtır. O yıl, Avustralya Sanat Derneği'ni oluĢturan VAS ayrılıkçı grubuna 

katılmıĢtır. EĢinden ayrıldıktan sonra, 1919'da Washington Üniversitesi'nin sanat fakültesine 

katılarak San Francisco'ya ve ardından Seattle'a taĢınmıĢtır. Yerel olarak önemli bir ressam ve 

matbaacı olmuĢtur. 1939'da profesör, 1947'de emekli olduktan sonra fahri profesör olarak 

atanmıĢtır. Patterson, hayatının sonraki dönemlerinde yoğun bir Ģekilde seyahat etmiĢ ve 

1951'de Avustralya'yı tekrar ziyaret etmiĢtir. Erken Ġzlenimciliği 1930'larda Kübizme dayalı 

eĢit derecede ılımlı bir modernizme yol vermiĢti; daha sonra daha güçlü, yarı soyut bir tarz 

geliĢtirmiĢtir. Patterson, 26 Aralık 1966'da Seattle'da ölmüĢtür (Jane,1992,s.9,11). 
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Resim 66: Stüdyoda Kendi Portresi, Tuval Üzerine Yağlı Boya,92x60cm,1903, ( URL24). 

Sanatçı kendisini atölye ortamında Ģövalede resim yaparken resmetmiĢtir. 

Kompozisyonda kullandığı bu materyaller, sanatçının resim teknikleri, yaĢamı ve zihni 

hakkında fikir vermektedir. Koyu açık renk kontrastı ile üç boyutluluk etkileri çarpıcı Ģekilde 

izleyicilere yansıtmıĢtır. Sanatçı kendi portresine gölge düĢmüĢ biçimde resmettiği için belli 

belirsiz gözükmektedir. 
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Resim 67: Oto portre, Tuval Üzerine Yağlı Boya, 130x81cm,1905, ( URL25). 

Patterson atölyede çalıĢan figür kompozisyonunu ele almıĢtır. ġövale ve Ģövalenin 

solunda duran masa Ģeklindeki palet atölye penceresi açık pencere önünde ise resmedilmiĢ oto 

portre bulunmakta bu kompozisyon ile atölyenin bir kesiti ele alınmıĢtır. Figür açık renkli 

kıyafetler ile resmedilmiĢ olsa da yapılan koyu tonlamalar ile zıtlık yaratarak oto portre 

çarpıcı hale getirilmiĢtir. 

4.3. Ritmik Sanatlar 

4.3.1. Pieter Bruegel (D.1525-Ö. 1569) 

Yaygın olarak YaĢlı Pieter Bruegel olarak bilinen Pieter Bruegel, 16. ve 17. 

yüzyıllarda dört kuĢak boyunca aktif olan büyük ve önemli bir güney Hollandalı sanatçı 

ailesinin en büyük üyesi olmuĢtur. Hollanda'da yayıncılık merkezi ve canlı bir ticari baĢkent 

olan Antwerp'te uzun süredir ikamet eden Bruegel, geleneksel konulara insancıl bir ruh 

getirmiĢ ve cesurca yenilerini yaratmıĢtır. Sanatta her alanda yaratıcı olmuĢ ressam ve teknik 

ressam kimliği nedeniyle aile ticaretin devamlılığı, geliĢen sanayi ve baskı çalıĢmalarından 

sonra Bruegel'in etkisi uzun süreli olmuĢtur. Bruegel, Antwerp'e oldukça erken yerleĢmiĢ ve 

1551-1552 yılları arasında ressamların Saint Luke Locası‟nda usta olmuĢtur. Ġtalya'ya yaptığı 

bir geziden sonra, Hieronymus Cock ile uzun süredir devam eden bir iliĢkiye baĢlamıĢ Anvers 

yayınevi At the Four Winds, benzetmelerden manzaralara kadar çeĢitli konularda baskılar 

üretmiĢtir. 1555 ve 1563 yılları arasında Bruege, Hieronymus Bosch tarzında görüntülere 

yönelik güçlü pazar talebinden yararlanarak gravürler için kırktan fazla tasarım yapmıĢtır. 
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Bruegel'in Büyük Balığı Küçük Balığı Yiyor (Albertina, Viyana) Cock'un baskısında 

Bosch'a atfedilmiĢ, ancak sonraki tüm gravürlerde “Bruegel mucidi” yazılmıĢtır. Bruegel'in 

ahlaki konuları yerel dile çevirmesinin yeni ve ustaca yolu, 100'den fazla atasözünü bir 

Flaman köyünün tanıdık ortamında tasvir eden Hollanda Atasözleri (Gemäldegalerie, 

Staatliche Museen, Berlin) gibi orijinal çizimlerinde ve resimlerinde en belirgi olmuĢtur. DüĢ 

ile Manzara gibi dini veya mitolojik tasvirlerde (Musées Royaux des Beaux-Arts, Brüksel), 

Bruegel, izleyicilerin bakıĢ açısını, doğal ve kültürlü dünyaya dair ĢaĢırtıcı derecede geniĢ bir 

vizyonun bir parçası olmakla birlikte, baĢlı baĢına eylemi yapmak için geniĢletmiĢtir ( 

Canko,2013,s.62). 

Bruegel'in resimlerinin bir kısmı, ona “Köylü Bruegel” lakabını kazandıran Flaman 

halklarının hayatlarına ve aynı zamanda köylü kökenli olduğu için yanlıĢ yönlendirilmiĢ bir 

üne odaklanıyor. Bruegel'in manzara kullanımı da kolay yoruma meydan okuyor ve belki de 

sanatçının en büyük yeniliğini göstermiĢtir. Reformasyon sonrasında çalıĢan Bruegel, 

manzaralarını uzun süredir devam eden ikonografik gelenekten ayırmayı ve doğal dünyanın 

çağdaĢ ve elle tutulur bir vizyonunu elde etmeyi baĢarmıĢtır (Gombrich,1980,s.382). 

 

Resim 68: Karnaval ve Lent Arasındaki Mücadele Tuval Üzerine Yağlı Boya, 118x164cm 

1559, ( URL26). 

Bruegel'in Karnaval ve Lent Arasındaki Mücadele adlı resminde , kompozisyonu 

dolduran yaklaĢık 100 figür görüyor. Bu resimdeki tüm figürler iĢleriyle meĢguller, ama ne iĢ 

yapıyorlar? Bu eser o dönemin festival tasviridir. Bu kompozisyonda yüzlerce insan varken, 

her biri Karnaval'da kendi rolünü ifade ediyor. Hanı sola doğru paketleyen ve neĢeli 
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mizaçlarla dıĢarıda yürüyen ve yan yana dizilmiĢ figürleri, kiliseye litürjik giysiler giyen ve 

kiliseden çıkan figürleri fark ediyoruz. 

 

Resim 69: Çocuk oyunları Tuval Üzerine Yağlı Boya, 116x161cm 1560, ( URL27). 

Bruegel sırasıyla bir kır panayırının ve bir halk oyununun Ģamatacı etkinliklerini, 

özellikle Ģenliklilerin yıpranmıĢ kostümlerine ve geniĢ, vurgulu jestlerine özellikle dikkat 

ederek tasvir etmiĢ. Ancak bu çalıĢma, sanatçının ayrıntılara gösterdiği özeni gösterse ve köy 

ortamlarını doğrudan gözlemlediğini doğrulasa da, gündelik hayatın basit yeniden 

yaratımlarından çok uzaktır. Zekice organize edilmiĢ ve kontrollü güçlü kompozisyonlar, 

sofistike bir sanatsal tasarımı yansıtıyor. Bu eserde meydanda çocukların ve ebeveynlerin 

eğlendiğini resmetmiĢ sanatçı, ağırlıklı olarak kahve ve tonlarını kullanan Bruegel resimdeki 

canlılığı hiç kaybetmemiĢtir. 

 

Resim 70: Düğün Dansı, Tuval Üzerine Yağlı Boya, 110x155cm 1566, ( URL28). 
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Düğün Dansı adlı eser, eğlence ve aksiyonla dolup taĢan bir tablodur. Orada bulunan 

birçok sarhoĢun yanı sıra zamanın dedikoducu kadınlarını çok canlı bir Ģekilde tasvir 

edilmiĢtir. Resimdeki tüm bireyler sağlıklı, hayat dolu ve renklidir. Bruegel, gözlemcinin 

bakmaktan kendini alamadığı ve ona her baktığında farklı görüntüler ve incelikler gördüğü, 

görsel olarak çarpıcı ve aksiyon dolu bir tablo yaratmıĢtır. Resim nefes alır ve yaĢamı 

yansıtmaktadır. Bu resimde birçok ilginç kavram vardır. Öncelikle testiler yoğun özellikte 

olup, iri ve parlak boyalıdır. Bu, gerçekten bir kutlama izlediğimizi ve ağır içki içildiğinin 

mesajını almamıza yardımcı olmaktadır. Bu resimde, sanki köylülerin gizli yaĢamından 

haberimiz varmıĢ gibi, güçlü bir röntgenci unsur var; bu, arkalarını bakana doğru cesurca 

resmetmiĢ öpüĢen çiftler tarafından daha da kuvvetlendirilen bir gerçek olmuĢtur. 

 

Resim 71: Dans, Panel Üzerine Yağlı Boya, 111x163cm 1567, ( URL29). 

Köylü Düğünü adlı eser o dönemin bir köylü düğünündeki geleneklerin, kostümlerin 

ve yemeklerin doğru bir tasviri olduğu görülmektedir. Yine, hangi figürün damat olduğu 

konusunda birçok kurgu yapıldı, ancak resim geleneksel bir düğünü tasvir ediyor gibi 

görünüyor. Gelin tacı takan yeĢil duvar süsü önüne oturur Ģölene katılmaz. Damat ise 

görünmemektedir.  Ahıra ve harman yerine baskı yapan kalabalığa bakarken, izleyici hala gün 

ıĢığı olduğunu görebilir. Bruegel, sahnenin her ayrıntısını yakalamıĢtır. Muhtemelen çorba 

veya yulaf lapası olan yemekler eski bir kapıdan sofralara taĢınıyor ve misafirler için yemek 

ağırlıklı oluyor. Adamlardan birinin Ģapkasında yuvarlak bir tahta kaĢık var. Saman ve mısır 

gevreği ile ortamın kendisi, izleyiciye manzarayı ve ayrıca günlük emeği hatırlatıyor. Masada 

oturmuĢ yemek yiyen figürlerin arkasında müzisyenler bulunmakta en geride mekana giriĢ 

kapısında ise oynayan kalabalık görülmektedir.  
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Resim 72: Dans, Panel Üzerine Yağlı Boya, 111x163cm 1569, (Özen Koleksiyonu,2021). 

Tipik Bruegel tarzında, canlı köylü sahnesi, izleyiciye sosyal tarihe bir bakıĢ sağlar. 

Köylü Dansı'ndaki her figür hareket halinde, ziyafet çekerken, içerken, dans ederken, sohbet 

ederken ve muhtemelen savaĢmak üzereyken yakalanır. Özellikle resmin merkezine doğru 

koĢan figürler, eserde gerçek bir yaĢam ve hareket duygusu sağlıyor. Ancak, Bruegel'in pek 

çok imgesi gibi, Köylü Dansı da yerel bir sahneden çok daha fazlasını sağlayabilir. 

Gaydacının yanında oturan adam, Ģapkasında dıĢa dönük bir kibir iĢareti olan tavus kuĢu tüyü 

takıyor. Ortamın bir Azizler Günü olmasına rağmen, köylüler dini sembollere ilgi 

göstermezler, kiliseye sırtlarını dönerler ve bunun yerine dans edip içmenin tadını çıkarırlar. 

Bir çift açıkça öpüĢüyor, bazı erkekler tartıĢıyor gibi görünüyor. Belki Bruegel açgözlülük, 

Ģehvet ve saldırganlık gibi unsurları da tasvir ediyordu. 
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4.3.2. Edgar Degas (D.1834-Ö. 1917) 

Edgar Degas, Paris'teki École des Beaux-Arts'ta okumuĢtur. Ġzlenimci duyarlılıkları 

geleneksel yaklaĢımlarla birleĢtiren, yıldız bir portreci olarak ünlenmiĢtir. Hem ressam hem 

de heykeltıraĢ olan Degas, kadın dansçıları resmetmekten keyif almıĢ ve merkezlime 

konusunda alıĢılmadık açılar ve fikirlerle oynamıĢtır. ÇalıĢmaları, Pablo Picasso da dahil 

olmak üzere birçok büyük modern sanatçıyı etkilemiĢtir. Degas, 19 Temmuz 1834'te Paris, 

Fransa'da Hilaire-Germain-Edgar de Gas'da doğmuĢtur. Degas çok müzikal bir aileden 

gelmiĢtir. Annesi amatör bir opera Ģarkıcısı ve babası ara sıra müzisyenlerin evlerinde 

resitaller vermeleri için düzenlemeler yapmıĢtır. Degas, klasik bir eğitim aldığı prestijli ve 

titiz bir erkek ortaokulu olan Lycée Louis-le-Grand'a katılmıĢtır (Jon,2018,s.85). 

Degas, aynı zamanda, bilgili bir sanat aĢığı olan babası tarafından teĢvik edilen bir 

yetenek olan, çocukken çizim ve resim yapmak için dikkate değer bir beceri sergilemiĢtir. 

1853'te, 18 yaĢındayken Paris'teki Louvre'da "kopyalama" izni almıĢtır. Ingres ve Delacroix 

gibi daha çağdaĢ ressamların çalıĢmalarını inceleyerek Raphael'in birkaç etkileyici kopyasını 

da üretmiĢtir. 1855'te Degas, Paris'teki École des Beaux-Arts'a (eski adıyla Académie des 

Beaux-Arts) kabul edilmiĢtir. Ancak, sadece bir yıllık eğitimden sonra Degas, Ġtalya'da 

seyahat etmek, resim yapmak ve okumak  için okulu bırakmıĢtır. Büyük Ġtalyan rönesans 

ressamları Michelangelo ve da Vinci'nin eserlerinin özenli kopyalarını çizmiĢ ve en modern 

resimlerinin bile ayırt edici bir özelliği olarak kalan klasik doğrusallığa saygı duymuĢtur 

(Degas,2019,s.54). 

1859'da Paris'e döndükten sonra Degas, ressam olarak adını duyurmak için yola 

çıkmıĢtır. Geleneksel bir yaklaĢımla, aile üyelerinin büyük portrelerini ve "Jephtha'nın Kızı", 

"Semiramis Babil'i ĠnĢa Etmek" ve "Orta Çağ'da SavaĢ Sahnesi" gibi büyük tarihi sahneler 

çizmiĢtir. Degas bu çalıĢmalarını, halka açık sergilere baĢkanlık eden bir grup Fransız sanatçı 

ve öğretmenden oluĢan çok güçlü Salon'a sunmuĢtur. 1862'de Degas , Louvre'da ressam 

Edouard Manet ile tanıĢtı ve ikili hızla dostça bir rekabet geliĢtirmiĢtir. Degas, Manet'nin 

önde gelen sanat kuruluĢuna yönelik küçümsemesini ve sanatçıların daha modern tekniklere 

ve konulara yönelmesi gerektiğine olan inancını paylaĢarak büyümüĢtür.1868'de Degas, 

Manet, Pierre-Auguste Renoir , Claude Monet ve Alfred Sisley'in de aralarında bulunduğu bir 

grup avangard sanatçının önde gelen bir üyesi haline gelmiĢtir. GörüĢmeleri Fransa tarihinin 

çalkantılı zamanlarına denk gelmiĢtir (Jon,2018,s.90). 
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1873'ün sonlarına doğru Paris'e dönen Degas, Monet, Sisley ve diğer birkaç ressamla 

birlikte, Salon'un kontrolünden bağımsız sergiler düzenlemeye kararlı bir grup olan Société 

Anonyme des Artistes'i (Bağımsız Sanatçılar Derneği) kurmuĢtur. Ressamların grubu 

Ġzlenimciler olarak bilinecekti (Degas kendi eserini tanımlamak için "gerçekçi" terimini tercih 

etse de) ve 15 Nisan 1874'te ilk Ġzlenimci sergisini düzenlemiĢlerdir. Degas'ın sergilediği 

resimler, modern kadınların, Ģapkacılar, çamaĢırhaneler ve bale dansçıları - radikal 

perspektiflerden boyanmıĢ modern portreleri olmuĢtur (Armstrong,1991,s.52). 

Degas'ın resimleri açıkça politik olmasa da, Fransa'nın değiĢen sosyal ve ekonomik 

ortamını yansıtmıĢtır. Resimleri, burjuvazinin büyümesini, hizmet ekonomisinin ortaya 

çıkıĢını ve kadınların iĢyerine yaygın Ģekilde giriĢini tasvir etmiĢtir.1886'da, Paris'teki 

sekizinci ve son Empresyonist sergisinde, Degas, yıkanmanın çeĢitli aĢamalarındaki 10 çıplak 

kadın tablosunu sergilemiĢtir. Bu nü resimler serginin konusu ve tartıĢma konusu olmuĢ; 

bazıları kadınları "çirkin" olarak nitelendirirken, diğerleri tasvirlerinin dürüstlüğünü 

övmüĢtür. Degas, yüzlerce çıplak kadın çalıĢmasını resmetmeye devam etmiĢtir. Ayrıca, 

sahne arkasındaki dansçının garip alçakgönüllülüğü ile performansın ortasındaki görkemli 

zarafetini karĢılaĢtırarak dansçıları  resmetmeye devam etmiĢtir. Degas 20. Yüzyıla kadar 

yaĢamıĢ ve bu yıllarda daha az resim yapmasına rağmen çalıĢmalarını yorulmadan tanıtmıĢ ve 

hevesli bir sanat koleksiyoncusu olmuĢtur. Degas, 27 Eylül 1917'de Paris'te 83 yaĢında 

ölmüĢtür (Armstrong,2003,s.65). 
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Resim 73: Bale Sınıfı, Tuval Üzerine Yağlı Boya,70x100cm,1874, (Özen Koleksiyonu,2021). 

Bu çalıĢmada bale gösterisine hazırlanan öğrenciler görmektedir. Belli bir süreden 

sonra duruĢu hareketleri farklılaĢtırmıĢ ve hayatın sonuna kadar kendi sanatı haline 

getirmiĢtir. Esere bakacak olursak gösteriye çıkmalarına son dakikaları kalan ve hala çalıĢan 

öğrenciler görülmekte öğrencilerin yorulduğunu dinlenmek için bir kısmının kenara 

çekildiğini bir kısmının son hazırlıklar yaptığını görmektedir. Arka planda ise esneme 

hareketi yapan öğrenciler gözükmekte resmin ufuk çizgisinin göz hizasından yukarda 

tutulması oda derinliğinin vurgulanmasına yardımcı olmuĢtur. Resimde dikkat çeken ortadaki 

takım elbiseli erkek figür dans hocası olarak betimlenmiĢ öğrencileri yönlendiriyor. Degas‟ın 

eserlerini inceleyen izleyenlerde izledikleri zaman o anda dondurulmuĢ hissi uyandırmaktadır. 

Kullandığı renklerinde, fırça kullanımında ve kompozisyonlarındaki değiĢiklikler, izlenimci 

hareketin izlerini göstermekte sanatçının yaptığı resimde figürlerin kıyafetlerine bakılacak 

olursa kullandığı renk tonları ve parlak renklerle gerçekçi olarak yansımalar vardır.  
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Resim 74: Prova, Tuval Üzerine Yağlı Boya,70x130cm,1874, (Özen Koleksiyonu,2021). 

Sanatçı, perspektifi vurgulamam amacıyla merdivenleri kullanmıĢtır bu eserinde 

merdiveni kompozisyon soluna yerleĢtirmiĢ sağ tarafına simetrik olarak insan figürleri 

yerleĢtirmiĢ. Ortamı aydınlatan gün ıĢığı figürlerin mavi, açık sarı, yeĢil ve Ģeffaf renk 

görünümü vermektedir. Tüm ayrıntılarla çizilmiĢ tablo önde yeĢil renkli ipek kumaĢ Ģala 

sarılmıĢ oturan kız arkada kırmızının turuncuya kaçan tonundan elbise giymiĢ yaĢlı kadın 

sanatçı izlenimcilik akımını tam anlamıyla yansıtmakta manzara resimleri pek fazla yapmaz 

genel olarak manzarayı yaptığı resimlerin arka planlarına koymak için kullanır. Arkadaki 

balerinleri belli belirsiz betimlemiĢ. Sanatçının ismi izlenimcilik akımı ile anılsa da tam 

anlamıyla izlenimci değildir. Yaptığı resimleri farklı bir bakıĢ acısı oluĢturmak için Ģekilleri 

parçalamıĢtır. 

 



141 
 
 

 

Resim 75: Sahnede Bale Provaları, Tuval Üzerine Yağlı Boya,100x100cm, 1874, (Özen 

Koleksiyonu,2021). 

Edgar Degas, yaptığı çalıĢmalarda balenin özüne inmeyi hedeflemiĢ ve balenin özünü 

ortaya koymuĢtur. Resimlerdeki çizilen figürlere ortaya çıkan jest mimik renk ve hareketler 

hem gerçekçilik hem de izlenimcilik akımını ortaya koyar. Edgar Degas yaĢamı boyunca 

sadece izlenimcilik akımı üzerinde yoğunlaĢmadığını eserlerinde görülmektedir.  Degas 

gençliğinden itibaren baleye ilgisi çoğalmıĢ ve opera ve bale salonun müdavimi olmuĢtur. 

Sanatçı yeri geldiğinde seyirci koltuklarında yeri geldiğinde kulislerde elinde eskiz defteri 

balerinleri çizdiği yaptığı eserlerinde açıkça görmekteyiz. Bu tabloda gösteri öncesi sahne 

provası yapan balerinleri görmekteyiz. Sahnenin bir kısmında esneme hareketleri yapan 

balerinler bir kısmında dans hareketlerini yapan balerinler bulunmakta sanatçı resimdeki 

derinliği vermek için öndeki balerinleri belirgin arkaya doğru uzaklaĢan balerinleri ve arkada 

köĢede oturan siyah ceket ve Ģapkalı bale hocasını kademe kademe hafif Ģekilde silik 

çizmiĢtir. 
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4.3.2. Hans Zatzka (D.1859-Ö. 1945) 

Hans Zatzka 8 Mart 1859'da Viyana'da bir mimar ailesinde doğmuĢtur. Sanatsal 

yeteneği erken yaĢta ortaya çıkmıĢtır. 1877'den 1882'ye kadar Hans Zatzka Güzel Sanatlar 

Akademisi'nde okumuĢtur. Eğitimde Hans büyük bir baĢarı elde etmiĢ ve 1880'de 20 

yaĢındayken "Viyana Ģehrinin önündeki liyakatler için Altın NiĢanı ile ödüllendirilmiĢtir. 

Ġtalya'ya yaptığı birkaç geziden sonra, Hans Viyana'da serbest sanatçı olarak çalıĢmıĢ ve daha 

sonra kiliselerde ve portrelerde fresk resmi okumuĢtur. Hans için özellikle ilgi çekici olan tür 

boyama, ideal kadın görüntüleri ve aĢk tanrısı olmuĢ, 26 yaĢında ilk önemli kamu düzenini 

almıĢtır. Viyana yakınlarındaki "Kurhaus Baden" de tavan freskleri üreticisi. "Baden Naiad" 

olarak tasvir edilmiĢtir (Kalaycı,2012, s.5). 

 

Resim 76: Victor‟a Dönemi, Tuval Üzerine Yağlı Boya,120x70cm,1887, (Özen Koleksiyonu 

,2021). 

Yaptığı resimlerden anlaĢılacağı üzere Hans Zatzka konu olarak doğayı ve genç kızları 

benimsediği görülmektedir. Hans bu eserinde gece ay ıĢığı ile aydınlanmıĢ ormanda mutlu bir 

Ģekilde çıplak ayak dans eden peri kızları tasvir edilmiĢ canlı ve parlak renklerin kullanılması 

resmi gerçekçi bir yapı içine sokmuĢtur.  
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Resim 77: Tef Çalar, Tuval Üzerine Yağlı Boya,100x70cm,1890, (Özen Koleksiyonu,2021). 

Esere baktığımızda ilk göze çarpan eserin tam ortasında elinde tef ile dans eden bayan 

figürü ön plana çıkmaktadır. Figür saray ortamında dans ederken tasvir edilmiĢ arka planda 

koyu renklerin kullanılması figürün canlı ve parlak renkler ile tasvir edilmesi ön plana 

çıkmasına neden olmuĢtur.  

4.3.3. Kristina Ališauskaitė (D.1984-Ö. ) 

1984 yılında doğmuĢ genç neslin bir ressamı ve aynı zamanda birkaç kiĢisel sergi açan 

grup sergilerinin aktif bir katılımcısı olmuĢtur. 2014 yılında Kristina, Litvanya Cumhuriyeti 

Kültür Bakanlığı'ndan bireysel bir devlet hibesi almıĢtır. Genç ressamın yeteneği uluslararası 

sanat sahnesinde de beğeni toplamıĢtır. 2013'te uluslararası Saatchi Online Showdown 

YarıĢması Boyalı Yüzler'in on kazananı arasında yer almıĢtır. 2014 sonbaharının sonlarında, 

Thames Hudson tarafından yayınlanan, zamanımızın en umut verici yüz ressamını temsil eden 

Yarının 100 Ressamı adlı kitap Londra ve New York'ta piyasaya sürülmüĢtür. Alisauskaite, 

kitapta yer alan tek Litvanyalı sanatçı olmuĢtur. Kristina'nın çalıĢmalarının belirgin bir 

özelliği özlülük olmuĢtur. Alisauskaite'nin resimleri minimalist ve tutumlu olmuĢtur. Çoğu 

zaman, herhangi bir belirgin eylem ipucundan yoksundurlar, ancak bu boĢluk anlamlıdır. 

Ancak Alisauskaite herhangi bir anlatı oluĢturmamıĢ, tasvir edilen durumlar o kadar 

sinematografik, birçok kez görülen ve tanınabilir ki, izleyicinin zihninde kiĢisel 

deneyimlerden kolayca anlatılar yaratılmıĢtır. Psikanalizin iç görülerinden yararlanarak, 
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Ališauskaitė, bu insan deneyimlerinin evrenselliğini ve ifadelerini belirli sembolik imgeler 

aracılığıyla analiz etmiĢtir (Beers, 2014, s.27). 

 

Resim 78:  Güzel Günlük Hayat, Tuval Üzerine Yağlı Boya,25x30cm,2012, (Ališauskaitė 

Koleksiyonu,2021). 

Ališauskaitė kendine özgü tarzı ile sade ama anlamlı eserler ortaya koymuĢtur. Sanatçı 

bu eserinde boĢ iç mekân tercih etmiĢ figürleri belli belirsiz resmederek soyutlamıĢtır. 

Herhangi bir eylem tam anlamı ile belirtilmese de boĢluğun içindeki soyut çalıĢmalar anlam 

yüklüdürler. Bu resimde birden çok anlam çıkarılabilir.  Mutluluk, sevinç, heyecan gibi 

duygular hissedilebilir. 

 

Resim 79: Güzel Günlük Hayat, Tuval Üzerine Yağlı Boya,25x30cm,2012, (Ališauskaitė 

Koleksiyonu,2021). 

Sanatçının her kompozisyonu kısa bir an için durup sonra geri devam eden film gibi 

resmetmiĢtir. Fakat Ališauskaitė eserlerindeki kompozisyonlara bakıldığında bir anlatı 
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oluĢturduğu söylenemez. Ancak tasvir edilen durumlar o kadar sinematografik ki izleyicinin 

zihninde kiĢisel deneyimlerinden anlatılar yaratılmasına neden olmuĢtur.   

 

Resim 80: Sahne, Tuval Üzerine Yağlı Boya,50x40cm,2017, (Ališauskaitė Koleksiyonu,2021) 

Ališauskaitė burada sahnedeki insanları betimlemiĢ arka planı uzay boĢluğu efekti 

uygulamıĢ sahneye bakıldığında ise figürler belli belirsiz siluet Ģeklinde aktarılmıĢ figürler 

sahne ıĢığı ile ön plana çıkmaktadır. Sanatçının burada anlatmak istediği insanların iç 

dünyasındaki karıĢıklık olma olasılığı yüksektir. Ġnsanların da yaĢamları boyunca 

karamsarlığa düĢtükleri anlar olmuĢ her karamsarlığın sonun da elbette insanlar için güzel 

Ģeyler olmuĢtur. 
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Resim 81: Olası Gerçekler, Tuval Üzerine Yağlı Boya, 95x130cm, 2017 (Ališauskaitė 

Koleksiyonu,2021). 

Sanatçı burada sahnede bale dansı yapan figürleri kompozisyonuna konu almıĢtır. 

Sanatçı kompozisyonu ele aldığı açıya bakarsak sahneyi tam karĢıdan uzak olarak ele aldığını 

görmekteyiz. Bu hissi vermek için derinlik ve perspektif etkisini figürlerin sahne ıĢıkların 

uzak yakın iliĢkileri ile etkili bir biçimde izleyiciye yansıtmıĢtır. 

SONUÇ 

Cumhuriyet Dönemi Türk Resminde Sanat Teması konusunun iĢlendiği bu 

araĢtırmada öncelikle sanat ve sanat dalları, Cumhuriyet dönemi Türk resim sanatı, 

Cumhuriyet dönemi Türk resminde sanat temasını iĢleyen ressamlar ve Avrupa çağdaĢ resim 

sanatındaki ressamlar ve sanat teması olarak çeĢitli baĢlıklar altında incelenmiĢtir. Bu 

araĢtırma doğrultusunda 1839 yılından sonra sanatın doğuĢunu sanatçıların hangi alanlarda ne 

tür etkilenmeler sonucunda sanata yöneldiklerine ve kendilerini hangi konuyla teknikle ifade 

ettikleri görülmektedir. 

1839 yılından önce Sanayi-i Nefise Mekteb-i kurulup sanatçıların batı eğitimine 

gönderilene kadar geleneksel resim sanatı olan minyatür ağırlıklı olarak görülmektedir. O 

dönemin en önemli nakkaĢı Levnîdir Levnî, 18. yüzyılın baĢlarında ortaya çıkmaya baĢlayan 

“BatılılaĢma” olarak özetlenen eğilimlerin ve yönelimlerin sanatsal uzantısı olmuĢtur. KiĢiliği 

ve sanatsal yeteneği ile dönemin koĢulları karĢılıklı olarak birbirini etkileyerek Osmanlı resim 

sanatında yeni bir bakıĢ açısının önünü açmıĢtır. Geleneksel unsurları temel alarak yaratıcı 

yenilikler kullanmıĢtır Levnî‟nin geliĢtirdiği bakıĢ açısı hem sonraki sanatçıları etkilemiĢ hem 

de Osmanlı tasvir sanatında yeniliklerin yolunu açmıĢtır. 
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Cumhuriyet Dönemi Türk resmindeki sanat temasında Sanayi-i Nefise Mektebi ve 

Serbest Resim Atölyesinin açılması ile en çok yağlı boya resimleri görülmüĢtür. Cumhuriyet 

dönemi ressamları Avrupa‟daki eğitimleri sonucunda yağlı boya resimler ve birçok resim 

tekniği ve akımıyla karĢılaĢıp eğitim almıĢlardır. Yabancı ressamlara göre Türk ressamları 

gecikmeli olarak yağlı boya resimleri ile tanıĢmıĢlardır. Serbest Resim Atölyelerinde 

öğrenciler teknik konusunda serbest bırakılmıĢtır. Sanat akımı olarak ritmik sanatlar konusunu  

ağırlıklı çalıĢmıĢlardır. Sanatçılar konu olarak toplumu ve kültürü ele almıĢlar hepsi ayrı ayrı 

kendi bakıĢ açılarına göre resmetmiĢtir. Ritmik sanatların fazla görülme sebebi ise sanatçıların 

dönemlerindeki Anadolu düğünlerini, köy meydanlarındaki eğlenceleri, Ģenlikleri ele 

almalarıdır. O dönemin resimlerine bakıldığında konu olarak birbirine benzerlik gösterse de 

anlatım biçimi kullanılan teknik farklı olmuĢtur. Sanatçıların en çok dikkat ettikleri husus ise 

iĢledikleri konuların bütün ayrıntıları ile dönemlerini yansıtması olmuĢtur. Günümüzde 

incelediğimiz eserler o dönem hakkında bizlere azda olsa bilgi vermektedir.  

Avrupa ÇağdaĢ Resim Sanatında Ressamların sanat anlayıĢları Türk ressamları ile 

fazla bir benzerlik göstermemektedir. Türk ressamlarımız toplum ve kültür konularını ağırlıklı 

olarak ele alırken Avrupa‟daki sanatçılar ise ilgi duydukları alanlarda çalıĢmayı daha çok 

tercih etmiĢlerdir. Avrupa sanatçıları atölyelerini, opera ve balo salonları gibi konuları ele 

almıĢlardır. Avrupa ve Türk sanatçılarının ele aldıkları natürmort, peyzaj, figür vb. konular 

olmuĢ fakat Avrupa sanatçıları o dönemde savundukları akımları resimlerine yansıtarak 

eserlerini farklı bakıĢ açıları ile ortaya koymuĢlardır. 
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