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ÖZET 

 

Otoportre, sanatçının ölümsüzlüğünü sağlayarak kendisini kendi istediği Ģekilde gelecek 

nesillere aktardığı bir türdür. Antik Mısır‟dan günümüze ulaĢan otoportrelere bakıldığında, 

insanın kendi görüntüsünü kaydetme arzusunun her zaman insan doğasının bir parçası 

olduğu görülmektedir. Rönesans ile beraber yükselen birey duygusunun sanata 

yansımasıyla portre sanatı ile sanatçıların kim olduğuna duyulan ilgi ve bu iki kavramın 

birleĢtiği otoportreler ise sanat tarihi içerisinde yerini almaktadır. Otoportreler, sanatçıların 

hayatlarından önemli anlar içeren bir türdür ve yapıları gereği otobiyografiktir. Sanatçıların 

izleyiciler ile samimi Ģekilde iletiĢim kurduğu ve kendi imajlarını kendilerinin 

yönetebildiği otoportreler, dönemin ağır bastığı sanat akımlarıyla beraber değiĢen anlam ve 

çeĢitliliğe evrilerek, sanat tarihi içerisinde farklı anlam ve biçimlerde karĢımıza 

çıkmaktadır. Fotoğrafın keĢfi ile ilk fotografik otoportre örneklerinin, yaĢadığımız dönem 

içerisinde popülerleĢen öz çekimlerin temelini oluĢturduğu görülmektedir. Bu icatla 

beraber sanatta gerçeğin temsilinin önemini kaybetmesi ile sanatçılar resim alanında yeni 

temsil biçimleri ile otoportre üretmeyi sürdürmüĢlerdir. Akıllı telefonların kameralarının 

geliĢimi ve görüntü paylaĢımı içeren sosyal medya platformlarının hayatın bir parçası 

olması ile beraber, benliğin görsel temsiline dair anlayıĢ değiĢmiĢ ve öz çekimler üzerinden 

kurulan iliĢkiler çağı baĢlamıĢtır. ÇağdaĢ sanatın açmıĢ olduğu yeni alanlar, teknolojik 

geliĢmeler ile sanatçılar otoportreye doğrudan temsilin yanında kavramsal yaklaĢımlarla da 

üretimlerine devam etmektedirler. Bu çalıĢmada, otoportrelerin Rönesans‟tan ÇağdaĢ 

sanata kadar geçirdiği evrim, akımlar ve sanatçılar üzerinden betimlenerek üretilen eserler 

incelenmiĢtir. 

 

Anahtar sözcükler: Otoportre, Portre, Rönesans, Çağdaş sanat, Özçekim, Evrim 
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ABSTRACT 

 

Self-portrait is a genre in which the artist transfers himself to future generations as he 

wishes, by ensuring his immortality. When we look at the self-portraits that have survived 

from Ancient Egypt, it is seen that the desire of man to record his own image has always 

been a part of human nature. With the reflection of the sense of individual rising with the 

Renaissance on art, the interest in who the artists are with the art of portraiture, and the 

self-portraits that combine these two concepts take their place in the history of art. Self-

portraits are a genre that contains important moments from the lives of artists and are 

autobiographical in nature. Self-portraits, in which artists communicate with the audience 

in a sincere manner and manage their own images, evolve into a changing meaning and 

diversity with the prevailing art movements of the period, and appear in different meanings 

and forms in the history of art. With the discovery of photography, it is seen that the first 

photographic self-portraits formed the basis of the selfies that became popular in the period 

we live in. With this invention, the representation of reality in art lost its importance, and 

artists continued to produce self-portraits with new forms of representation in the field of 

painting. With the development of smartphone cameras and social media platforms that 

include image sharing, the understanding of the visual representation of the self has 

changed and the era of relationships established through selfies has begun. With the new 

fields opened by contemporary art and technological developments, artists continue their 

production with conceptual approaches as well as direct representation to self-portraits. In 

this study, the evolution of self-portraits from Renaissance to Contemporary art, the works 

produced by describing the movements and artists were examined. 

 

Key words: Self-Portrait, Portrait, Renaissance, Contemporary art, Selfie, Evolution 
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1. Giriş 

Portreler o dönemdeki yaĢayan insanların fiziksel özelliklerini, eserin yapıldığı türe göre 

yaĢam tarzlarını, sosyal statülerini, beğenilerini, duygusal kiĢilikleri hakkında bilgiyi hem 

kendi dönemine hem de kendinden sonraki dönemlere aktarır. Adnan Turani‟ye göre 

portre; “belirli bir kiĢinin heykel malzemesi, boya, grafik ya da desen ile yapılan resmi 

olup o kimsenin karakterini ve ifadesini veren resimlere” denir (2019, s.117).   “Portre  

plastik sanatlarda,  ölü  ya  da  sağ,  gerçek  ya  da  düĢsel  bir  kiĢinin  bireysel özelliklerini 

betimleyen figürlerdir” (Ġskender, 1997, s.1504). Ġnsanların sadece yüzlerini, baĢ ve göğüs 

Ģeklinde içeren bir büst Ģeklinde portreler olduğu gibi, vücutlarını, arkadaĢlarını, ailelerini 

dahil ettikleri portre çeĢitleri de vardır. Yüz, insanı tanımamızı ve kendimizin baĢkaları 

tarafından tanınmamızı sağlayan en görsel bölgedir. Eğer portre sanatı bu kadar 

yaygınlaĢmamıĢ olsaydı, geçmiĢ dönemlerdeki insanların yüzleri ve hayatları hakkında bu 

kadar görsel bilgi sahibi olamazdık. Portreler bu anlamda insanın kendisini tanıtmak ve 

baĢkalarını tanımak açısından her dönemde önemli bir sanat türü olarak görülmüĢtür. Tarih 

boyunca yaĢamıĢ insanları bir nevi ölümsüzleĢtiren birer araç olarak bu önemini hala 

sürdürmeye devam etmektedir. 

Portreler yüzyıllar boyunca sanat dalları arasında en ilgi çeken türdür. Eski Mısır‟da 

gerçekçi olarak yapılan portreler, Yunanlılar‟da idealist özellikler kazanmıĢ, Romalılar‟da 

ise natüralist bir tarzda yapılmaya devam etmiĢtir. Orta Çağ‟da ise gerçekçilikten daha çok 

simgelere dayalı portreler yapılmıĢ, Rönesans ile beraber Orta Çağ gelenekleri bırakılarak 

Antik Yunan ve Romalıların görsel kodlarına geri dönülmüĢtür. Resimleri yaratanların kim 

olduğuna duyulan merak ve onların bunu gelecek nesillere aktarma isteğiyle beraber, 

sanatçıların kendi portrelerine karĢı olan üretim isteğinin artmıĢ ve sanat tarihi içerisinde 

gerçekçi otoportreler yerini almaya baĢlamıĢtır.  

Otoportre, portre resminin bir alt türü olarak sınıflandırılır. Otoportre; sanatçının kendisini 

betimlediği bir sanat türüdür. Ġngilizcesi “self-portrait” olan bu terim; Türkçe‟de 

“özportre” ve “otoportre” olarak kullanılır. “Self portrait sözcüğü ilk olarak  1831 yılında, 

Ġtalyanca karĢılığı autoritratto ise 1913 yılında terim olarak kullanılmıĢtır” (Reynolds, 

Peter, & Clayton, 2016, s.11).  Sanatçının kendisini betimlediği bir tür olan otoportreler 

Türkçe‟de kendi portresi olarakta kullanılabilmektedir.  

Yüzyıldan yüzyıla sanatçılar kendi portrelerini yapmıĢlardır. Otoportre genel olarak portre 

resminde olduğu gibi kiĢinin boyun bölgesi ile baĢ kısmını içeren, onun yüz özelliklerini 
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gösteren bir türdür. Ancak döneme ve sanatçıya bağlı olarak farklı yaklaĢımlar da söz 

konusudur. Bu yaklaĢımlar akımlara, sanatçının sanat tarzına, kullandığı malzemeye göre 

değiĢkenlik göstermektedir. Örnek olarak, Ġtalyan sanatçı Pietro Periguno sadece nesnel bir 

gerçeklik içerisinde kendisini betimlerken, Edward Munch ise bazı iç dünyasındaki 

çatıĢmaları otoportrelerinde konu ettiği görülmektedir. Bazen Caravaggio‟nun 

portrelerinde olduğu gibi mitolojik bir karaktere bürünen sanatçılar, bazen de Benozzo 

Gozzolini gibi önemli tarihi ya da mitolojik olayların sahnelendiği resimlerin içerisinde yer 

almaktadırlar. Ayrıca sanatçıların ön plana çıkarmak istediği konuya göre portrelerinde 

bazı  nesneler de bulunmaktadır: örneğin; ressam kimliğini öne çıkarmak için yapılan 

otoportrelerde, palet, Ģövale, fırça gibi yardımcı resim malzemeleri konuyu tamamlayıcı 

ögeler olarak resimlerde yer almıĢlardır.  

Otoportre yapısı gereği öznel bir türdür. Sanatçıların hayatı boyunca farklı yaĢlarda 

yaptığı, örneğin Rembrant‟ın gençliğinden yaĢlılığına kadar yaptığı otoportrelerini 

düĢünülürse izleyiciye otobiyografik özellikler sunar. Ayrıca sanatçıların yaĢamları 

içerisinde evlenme, saray ressamı olma gibi önemli anları fotoğraf çeker gibi resmettikleri 

görülmektedir. Bu anlamda günümüzde kamera ile yapılan anı kaydetme arzusunun geçmiĢ 

dönemdeki karĢılığı bu tarzda yapılmıĢ otoportrelerdir.  

Otoportre, sanatçının sanat tarzı hakkında ipuçları sağlayan eserlerdir. KiĢisel 

özelliklerinin yanında, psikolojilerini de en açık haliyle izleyiciye sunar. Sanatçı 

otoportresini yapmak için harekete geçtiğinde ruhsal yapısını, karakterini,dünyaya bakıĢ 

açısını, tutumlarını, bağlılıklarını, eğilimlerini önce analiz eder sonra birer malzeme olarak 

kullanır. Otoportre bu anlamda sanatçının kendisiyle yüzleĢmesidir. Otoportre, aynı 

zamanda hem sanatçının bir eseri hem de kendi portresidir. Kendisi ile eserinin 

birleĢmesidir. Ayrıca James Hall‟un The Self-portrait A Cultural History kitabında 

belirttiği gibi. “Otoportrenin Orta Çağ‟dan günümüze kadar yapılan örneklerine 

bakıldığında, kültürel tarih içeren bir tür de olduğu görülmektedir” (2014, s. 13). Yapıldığı 

dönemin özelliklerini yansıtmaktadır. 
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Resim 1 . Bak ve EĢi, M.Ö. 1353-1336  

                                                                                                                   

Eski Mısır‟dan günümüze kadar ulaĢan en eski otoportre (Resim 1), Mısır Firavunu 

Akhenaten‟in baĢ heykeltraĢı Bak M.Ö. 1353-1336 yılları arasında yaptığı eĢi ile kendisini 

taĢ üzerine oyduğu eserdir (Hall, 2014, s. 18). Antik Yunan metinlerinde (Reynolds, ve 

ark., 2016, s.12) farklı otoportreler olduğundan bahsedilmesine rağmen günümüze ulaĢan 

baĢka örnek yoktur. Portre türüne Mısırlılar, Yunanlılar ve Romalılar öncülük etmesine 

rağmen, Orta Çağ‟da Hristiyanlık inancını yaymakta görev alan zanaatkarların, 

otoportreleri olduğu bilinmektedir (Hall, 2014, s. 14). Bir Orta Çağ örneği olarak, Norman 

bir keĢiĢ tarafından 11. yüzyılda yapılan (Resim 2) ve günümüze kadar ulaĢmıĢ „Hugo the 

Painter‟ adlı el yazması bir eser bulunmaktadır (Reynolds, ve ark., 2016, s.11). 

 

Resim 2 . Hugo The Painter, 11.yüzyıl, el yazması 

 

Otoportre 14. yüzyıla kadar bir sanat formu olarak öneme sahip değildir. “16. Yüzyıldan 

itibaren saygı duyulan ve koleksiyonu yapılan bir tür olduğu bilinmektedir” (Hall, 2014, s. 

12). Rönesans, sanatın yönünü değiĢtirdiği için otoportrenin de geliĢmesinde pek çok farklı 

nedenden dolayı rol oynamıĢtır.  
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“Rönesans‟tan ÇağdaĢ Sanata Otoportrenin Evrimi”nin incelendiği bu çalıĢmada ilk 

bölümde; giriĢ yapılarak otoportrenin tanımı ve kısa tarihine yer verildi. Ġkinci bölümde; 

aynanın yaygınlaĢmasından fotoğrafın keĢfine kadar olan dönem içerisinde otoportreler 

incelendi. Rönesansta otoportrelerin yapımını arttıran etkenler ortaya konuldu. Rönesansın 

ardınna gelen Barok döneminde yapılan otoportreler incelendi. 18.yüzyıl ve 19.yüzyıldaki 

değiĢen akımlar ile çeĢitlenen otoportreler açıklandı. 19.yüzyılda fotoğrafın keĢfiyle 

yapılan ilk fotografik otoportreler incelendi. Üçüncü bölümde;  otoportrelerin anlam olarak 

yüzün ötesine geçtiği modern ve çağdaĢ otoportreler araĢtırıldı ve incelendi. Dördüncü 

bölümde ise, bütün bu incelemeler sonucunda sonuca varıldı.  

“Rönesans‟tan ÇağdaĢ Sanata Otoportrenin Evrimi”nin incelendiği bu çalıĢma, uzun bir 

dönemi kapsadığından bir çok kitap, makale, tez ve elektronik kaynaktan yararlanıldı. 

YaklaĢık 14.yüzyıldan 21. yüzyıla kadar sanat tarihi içerisinde değiĢen akımlar ve bu 

akımlar içerisinde üretilen otoportreler araĢtırıldı.  

Bir Sanat Tarihçisi, Southampton Ünversitesi öğretim görevlisi James Hall‟un 2014 yılında 

yayınlamıĢ olduğu The Self-Portrait A Cultural History adlı kitabı incelendi. Otoportre‟nin 

ilk çağlardan ve çağdaĢ sanata kadar olan süre içerisindeki değiĢimi ve kültürel tarih içeren 

bir tür olduğu gözlemlendi. Rönesansın otoportre üzerindeki etkisi ve aynanın yaygınlaĢan 

kullanımı ile bilgiler için bu kitaptan yararlanıldı. Bu bilgiler bu çalıĢmanın baĢlangıç 

noktası olarak belirlendi. 

Phaidon Yayıncılık‟ın 2018 yılında yenileyerek tekrar yayınlamıĢ olduğu 500 Self 

Portraits adlı kitabındaki otoportreler değerlendirildi. Sanat tarihi içerisinde ilk çağlardan 

beri yapılmıĢ otoportrelerin günüzüme kadar olan örneklerini, tarihi ile birlikte resimsel 

olarak gösteren bu kitaptaki otoportreler incelendi. Bu çalıĢma uzun bir dönem içerisindeki 

değiĢimi gösteren bir çalıĢma olduğu için, kitaptaki otoportrelerin bir kısmı çalıĢmaya dahil 

edildi. Bu otoportreler üzerinden yüzyıllar içerisindeki değiĢim açıklandı.  

SavaĢ Baykan tarafından yayınlanmıĢ olan Fotoğraf ve Resim Sanatında Portre; Otoportre 

adlı tezi incelendi (2019). Portre ve otoportre ile ilgili genel bir bilgi edinildi. Mustafa 

Bilgin Satkın tarafından yazılmıĢ olan Otoportre’den Selfie’ye Bireyin Görsel Dönüşümü 

makalesi incelendi (2017). Özçekim ile özportre arasındaki farklar ve benzerlikler 

araĢtırıldı. Özçekim, otoportre ile farklılıkları olmasına rağmen günümüzde fotografik bir 

temsili olduğu için bu çalıĢmanın içerisine dahil edildi. 
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Prof. Dr. Nükhet Güz‟ün editörlüğünde yayınlanan otoportre ve özçekim ile ilgili farklı 

yazıların bulunduğu Özçekim-Selfie “Ben” Her Yerde kitabı incelendi (2019). Otoportre ve 

özçekimler üzerine olan farklı bakıĢ açıları değerlendirildi. Bu inceleme sonucunda, 

fotoğrafın keĢfi tarih içerisinde otoportrenin değiĢimini etkilen bir icat olarak görüldü ve 

ilk fotografik otoportre örnekleri bu çalıĢmaya dahil edildi. 

Bu çalıĢma betimsel bir araĢtırmadır. Rönesans döneminden ÇağdaĢ sanata geliĢen 

teknoloji, değiĢen sanat akımları ile beraber otoportrenin sürekli değiĢimi incelenmiĢtir.  
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2. Yansıma Kuramından Fotoğraf Karesine Geçiş (Kendini Görmek) 

 

2.1. Rönesans Dönemi Otoportreleri (14.yüzyıl -16. yüzyıl) 

Rönesans dönemini anlamak için önce etimolojisine bakmak gerekir. Adnan Turani‟ye 

göre: “Rönesans, sözcüğü ilk kez Fransa‟da 1820‟de “yeniden doğuĢ” anlamında 

(Renaissence) kullanılmıĢ, Fransa‟dan Ġtalya‟ya (Rinascimento) geçmiĢ ve bir çağın 

görüĢüne ad olarak kabul edilmiĢtir” (2019, s. 126). Önce Ġtalya‟da baĢlayan ve bütün 

Avrupa‟yı etkisi altına alan 14.yüzyıl ile 16.yüzyıl arasındaki bu dönemde, sanat, mimari 

ve felsefe alanlarında Antik Yunan ve Roma‟nın düĢünceleri tekrar ele alınmıĢ, yeniden 

yorumlanmıĢtır. Bu yorumlama, insanların dini merkeze aldıkları, cennete gidebilmek için 

sadece kiliseye hizmet ettikleri yaĢam tarzlarını değiĢtirmelerine neden olmuĢ ve insanların 

yaĢadıkları dünyaya merakları artarak gördükleri herĢeyi incelemeye baĢlamıĢlardır. 

Hümanist düĢüncenin geliĢmesiyle, her Ģeyin merkezi insan olmaya baĢlamıĢtır. 

Rönesans‟tan önce, sanat kilisenin amaçlarına hizmet etmekteydi. Hristiyanlara göre; 

sanatçılara yetenekleri Tanrı tarafından, onun mesajlarını yaymak için verildiğine 

inanılmıĢtır (Hodge, 2014, s. 20). Bu sebeple sanat Tanrı‟nın yüceliğini göstermek için 

vardır. Sanatçılar tarafından gerçek insan tasvirleri yerine Ġsa veya Meryem gibi kutsal bir 

figürü ya da azizi simgeleyen ikonalar yapılmıĢtır. Ardından gelen Gotik dönemde ise, 

manevi inanç konu olmasına rağmen, insan tasvirinde doğa etüdünü ele almasıyla 

Rönesans‟ta gerçekçi figürlerin yapılmasına zemin hazırlamıĢtır   (Turani, 2020, s. 249)       

Rönesans ile beraber portrelerde, kutsal figür tasvirleri dıĢında sıradan insanların yapımına 

ve onların yüzünün karakter özelliklerine önem verildiği görülmektedir. Rönesans 

döneminde 1400‟lerin baĢından itibaren kadınlar, baĢarılı tüccarlar, hatta sanatçıların 

kendilerinin de, insan anatomisine olabildiğince benzeyen portrelere karĢı ilgileri artmıĢtır 

(Johnson, 2005, s. 83) Ölen yakınlar için anma iĢlevi gören portreler aynı zamanda sınıfsal 

statüyü gösteren birer araçtı. Hükümdarlar ise güçlü imajlarını diğer ülkelere göstermek 

için propaganda amacıyla portrelerini yaptırıyorlardı. 

Rönesans‟ın otoportrelerin geliĢiminde bu kadar önemli olmasının nedenlerinden biri de 

sanatçılara olan bakıĢ açısının değiĢmesidir. Orta çağda, kilisenin hakimiyetinde, sadece 

Kutsal kitaptan alınan konular, sembolik anlatımlarla resmedilmĢtir. Her Ģeyi yapanın 
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Tanrı olduğuna inanıldığından, eseri yapan sanatçıların kiĢiliklerine önem verilmemiĢtir. 

Ancak diğer yandan Orta Çağ‟da sembolik anlatımlı “Hristiyanlık amacıyla yapılan 

zanaatkar portrelerine” rastlanmaktadır (Hall, 2014, s. 14). Rönesans ile birlikte, sanat ve 

sanatçının kilisenin himayesinde sadece dini amaçlara hizmet etmeyi bırakmasıyla, sanatın 

konusu dünyevi yaĢam ve insanlara çevrilir.  

 

Resim 3 . Ġllüstrasyonu yapan kiĢi bilinmiyor, Marcia ayna kullanarak otoportresini yaparken, Boccaccio'nun "Des cleres 

et nobles" adlı ünlü kadınları anlattığı el yazmasından bir illüstrasyon örneği, 1403 

 

Aynanın, otoportrenin geliĢimi etkileyen bir diğer etken olduğu düĢünülmektedir. Yapılan 

araĢtırmalar sonucu geçmiĢi Mısır uygarlığına dayanmasına rağmen, günümüzde kullanılan 

aynalara benzeyen “ilk sırlı aynalar yaklaĢık olarak 15.yüzyılda yapılmıĢtır” (Hall, 2014, s. 

38).  Boccaccio‟nun “Des cleres et nobles femmes” adlı el yazmasında bulunan, yapan 

kiĢinin bilinmediği, yukarıdaki (Resim 3) illüstrasyonda görüldüğü gibi, otoportre 

yaparken aynadan yararlanan bir ressam görülmektedir. Rönesans ile beraber James 

Hall‟un da belirttiği gibi: “Bireysellik düĢüncesinin doğması ve aynanın yaygın olarak 

kullanımı ile de insan kendisini fiziksel olarak görmeye baĢlar” (Hall, 2014, s. 13). Sanatın 

sadece dini anlatan konulardan çıkması, aynanın kullanımının yaygınlaĢması, sanatçının 

birey olarak önemsenmesi Rönesans‟ta otoportrelerin geliĢimini etkileyen nedenler 

arasındadır. 

Otoportreler, Rönesans zamanında sanatçıların yeteneğini zaman ve para kısıtlaması 

olmadan geliĢtirmesine katkı sağladığı için, “egzersiz alanı olarak” kullanılmaktadır. 

(Reynolds, ve ark., s. 14). Aynı zamanda otoportreler, sanatçıların kendini tanıtma iĢiyle 

iliĢkilendirilir. Yeteneklerini potansiyel alıcılara sunmak amacıyla da yapılmaktadır. 
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Resim 4 . Peter Parler, Otoportre ,taĢ oyması, yaklaĢık 1374-80 

 

Alman mimar ve heykeltraĢ Peter Parler‟ın, Prag‟ta bulunan St.Vitus Katedralindeki taĢ 

büstü (Resim 4), James Hall‟un belirttiği gibi “ilk gerçek (natüralist) otoportredir” (Hall, 

2014, s. 68). Bu büst, Ġmpratorluk ailesinin üyelerini ve Prag baĢ piskopozlarını içeren 

büstlerin yanında bulunmaktadır. Saçlarını geriye doğru taramıĢ, bıyığı ve sakalı olan, 

pelerin giymiĢ bir Ģekilde kendisini betimlemiĢtir. 

 

Resim 5 . Aziz Giovanni Katedrali ve Ghiberti‟nin Otoportre detayı, bronz, 1447-48 

 

Rönesans döneminde sanatçılar imajlarını güçlendirmek için, kendilerini etkileyici figürler 

ve dini konulardan oluĢan resimlerin içerisine dahil etmiĢlerdir. 15.yüzyıl Ġtalyan erken 

Rönesans‟ının önemli yapıtlarından biri olarak kabul edilen yapımı yıllar süren, 

Floransa‟da bulunan Aziz Giovanni Katedralini‟nin vaftizhanesinin kapısı (Resim 5), 

yapan ressamın portresini içeren bir kapıdır. Floransalı HeykeltraĢ Lorenzo di Cione 

Ghiberti (1378-1455) tarafından yapılan bu kapıların güzelliği karĢısında büyülenen 

Michelangelo “„O kadar güzeller ki Cennet‟in giriĢini süsleyebilirler‟” demesi üzerine 

Porta Del Paradiso yani Cennetin Kapıları olarak anılmaya baĢlanmıĢtır (Vasari, 2016, s. 

105). Lorenzo Ghiberti, Antik Yunan ve Romalılar‟ın bronz heykel dökmek için 

kullandıkları eski yöntemle yaptığı bu kapılarda, Eski Ahit‟ten alınan hikayeler her bir 
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bölümde ayrı ayrı tasvir edilmiĢtir. Hikayelerin yanında peygamberlere ait kafaların 

yanında sanatçı otoportresine de yer vermiĢtir. 

15. yüzyılda, Kuzey Avrupa portre sanatının önemli isimlerinden biri olan ve son derece 

gerçekçi portreleriyle tanınan Jan Van Eyck, Orta çağdan gelen anonim eser geleneğini 

bozarak imzasını resimlerine atan ilk ressamlardan biridir. GeliĢtirdiği yağlı boya ve cila 

teknikleriyle resim sanatını geliĢtiren Belçikalı Jan Van Eyck de kendisini önemli figürler 

ile aynı kompozisyon içerisine dahil eden ve aynı zamanda bağımsız otoportresi bulunan 

bir sanatçıdır. O dönemin ressamları boyalarını renkli ağaçlardan ya da madenlerden 

kendileri elde ediyor ve bunları iki taĢ arasında ezerek kıvam alıncaya kadar 

karıĢtırıyorlardı. Gombrich‟e göre: “Ortaçağ da bu sıvı, çabuk kuruması gibi bir 

dezavantajı olsa da yumurtaydı” (1976, s. 48). “Van Eyck‟in boyayı yaparken yumurta 

yerine yağ kullanmasıyla, ayrıntıların daha uzun sürede titizlikle yapılabilmesine olanak 

sağladı” (Hall, 2014, s. 37).Katmanlı çalıĢma olanağı sağlayan bu yöntem, gerçekliğe 

giden yolda etkin bir araç olduğundan dönemin sanatçıları tarafından kabul görerek 

portredeki gerçekçiliğin baĢka bir seviyeye taĢınmasında rol oynamıĢtır. 

 

Resim 6 . Jan Van Eyck, Türbanlı Otoportre, tuval üzerine yağlı boya, 25.5 x 19 cm, 1433 

 

Günümüze ulaĢan eserlerinden 1433 yılında yaptığı „Man in Turban‟ (Türbanlı Adam) 

portresinde (Resim 6), kendisini hafif yana dönmüĢ bir Ģekilde betimlemiĢtir. Ayrıca Orta 

Çağ geleneklerinin aksine, ıĢığın geldiği yöne göre yüzünü tonlayarak boyamıĢtır. Van 

Eyck, kendini bu resimde mükemmelleĢtirmeye çalıĢmamıĢ olduğu gibi bir insan olarak 

göstermiĢtir. Yüzündeki kırıĢıklıkları, yüzün iki yanından sarkan yanakları ve gözlerin 

içinde kırmızılaĢmıĢ küçük damarları titizlikle resmetmiĢtir. Çok yakından baktığımızda 

biraz çıkmıĢ olan sakalları bile görülmektedir.  
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Van Eyck, tablolarını bir imza ve motto ile bitirmektedir. “Çerçevenin üst kısmında Als ich 

kan (Elimden geldiğince) anlamına gelen mottosunu boyamıĢtır ve alt kısmında ise; „Jan 

Van Eyck beni çizdi‟ yazmaktadır” (Hall, 2014, s. 51). Böylelikle Orta Çağ‟daki isimsiz 

zanaatkarlar, Rönesans‟la beraber artık otoportreleriyle, imzaları ve hatta mottolarıyla 

sanat tarihinde kendilerine yer açmıĢlardır. 

                                         

Resim 7 . Jan Van Eyck, Arnolfi'nin Evlenmesi, tuval üzerine yağlı boya, 82.2 x 60 cm, 1434 ve tablonun içerisinden 

detay 

                                                                

Jan Van Eyck 1434 yılında yapmıĢ olduğu Arnolfinin Evlenmesi adlı çalıĢmasında, 

kendisini adeta gerçekleĢen bu gizemli hikayenin görgü tanığı olarak aynanın içerisinde 

resmetmiĢtir. Üzerinde bulunan Latince yazıda Ģöyle demektedir: “Johannes Van Eyck 

buradaydı 1434” (Rynck,2020,s.29). Kendisini, zengin tüccar sınıfıyla beraber aynı karede 

resmetmiĢtir. Kraliçe ya da kral olmayan iki kiĢinin, ev hali içerisinde resmedilen ilk 

örneklerden olup günümüze kadar ulaĢan bir çalıĢmadır.                                             

 

Resim 8 .  Jean Fouquet, Otoportre, minyatür, 1450 

 

Kendisi hakkında pek detaylı bir bilgi bulunmasa da, Tours‟da doğup burada ölen Jean 

Fouquet, 15.yüzyılda otoportresi olan önemli ressam ve minyatür sanatçısıdır. Adnan 

Turani‟ye göre: “Jean Fouquet‟in minyatürleri Rönesans özelliklerinin görüldüğü 
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eserlerdir” (2020, s. 250). Resim 8‟daki minyatür, sanatçı tarafından imzalanmıĢ bir 

otoportredir. Bu özelliği ile sanat tarihi içerisinde sanatçıların artık imza kullanmaya 

baĢladığını gösteren ve böylece rönesansla beraber sanatçıların isimlerinin bilinmeye 

baĢlandığı ilk örneklerden olduğu için büyük bir öneme sahiptir.  

Yüzünün her iki yanında kendini ilan edercesine büyük harflerle ismi ve soyadı 

yazmaktadır. Rönesans resimlerinde kullanılan koyu fonun üzerine, yüzün hafif yana doğru 

durduğu, izleyiciye tam önden bakmadığı bir pozisyonda kendini resmetmiĢtir. Minyatür 

olmasına rağmen küçük alandaki detaylar doğala yakındır ve ıĢık efektiyle hacimli bir 

figüre ulaĢıldığı görülür. Yapılan titiz tonlama ile sanatçı yeteneğini sergilemiĢtir. 

 

Resim 9 . Leon Battista Alberti, Otoportre, bronz rölyef, 20.1 x 13.55 cm, yaklaĢık 1453 

 

Daha çok yazdığı kitaplarla ve yaptığı mimari eserlerle tanınsa da, Leon Battista 

Alberti‟nin yaklaĢık 1435 yılında yaptığı bu bronz rölyef (Resim 9), portre tarihinde 

önemli bir yere sahiptir; “çünkü yapılmıĢ en bağımsız ilk ve eski rölyef otoportredir”(Hall, 

2014, s. 52). Kendisini bu oval formun içerisinde saç Ģekli, kıyafeti ile Antik Roma 

figürlerine benzeten Alberti, çenesinin altına da kendi amblemi olan kanatlı gözü 

eklemiĢtir. James Hall‟un The Self-Portrait A Cultural History (2014) kitabında belirttiği 

gibi; “sanatçının bir çok eserinde kullandığı bu amblem; her Ģeyi gören Tanrı‟nın gözüne 

bir atıftır” (Hall, 2014, s. 57) . 



12 

 

 

                                              

Resim 10 . Benozzo Gozzolini, Magi Alayı, fresk, 1459 ve sanatçının portre detayı 

                                        

Lorenzo Ghiberti‟nin öğrencisi olan Floransalı sanatçı Benozzo Gozzolini de, kendi 

portresini Magi ġapeli‟ndeki boyadığı fresklerden biri olan Magi Alayı‟na dahil etmiĢtir. 

Medici ailesinin yanında yer alan otoportresinin yanında, kendi ismini de imza atar gibi 

Ģapkasının üzerine yazmıĢtır.                   

                              

        Resim 11 . Pietro Perugino, Antik Çağın Ünlü Adamları, fresk, yaklaĢık 1496-1500 ve sanatçının otoportre detayı 

 

Ġtalyan sanatçı Pietro Perugino, yaptığı fresklerin içerisine kendi portresini de dahil eden 

sanatçılardan biridir. Ancak kendi portresini diğer Rönesans sanatçıları gibi, bir olaya 

seyirci ya da katılımcı olarak değil, freskleri yapan ressam olarak belgelemek için 

yapmıĢtır. Sanatçı kimliği ile oradadır. YaklaĢık 1496-1500 yılları arasında yapmıĢ olduğu 

freskte (Resim 11) Tanrılar ve kahramanlar gibi ünlü karakterleri betimlemiĢtir. James 

Hall‟un belirttiği gibi otoportresinin altında Ģu yazı yazmaktadır: “Pietro Perugino 

olağanüstü ressam. Eğer resim sanatı kaybolursa o geri getirecektir. Eğer kimse bunu icat 

etmemiĢse o edecektir” (Hall, 2014, s. 99-100).  Ressam kimliğinin yanında, altındaki yazı 

ile sanatçının yeteneğini ve toplumda nasıl görüldüğünü belirten bir otoportredir.  
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Resim 12 . Israhel Van Meckenem ve eĢi Ida, baskı, 13 x 17.5 cm, yaklaĢık 1490 

 

Evli çift portreleri 15.yüzyılın ikinci yarısında burjuvalar ile yaygınlaĢmaya baĢlamasına 

rağmen, yaklaĢık 1490 yılında Alman sanatçı Israhel Van Meckenem tarafından yapılmıĢ 

bir çift portresi (Resim 12) bulunmaktadır. Sanatçı ve eĢi Ida‟yı içeren bu portre, “baskıda 

resmi bir otoportrenin en eski ve ilk örneği”‟dir (Hall, 2014, s. 79).  Yüzü birbirine dönük 

iki figür görülen bu resimde, çiftin birbirine olan ilgisi bakıĢlar ile pekiĢtirilmektedir. 

15. yüzyıl‟ın sonlarına doğru Rönesans‟ın erken dönemi bitip; antik Roma ile Yunan 

medeniyetlerinin resim ve heykel alanında bıraktığı eserlerin seviyesi yakalanmıĢtır. Hatta 

onları geçen gerçekçi yorumlamalarla, tekniklerin ustalaĢtığı Yüksek Rönesans dönemi 

yaklaĢık olarak 1500 ile 1550 yıllarını kapsamaktadır. Otoportre denilince akla gelen ilk 

ressamlardan biri olan Albrecht Dürer Yüksek Rönesans ressamlarındandır. Albrecht Dürer 

„den önceki ressamlar kendilerini resimin içinde tanık ya da yardımcı karakter olarak bir 

Ģekilde resmetmiĢ olsalar da, onun kadar cesur ve kibirli bir biçimde sadece kendilerini 

ortaya koymamıĢlardır. Berger‟in de belirttiği gibi (2019,s.79) “Dürer, kendi suretiyle 

meĢgul olan ilk ressamdır”. 

 

Resim 13 . Albrecht Dürer'in ilk otoportresi, kağıt üzerine gümüĢ kalem, 27.5 x 19.6 cm, 1484 

13 yaĢında yapmıĢ olduğu ilk otoportresinin (Resim 13) sağ üst köĢesine Ģu notu yazmıĢtır: 

“1484 yılında aynaya bakarak, daha çocukken kendimi çizdiğim portremdir” (Bieler, 2017, 
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s.17). YapmıĢ olduğu bu otoportre, resime olan yeteneğinin babası tarafından keĢfedilerek 

Albrecht Dürer‟in resim eğitimi almasında rol oynamıĢtır. 

 

Resim 14 . Albrecht Dürer,Otoportre, parĢömen üzerine yağlı boya, 57 x 45 cm, 1493 

                  

Dürer‟in Albrecht Dürer‟in “1493 yılında yaptığı ikinci otoportreyi kendine bir eĢ 

kazanmak için yaptığı” düĢünülmektedir. (Gasser, 1963, s. 44). “Dürer‟in en eski yağlı 

boyalı- renkli otoportrelerinden biridir ve kuzeyli bir sanatçının yapmıĢ olduğu ilk 

bağımsız otoportre olarak tanımlanmıĢtır” (Fenyo, 1956, s. 16). Kendisini, koyu tonlu 

zemin ile kontrast olacak Ģekilde açık tonlarda boyayan Dürer,  kıyafetinin kumaĢ detayları 

ile de gerçekçi özellikler göstermektedir. BeĢ sene sonra yapmıĢ olduğu otoportre ile 

karĢılaĢtırıldığında, ten rengini daha soluk renk tonları ile boyadığı görülmektedir. 

Böylelikle sanatçının gerçekçi figür betimlemesindeki geliĢimi anlaĢılmaktadır. 

 

Resim 15 . Albrecht Dürer, Otoportre, tuval üzerine yağlı boya, 52 x 41 cm, 1498 

 

1498 yılında sanatçı bir otoportresini daha yapmıĢtır. “Bu portresinde kıyafetine ve 

kuaförüne iyi paran ödeyen, yakıĢıklı bir adamı göstermektedir”(Gasser, 1963, s. 47). 

Ancak kendisini atölyesinde saatlerce ter dökerek çalıĢan bir sanatçı olarak göstermek 

yerine, iyi giyinen, bakımlı bir asilzade gibi betimlediği görülmektedir. Bu resimde 
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Durer‟in sanatçı olarak yeteneğiyle edindiği sosyal statüyle övündüğü açıkça 

görülmektedir. 

 

Resim 16 . Albrecht Dürer, Kürklü Kaftanla Otoportre, tuval üzerine yağlı boya, 66 x 49 cm, 1500 

 

1500 yılında yapmıĢ olduğu otoportresi (Resim 16) diğer adıyla „Kürklü Kaftanla 

Otoportre‟ de,  saçı, yüzü ve kürklü paltosundaki ayrıntıları oldukça titizlikle çalıĢıldığı 

görülmektedir. Dönemin karanlık zeminli, resmin heryerin dağılan ıĢık detayları ve 

gerçeğe yakın figür tasviri ile Rönesans portresi olma özelliklerine uymaktadır. Bu resimde 

Dürer kendini, daha önceden resmedilen Ġsa portrelerine benzer bir Ģekilde; tam ön 

profilden, kıvırcık ve kahverengi saçlar ile resmetmiĢtir. “Geleneksel resimde „„Kutsal 

Portre‟‟ olarak kodlanmıĢ bir tasvire olan fiziksel benzerliği ile muhtemelen yaratıcı 

yeteneğinin daha yüksek bir güçten türediğinin beyanıdır” (Rideal,2018,s.44).  Dinsel 

olana saygı gösterildiğinden, bu otoportrede kendisini kutsal bir karaktere dönüĢtürüp Ġsa 

ile arasında bağ kurarak, kendisine basit bir zanaatkardan çok Rönesans sanatçısı olarak 

saygı gösterilmesini istediğini söyleme Ģeklidir. 

Sol üst kısmında, tam göz hizasında: “Ben Nürnbergli Albrecht Dürer, 28 yaĢındayken 

dayanıklı renklerle kendimi yapmıĢ bulunuyorum” diye yazmıĢtır (Rideal, 2018, s. 47). Bu 

otoportre, Rönesans sanatının biçimsel özelliklerini taĢımasının yanı sıra, Rönesans ruhunu 

oluĢturan özgürleĢme ve hümanizmi cesur Ģekilde yansıttığından sanat tarihinde önemli bir 

yere sahiptir. 

Rönesans‟ın büyük sanatçılarından Leonardo da Vinci (1452-1519) ressamlığın yanısıra; 

mimar ,mühendis,filozof, matematikçi, mucit ve bilimadamı olmasıyla tam anlamıyla bir 

Rönesans sanatçısıdır. “Kadavralar üzerinde anatomi, kalp-damar sistemi, kemik ve kas 
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yapılarına dair yasadıĢı araĢtırmalar yapıp, detaylı çizimler ortaya koyan ilk ressamdır” 

(Hodge, 2014, s. 34) . Resimde tonların birbirinin içerisinde erimesiyle yumuĢak geçiĢ 

sağlayan, sfumato tekniğini bulmuĢtur.  

 

Resim 17 . Leonardo Da Vinci, Otoportre, kağıt üzerine kırmızı tebeĢir, 33.3 x 21.6 cm, 1512        

                                             

Belki de diğer resimlere göre çok sade kalmasına rağmen, bilinen otoportrelerden biri olan 

(Resim 17) Leonardo Da Vinci‟nin 1512‟de sadece kırmızı tebeĢirle yaptığı bu 

otoportresidir. Bu resimi yaparken 60 yaĢında olduğu bilinen ressamın, o an ki portresini 

mi yoksa kendisinin daha yaĢlandığında nasıl görüneceğini gösteren bir otoportre olup 

olmadığı bilinmemektedir. Çünkü bakıldığında 60 yaĢından daha yaĢlı biri resmedildiği 

görülmektedir. Hümanist bir bakıĢ açısıyla yaĢlanmanın doğal bir getirisi olan 

kırıĢıklıklarıyla kendini resmetmiĢtir. Bu kadar az çizgiyle yüzün detaylarının verilebilmiĢ 

olması kuĢkusuz Leonardo‟nun yeteneğidir. Ayrıca bu yaĢlı hali, saç ve sakal detaylarıyla 

beraber kendini bir bilge olarakta betimlemek istemiĢ olabileceği düĢünülmektedir. 

Kısaca Michelangelo olarak tanınan, tam ismi Michelangelo di Lodovico Buonarrotti 

Simoni(1475-1564), Pieta heykelindeki gibi, mermerin kalın kütlesi üzerinde yaptığı ince 

iĢlemeler; altın oranlı, büyük ölçekli David/Davut heykeli gibi daha nice heykel, resim ve 

mimarlık alanında verdiği eserlerle,dünya üzerinde gelmiĢ gelmiĢ en büyük ustalardan biri 

olarak kabul edilir. HeykeltıraĢ olarak bilinmesinin yanında, Sistine ġapeli‟nde yapımı 

yıllar süren freskler ile resim alanında da yerini sağlamlaĢtırmıĢ ve kendinden sonraki 

birçok sanatçıyı etkilemiĢtir.  

Michelangelo‟nun sadece kendisini yaptığı bağımsız bir otoportresi yoktur. Ancak Sistine 

ġapeli‟nin duvarına yapmıĢ olduğu “Last Judgement” (Son Yargı) freskinde, “sanat 
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tarihçileri tarafından kendi yüzü olduğu tahmin edilen bir portre vardır” (Rynck, 2020, 

s.136). “Michelangelo, bu Ģapelin tavanını daha önce 1508-1512 yılları arasında Kutsal 

YaratılıĢı dokuz bölümde resmetmiĢtir” (Hodge, 2014, s. 33) . O resimlerde Örneğin Ġsa, 

adeta bir heykel gibi mükemmel, orantılı, kaslı ve huzurlu bir görünüm içerisindedir. Bu 

freskler ise figürlerin neredeyse kusursuzluğa ulaĢıldığı Yüksek rönesans döneminde 

yapılmıĢtır.  

    

Resim 18 . Michelangelo, Son Yargı, fresk, 13.7 x 12 m, 1536-1541 ve Michelangelo olduğuna inanılan figür detayı 

 

Kıyamet gününün yüzlerce figürle anlatıldığı bu freski (Resim 18) anlamak için yapıldığı 

zamanı da iyice anlamak gerekir. “95 tane tezini kilisenin kapısına asan Martin Luther 

ortaya çıkmıĢ, kiliseye olan güvenin yavaĢ yavaĢ yitirilmesiyle Roma, Protestanlar 

tarafından aylarca yağmalanır ve veba ile savaĢtığı zorlu bir dönem” geçirmektedir 

(Hodge, 2014, s. 36). Dolayısıyla, Michelangelo Son Yargı tablosunu yapmaya 

baĢladığında kiliselerin konumu Rönesans zamanına göre değiĢmeye baĢlamıĢtır. Genel 

kompozisyon olarak resime, Avrupa‟nın içinde bu bulunduğu karmaĢık ve karamsar 

havanın hakim olduğu düĢünülmektedir. “Michelangelo, Sistine ġapeli‟ndeki freskleriyle 

yalnızca Rönesans resim sanatının temelini sarsmakla kalmayıp yeni bir akımın doğuĢuna 

öncülük etmiĢtir: Maniyerizm” (Sadık, 2019,s.92). Maniyerist akımın özellikleri olarak, 

dağınık ve asimetrik bir yerleĢim içerisinde orantısı bozulmuĢ çok sayıda figür yığını, 

soğuk ve mat renkler ile betimlenmiĢtir.  

Sanatçı, bu resimde geleneksel ilkeleri Ģu Ģekilde değiĢtirmiĢtir: “Örneğin bir cennet kapısı 

ya da cehennem ağzı yoktur, mimari ve manzara neredeyse hiç yoktur – sadece insanlar, 

melekler, azizler vardır” (Rynck, 2020, s. 134). Ruhları kütlesiz, yer çekimsiz, cisimsiz 

olarak hayal eden insanlar için Michelangelo beklenmeyeni yaparak, onları adeta 

bedenleĢtirmiĢtir. Yüzlerinde genel olarak sanki kıyametin bir gün geleceğini hiç 
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bilmiyorlarmıĢ gibi ĢaĢkın ve olanlar karĢısında korkuya kapılan ifadeler mevcuttur. 

Kıyamet gününü anlatan bu freskte kasları belirgin, göze sokulan bir çıplaklık, orantısız 

bedenler ve her biri farklı pozisyonda duran en az 300 figür bulunmaktadır. Patrick De 

Rynck, yazmıĢ olduğu Resim Nasıl Okunur kitabında yapıldıktan sonra bu resime olan 

bakıĢ açısını Ģu Ģekilde açıklamıĢtır:  

 “Gerçek Ģu ki; Michelangelo‟nun kilisenin merkezinde inceden inceye çalıĢtığı bu özel temanin 

gücü kayda değer bir öfke yaratmıĢ, ondan; sanatını ve beden tasvirini dini görevlerin üzerinde 

tutan, pagan imgelerini Hristiyan inancının kalbine yerleĢtiren bir adam olarak bahsedilmiĢ, hatta 

ressamın ölümünden önce, eserde en göze çarpan çıplaklar giydirilmiĢtir” (2020, s. 134)  

Ġsa‟nın etrafında bir sürü ruh ve bilinen karakterler sembolleriyle yer almıĢtır. Havari  

Bartolomeus, bir elinde insan siluetindeki deri parçası diğer elinde ise tuttuğu bıçakla 

Ġsa‟ya doğru bakmaktadır. BoĢ derideki yüz (Resim 18), çoğunluk görüĢ olarak 

Michelangelo‟ya aittir.  

 

Resim 19 . Raphael, Otoportre, tahta üzerine yağlı boya, 48 x 33 cm, 1504-06 

 

Resim 19‟daki otoportre Raphael‟e aittir ve yüksek Rönesans döneminin yetenekli en genç 

ressamıdır. Babasının da ressam olması dolayısıyla küçük yaĢlardan itibaren sanat ile içiçe 

olan Raphael, 17 yaĢına geldiğinde artık o kadar iyi bir noktaya gelir ki; usta sanatçı olarak 

bilinmeye baĢlamıĢtır. “1504 yılında Floransa‟ya gitmiĢ ve Leonardo Da Vinci , 

Michelangelo‟nun resim tarzından etkilenmiĢtir” (Turani, 2020, s. 378). 1504 ile 1506 

arasında yaptığı düĢünülen bu otoportre de Raphael yarı dönük bir Ģekilde durduğu ve 

izleyiciye direk baktığı pozda kendini resmetmiĢtir. Kullandığı sıcak renkler, tonlar arası 

yumuĢak geçiĢlerle kendisini oldukça narin, zarif ve sade betimlediği görülmektedir. James 

Hall‟unda belirttiği gibi “Gençliğe bir övgü olarak kabul edilen bu otoportresinde Raphel 
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güzel bir genç adam olarak kendisini resmetmiĢtir” (2014, s. 109-110). Raphael‟in yapmıĢ 

olduğu Atina Okulu freskleri Rönesans sanatının hem düĢünce hem de fiziksel betimleme 

açısından en önemli eserlerinden biridir. Figürler son derece gerçekçi ve estetik olmasının 

yanı sıra, kiĢilerin kendi düĢünce ve karakterlerini yansıtmaktadır. Raphael büyük 

düĢünürlerin yer aldığı bu freske kendi portresini de eklemiĢtir. Bu portreyi önemli yapan 

ise; Papa‟nın sahibi olduğu bir odanın duvarında; resmi yapan sanatçının figürü, felsefenin 

büyük ünlü düĢünürleriyle eĢit bir Ģekilde aynı karenin içerisinde yer almasıdır. 

Ortaçağ‟dan gelen sanatçıların sadece zanaatkar olarak görülmesi bitmiĢ; saygın 

gökbilimcilerin arasında yerini aldığı görülmektedir. 

1488-1578 yılları arasında yaĢayan Tiziano Vecellio, Ġngilizce ismiyle Titian, 16. yüzyılın 

önemli çok yönlü ressamlarındandır. Portrenin yanı sıra, manzara arka planları, mitolojik 

ve dini konular üzerine ustalaĢmıĢtır. Analitik Resim Çözümlemeleri (2012) kitabında 

Leyla Varlık ġentürk, Tiziano için Ģunları söylemiĢtir:  

“Tiziano, genellikle sıcak renklere ağırlık verdiği yakın renk uyumu , atmosferik etkiler ve yumuĢak 

bir anlatımla dikkat çeker. Sanatçının ıĢık ve rengi kullanarak oluĢturduğu biçimler, 

kompozisyonlarının atmosferik etkilerini desteklediği gibi izlenimci bir anlayıĢla betimlenmiĢ olan 

bu biçimlerin birer renk lekesine dönüĢmesini de sağlar.” (s.192 )  

Renk uygulama konusundaki yöntemleri, dönemin Ġtalyan ressamlarını etkilemesinin yanı 

sıra, kendisinden sonraki sanatçıları da etkileyen bir sanatçıdır. Adnan Turani‟ye göre: 

“Öğrencisi Tintiretto(1518-1594), onun ustaca kullandığı renklerle Michelangelo‟nun kaslı 

figürlerini birleĢtirirken; ünlü ressam Caravaggio onun ıĢığı kullanıĢından hareket ederek, 

Ġtalyan resmini baĢka bir seviyeye taĢımıĢtır” (2020, s. 396). Bir diğer ünlü Ġspanyol 

ressam Velazquez‟in ünlü tablosu  Las Meninas‟ta Tiziano‟nun portrelerinden etkilendiği 

düĢünülmektedir. 

 

Resim 20 . Titian, Otoportre, tuval üzerine yağlı boya, 95 x 75 cm, 1546-7 
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AltmıĢ yaĢındayken otoportre yapmaya baĢlayan Titian‟ın yaptığı bu otoportreler “sanat 

tarihindeki ilk yaĢlılık otoportreleridir” (Hall, 2014, s. 15) “Boynundaki V. Charles 

tarafından Ģövalyeliğin ayrıcalıklı niĢanı olarak verilen altın zincir, statüsünün iĢaretidir” 

(Gasser, 1963, s. 59). Kullanılan masayla ağırlık merkezini dengeleyerek, kendini 

otururken (Resim 20) resmetmiĢtir. Oldukça heybetli duruĢunun yanında capcanlı, gerçekçi 

boyanan gözleri dikkat çekmektedir.  

 

Resim 21 . Titian, Otoportre,tuval üzerine yağlı boya, 86 x 65 cm, 1567 

 

Sanatçı bir diğer otoportresini (Resim 21) yaklaĢık 1567 yılında yapmıĢtır. Tiziano önceki 

otoportresine göre daha uzaklara dalmıĢ, izleyicisine daha mesafeli gözükmektedir. 

Statüsünü koruduğunu altın zinciri yine boynunda gösteren sanatçı, elinde tuttupu fırça ile 

ilerleyen yaĢına rağmen ressamlığa devam ettiğini göstermektedir. Kendisinin ilerlemiĢ 

yaĢını göstermekten çekinmemiĢtir. Üzerinde son derece sade ama pahalı gözüken 

kıyafetler vardır. Bu kadar koyu ve kasvetli renklerin içerisinde yüzünü açık renklerle 

boyayarak bir ahenk yarattığı görülmektedir. 
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Resim 22 . Francesco Mazzola, DıĢ Bükey Ayna Otoportresi, dıĢ bükey bir zemin üzerine yağlı boya, 24.4 cm çapında, 

yaklaĢık 1524 

 

Parmigianino ya da Parmigiano olarak da bilinen Francesco Mazzola, dıĢ bükey ayna 

otoportresi‟ni (Resim 22) 21 yaĢındayken yapmıĢtır. James Hall‟a göre: “Resmin yapıldığı 

yüzey tuval gibi düz bir zemin değildir ve tahta bir topu ikiye böldüğü düĢünülmektedir” 

(2014, s. 111) . Kendisini pürüzsüz teni ile ilahi bir güzellikte betimleyen Francesco 

Mazaro, kocaman kahverengi gözleri ve kahverengi saçlarındaki ipeksilik ile de bu ilahiliği 

pekiĢtirdiği görülmektedir. Arkadaki pencere ve çatının tavanı dıĢ bükey aynaya göre 

biçim değiĢtirmiĢ bir Ģekilde yerleĢtirilmiĢtir. Genç bir ressamın yeteneğini ve yaratıcılığını 

gösteren eĢĢiz bir otoportredir. Kendisinin nasıl göründüğüne dair çok iyi bir betimleme 

sunan bu otoportre, aynı zamanda optik bozulmalar açısından cesur bir otoportre olarak 

görülmektedir. 

Rönesansla beraber yaĢanan değiĢimlerin, cinsiyet olarak yansıması tartıĢmalıdır. 

Kadınların ressam olarak eğitim alması Rönesans‟ta hala kabul edilen bir durum değildir. 

Erkek vücudunu inceleme ve canlı olarak çizim derslerini kapsayan temel eğitime, 

uygunsuz ve yakıĢıksız olduğu düĢüldüğünden kadınlara yer verilmemektedir. “Babası ya 

da yakın akrabalarından biri ressam olan kadınlar, onların atölyelerinde çalıĢabilmiĢ; ancak 

resmi bir Ģekilde sanatçı olarak kabul edilmemiĢlerdir” (Johnson, 2005, s. 115-117). 

Küçük bir grup kadın sanat hamisi, Orta çağdakinden çok fazla olmasa da en az onlar 

kadar sipariĢ vererek varlıklarına devam etmiĢtir. “Aynı biçimde çok az sayıda kadının 

profesyonel sanatçı olarak baĢarılı bir çalıĢma hayatı sürdürdüğünü tarihte ilk kez 16. 

yüzyılda görülmüĢtür” (Johnson, 2005, s. 101). Kadın ressamların sayıları az olmasına 
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rağmen, otoportre konusunda daha üretken oldukları görülmektedir. Sanatçı olarak çalıĢma 

alanları kısıtlı olduğundan kendilerini model olarak kullanmıĢlar portre ve otoportrelere 

ağırlık vermiĢlerdir. Model bulmak erkek sanatçılar kadar kolay olmadığı için, kendi 

imgeleri zorunlu bir çalıĢma alanına dönmüĢ, buradan öğrendikleri bilgiler ile kendi sanat 

yolculuklarına devam etmiĢlerdir. Erkeklerle çalıĢmak uygun görülmediğinden daha çok 

kadınları resmetmiĢlerdir. Kayıt altına alınmadıkları için biyografileri ve yarattıkları sanat 

eserleri hakkında çok fazla ayrıntılı bilgi bulunmamaktadır. 

 

Resim 23 . Catherina Van Hemessen, Otoportre, meĢe ağacına yağlı boya, 30.8 x 24.4 cm, 1548 

 

Kendisi için doğrulanabilir eserler bulunan Flaman kadın ressam Catharina Van Hemessen, 

bir kaç dini tasvir ve genellikle portreleriyle tanınan bir sanatçıdır. ÇalıĢmalarının çoğunda 

sade giysiler giyen figürler ve karanlık arka planlı portreleri olduğu bilinmektedir. 1548‟de 

yapmıĢ olduğu bu otoportre (Resim 23), “bir ressamı, Ģövale karĢısında sandalyede 

oturmuĢken gösteren ilk otoportredir” (Reynolds, ve ark.,2016, s.97). Babası Jan Sanders 

van Hemessen ressam olduğundan, onun tarafından eğitilmiĢtir. Giydiği kıyafet resim 

yaparken giyilen bir kıyafete benzemese de abartılı olmayan, orta sınıf bir aailenin üyesi 

olduğu görülmektedir. 

Koyu tonlarda, sade bir zemin üzerine yine koyu tonlarda boyadığı kıyafelerine karĢıt 

olarak; yüzünü, tuvali ve ellerini açık tonlarda boyayarak, izleyiciyi bu alanlara 

yönlendirmektedir. Kendisini profesyonel bir ressam olarak gösterdiği bu otoportresiyle, 

kadınları ressam olarak kabul etmeyen ortama karĢı varlığını adeta kanıtlarcasına izleyiciye 

doğru bakmaktadır. 

Sağ üst tarafta bulunan yazıda “Ben Catherina van Hemessen kendimi boyadım,1548” 

yazmaktadır (Kleiner, 2004, s.519) . Kadın bir ressam olarak, resim yaptığını malzemelerle 
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bir otoportre yapması ve bunu imza sayılabilecek Ģekilde tarihiyle beraber yazması 

açısından önemli bir otoportredir. 

Sofonisba Anguissola, “Rembrant‟tan önce en çok otoportre yapan sanatçılardan biridir” 

(Hall, 2014, s. 113). Otoportreleri boyut, konu bakımından çeĢitliliğe sahiptir. O zamanlar 

bir kadın ressam olarak kabul görmek bir hayli zor olsa da, Sofonisba Anguissola bunu 

baĢarmıĢ ve “Michelangelo, Vasari, Van Dyck tarafından ressam olarak tanınmıĢtır” (Hall, 

2014, s. 113). 

Kuzey Ġtalya‟da soylu bir ailenin kızı olan Sofonisba, babasının ressam olması ve resme 

duyduğu ilgi sayesinde ressam Bernardino Campi ve baĢka birçok ressamdan eğitim almıĢ 

bir ressamdır. O dönemde kadınların erkek modelle çalıĢma Ģansı olmadığı için, ailesinin, 

günlük hayat içerisindeki anlarda portrelerini çizerek,kendisini insanların yüz ifadeleri ve 

mimikleri alanında geliĢtirmiĢtir.  Aile sıcaklığını yansıttığı bu resimlerle, portrenin katı, 

soğuk ve mesafeli olması gerektiği anlayıĢını yıkan bir sanatçıdır. 

 

Resim 24 . Sofonisba Anguissola, Minyatür Otoportre, parĢömen kağıdı üzerine cilalanmıĢ yağlı boya, 8.3 x 6.4 cm, 

yaklaĢık 1556 

                                      

YaklaĢık 1556 yılında yaptığı düĢünülen minyatür otoportresinde (Resim 24) yeĢil arka 

plan üzerinde siyah kıyafetiyle, elleriyle kucağında adeta bir koruyucu kalkan gibi duran 

ve vücudunun büyük bölümünü kapatan, büyük bir madalyon tutmaktadır. Üzerinde 

“Cremonlu bakire Sofonisba Anguissola tarafından, kendi elleriyle, aynadan boyanmıĢtır” 

yazmaktadır (Hall, 2014, s. 114). Sofonisba‟nın erken dönem otoportrelerinin çoğunda, 

erdemli bir kız olduğunun göstergesi olarak „virgo‟ (bakire) kelimesini oldukça sık 

kullanmıĢtır. Toplu saçları, ağır baĢlı kıyafetiyle iyi aile kızı imajını pekiĢtirmektedir. 
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Resim 25 . Sofonisba Anguissola, 78 YaĢ Otoportresi,tuval üzerine yağlı boya, 69.5 x 54 cm, 1610 

 

Hayatı boyunca, yaĢlandığı zamanda dahil olmak üzere otoportrelerini yapmaya devam 

eden sanatçının, kronolojik olarak bakıldığında sanatındaki geliĢimi açıkça görülmektedir. 

Dramatik ıĢık kullanımında ustalığını ve yaĢlılığın yüzündeki gerçekçi etkilerini gösterdiği 

son otoportresini (Resim 25) 78 yaĢındayken 1610 yılında yapmıĢtır. Sandalyeye oturan 

sanatçı bir elinde kitap diğer elinde bir kağıt tutmaktadır. 

 

Resim 26 . Sofonisba Anguissola, Otoportre, tuval üzerine yağlı boya, 66 x 57 cm, 1556 

                       

1556 yılında yapmıĢ olduğu, kendisini Ģövalesi, paleti ve fırçasıyla beraber, dini bir resmi 

yaptığı sırada betimlediği bir otoportreside bulunmaktadır. YaĢadığı çağda, toplumun 

kadın ressamlara karĢı olan tavrına rağmen, Sofonisba Anguisola otoportrelerinde, 

yeteneğinden emin bir Ģekilde izleyiciye direk bir Ģekilde bakarak „ben bu iĢi yapıyorum ve 

bunda iyiyim‟ mesajını iletmektedir. Mahl çubuğunu tutuĢundaki zariflik ile kadınlığını 

vurgularken, dini tasvirler yaparken yani yağlı boyadaki resim yeteneğinin erkeklerden 

farklı bir yanı olmadığını göstermektedir. Birçok otoportresinde olduğu gibi siyah kıyafeti 

ve toplu saçlarıyla kendisini betimlemiĢtir.  
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Resim 27 . Sofonisba Anguissola, Bernardino Campi ile Otoportre,tuval üzerine yağlı boya, 66 x 57 cm, 1559 

 

Sofonisba Anguissola‟nın yaklaĢık 1559 yılında yapıldığı düĢünülen (Resim 27), kendisini 

eğitmeni Bernardino Campi tarafından resmedilirken betimlediği bir otoportresi 

bulunmaktadır. “Ressamlık kariyerine yapmıĢ olduğu katkılardan dolayı, hocası 

Bernardino‟nun bir teĢekkür olarak ve aynı zamanda boyut itibari ile Bernardino‟dan daha 

büyük gözükmesi nedeniyle bir anlamda hocasını geçtiğini göstermektedir” (Hall, 2014, s. 

115). Hem fiziksel olarak bu resimde görüldüğü gibi, hem de verdiği eğitimle Sofonisba 

Anguissola, Bernardino‟nun eseridir. Diğer portrelerinde giydiği siyah kıyafeti yerine, altın 

iĢlemeli ve koyu kırmızı bir elbise giyen ve bu canlı kostümüyle karanlık arka planın 

içerisinden aydınlığa çıkarak, adeta resmin içerisinde parıldamaktadır. Soylu ve asilzade 

kadınların resimlerinin yapıldığı bir dönemde; kendi resminin yapıldığını gösterdiği bu 

otoportresiyle aslında kendisinin de tarih içerisindeki varlığını kanıtlamaktadır. Hikaye 

içinde hikaye anlatan, bir kadın sanatçının kendi temsili üzerine düĢünerek yaptığı ve bir 

çok açıdan okunabilirliği olan bir otoportredir. 

Bir diğer sanatçı Bolognalı Lavina Fontana(1552-1614), babasının ressam oluĢundan 

dolayı eğitim alabilen kadın sanatçılardan biridir. Mitolojik konulu resimlerinde daha çok 

güçlü kadın karakterleri resmettiği görülmektedir. YapmıĢ olduğu kadın portrelerinde, 

kumaĢlar ve kostümler üzerindeki detaylı çalıĢmalarıyla Rönesans zamanının kadınların 

yaĢamlarına dair bilgiler aktarmaktadır. 
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Resim 28 . Lavina Fontana, Otoportre, tuval üzerine yağlı boya, 27 x 24 cm, 1578 

 

1578 yılında yaptığı otoportresinde (Resim 28), o yıllar içerisinde „zengin, eğitimli ve 

erdemli kadın olmak‟ tanımını görselleĢtirmektedir. “Kendisini, tam bir hanımefendi 

olarak giyimiĢ, klavsenin baĢına oturmuĢ ve emrindeki hizmetkarıyla  beraber 

betimlemiĢtir” (Johnson, 2005, s. 116). Giydiği kıyafet üzerindeki taĢlar, iĢlemeler, 

danteller, kumaĢın kalitesi ile mali durumunun iyi olduğunu, ve bu detaylar üzerindeki titiz 

çalıĢmasıyla da yeteneği görülmektedir. Sağ arka tarafta görülen boĢ Ģövale ile potansiyel 

müĢterilerine hazır olduğunun bir mesajıdır.Sol üst kısımda Latince olarak “Prospero 

Fontana‟nın bakire kızı Lavinia, 1577 yılında, ayna ile kendi yüzüyle bu imajı yaptı” 

yazmaktadır (Reynolds ve ark., 2016, s.15). 

2.2. Barok Dönem Otoportreleri (16. yüzyıl - 17. yüzyıl) 

Sanat devamlı olarak politika, icatlar, dini olaylar ile orantılı olarak bir değiĢim 

içerisindedir. Sanatta, Rönesans ile olan dönüĢümün ardından, 16. yüzyılda Avrupa sanatı 

bir kez daha değiĢime uğradığı görülmektedir. Bu değiĢimde Alman matbaacı Johann 

Gutenberg‟in matbaayı keĢfetmesiyle; “sıradan insanlar Ġncil‟i okumaya baĢlaması”, 

“Protestanlık”ın ortaya çıkması” ve sonuncunda “Avrupa‟da Katolik kilisesinin birliği 

bozulması” gibi bir çok olayın birbiriyle etkileĢimine neden olduğu görülmektedir. (Hodge, 

2014, s. 40). Barok sanat Katolik Kilisesi‟nin imajını düzeltmek için duygu ve dram 

öğelerine önem verilmesiyle ortaya koyulan bir sanat dönemidir. Adnan Turani‟nin 

belirttiği gibi. “Barok üslup‟ta figürlerin hareketleri tiyatrolarda yapılan abartılı hareketlere 

benzemekte, doğal bir gerçeklikten çok yoğun bir ifade göze çarpmaktadır” 
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(Turani,2019,s.21). 17.yüzyıla doğru sadece Kilise‟nin değil, kraliyet ailesine ve 

aristokratlara ulaĢarak onların halkın gözündeki “kralların kutsal hakkı” imajını 

pekiĢtirmesine yardımcı olduğu bilinmektedir. Bu dönem toprak, ticaret, sosyal hayat 

açısından büyüme, geliĢme ve çeĢitlenmelerin olduğu bir dönemdir. Krallar büyüyerek 

imparatorluklar haline geldiği, kentlerin geniĢleyerek büyük kentler halini aldığı 

bilinmektedir. Rönesans‟ta sadece kraliyete iĢ üreten sanatçılar, Barok‟ta imparatorluklara 

iĢ üretmenin yanında, halka dönerek onların hayatlarını da resmetmeye baĢlamıĢlardır. Bir 

yandan Ġmparatorlukların gücü görkemi anlatılırken diğer yanda halkın hayatı ve kiĢiye 

özgü doğal güzelliğin önem kazandığı görülür.  

Barok sanat, klasik sanattaki durgun yüzlerin ve sade hareketlerin yerini, daha tiyatral 

hareketlere bırakan resimlerden oluĢmaktadır. Böylelikle hisler ve mimikler ön planda 

olduğu resimler ile anatominin en küçük detaylara kadar çalıĢılan bir alan olmasıyla kas, 

figürlerde daha belirgin Ģekilde gösterilmektedir. “Rönesans‟ta evrensel gelen ıĢık, Barok 

dönemde tek bir noktadan gelmeye baĢlamıĢtır” (Turani, 2020, s.21). Ayrıca günlük iĢleri 

ve anları gösteren janr resimleri değer kazanmaktadır. 

Büyük boyutlu tuvallerde dini ve mitolojik hikayelerini, fazla sayıda figürle, semboller ile, 

dinamik ve coĢkulu anlatımıyla tanınan Peter Paul Rubens (1577-1640), 17. yüzyılın Barok 

üslubunda, önde gelen bir Flaman sanatçısıdır. Ona göre sanatçının görevi, “çevresindeki 

doğayı resmetmek ve nesnelerin canlı güzelliğinden zevk aldığını izleyiciye 

hissettirmektir” (Gombrich, 1976, s. 397). 

 

Resim 29 . Rubens, Otoportre,tuval üzerine yağlı boya, 109.5 x 85 cm, 1639 
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YaklaĢık 1639 yılında yaptığı düĢünülen bu resim (Resim 29), ölmeden önce yaptığı son 

otoportredir. Zengin ve iyi bir hayat yaĢadığını kanıtlamak istercesine izleyiciye direk 

olarak bakmaktadır. Üzerinde Ģapka, eldiven ve kılıç ile tipik bir saray ressamı kıyafeti 

olmasına rağmen, onları koyu tonlarda bırakarak, açık tondaki yüzünün detaylarına dikkat 

çekmektedir. “Rubens, resmin bütün dallarında yaratıcı olmuĢ, asillerin ihtiĢamını 

yansıttığı gibi, putperest-hümanist değerleri de ele almıĢ, çağının Yüksek Klasik resmini 

olgun bir düzeye getirmiĢtir” (Turani, 2020, s.474). 

1640 yılında yaĢamını yitiren sanatçının öğrencisi Anthony Van Dyck (1599-1641) 

“Titian‟nın son zamanlarındaki yumuĢak ve renkli anlatımını benimsemiĢ, portrelerinde 

kiĢileri hassas, soluk yüzlü ve çekingen bir tavırda yansıtarak esrarengiz ve büyüleyici bir 

hava katmıĢtır” (Turani, 2020, s. 474). 

 

Resim 30 . Van Dyck, Otoportre, tuval üzerine yağlı boya, 119.7 x 87.9 cm, 1620 

                             

Oldukça genç gözüken Van Dyck, bu otoportresinde (Resim 30) sanatçılığına dair bir atıfta 

bulunmamaktadır. Kendisini aristokrat bir beyefendi olarak betimleyerek el ve vücut 

duruĢuyla da bunu yansıtmaktadır. Çok benzer bir pozda olan diğer otoportresini 1622-

1623 yılları arasında yapıldığı tahmin edilmektedir. Kendisini yıkık bir sütunun önünde 

oldukça pahalı gözüken parlak ve siyah ağırlıklı kıyafet ile  betimlemiĢtir. BaĢının duruĢu 

ve biraz aĢağıdan izleyiciye doğru bakıĢıyla, çekingen karakterini baĢarıyla yansıtmaktadır.  
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Resim 31 . Van Dyck, Ayçiçeği ile Otoportre, tuval üzerine yağlı boya, 73 x 60 cm, 1632-33 

 

Van Dyck‟in, 1632'de I. Charles'ın saray ressamı olmasıyla adı, Sir Anthony Van Dyke 

olarak ingilizleĢtirilmiĢtir. (Gombrich, 1976, s. 404). Ayçiçeği ile otoportre‟sini de (Resim 

31) yaklaĢık 1632-33 yılları arasında yaptığı tahmin edilmektedir. Kendisini saray ressamı 

olarak, diğer meslektaĢlarının yaptığı gibi siyah kıyafetli, Ģapkalı kılıç ve eldivenli Ģekilde 

betimlemek yerine; sembolist bir yaklaĢımla, giydiği gömleğin rengiyle, elini ayçiçeğine 

götürürken kumaĢın aldığı kıvrımların hareketiyle Van Dyck bu otoportresiyle, sanatının 

farkını açıkça ortaya koymaktadır. Ayçiçeğin güneĢi izlemesi gibi kendisinin de Kral‟ın 

yolunda ilerlediğini, elinde Kral‟ın ona vermiĢ olduğu düĢünülen altın zincirle bağlılığını 

ve giydiği kıyafetin kumaĢının parlaklığıyla iyi durumda olduğunu seyirciye olan direk 

bakıĢıyla geldiği noktayı göstermektedir. “Resimlerinde asilliği bu kadar vurgulaması 

baĢka bir açıdan da resmin asil bir sanat olduğu fikrine de götürmektedir” (Peacock, 2016). 

Caravaggio,dini ve mitolojik temalı resimlerde kullanılan kusursuz, mükemmel figürü 

reddederek, gerçekçi figürler resmeden bir sanatçıdır. Gerçeğin, gördüğünün üzerinde 

çalıĢması ve kontrasttaki ustalığıyla beraber, resimlerindeki hikayenin adeta gözünüzün 

önünde bir film karesi gibi oynamasını sağlayan Caravaggio, “Barok sanatın ilk büyük 

temsilcisidir” (Turani, 2020, s. 462). Caravaggio‟nun sanat tarzı, Chiaroscuro tekniği 

olarak bilinmektedir. Bu teknik, karanlığın içerisindeki figürlerde, ıĢık-gölge oyunlarıyla 

hacim-üç boyut duygusu uyandıran ve böylelikle drama etkisini arttıran bir tekniktir. 

Kendisinden sonra Velazquez, Rembrant gibi birçok büyük sanatçıyı etkilemiĢtir. 
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Resim 32 . Caravaggio, Genç ve Hasta Bacchus, tuval üzerine yağlı boya, 67 x 53 cm, 1593 

 

Rönesans‟ta adeta kahraman gibi kendisini sunan sanatçıların portrelerine karĢı, 

Caravaggio otoportrelerini tam ters bir bakıĢ açısıyla izleyiciye sunmaktadır. Kendisini, 

Antik yunan Ģarap-bağ bozumu ve eğlence Tanrısı Dionysus diğer adıyla Bacchus olarak 

resmettiği „Genç Hasta Bacchus‟ ilk otoportresi (Resim 32) olarak kabul edilmektedir. “Bu 

resime gelene dek, sanat tarihinde böylesine hasta ve zayıf görünen bir mitolojik figüre 

rastlanmamıĢtır” (Sadık, 2021, s. 135). KuĢkusuz ki bu otoportre; onun yakın döneminde 

yapılan kusursuz güzellikteki mitolojik karakterlere bir göndermedir. Canlı, ipek gibi 

cildiyle davetkar, devamlı eğlenen ve zevk içinde içki içerken görmeye alıĢtığımız 

Dionysos; hastalığı yüzünden okunan, ten rengi kötüleĢmiĢ, dudakları adeta ölmüĢ, dağınık 

saçlı, pekte eğlenceye davet etmeyen bir insana, daha da ilginci, Caravaggio‟ya 

dönüĢtürmüĢtür. “Bu otoportre çalıĢması herkesi ĢaĢırtacak kadar iyi ve kendini kötüleyen 

bir ressamın otoportresi olması bakımından oldukça sıradıĢıdır” (Sadık, 2021, s. 136).  

Bazı sanat tarihçilerine göre; “sarılık gibi bir hastalık geçirdiği Caravaggio‟nun bu resmi 

uzun süren tedavi süresindeyken yaptığı”, diğer yandan da içkici, eğlence düĢkünü ve tam 

bir gece kuĢu olduğunun göstergesi olarak yaptığı düĢünülmektedir (Hall, 2014, s. 149). 

Ġzleyiciyi resme bakması için konumlandırdığı açı; figüre biraz yukarıdan bakmasını 

gerektirmektedir. Bu bakıĢ açısıyla küçümseme ve aĢağılama hissini pekiĢtirmektedir. 

Yüzünün yanı sıra portrenin içerisine vücudunun büyük bir bölümü dahil olmuĢtur. Kısa ve 

oldukça çalkantılı bir hayat yaĢayan ressamın kendisini hasta bir Tanrı olarak sunması 

ironiktir. Aynı zamanda da masa da ki üzümler, baĢındaki yapraklar, vücudundaki kaslar 

ve figürün yaĢadığı his ile ressamın yeteneklerini, yapabileceklerini potansiyel alıcılara 

göstermesi açısından etkili bir otoportredir. 
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Resim 33 . Caravaggio, David ve Golyat‟ın Yüzü, tuval üzerine yağlı boya, 200 x 100 cm, 1610 

 

KuĢkusuz ki, küçük yaĢlarda anne ve babasını kaybeden Caravaggio‟nun yaĢadığı bu 

travmatik olaylar, özel hayatında kavgacı saldırgan ve kavgacı birine dönüĢmesindeki rolü 

büyük olmuĢtur. Caravaggio, Napoli‟de uğradığı bir saldırıcı sonucu öldü denilerek 

bırakılmasının ardından, Roma halkından af dilemek için David ve Golyat‟ın Yüzü (Resim 

33) adlı eserini yaptığı bilinmektedir. Bu eserde aslında iki Caravaggio portresi 

görülmektedir: “Biri muhtemelen on yedi ve ya on sekiz yaĢlarındaki genç, saf ve masum 

Caravaggio, diğeri ise otuzlu yaĢlarının ortasındaki yaĢlı, suçlu ve katil Caravaggio”  

(Sadık,2021,s.189). Genç hali üzüntüyle; yaĢlanmıĢ Caravaggio‟ya bakmaktadır. Bir nevi 

kendi kendini öldürmektedir. Caravaggio‟nun bu otoportresi kafasının kesildiği anı değil 

kesildikten hemen sonrasının betimlediği bir eserdir. ġaĢkınlık içerisinde bu olaya 

bakakalan ve anında ölümle yüzleĢen Golyat‟ın baĢının altından akan kan ve deri parçaları 

bile görülmektedir.  

Caravaggio‟nun eserlerinde kullandığı karanlık-aydınlık karĢıtlığı, yansıttığı yoğun duygu 

draması ve gerçekçi figürleri ile resim sanatını geri döndürülemez bir biçimde değiĢtirdiği 

ve kendisinden sonra bir çok sanatçıyı etkilediği görülmektedir. Bu sanatçılardan biri de 

Ġtalyan Artemisia Gentileschi‟dir. 1593 yılında Roma‟da doğan sanatçı, Barok Dönemin 

tanınan ressamlarından biri olan Orazio Gentileschi‟nin kızıdır ve Orazio‟nun hayranlık 

duyduğu ressamlardan biri Caravaggio‟dur. Ġlk sanat eğitimini babasından alan sanatçının 

resimlerinde bu yüzden Caravaggio etkileri görülmektedir. 

17 yaĢındayken, babasının arkadaĢı ve meslektaĢı Agustino Tassi‟nin atölyesinde eğitim 

almaya baĢlayan Artemisia, Agustino ve bir yakın arkadaĢı tarafından cinsel saldırıya 

uğradığı bilinmektedir. Bu olay mahkemeye taĢınmasına ve Agustino‟nun suçlu olarak 
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ceza almasına  rağmen; bir kadın olarak, yaĢadığı bu olay karĢısında yanında olunması 

gerekilirken, Artemisia baĢtan çıkarıcı olarak suçlanmıĢ; küçük düĢürülmüĢ ve hatta 

iĢkence görmüĢtür. Bu olaylardan kurtulmak için kısa bir zaman içerisinde kendisi gibi 

resssam olan Piero Antonio Satiattesi ile evlenerek ve Roma‟yı terk ederek, Floransa‟da 

eğitim, sanat hayatına baĢarılı bir Ģekilde devam etmiĢtir. Burada kısa zaman içerisinde 

yeteneği ile Medici ailesinin dikkatini çeken Artemisia Gentileschi 1616‟da Floransa‟daki 

Accademia del Disegno (Tasarım Akademisi)‟ne kabul edilen ilk kadın ressam olmuĢtur 

(Christiansen & Mann, 2001, s. XVI) 

YaĢadığı cinsel saldırı ve sonrasında travmatik yargı süreci Artemisia Gentileschi‟nin 

sanatını derinden etkileyerek bütün eserlerinin otobiyografik olarak okunmasına yol 

açmaktadır. Judith ve Holofernes gibi Rönesans ve Barok sanatında popüler, erkek 

meslektaĢları tarafından resmedilen motiolojik konulardaki masum ve davetkar kadın 

imajını, güçlü ve soğukkanlı kadınlar ile değiĢtirmiĢtir. 

 

Resim 34 . Artemisia Gentileschi, Aziz Catherine Olarak Otoportre, tuval üzerine yağlı boya, 71.5 x 69 cm, yaklaĢık 

1615-16 

 

YaklaĢık 1615-1617 arasında kendisini dört kez kadın Ģehit olarak resmetmiĢtir. Resim 

38‟deki otoportresinde, dördüncü yüzyılların baĢında iĢkence edilip bağlandığı çivili kırık 

tekerlek ile beraber Aziz Catherina olarak karĢımıza çıkmaktadır. YaĢadığı cinsel taciz 

davasında kendisine inanılmayarak türlü iĢkencelere maruz kalan Artemisia, yaĢadıklarıyla 

kendisini Aziz Catherina ile özdeĢleĢtirmektedir.  Catherina‟nın yüzündeki kararlılık ilk 

bakıĢta okunmaktadır. 
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Resim 35 . Artemisia Gentileschi, Resmin Alegorisi Olarak Otoportre ya da La Pittura, tuval üzerine yağlı boya, 96.5 x 

73.7 cm, 1638-41 

 

YaklaĢık 1638-41 yılları arasında yaptığı düĢünülen, Cesare Ripa‟nın Iconologia (1603) 

kitabındaki, “ağzı bir bez ile kapanmıĢ, kaĢlarıyla yaratıcı düĢüncesini gösteren, siyah saçı 

birkaç kez kıvrılmıĢ ve dağılmıĢ, önünde imitasyon yazan maskeli bir kolye takan, bir 

elinde palet diğer elinde fırça olani drapeli kıyafetli güzel bir kadın olarak , la pittura yani 

resmin tanımını, yeniden yorumlamaktadır” (Reynolds ve ark, 2016, s.178). Ağzını 

kapatması hariç maskeli kolyesi, drapeli kıyafeti, paleti, fırçası ve dağınık saçlarıyla resim 

yapan Artemisia bu tanımı daha önce görülmeyen gerçekten de yapımı yetenek 

gerektirecek zorlukta bir pozisyondayken yaptığı görülmektedir. 45 derecelik en az iki tane 

ayna ile yapıldığı tahmin edilmektedir (Reynolds ve ark., 2016, s:178). Kendisini eylem 

halinde elindeki fırçasıyla resim yaparken fiziksel olarak gösterirken, aynı zamanda resmin 

simgesine dönüĢmektedir. Artemisia bu otoportresiyle ile resmi kendi üzerinden yeniden 

tanımlanmaktadır. Kadınların ressam olarak tanınmasının zor olduğu, Ģiddet 

uygulandığında kadınların kendilerinin suçlandığı ve travmatik bir Ģekilde bunu birebir 

yaĢamıĢ bir sanatçı olarak, bu resmi kendi portresiyle yapması sanatçının cesaretini 

göstermektedir.  

17.yüzyılın en önemli Barok ressamlarından biri Ġspanyol Diego Velazquez(1599-

1660)‟dir. “Velazquez‟in resimlerinde kullandığı güneĢ ıĢığı ve hızlı bir Ģekilde kullandığı 

fırçasından kalan boya tuĢları ile sanata yenilikler getirmiĢtir” (Turani, 2020, s. 468). 
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Resim 36 . Diego Velazquez, Otoportre, tuval üzerine yağlı boya, 104 x 83 cm, 1645 

 

Kraliyet ressamı olarak atandığı 1645 yılında bu otoportresini (Resim 36) yaparak yaĢadığı 

gururu adeta bir fotoğrafçı gibi ölümsüzleĢtirmektedir. Figürün duruĢundan kıyafetine 

kadar bunu sadece iĢ olarak değil bir saygınlık belirtisi olarak aldığı ve getirdiği 

statüsünden de memnunluğunun göstergesidir. Zamanındaki diğer sanatçılara da bir 

meydan okuma olarakta düĢünülmektedir. Ölene kadar saray ressamı olarak çalıĢmaya 

devam eden Caravaggio‟nun bulunduğu konumu gösterdiği ve kendisini kraliyet ailesi ile 

beraber resmettiği bir eseri de bulunmaktadır. Nedimeler adlı eserinde, “Kraliyet sarayında 

dünyanın en güçlü insanlarıyla beraber, Ģık giysileriyle kendisini de bu resime dahil 

ederek, hem kendi önemini hem de kraliyetin ona verdiği değeri göstermektedir” (Arte, 

2020, s. 88).  

1620lerden 1700lere kadar olan dönem sanat tarihi içerisinde Hollanda‟nın Altın çağı 

olarak bilinmektedir. Barok dönemi içerisinde olmasına rağmen, birçok yönden 

ayrılmaktadır. Put yaratmaya karĢı olan Protestanlık inancının yükselmesiyle, Hollandalı 

ressamlar sekuler konulara yönelmiĢ; dini konuların resmedilmesinin azalmasıyla, 

portreler, natürmortlar gibi farklı türler yapılmaya baĢlanmıĢ ve ayrıntılı gerçekçilik içeren 

resimler önem kazanmıĢtır. Ayrıca, 17.yüzyılın baĢlarında Hollanda‟da geliĢen, 

Hristiyanlık geleneğine dayanan hayatın faniliğini hatırlatmak için yapılan Vanitas 

resimleri ilgi görmektedir. Bu resimlerde kuru kafa, sönmüĢ mum, solan çiçek, kum saati 

gibi ölümü hatırlatan nesneler hayatın geçiçiliğinin bir simgesi olarak kullanılmaktadır. 

Genelde natürmort olarak yapılan bu resimlerde bazen figürlerde kullanılmaktadır.  
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Resim 37 . David Bailley, Vanitaslı Otoportre, tuval üzerine yağlı boya, 65 x 97.5 cm, 1651 

 

David Bailley‟in 1651 yılında yapmıĢ olduğu bu resim (Resim 37), portre ve Vanitas 

öğelerini içeren bir resimdir. Kuru kafa, sönmüĢ mum,kum saati, dalları çürümüĢ çiçek ve 

kompozisyonun içerisinde dolanan sabun köpükleri gibi Vanitas resim geleneğinin 

sembolik öğeleri kullanıldığı görülmektedir. Bu resmi yaptığında 67 yaĢında olan David 

Bailley, kendisinin çok genç bir hali masanın baĢında otururken,  daha yaĢlı halinin 

portresini elinde tutmaktadır.  Zamanın geçiçiliği kullanılan nesneler ile kendisinin genç ve 

yaĢlı halinin bir arada sunulmasıyla pekiĢtirilmektedir.  

 

Resim 38 . Rembrant, Dağınık Saçlı Otoportre, panel üzerine yağlı boya,112.1 x 81 cm, 1628 

 

Otoportre denilince akla gelen ilk isimlerden olan Rembrant van Rjin, “Hollanda'nın en 

önemli ressamı ve yaĢamıĢ tüm ressamların en önemlilerinden birisidir” (Gombrich, 1976, 

s. 330). Gerçekçi insan figürlerindeki betimlemedeki ustalığıyla beraber onların kiĢiliğini, 

duygularını da yansıtan sanatçının, yaklaĢık 50‟ye yakın yağlıboya, yaklaĢık 32 gravür ve 7 

çizimden oluĢan otoportresi mevcuttur. Rembrandt otoportre sanatını; yapıldığı adet, süre 

ve çeĢitlilik açısından bambaĢka bir seviyeye taĢıdığı bilinmektedir. Onun gibi kendisini bu 
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kadar fazla model olarak kullanan bir baĢka sanatçı yoktur. Kendi iç dünyasını kendi 

yaptığı portreleri aracılığıyla, samimi bir resim diliyle izleyiciye göstermektedir. 

Rembrant, kendisini yıllar içerisinde çok fazla resmettiği için, erken dönem ve geç dönem 

arasındaki sanatının farklılığı çok rahat gözlemlenebilmektedir. Dağınık saçlı otoportre 

olarakta adlandırılan bu resimde (Resim 38) genç Rembrandt, erken döneminde yapmıĢ 

olduğu bir otoportre olmasına rağmen ileride kendisini üne kavuĢturacağı özellikleri 

gösterdiği bir resimdir.   

Genelde portrelerin yüze doğru gelen ıĢıkla yapıldığını düĢünürsek ıĢığın geliĢ açısı çok 

deneyseldir. Arkadan omuza ve yüzün yan kısmına vuran ıĢıkla, figüre hacim 

kazandırılmıĢ, yüksek kontrast değerleriyle yüzün hatları belirginleĢmiĢtir. “Rembrandt 

ıĢık ve gölgeyi, resimde kurduğu sahneyi dramatikleĢtirmek için kullanmıĢtır” (Gombrich, 

1976, s. 338). Gözler karanlığın içerisinde kaybolmuĢ gibi gözükse de dikkatli bakıldığında 

izleyiciye doğru direk bir Ģekilde baktığı görülmektedir. 

 

Resim 39 . Rembrant, Rembrant ve EĢi Saskia, gravür, 10.4 x 9.5 cm, 1636 

 

Rembrant, gravürü sanatsal bir ifade tarzı olarak popülerleĢtiren, portrelerin yanında nü, 

naturmort, manzara gibi birçok konuda eserler veren, neredeyse kariyeri boyunca yaklaĢık 

300 tane gravürü olduğu bilinen bir sanatçıdır. Portre olarak, aile ve yakın çevresini sık sık 

gravüre taĢıyan Rembrant, kendi yüzünü de sık sık kullandığı görülmektedir. 1636 yılında 

çok sevdiği eĢi Saskia ile kendisini yapmıĢ olduğu bu gravür (Resim 39) çift evlendikten 

iki sene sonrasında yapılmıĢtır. Rembrant elinde resim malzemeleriyle bir Ģeyler 

karalarken, eĢi Saskia arkasında durmaktadır. Ġki figür arasındaki mesafenin açıklaması 

olarak önce eĢi Saskia‟yı çizdiği ve sonradan kendisini eklediği düĢünülmektedir. 

16.yüzyılda giyilen eski moda kıyafetlerle görülen çiftin, popüler bir Hollandalı mottosu 
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olan “Liefde baart kunst yani AĢk sanatı ortaya çıkarır” sözüne atıfta bulunduğu da 

düĢünülmektedir (The Fitz Museum Cambridge). 

 

Resim 40 . Rembrant, Otoportre, tuval üzerine yağlı boya, 133.7 x 103.8 cm, 1658 

 

52 yaĢındayken 1658 yaptığı bu otoportrede (Resim 40), grileĢmiĢ saçları ve sarkan 

yüzüyle karĢımızdadır ve yaĢının getirdiklerini saklamamaktadır. Kendisini bir çok kralın, 

kutsal karakterlerin portresinden hatırlanacağı gibi tam ön açıdan betimlediği 

görülmektedir. Üzerine giydiği kıyafet, dönem ve anlam açısından hala çözülememiĢtir. 

Elinde tutuğu Ģeyin ressamların resim yaparken elini dinlendirmek için kullandığı mahl 

çubuğu olduğunu varsayarsak kendisini “Resmin Kralı” olarak göstermek istediği 

anlamına varılabilmektedir. Boyanın kullanımı açısından olgun dönemlerinde geldiği 

noktayı ellerine bakıldığında görülmektedir. Çok fazla üst üste boya kullanımı ile el ten 

gibi değil de boyalaĢmıĢ gibi durmaktadır. “Bu, onun gözlemine dayalı, inanılmaz bir fırça 

ovuĢturması, fırça dolaĢtırması, bir büyü ve boyanın ıĢıklılığa, maddeye ve plastik 

değerlendirilmesine iliĢkin bir boyadır” (Turani,2020, s.476). 
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Resim 41 . Rembrant, Gülen Xeuxis Olarak Otoportre, tuval üzerine yağlı boya, 82.5 x 65 cm, 1662 

 

“Rembrant‟ın son tabloları -özellikle otoportreleri- sanatçının daha önce yapmıĢ ya da 

resmetmiĢ olduğu her Ģeyi sorgulamaları açısından ünlüdür” (Berger, 2019, s. 293). 

Sanatçıların hayatlarının son dönemlerinde yaptıkları otoportreler aslında son sözleri 

olarakta görülmektedir. Rembrandt‟ın yaĢlılık döneminde yaptığı öz portrelerine bu açıdan 

bakıldığında resme olan bağlılığı görülmektedir. YaklaĢık 1662 yılında yapılan bu resim 

(Resim 41), Rembrandt‟ın resmettiği son otoportresidir. ġövalenin önünde elinde fırçasıyla 

resim yaparken kendisini betimlemiĢtir. Figür tamamen boyayla bütünleĢmektedir. 

Yaptığı gerçekçi resimlerle tanınan Antik Yunan ressamlarından Xeuxis, rivayete göre 

yaĢlı bir kadını çizerken kendini tutamayıp gülmüĢ ve bu anda ölmüĢtür. Ressamın “bu 

resimde kendini Xeuxis‟le özdeĢleĢtirdiği düĢünülmektedir” (Erdoğan, 2016, s. 82). 

Yüzünü neredeyse kaplayan kocaman bir kahkaha ile “YaĢlandım. Çok Ģey gördüm. Çok 

Ģey baĢardım ve hepsinin boĢa gittiğini biliyorum. Hayat ciddiye alınmayacak kadar 

anlamsız. Ona gülüyorum” diyerek izleyiciye doğru bakmaktadır (Gasser, 1963, s. 91). 

2.3. 18. yüzyıl ve 19.yüzyıl Otoportreleri 

Aydınlanma felsefesi modern benlik ve birey kavramlarını tanımlamaktadır. Aydınlanma 

ile beraber benlik temsilleri olan otoportreler 18.yüzyılda yenilik ve deney alanı olarak 

kullanılan bir sanat pratiği haline gelmiĢtir. Bir yanda Rokoko tarzı eğlenceli otoportreler 

yapılırken diğer yanda ciddi Neo klasik otoportreler sanat tarihinde yerini almıĢtır. Rokoko 

dönemi, diğer sanat dönemlerine göre ciddi bir içerik kaygısı içermeyen, dekorasyon 
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amaçlı resimler içermektedir. Toplumda burjuva sınıfının hakim olmasıyla beraber, süslü 

ve abartılı Ģeylere verilen değerin arttığı görülmektedir. Rokoko sanatçıları toplumun 

sorunlarına veya siyasete eğilmemiĢlerdir. “Rokoko‟nun gamsız ve oyunbozan sanatı, 

benimsenmeye baĢlayan joie de vivre’ i (yaĢama sevinci) yansıtmaktadır” (Hodge, 2014, s. 

49). Ġzleyiciye bir Ģey düĢündürmek amaçlanmamaktadır. Tek amaçları ilk bakıĢta 

etkilenilmesi ve resimlerin onlara güzel gözükmesidir. Resimlerde hep “Ģık giyimli 

aristokratlar, onların eğlenceleri, partileri gizli buluĢmaları, ev yaĢamları” görülmektedir 

(Hodge, 2014, s. 50) .  Bunlar çok abartılı kabarık elbiseler, motifli mobilyalar ve ağır 

duvar süslemeleri Ģeklinde gözükmektedir. Dönemin sanatçıları tiyatrolardan 

etkilendiğinden, resim ve heykellerde tiyatral bir hava hakimdir. Renk olarak pastel ve açık 

tonlar görülmektedir. 

Rokoko dönemindeki portrelerde olabildiğince zenginlik vardır. KumaĢların kalitesi, 

kostümlerin detayları sanatçılar tarafından özenle detaylandırıldığı görülmektedir. 

Rönesans ve Barok portrelerinde görülen ciddiyet, Rokoko döneminde yerini eğlenceli 

karakterlere bırakmaktadır. Adnan Turani‟ye göre Rokoko döneminde değer verilenler: 

“Barokun ağır, kitleli, dev resimlerine karĢılık, zarif, dalgalı, neĢeli ve küçük figürler” dir 

(2020, s. 489). Yüzlerdeki ifadelerin değer kazandığı görülmektedir. Sanatçılar 

otoportrelerinde mimik ve jest çalıĢmalarına ağırlık vermiĢlerdir. Farklı pozlarda deneysel 

çalıĢmalar yaptıkları görülmektedir. Bu dönem yapılan portrelerde sanatçılar kendilerini, 

ciddi Ģekilde iĢ baĢındayken değil de esnemek ya da hapĢurmak gibi eylemleri yaparken 

resmetmiĢlerdir. 

Ayrıca pastel boya bu dönemde çok kullanılan bir araçtır. Sanatçılar kağıt üzerine kendi 

portreleriyle yaptıkları denemeler ile, kendilerine göre pastel boya kullanım tarzını 

geliĢtirmiĢlerdir. Böylelikle Rokoko dönemi otoportreleri ağırlıklı olarak pastel boya ile 

yapılan eğlenceli resimler, sanat tarihinin içerisinde yerini almaktadır. 
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 Resim 42 . La Tour, Otoportre, pastel,65 x 53 cm,1751        Resim 43 . La Tour, Otoportre,pastel,59 x 49 cm, tarih yok 

 

Fransız Rokoko dönemi portre ressamı Maurice-Quentin de La Tour kısaca La Tour, 

18.yüzyılda pastel boyayı kullanan önemli sanatçılardan biridir. “Sadece pastel boya ile 

yaptığı portrelerini Salon‟da sergileyip izleyicinin beğenisini kazanmıĢtır” (Jeffares, 2021, 

s. 1). Pastel boya ile yaptığı portrelerde, kendi geliĢtirdiği tekniklerle ten ve kıyafetlerin 

dokusunu daha önce hiç olmadığı kadar pürüzsüz ve parlak biçimde yansıtan La Tour, 

otoportrelerinde yüzünün karakter özelliklerine odaklanmıĢtır.  

Maurice-Quentin de La Tour otoportrelerinde, önceki dönem yapılan otoportreler gibi ağır, 

pahalı kıyafetiyle topluma bir Ģeyler göstermeye çalıĢan bir sanatçı olarak değil, Rokoko 

döneminin bir etkisi olarak daha umursamaz, gülümseyen, özgür bir kiĢi olarak kendisini 

gösterdiği görülmektedir. Otoportrelerinde pozitif bir hava hakimdir. 1751 yılında yapmıĢ 

olduğu (Resim 42) otoportrede, pastel renk tonları içerisinde kanlı, canlı teniyle, hafif 

kızarmıĢ yanaklarıyla izleyiciye doğru bakmaktadır. Çok sayıda otoportresi mevcuttur. 

                                                               

             Resim 44 . La Tour, Otoportre, Pastel, tarih yok                  Resim 45 . La Tour, Otoportre, pastel, tarih yok 

 

Sanatçılar otoportrelerinde kendi kiĢilik özelliklerine göre ya da aktarmak istediği konuya 

göre belirli yerlerini ön plana çıkarabilmektedir. Bonafoux‟a göre : “Bir otoportrede 
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sanatçının bakıĢından önemli bir Ģey yoktur” (1985, s. 84) . Sanatçı bu otoportresinde 

(Resim 44) gözlerine odaklanmıĢtır. La Tour‟un gözleri bu resimde sanatçının kimliği 

yerine geçmektedir. Nispeten diğer otoportrelerine göre daha ciddi ve derin bir bakıĢı 

olduğu görülmektedir. YapmıĢ olduğu son otoportresinde de (Resim 45) yine 

gülümseyerek izleyiciye doğru bakmaktadır. Ġlk otoportreleriyle karĢılaĢtıracak olursak yaĢ 

faktörünü atlamamıĢ ve değiĢen yüzünü olduğu gibi aktarmıĢtır.  

 

Resim 46 . Jean Baptiste Simeon, Visör ile Otoportre, pastel, 46 x 38 cm, 1775 

 

Fransız Rokoko döneminde yapmıĢ olduğu samimi natürmortlar ve insanı yüceltmediği, 

varolduğu gibi gösteren portreler ile bilinen Fransız sanatçı Jean Baptiste Simeon 

Chardin‟in (1699-1779) günümüze ulaĢan pastel otoportreleri bulunmaktadır. Yağlı 

boyadan gözleri zarar gördüğü için pastel boyayla çalıĢmaya baĢlayan sanatçı, “keĢiflerini 

kendi portreleri üzerinde yapmıĢtır” (Tuchman, 2000, s. 6).  

Jean Baptiste Simeon, 1775 yılında yapmıĢ olduğu Visör ile otoportresinde (Resim 46) 

yüzünde kullanmıĢ olduğu canlı renkler ile adeta karĢımızda durmaktadır. YaĢla beraber 

yüzünde beliren kırıĢıklıklar ve mimikler olduğu gibi aktarıldığı görülmektedir. Jean 

Baptiste Simeon, resimlerinde pürüzsüz pastel boya kullanımını reddederek boya izlerini 

olduğu gibi bıraktığı bir tarzı benimsemektedir. Fransız eleĢtirmen Michael Proust, 

sanatçının bu siperlikli halini “eksantrik, Ġngiliz bir turiste” benzettiği bilinmektedir 

(Tuchman, 2000, s. 6) .  



42 

 

 

 

Resim 47 . Jean Baptiste Simeon, ġövale ile Otoportre, pastel, 40.5 x 32.5 cm, 1779 

 

ġövale ile otoportre (Resim 47) adlı çalıĢmasında, beyaz baĢörtüsü, mavi fiyonklu 

kurdelesi ve ünlü gözlüğüyle, elinde pastel boya tutarken Ģövalenin önünde çalıĢırken 

kendisini betimlemiĢtir. Arka plan oldukça sade bırakılarak izleyicinin dikkati figüre 

verdiği görülmektedir. Taramalar ile ton duyarlılığına sahip, renkli, komik, samimi, 

gerçekçi portreleriyle Chardin, yetmiĢli yaĢlarının sonuna doğru yaptığı bu otoportresinde 

elinde pastel tutarak hala resime devam ettiğini göstermektedir. Fransız Barok resminde 

sert kontürleri yok ederek rengin plastik değer kazanmasını sağlayan, hatta ilk renkçilerden 

biri olarak kabul edilen “Chardin‟in renkleri, ileride Manet‟in renklerine, leylaklarına, 

natürmortlarına ilham olduğu” düĢünülmektedir (Turani, 2020, s. 493) 

 

Resim 48 . Joseph Ducreux, Esnerken Otoportre, tuval üzerine yağlı boya, 114 x 89 cm, 1783 

 

AlıĢılmadık otoportreleriyle tanınan Fransız ressam Joseph Ducreux, pastelist Maurice-

Quentin de La Tour‟un öğrencisidir ve portre üzerine çalıĢmaları bulunmaktadır. Kraliçe 

Marie Antoinette‟nin ilk saray ressamı olarak birçok soylunun resmini sanatçının, 

geleneksel otoportreyi reddederek esprili bir dille kendini resmettiği otoportreleri 



43 

 

 

bulunmaktadır. 1783 yılında yaptığı bu otoportrede, önceki yüzyıllarda sanatçıların 

otoportrelerinde gördüğümüz görkemli, ciddi, profesyonel ve zengin görünümlü 

ressamların aksine, komik, eğlenceli, alıĢılmıĢın dıĢında bir imaj yaratarak sanatçı 

portresinin sınırlarını geniĢlettiği görülmektedir. Esnemeyle beraber ellerin yer 

değiĢtirmesi, vücudun ona göre Ģekil alması, göbeğinin öne çıkması, yüzünün aldığı ifade 

ile Joseph Ducreux‟un gerçekçi, samimi ve komik bir Ģekilde kendisini betimlediği bir 

otoportredir. KiĢiliğini otoportresine yansıtan sanatçılardan biridir. 

                                                    

Resim 49 . Joseph Ducreux, Sessizlik ve Sürpriz adlı iki çalıĢması, tuval üzerine yağlı boya, 1790 

                                    

YaklaĢık 1790 yıllarında yaptığı tahmin edilen Sessizlik ve Sürpriz adlı otoportrelerinde de 

(Resim 49), karĢılaĢtığı iki farklı durumla beraber değiĢen yüz ifadesini göstermektedir. 

Sağ tarafta, eliyle sus iĢareti yapan ürkek, çekingen bir adam iken, diğer tarafta ĢaĢkınlığını 

egzajere bir Ģekilde ifade eden bir adama dönüĢtüğü görülmektedir. Ġnsan yüzünün biçim 

ve anlatım özellikleriyle ilgilenen Joseph Ducreux, yaptığı bu portrelerde ile resmi ve ciddi 

havaya girmeden,  kendisini olduğu gibi yansıtmayı baĢaran bir sanatçıdır. 

                                                   

Resim 50 . Joseph Ducreux, Alaycı Bir KuĢ Olarak Otoportre, tuval üzerine yağlı boya, 1793 -  Yıllar sonra internet 

üzerinde paylaĢılan memeler 
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Sahip olduğu mizah duygusunu izleyiciye dolaysız bir Ģekilde geçiren Ducreux‟in  

yaklaĢık 1793 yılında yaptığı “Alaycı bir kuĢ olarak sanatçının portresi” (Resim 50) 

yapıldığı tarihten yüzyıllar sonra tekrar keĢfedilmesiyle, internet dünyasında bir çok meme 

içerisinde kullanılmıĢtır. 

Barok ve Rokoko döneminin aĢırı süslemeciliğine tepki olarak 18. yüzyıl ortalarında 

Neoklasizim akımı doğmuĢtur. O yıllarda özellikle de Pompei bölgesinde yapılan ve Antik 

Yunan eserlerinin bulunduğu kazıların etkisi oldukça büyük olduğu bilinmektedir. Antik 

Yunan ve Roma‟nın idealist değerlerine geri dönülmüĢ bu yolda devam edecek insanlar 

bulmak için akademiler kurulmuĢtur.Bu resimlerde izleyiciyi içine çekmek gibi bir amaç 

yoktur. Amaç sadece klasik değerlere geri dönüĢü temsil etmektir. Rokoko dönemindeki 

eğlenceli portreler yerini ağırbaĢlı ve ciddi ifadeli portrelere bıraktığı görülmektedir. 

 

Resim 51 . Joshua Reynolds, Otoportre, tuval üzerine yağlı boya, 63.5 x 74,3 cm, 1747-49 

 

Kraliyet Sanat Akademisi (Royal Academy of Arts)‟nin kurucularından biri ve ilk baĢkanı 

olan Joshua Reynolds, 1700‟lü yıllarda Ġngiltere‟nin önemli portre ressamlarından biridir 

ve kariyeri boyunca 30‟a yakın otoportresi olduğu bilinmektedir. Rembrandt gibi 

gençliğinden yaĢlılığına kadar otoportreleriyle hayatını kayıt altına alarak ve bunların 

Kraliyet Sanat Akademisi‟nin büyük salonlarında sergileyerek, otoportrenin de bir tür 

olarak saygı görmesini sağlayan bir sanatçıdır.  “Reynolds‟un önemli anlarında üretilmiĢ 

otoportreleri, iyi düĢünülmüĢ bir halkla iliĢkilerin bir parçası olarak nitelendirilmiĢtir” 

(Reynolds, Postle, Hallett, Clayton, & Tillyard, 2005, s. 73)  

YaklaĢık 1747-1749 yılları arasında yaptığı düĢünülen bu otoportresi (Resim 51), Joshua 

Reynolds‟ın erken dönem çalıĢmalarından biridir.  Bir eliyle gözlerini gelen ıĢıktan 

koruduğu, diğer elinde de paleti ve mahl çubuğuyla tuvalin önünde duran Reynolds‟un bu 

otoportresi kendisini resim yaptığı araçlarla resmettiği tek otoportresidir. Elinin aldığı 



45 

 

 

hareketle resim yaparken yakalanan bir ressamı andırmaktadır. Bu hareket duygusu ve 

figürün farklı pozlar içinde resmedilmesi, sanatçının birçok resminde görülmektedir. 

 

Resim 52 . Joshua Reynolds, Otoportre, panel üzerine yağlı boya, 127 x 101.6 cm, 1780 

 

Ġngiliz Kraliyet Sanat akademisinin açıldığı 1780 yılında yaptığı bu otoportre (Resim 52), 

“kendisini doktora cüppesi ve Ģapkasıyla resmeden Reynolds; akademinin baĢkanı olarak 

kendisini kültürel bir figür olarak yansıttığı” otoportrelerinden biridir. (Reynolds, Postle, 

Hallett, Clayton, & Tillyard, 2005, s. 73) . 

18.yüzyıl sonu ve 19.yüzyılın baĢlangıcında Neoklasist kadın sanatçı olarak, Ġsviçreli 

Angelika Kauffman(1741-1807), Londra ve Roma‟da müthiĢ bir kariyer sahibi olarak, 

Büyük Catherine gibi kraliçe ve imparatorların portrelerini yapan bir sanatçıdır. 18.yüzyıl 

boyunca Antik Roma ve Yunan‟a ait mitolojik anlatılar, yüksek bir sanat formu olarak 

kabul edilmektedir. Bu tarz resimler erkek vücudu içerdiği için, erkek sanatçılar tarafından 

yapılmasına rağmen, Angelika Kauffman‟nın bu kompozisyonlarda erkek karakterler 

yerine kadın karakterleri kullanarak, mitolojik konularda eserler verdiği ve bu Ģekilde 

yasakları aĢtığı görülmektedir. 

                                          

Resim 53 . Angelika Kauffman, Tasarım,tuval üzerine yağlı boya  ve  Renk, tuval üzerine yağlı boya, 1778-80 
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Kraliyet Akademisi‟nin kurucu üyelerinden Joshua Reynolds‟ın yakın arkadaĢı olan 

Angelika Kauffman, “1781 yılında akademinin hizmeti için inĢaa edilen Somerset 

House‟un duvarlarına 1778-80 yılları arasında”, “Tasarım, Renk (Resim 53), Komposizyon 

ve Yaratıcılık (Resim 54) temalı, resim sanatını oluĢturduğuna inanılan 4 unsuru yansıttığı 

dört alegorik figürde de kendi yüzünü kullandığı” bilinmektedir. (Rynck, 2020, s. 357) . 

Tasarım‟ veya „Çizim‟ olarak adlandırılabilen çalıĢmasında, o yıllarda kadınlara canlı 

modelden çizim yapmak yasak olduğu için bir kadın sanatçının heykelden çizim yaparken 

ki anını yansıtmaktadır. Antik Yunan mimarisi içerisinde, ağırbaĢlı kıyafetleriyle çizimin 

ciddi bir iĢ olarak betimlendiği görülmektedir. “Renk ise haz veren ve doğal bir Ģeydir bu 

yüzden; „Renk‟ temasında, tek memesi açık Ģekilde, elinde paleti ve fırçasıyla beraber 

doğanın içerisinde oturmaktadır” ve “sanatçı, eliyle yukarıya doğru uzanırken, 

gökkuĢağından mı renk aldığı ya da gökkuĢağını mı boyadığı bilinmemesine rağmen, resim 

içinde resim geleneğinin örneğidir” (Rynck, 2020, s. 357) .  

                                       

Resim 54 . Angelika Kauffman, Kompozisyon, tuval üzerine yağlı boya ve Yaratıcılık, 1778-80 

                               

Kompozisyon temasında ise figür, derin düĢüncelere dalmıĢ bir Ģekilde elini baĢına 

koyduğu görülmektedir. Kompozisyon üzerinde düĢünülerek yapılan bir unsurdur. Yaptığı 

taslak çalıĢmaları olduğunu belirten kalem ve kağıtlar tuvalin solunda yerde durmaktadır. 

Son olarak Yaratıcılık temasında ise baĢındaki kanatlar ve yukarıya doğru kalmıĢ eliyle; 

aklın yükseliĢini, ilk buluĢ olarak kabul edilen doğayı temsil etmektedir. Yine daha önce 

birçok sanatçı tarafından kullanılan, Cesare Ripa‟nın Iconologia (1603) kitabındaki 

ikonolojik sembollerin, Kauffman tarafından yeniden yorumlanan çalıĢmalardan biridir. 
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Resim 55 . Angelika Kauffman, Müzik ve Resim Sanatı Arasında Tereddüt eden Sanatçının Portresi, tuval üzerine yağlı 

boya, 147 x 216 cm, 1794 

 

Babası ressam Joseph Johann Kauffman‟dan aldığı dersler ile yanında resim eğitimine 

baĢlayan Kauffman, 13 yaĢındayken, elinde müzik notalarını tutarken yaptığı 

otoportresiyle, kendi varlığına olan ilgisini daha küçük yaĢlarda iken gösteren bir 

sanatçıdır. 1794 yılında yapmıĢ olduğu bu resimde (Resim 55), resim ve müzik olarak 

kiĢiliğe bürünmüĢ iki karakter arasında kalan ressamı beyaz elbisesiyle görülmektedir. Bir 

eliyle müzik karakterinin elini sıkarken, seçimini gösterirmiĢ gibi diğer eliyle de resmi 

iĢaret etmektedir. “Gençliğinde yaĢadığı ikilimi görselleĢtiren sanatçı, betimlemesinde de 

olduğu gibi resmi seçmiĢ ve baĢarılı bir kariyere sahip olduğu” bilinmektedir (Reynolds, 

Peter, & Clayton, 2016, s. 163). Buradaki tabloyu ürettiğinde yaklaĢık 50 yaĢında olan 

sanatçı kendisini o anda olduğundan daha genç bir biçimde betimlemiĢtir. 

1789‟da Fransız devrimi‟nin baĢlamasıyla, saray için çalıĢan sanatçılar için zor bir dönem 

baĢlamıĢ, bazı sanatçılar ülkeden saray mensuplarıyla beraber ayrılırken, bazıları ise orada 

kalarak yeni rejime kendini kabul ettirmeye çalıĢtıkları bilinmektedir. Erkek ressamların 

hakim olduğu Fransa‟nın sanat ortamında ve kadınların temel akademik eğitimden mahrum 

bırakıldığı bir dönemde, bir kadın ressam olarak Marie-Antoinette aracılığıyla da olsa 

Akademi‟ye kabul edilen sayılı kadın sanatçılar arasında Madame Le brun bulunmaktadır.                                                        

Kraliçe Marie- Antoinette‟nin en sevdiği saray ressamı olarak ün salan, birçok soylu ve 

Avrupalı hükümdarın portresini yapmıĢ, Madame Le Brun olarakta bilinen Elisabeth 

Louise Vigee- Le Brun‟un, hayatı boyunca yaptığı çok sayıda otoportresi vardır.  Ressam 

kimliğini belli eden otoportrelerinin yanısıra, kiĢisel hayatından kesitler sunan otoportreleri 

de mevcuttur. 
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Resim 56 . Madame Le Brun, Kızıyla Otoportre, tahta üzerine yağlı boya, 130 x 94 cm, 1789 

 

1789 yılında kızıyla beraber yaptığı otoportrede (Resim 56), Elizabeth kızı Julie‟ye doğru 

eğilmiĢ, bir bankın üzerinde birbirlerine sarılırken resmetmiĢtir. “Kompozisyon, poz, 

yerleĢtirme ve anne-çocuk teması açısından, Rönesans sanatçısı Raphael‟in 1505 yılında 

yapmıĢ olduğu „Madonna and Child‟ resmine benzerlik göstermektedir” (Mida, t.y.). 

Ressamlığının yanında, anne olmasıyla da yaĢadığı gururu, anne ve kız arasındaki bu 

samimi an ile adeta herkese kanıtlamaktadır. ÇalıĢmalarında antik referanslar kullanmayı 

seven Madame Le Brun, “giymiĢ olduğu tek omuzlu, dökümlü beyaz elbise ile Antik 

Yunan‟da giyilen elbiselere(chiton) atıfta” bulunmaktadır (Mida, t.y.). 

 

Resim 57 . Madame Le Brun, ġövale ile Otoportre, tuval üzerine yağlı boya, 80 x 100 cm, 1790 

 

Fransız devriminin baĢlangıcında ülkeden ayrılan Madam Le Brun‟nun kısa bir süre sonra, 

1790 yılında yapmıĢ olduğu otoportresinde (Resim 57), kendisini Ģövale önünde oturup 

elinde palet ve fırçalarla resim yaparken izleyiciye doğru bakmaktadır. Hangi amaçla 
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olursa olsun Fransa‟dan sonra kaçtığı Roma‟da, “Uffizi galeri tarafından otoportreler 

galerisine konulmak için sipariĢ üzerine yapıldığı” bilinmektedir. (Naves, 2016).  

                                                           

Resim 58 . Antonio Canova, Otoportre,tuval üzerine yağlı boya, 1792     Resim 59 . Antonio Canova,Büst,mermer,1812 

      

Antonio Canova‟nın 1792 yılında yapmıĢ olduğu, resim yaparken kendini gösterdiği bu 

otoportresi (Resim 58), geleneksel bir ressam otoportresi olmasıyla tam bir Neo Klasik 

otoportre örneğidir. Fırça tuttuğu eli, adeta ilahi, sıcak bir ıĢıkla çevrelenmiĢtir. Sanatçının 

bakıĢları çok canlı ve gerçekçidir.Ağzının açık olmasıyla, canlılık hissini daha da 

arrtırmaktadır. Portrede kiĢiyi karakteriyle beraber yansıtmadaki ustalığını kendi 

portresinde de göstermektedir. “Heykelde Antik Yunan özelliklerini taklit ettiği” 

düĢünülmektedir (Turani, 2020, s. 508). 1812 yılında mermerden yapmıĢ olduğu büstünün 

(Resim 59), pek çok farklı materyalden kopyası bulunmaktadır. Ayrıca mezarında da 

ziyaretçilerini bu büstle karĢılamaktadır. 

 

Resim 60 . Jacques Louis- David, Otoportre, tuval üzerine yağlı boya, 53 x 64 cm, 1791 
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Rokoko karĢıtı Neoklasist üslubundan etkilenen Jacques Louis-David(1748-1825), Fransız 

Devrimi ile beraber, imparator ressamı olarak Yeni Fransa propagandasını yaptığı tarihi 

resimleri ile ön plana çıkan bir ressamdır. Ancak önemli eserleri arasında, Napolyon‟un 

portresi gibi, gerçekçi bakıĢ açısıyla resmettiği portrelerde vardır. 

Jacques Louis David, eskrim yaparken yüzüne aldığı darbe sonucu, konuĢmada zorluk 

çektiği ve yüzünün sol tarafında iz kaldığı bilinmektedir. Bu darbe sonucu yüzünde oluĢan 

asimetriyi saklamak yerine otoportrelerinde göstermiĢtir. “KiĢini düĢüncesini kusursuz bir 

biçimde vücuda getirmesi; bu, yalnızca bu, sanatçı olmak demektir” (Hodge, 2014, s. 55) 

diyen Jacques Louis David,  1791 yılında yaptığı bu otoportre (Resim 60) ile de, resmettiği 

insanların nasıl hissettiğini anlatmadaki baĢarısını gösterdiği bir otoportredir. 

 

Resim 61 . Jacques Louis-David, Otoportre, tuval üzerine yağlı boya, 81 x 64 cm, 1794 

 

Devlet ressamı ve aynı zamanda Fransa‟daki devrimci cumhuriyetçi hareketin aktif 

üyelerinden olan Jacques Louis-David, “1794 yılında destekleri nedeniyle hapse 

düĢmüĢtür” (Gasser, 1963, s. 128). Gardiyanlardan birinin ressam babasının öğrencisi 

çıkmasıyla, cezaevinde resim malzemelerine hatta aynaya ulaĢmasıyla bu otoportre ortaya 

çıkmıĢtır. Böylelikle Jacques Louis David‟in bu otoportresi (Resim 61) “cezaevinde 

boyanan tek otoportre olma özelliğini” kazanmıĢtır (Gasser, 1963, s. 128). YaĢanan 

dramatik olaylar sonrasında hapishanede yapılan bir portreye göre oldukça dingin 

özellikler göstermektedir. Arka plan oldukça sade ve nerede olduğunu belli edecek 

herhangi bir iĢaret yoktur. Adnan Turani‟ye göre: “dağınık, bakımsız, alnına düĢen saçları, 

kabaca bağlanmıĢ boyun atkısı, bol düğümlenmemiĢ ceketiyle, kendi portresinde romantik 

bir pozda görülmektedir” (2020, s. 504). KumaĢların hangi malzemeden olduğu kolayca 

ayırt edilebilmektedir. Doku üzerine titiz bir çalıĢmanın ürünü olduğu görülmektedir. 46 
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yaĢındayken yaptığı portresinde, bir önceki otoportresiyle karĢılaĢtıracak olursakta, 

kendisinin olduğundan daha genç halini resmetmiĢtir. BakıĢlarıyla karakterini ortaya koyan 

sanatçının inatçılığı ve kararlılığı yüzünden okunmaktadır. Yüzünün sol tarafında yaĢadığı 

asimetrikliği kaybetmeye çalıĢmadığı, hatta önceki otoportresiyle karĢılaĢtıracak olursak 

bu portresinde daha da belirgin hale getirdiği görülmektedir. MonarĢiyi devirmede aktif rol 

alan Jacques Louis David, savaĢtan sonra Napolyon için çalıĢtığı ve Yeni Fransa‟yı anlatan 

ve yücelten tarihi resimleriyle kraliyet ressamı olarak görev aldığı bilinmektedir. Roma 

imparatorluğundaki törenlere benzer betimlenen Napolyon‟un taç giyme törenini resmeden 

(David, kendi portresini de kompozisyona eklemesiyle, hem törene tanıklığını belgelerken, 

hem de taca olan bağlılığını tescillemektedir. 

 

Resim 62 . Jean Auguste-Dominique Ingres, 24 YaĢ Otoportresi, 1804 

 

Jacques Louis-David‟ten sonra Fransa‟da yeni klasikçilerin baĢı olarak görülen Jean 

Auguste- Dominique Ingres‟in (1780-1867) 1804 yılında yapmıĢ olduğu yirmi dört yaĢ 

otoportresinde (Resim 62), kahverengi arka plan önünde, Ģövalesiyle beraber elinde tebeĢir 

tutarken, yüzünün dörtte üçlük kısmı gözükmektedir. Aynı kompozisyonun farklı 

versiyonları bulunmaktadır. Omuzlarının üzerinde kahverengi renkli ceketi hafif aĢağıya 

düĢmüĢ Ģekilde dururken, içerisine giymiĢ olduğu gömleğin buruĢtuğu görülmektedir. 

Tuvalin sol üst köĢesinde imzası ve tarihi bulunmaktadır. 
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Resim 63 .Jean Augusto-Dominique,Otoportre,tuval üzerine yağlı boya,1858       Resim 64 . referans aldığı fotoğraf  

 

1858 yılında yapmıĢ olduğu 78 yaĢ portresi (Resim 63), sanatçı kendisini kültürlü, zengin 

ve statüsünden memnun bir adam olarak, koltukta otururken yarı büst Ģeklinde 

betimlemiĢtir. Ressamlığını vurgulayacak herhangi bir malzeme kullanmamıĢtır. Resimde 

renkli olan tek Ģey rozetinin rengidir. Bu portrenin pek çok farkı kopyasını yaptığı ve 

sanatçının bilinen bir fotoğrafına dayanan bu ünlü ressamın günümüze ulaĢan tek portresi 

olan bu otoportre, kendi imajını Ģekillendirmede teknolojiyle olan iliĢkisini göstermektedir 

(Harward Art Museum Org , t.y.). O zamanlar siyah beyaz fotoğrafın (Resim 64) 

gösteremediği et-canlılık hissi, yaptığı resimde kendisini göstermektedir. Cildini 

olduğundan biraz daha gergin göstermiĢ olsa da yaĢlılığın bütün izlerini göstermektedir. 

Ressam bakıĢlarıyla doğrudan izleyici ile karĢılaĢmaktadır ve bundan gurur duyduğu her 

halinden anlaĢılmaktadır. 

Romantizm, aklın yerine, kiĢisel duyguların ve hayallerin ön planda tutularak tarihe ,dine 

ve milli değerlere ve tabiata yöneliĢin hakim olduğu bir sanat akımıdır. 18.yüzyılda 

temelleri atılan Romantizm, Fransız ihtilali ile birlikte çıkan ‟özgürlük, vatan, milliyetçilik, 

eĢitlik‟‟ kavramları sonrası güçlenmiĢ ve 19. yüzyılın sonuna doğru varlığını sürdürmeye 

devam etmiĢtir. Milli duygulara ve tarihe dönüĢ olduğundan, tarihi olaylar konu olarak 

iĢlenmektedir. Romantik sanatçılar her alandaki makineleĢmeye karĢı çıkarak insanı ve 

doğayı inceleyen eserler ortaya koymuĢlardır. Duygu ve hayallerin önemli ilham 

kaynaklarından birisi olan tabiata önem verilmiĢtir, doğa renkli ve canlı bir Ģekilde tasvir 

edilmiĢtir.Sanatın sarsıcı ve rahattsız edici etkiler taĢıması romantizm akımıyla beraber 

çıktığı bilinmektedir. 
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Resim 65 . Francisco Goya, Otoportre, Los Caprichos Serisinden 1 Numaralı Bakır Levha, 21.5 x 15 cm,  1799 

 

Mengs ve diğer Klasistler sanatta ideal değerleri sunarken, Francisco Goya, geleneksel 

Ġspanyol yaĢamını dramatize ve karakterize ederek ideali değil, gerçeği, serbest bir 

anlatımla doğalı yorumlamaktadır. 18. yüzyılın sonu 19. yüzyılın baĢında, sanat tarihinde 

önemli bir yere sahip olan, romantizm akımının en önemli temsilcilerinden biri Ġspanyol 

ressam ve gravür sanatçısı Francisco Goya‟dır. “Görkemli, geçmiĢe atıflarda bulunduğu 

tarihi portreleriyle rokoko tarzındaki halı desenleriyle Büyük Ustalar‟ın (Old Masters) 

sonuncusu, 1790 sonrası yaptığı öznellik düĢüncesinin yükseliĢi açısından bakıldığında 

modernlerin ilki olarak kabul edilir” (Contributors, Francis Goya, 2021). 

Kariyerinin ilk bölümü Ġspanyol kraliyet ailesinin portrelerini yapan ve onların sarayı için 

goblen halı desenleri tasarlamakla geçen Goya, 1780 ve 1784 yılları arasında yaptığı, 

Sermon of Saint Bernardine of Siena(1781-84), The Count of Floridablanca (1783) Family 

of The Infante Luis de Borboun (1784) gibi önemli tarihi karakterleri yaptığı portre 

resimlerine, kendi portresini de dahil etttiği görülmektedir. Gizemli bir hastalık sebebiyle 

iĢitme duyusunu tamamen kaybettikten sonra, 1790ların sonuna doğru resim tarzı daha 

koyu tonlara dönmüĢ ve yozlaĢmıĢ Ġspanya toplumunu konu edinmiĢtir. 1799 yılında 

yayınlamıĢ olduğu ahlak, din adamları, fahiĢeler gibi konuları eleĢtirel bakıĢ açısıyla, 

kezzapla iĢlediği 80 tane bakır levhadan oluĢan Los Caprichos serisini yayınlamıĢtır. 

Romantik sanatın önemli bir parçası olan, sanatın sarsıcı, rahatsız etkiler taĢıyan bu 

serisine, Resim 65‟teki otoportresiyle baĢladığı görülmektedir. “Bir sanatçının yan 

profilden, izleyiciye bakıyormuĢ gibi yapıp, bakmadığı yeni bir otoportre türüdür” (Hall, 

2014, s. 209). Aynı serideki 43 numaralı levhada ise; “stüdyosunda, masaya dayanmıĢ 
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uyuyakaldığı sırada, yarasa ve baykuĢ gibi grotesk bir sürü hayvan tarafından etrafı 

çevrelenmiĢtir”  (Hall, 2014, s. 208) . “Bu baskılar ile Goya, Aydınlanma‟nın sonu, 

Romantizmin ortaya çıkıĢı arasında bir figür olarak görülmektedir” (Schaefer, 2015).  

 

Resim 66 . Francisco Goya, tuval üzerine yağlı boya, 51 x 46 cm, 1815 

                             

Bir çok Ģiddet ve trajedi içeren, Ġspanya‟nın Napolyon istilasına tanıklığı, kendisini sağır 

bırakan teĢhis edilemeyen bir hastalıkla mücadelesi ve yaĢlanmanın etkisiyle, 69 yaĢındaki 

Goya, acı verici gerçeklikteki portresiyle (Resim 66) savunmasız bir halde kendisini 

resmetmiĢtir. “Daha önceki otoportreleriyle karĢılaĢtırıldığında yıllar içerisinde yorulmuĢ 

bir adam görülmektedir” (Gasser, 1963, s. 124). GrileĢmiĢ saçlarıyla ve yorgun yüz 

ifadesiyle beraber bıkkın bir bakıĢla izleyiciye doğru bakımaktadır. YaĢadığı hisleri 

portresinde izleyiciye yansıtmaktadır. 

 

Resim 67 . Francisco Goya, Dr. Arrieta ile Otoportre, tuval üzerine yağlı boya, 115 x 77 cm, 1820 

 

Kendisini bilinmeyen bir hastalıktan kurtaran dokturu Eugenio Garcia Arrieta‟ya armağan 

ettiği, 1820 yılında yaptığı bu resim (Resim 67) otoportrelerinin sonuncusudur. Resimde, 

Goya hastalıktan kendinden geçmiĢ halde durmaya çalıĢırken, doktorun ona ilaç içirmeye 
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çalıĢtığı anı betimlemektedir. Goya‟nın gözleri tamamen kapalı, baĢı halsizlikten arkaya 

doğru düĢmektedir. Doktorun ise gözleri açık, Goya‟nın güçsüz bedenine arkadan hafif 

destek vererek, ilacını içirmeye çalıĢtığı görülmektedir.  

Yüzlerden sonra ellere verdiği ıĢıkla Goya izleyicinin dikkatini oraya doğru çekerken; 

kendini doktorun ellerine bıraktığını, teslimiyet duygusunu yansıttığı görülmektedir. 

Kendisini Ģeffaf boyayarak yarattığı resim diliyle ölümle yaĢam arasında gidip geldiğini, 

ölüm karĢısındaki acizliğini izleyiciye göstermektedir. Arkadaki figürlerin, hasta 

yatağındayken ona destek olan arkadaĢları mı yoksa baĢka bir dünyadan metafizik varlıklar 

mı olduğu konusu kesin olarak bilinmemekle beraber”, resmin geneline hakim olan ölüme 

yaklaĢma hissini desteklemektedir. 

Bu resmi bir minnettarlık göstergesi olarak Doktoru için yaptığı bilinemektedir. Bunu 

resmin altına kendi el yazısıyla yazdığı; “Goya,1819 yılının sonlarında 73 yaĢındayken 

yakalandığı ciddi ve ölümcül bir hastalıktan kurtulmasını sağlayan doktoru Dr. Arrieta‟nın 

ilgisine teĢekkür eder. Bu resmi 1820 yılında yapmıĢtır” yazısından anlaĢılmaktadır 

(Leppert, 2017, s. 246). Ancak Goya burada hayata tekrar dönüĢünü kiliseye ya da bir 

azize değil; eğitilmiĢ bir insana, doktoruna minnettarlık göstererek hümanist kiĢiliğini ve 

kiliseye olan bakıĢını belli etmektedir. Ayrıca, iyileĢtikten sonra bu resmi yapmasıyla, iĢine 

geri döndüğünü, resim yapacak duruma geldiğini göstererek sanatçı kimliğine de sahip 

çıkmaktadır. 

 

Resim 68 . Caspar David Friedrich, Otoportre,kağıt üzerine kalem ve mürekkep, 26.7 x 21.5 cm, 1802 

 

Alman sanatçı Caspar David Friedrich, bireysellik, öznellik, maneviyat ve doğa sevgisini 

gösterdiği resimlerinde, doğaya dini ve duygusal değerleri yüklemesiyle romantizm 

akımının güçlü temsilcilerinden biridir. Alman Romantizminde yapılan manzara 
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resimlerinde, uzak diyarlara özlem duygusu hakimdir. Otoportresinde de bu duyguyu 

kullanan sanatçı, uzaklara bakarken hissettiği yalnızlık, özlem, düĢünme hali gibi konulara 

dikkat çekmektedir. YaklaĢık olarak 1802 yılında yapmıĢ olduğu otoportresinde (Resim 

68), çizim yaptığı sırada pencereden uzaklara bakarken, romantizmde popüler olan, 

melankolik bir jest içerisinde kendisini tasvir etmiĢtir. Ayrıca resim yaparken bu imajı 

kullanmasıyla bir yandan sanatçıların yaĢadığı bir durum olan yaratıcılık sürecinin 

düĢüldüğü kadar kolay olmadığını göstermektedir.  

Fransız romantizmi, Alman romantizmi ile farklılık göstermektedir. “Soğuk renkler ve katı 

biçimler, Alman romantik ressamlarında değerlenirken, Fransız romantik ressamları sıcak, 

parlak renkleri ve renkle biçimlendirilmiĢ, yumuĢak formları tercih ettikleri” görülmektedir 

(Turani, 2020, s. 509). NeĢe, heyecan, canlı renklerin kullanımıyla aslında Fransız 

romantizmi Barok özellikler içermektedir. Fransız ressam Eugene Delacroix (1798-1863), 

etkileyici fırça darbeleri ve renk üzerine olan çalıĢmalarıyla birçok empresyoniste ilham 

olan, ideal formdan çok hareket üzerine yoğunlaĢan bir sanatçıdır. 

 

Resim 69 . Eugene Delacroix, Otoportre,tuval üzerine yağlı boya, 60.5 x 50. 5 cm, 1816 

 

YaklaĢık 1816 yılında yapmıĢ olduğu otoportresinde (Resim 69), sanatçının yüzü ıĢıkla 

beraber karanlığın içerisinden çıkmaktadır. Koyu ve karmaĢasız arka plan sayesinde, 

baktığımız zaman, çocuksu bir ciddiyet ile kendisini resmeden Delacroix görülmektedir. 

Yoğun duygusal bir iletim içeren bu resminde boya fırça darbeleriyle pürüzsüz hale 

getirilmiĢtir. Sanatçının yüzü, ıĢıkla beraber karanlığın içerisinden çıkıyormuĢ gibi 

gözükmektedir. Gölgeler yüzün üzerinde net bir Ģekilde ayrılmaktadır. 
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Resim 70 . Eugene Delacroix,YeĢil Yelekli Otoportre, tuval üzerine yağlı boya, 65 x 54.5 cm, 1837 

 

1837 yılında yapmıĢ olduğu  otoportresinde (Resim 70), geniĢ fırça darbeleriyle arka plan 

üzerinde, yandan duruĢla izleyiciye doğru bakmaktadır. Resime adını veren yeĢil yeleği, 

zengin duruĢlu zarif kıyafetiyle toplum içerisindeki statüsünü belli eder. Doğrudan 

izleyiciye dönük duruĢ, belki biraz kibirli duruĢu ile yukarıdan bakan bakıĢıyla kararlı ve 

gururlu kiĢiliğini de göstermektedir. Dağınık saçları ve köĢeli yüz hattı, ıĢık ve renk ile 

beraber ortaya çıkmaktadır. Delacroix‟in otoportrelerinde, ressamlığını ima eden 

geleneksel ressam portresi anlayıĢı yerine, duruĢu ve inceliğiyle „dünya insanı‟ anlayıĢı 

vardır (Louvre).  KiĢisel karakter özelliklerini belli eden, portreleri mevcuttur. 

18.yüzyılda otoportrelerinde ressam kimliklerinin yanında farklı kiĢiliklerini ve hayata dair 

görüĢlerini de ortaya koyan sanatçılar, 19.yüzyılda değiĢen sanat akımları ile beraber 

otoportrelerin çeĢitlenerek ortaya konulduğu görülmektedir. Ressam kimliğini gösteren 

otoportreler yerini daha kiĢiselleĢmiĢ otoportrelere bırakmaktadır. Fransız Ġhtilali‟nin 

sonuçları ve sanayileĢme ile birlikte kentleĢmenin hızlanmasıyla, sanatçının bireyselliğinin 

din, siyasi ve toplumsal sınırları aĢması ile sanat ve sanatçı özgürleĢerek farklı sanatsal 

akımların doğmasını sağlamıĢtır. 1830-1850 yılları arasında Neo klasizm ve Romantizm 

değerleri reddedilerek nesnel gerçeklik değer kazanmıĢtır. “1839 yılında ortaya atılan 

Realizm, konu ve üslup bakımından yaĢamı ve doğayı olduğu gibi yansıtma ve biçimleme 

anlayıĢıdır” (Turani, 2020, s. 121). Gerçekçilik akımı, insanı yüceltecek idealleĢtirecek 

hatta burjuvazinin istediği gibi onları aristoklaĢtıracak özellikler içermemektedir. Bu 

yüzden gerçekçi resimler akademiler tarafından kabul edilmemiĢ ve “Gustave Courbet gibi 

sanatçıların sergileme istekleri reddedilmiĢtir” (Hodge, 2014, s. 78). Ancak Courbet 

tarzından vazgeçmeyerek gerçekçi insanları resimlerinde göstermeye devam etmiĢtir ve 
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kendi sergilerini açmıĢtır. Sanatçının kendi bireyselliğini göstermek açısından çok sayıda 

otoportre üretmiĢ sanatçılardan biri Gustave Courbet‟tir.  

 

Resim 71 . Gustave Courbet, Köpek ile Otoportre, 46 x 56 cm, 1842-44 

                     

1842-44 yılında kendisiyle beraber siyah köpeğini resmettiği bu resim (Resim 71), 

“Gustave Courbet‟in halka açık Salon‟da sergilenen ilk resmidir”  (Bonafoux, 1985, s. 

107). Kendisini köpeğiyle beraber, elinde piposuyla, doğada bir yerde otururken; kendi 

kendine yeten, doğada, kitaplarıyla beraber zaman geçiren oldukça kültürlü bir genç adam 

olarak betimlemektedir. 1842 yılında köpeğiyle beraber yine kendisini resmettiği bir 

otoportresi daha bulunmaktadır. Uzun, siyah saçları, sarı astarlı zarif kıyafetiyle izleyiciye, 

kimliğinin bir iĢareti olarak biraz yukarıdan bakmaktadır. Resimde alabildiğince geniĢ ve 

güzel bir manzara ile sadece kendisi ve köpeği vardır. Gustave Courbet bir çok resminde 

geleneksel olarak dikey yapılan portre biçimini değiĢtirerek yatay kullandığı 

görülmektedir. 

 

Resim 72 . Gustave Courbet, Çaresiz Adam, 45 x 55 cm, 1843-45 
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1843-45 yılları arasında yapmıĢ olduğu “Desperate Man (Çaresiz Adam)” portresinde 

(Resim 72) gözleri yuvalarından fırlayacakmıĢ gibi açık, mimiklerinde korku, endiĢe, 

ĢaĢkınlıkla beraber ne yapacağını bilemeyen bir adam olarak izleyiciye bakmaktadır. 

Önceki dönemlerde yapılan, kendine güvenen, pahalı kıyafetli, sosyal statüsü yüksek 

sanatçıları gösteren otoportrelerin yanında bu resim, kiĢisel bir otoportredir. Hissettiği 

duyguyu açık bir Ģekilde çekinmeden göstererek izleyiciye aslında samimi bir itirafta 

bulunmaktadır. Ne yapacağını bilemediği, çaresizlik gibi bir duyguyu yaĢadığını 

saklamamayı tercih etmiĢtir. “Portrede neden dolayı çaresiz olunduğu hakkında bir bilgi 

içermemektedir”  (Bonafoux, 1985, s. 107).Kullandığı pürüzlü boya yapısı, fırça 

darbeleriyle beraber son derece gerçekçi bir portre yaptığı görülmektedir. Diğerlerinden 

farklı olan her zaman merak edilir. Gustave Courbet daha önce yapılmamıĢ bu değiĢik yüz 

ifadesiyle otoportresini yapmayı seçerek, bir anlamda da otoportreyi kendi reklamını 

yapmak amacıyla kullandığı göstermektedir. Ġlgi ne kadar yoğun olursa müĢteri sayısı o 

kadar artacaktır.   

 

Resim 73 .  Felix Vallaton, Otoportre, tuval üzerine yağlı boya, 70 x 55 cm, 1888 

 

Ġsviçreli oymacı ve yağlı boya sanatçısı Felix Vallaton, kariyeri boyunca hep yüzlerle 

ilgilendiği görülmektedir. 17 yaĢından itibaren kendi yüzünü yaptığı, yağlı boya ve 

baskıdan oluĢan dokuz otoportresi bulunmaktadır. 1888 yılında, 20 yaĢındayken yapmıĢ 

olduğu otoportresi (Resim 73) ile ilgili; “Kamu için yapılmadı,benim için yapıldı. Sadece 

sanatçılar bu resimde birkaç nitelik bulabilir ama burjuvalar Ģüphesiz hoĢ bulmayacaklardır 

ve bu benim umrumda değil”  açıklamasını yapmıĢtır (Self Portrait at the age of Twenty, 

t.y.). Sanatçı kendisini burjuvazinin istediği bir figür olarak sunmamıĢtır. Açıklaması ve 

otoportresiyle görüĢünü belli etmektedir. Vücuduna büyük gelen koyu bir ceket ve 

kendisini bir din adamı gibi gösteren beyaz gömlek yakasıyla yan profilden durmaktadır. 
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KızarmıĢ gözleri, ĢiĢmiĢ gözaltı torbaları ile kendisine karĢı acımasız bir nesnellik ile 

kendisini izleyiciye sunar. Ressamın statüsünü ve mesleğini belli eden bir portre 

olmamasıyla dönemin gerçekçi özelliklerini gösteren bir otoportredir. “Kendisini 

olduğundan daha yaĢlı bir biçimde resmetmesiyle bir anlamda da otobiyografiktir” 

(Gasser, 1963, s. 224). . Arkadaki uçsuz bucaksız gözüken arka plan sanatçının çok sevdiği 

Cenevre gölüdür.Arkadaki göl manzarasına rağmen bakıĢlarının da etkisiyle otoportreye 

huzursuzluk hissi hakimdir. 

 

Resim 74 .  Felix Vallaton, Lamba IĢığında Yemek, tuval üzerine yağlı boya, 58 x 90 cm, 1899 

 

1890ların sonunda Japon Ukiyo-e baskılarının silüet formlarından ve düz renklerinden 

etkilenerek, daha kontrastlı grafik çalıĢmalara yöneldiği bilinmektedir. Hatta „Les Nabis‟ 

olarak bilinen gazete illüstrasyonları ve Ukiyo-e baskılarıyla uğraĢan bir grupla yakından 

ilgilendiği ancak tarz açısından kendi stiline sadık kalmıĢ bir sanatçıdır. Fransız 

siyasetçilerini ve burjuvasini hicveden resimler yapan Vallaton, 1899 yılında ünlü  bir 

burjuva ailesinin kızları Gabrielle Rodriquez Enriques ile evlenmiĢtir. Aynı yıl yapmıĢ 

olduğu, üvey kızı, üvey oğlu ve eĢinden oluĢan bir aile portresinin tam ortasına, arkadan 

ıĢıksız gösterdiği kendi silüetini (Resim 74) konumlandırmıĢtır. Sert ıĢık ve keskin detaylar 

ile çalıĢtığı, bir iç mekan resmi olan bu portre, aile portresi olmasına rağmen sıcak bir hava 

hakim değildir. KiĢiler ortam her Ģey soğuktur. Sıkıldığı her halinden belli olan üvey oğlu 

esnerken,  annesi ise bu tavrı kesmesini söyler gibi ellerini masaya koymuĢ ve oğluna 

doğru yöneldiği görülmektedir. Küçük üvey kızının ise meraklı bir Ģekilde sanatçıya doğru 

bakmaktadır. Kendisini deneysel bir Ģekilde siyah bir silüet olarak betimlediği bu portre ile 

yaĢadığı hisleri izleyiciye aktarmaktadır. 
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Resim 75 .Felix Vallaton, Otoportre, karton üzerine yağlı boya, 59.2 x 48 cm, 1897 

 

Kendisini en sade Ģekilde resmettiği portresi 1897 yılında yapmıĢ olduğu (Resim 75) 

otoportresidir. Otuz iki yaĢındayken yapmıĢ olduğu portresinde, bir önceki portresiyle 

karĢılaĢtıracak olursak daha oturmuĢ, sakinleĢmiĢ bir karakter sunar. Sade arka plan 

üzerine, mavi kazağıyla hafif yan durmuĢ Ģekilde izleyiciye doğru bakarak,  sadece 

kendisini ön plana çıkarır. 1914 yılında yapmıĢ olduğu otoportredeki (Resim 76) renk 

tonları ile muhteĢem bir görsellik sunar. Bu güne kadar görülmeyen bir açıyla paletini ve 

fırçalarını sağ alt kısımdan sadece karanlık-gölgedeki tarafını göstermektedir. Yaptığı 

gerçekçi otoportreler ile gençliğinden yaĢlılığına kadar sanatçının nasıl göründüğüne dair 

fikir sahibi olmamızı sağlamaktadır. 

 

Resim 76 . Felix Vallaton, Sabahlık ile Otoportre, tuval üzerine yağlı boya, 81 x 64 cm, 1914 

                                  

Otoportreler sanatçılar tarafından 19.yüzyıla kadar yağlı boya çoğunlukta olmak üzere, 

fresk, heykel, rölyef gibi pek çok farklı alanda üretilmiĢ olsa da fotoğrafın icadı ile 

fotografik otoportreler sanat tarihi içerisinde yerini almıĢtır. Fotoğraf daha önce benzeri 

görülmemiĢ bir kolaylık ile anı yakalamayı sağlayan bir icadtır. Fotoğrafın geliĢtirilmesi ile 

bir portreye sahip olmak için ressamın saatlerce çalıĢması yerine kameranın bir tuĢuna 

basmak yeterli olmaktadır. Teknolojinin geliĢimi ile bugün herkesin kolayca ulaĢabildiği 
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kameralar, ilk keĢfedildiği zamanlarda insanların ilgisini oldukça çekmesine rağmen pahalı 

bir araç olduğu için herkes tarafından kolayca ulaĢılamamıĢtır. Ayrıca fotoğraf sanatında 

üretilen ilk otoportreler önemlidir. Bugün özçekim adı verilen kavramın temelini 

oluĢturmaktadır. 

19.yüzyılın en önemli icatlarından biri fotoğraftır. Fotoğraf kelimesi “ıĢık yazısı” anlamına 

gelmektedir (Clarke, 2017, s. 14). “Fotoğraf, ıĢığı ya da diğer elektromanyetik ıĢımayı 

kimyasal ya da elektronik olarak kaydetmek suretiyle kalıcı görüntüler yaratma sanatı, 

bilimi ve pratiğidir” (Grzymkowski, 2015, s. 214). Fotoğraf geliĢmeden önce de 

gördüğümüz dünyanın görüntüleri “camera obscura ve sonrasında da camera lucida 

aslında Rönesans‟tan beri Leonardo da Vinci gibi sanatçılar” tarafından kullanıldığı 

bilinmektedir (Clarke, 2017, s. 14). “1826 yılında Chalon-Sur-Saone yakınlarında Gras‟ta, 

yaklaĢık sekiz saatlik bir pozlandırmadan sonra evinin tavan arası penceresinden elde 

edilen fotografik görüntüyü ilk kez sabitleyen, Fransız Joseph Nicephone Niepce(1765-

1833) olmuĢtur” (Clarke, 2017, s. 14). Bu görüntü, tam bir netliği olmaması ve bu düĢük 

kalitesine rağmen, “helyograf” olarak adlandırılan ilk fotoğraf görüntüsüdür. Daha sonra 

Fransız Louis- Jacques- Mande Daguerre ile beraber bu iĢlemi, Niepce ölmesine rağmen 

„dagerotip‟ olarak geliĢtirmeye devam etmiĢtir. 1839 yılında La Gazette de France bu 

buluĢun, “ıĢık ve optik üzerine tüm bilimsel teorileri allak bullak edecek ve resim sanatında 

devrim yapacak kadar önemli olduğunu” ilan etmesiyle beraber, merak oluĢturmasının 

yanında resim sanatı üzerinde de tartıĢmalara” yol açmıĢtır (Clarke, 2017, s. 16) Hatta 

ressam Paul Delacroche‟nin fotoğrafın keĢfinden sonra “Bundan böyle resim ölmüĢtür” 

diye bir açıklamada bulunduğu bilinmektedir. 

1839 yılında, ABD‟nin Philadephia eyaletinde yaĢayan Robert Cornelius‟un dükkanının 

önünde çekmiĢ olduğu bu fotoğraf (Resim 77); “ilk portre ve ilk otoportre olarak” kabul 

edilmektedir (Sheehan, 2011). Dolayısıyla bugün her yaĢtan insanın telefonun ön 

kamerasıyla çekebildiği „selfie‟, Türkçe adıyla ilk özçekimdir. Otoportre, bir sonraki 

yüzyılda kameranın geliĢimi ve internetin günlük hayatın bir parçası haline gelmesi ile 

beraber özçekim olarak karĢımıza çıkmaktadır.  
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Resim 77 . Robert Cornelius, Fotoğrafta Ġlk Portre ve Otoportre örneği, 9 x 6.9 cm, 1839 

 

Gazetede dagerotipin duyurulduğu zaman, Ġngiliz William Henry Fox Tablot‟ta kendi 

buluĢu kalotipi tanıtmıĢtır. “Yunanca‟da „güzel resim‟ anlamına gelen kalotip; ilk gerçek 

negatif/pozitif fotoğraf iĢlemidir ve görüntünün sonsuz sayıda kopyasının alınmasına 

olanak sağlamıĢtır” (Clarke, 2017, s. 17-18) . “1888 yılında düĢük fiyatlı bir makine olan 

Kodak‟ın piyasaya sürülmesiyle”, zaman içerisinde fotoğraf makinası herkes için 

ulaĢılabilir bir araç haline gelmiĢtir (Clarke, 2017, s. 21).  Fotoğraf, yayınlaĢması ve baskı 

tekniklerinin geliĢtirilmesi ile portre türünde tercih edilen bir alan olmuĢtur. “19.yüzyılda 

fotografik portreler ayrıca  hükümetler ve resmi kurumlar tarafından bireysel kimlik 

damgası ve otorite olarak kullanılmaya baĢlandığı” bilinmektedir (Clarke, 2017, s. 119). 

Artık kimsenin birisinin portresini yapmak için uzun zaman eğitim almasına gerek 

kalmayarak, bir tuĢa basması yeterli olmaktadır. 

Takma ismi Nadar olan, Fransız Gaspard Felix Tournachon (1820-1910) yazıları ve 

karikatürleriyle ün salmasına rağmen fotoğrafın cazibesine kapılıp, 1854‟te ilk fotoğraf 

stüdyosunu açan bir sanatçıdır. KiĢilerin iyi ve güzel görünmesinden çok, psikolojilerine 

odaklanan, onların kiĢiliklerini yakalayan büyük boyutlu portreler ürettiği görülemektedir. 

Samimi, komik, eğlenceli, içten portre fotoğraflarıyla fark yaratarak ve Fransa‟nın aranılan 

bir fotoğrafçısı olmuĢtur. “YaĢamları boyunca aynı insanların fotoğraflarını çekmesiyle 

yeni bir biyografi türünü mümkün kılmaktadır” (McCouat, 2016). Kendisinin de çok 

sayıda farklı fotografik otoportreleri vardır. 
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Resim 78 . Nadar, Revolving, fotoğraf, 1865 

 

Nadar, 1865 yılları civarında, kendisini bir sandalyede oturup dönerken ve bu dönüĢü 12 

karede tamamlayan „Revolving‟ adlı otoportrelerinden oluĢan seri (Resim 78) üretmiĢtir. 

Dönemi için alıĢılmadık bir açıyla ve sekansla, kamera onu takip ediyormuĢ gibi çekilen bu 

kareler, ardı ardına konulduğunda, stop-motion tarzında hareketli görüntülerin ilk 

örneklerinden biridir. Komik ve samimi kiĢiliğini bu pozlarda da yakalayan Nadar, arka 

planı oldukça sade bırakarak ilgiyi figüre yönlendirmektedir. Kendini daha güzel ya da 

yakıĢıklı göstermek için bir çabaya giriĢmediği ve doğal ıĢık kullandığı görülmektedir. 

Luxemburglu Amerikan ressam, kuratör ve fotoğrafçı Edward Jean Steichen (1879-1973), 

farklı sanat araçlarıyla çalıĢan ve sınırları zorlayan ve fotoğrafı bir sanat formu olarak 

kabul ettirmeye çalıĢmıĢ bir sanatçıdır. 

 

Resim 79 . Edward Jean Steichen, Otoportre, kağıt üzerine foto gravür, 30.5 x 21.4 cm, 1901 

 

Edward Steichen 1901 yılında, bir elinde ressam paleti diğer elinde fırça ile cesur bir 

otoportresi (Resim 79) bulunmaktadır. Hafif yana dönmüĢ olsa da adeta ressamların Ģövale 

karĢısında yaptığı gibi, resme yani kendi portresine bakarken bir anda çekilmiĢ gibi bir 
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andır. Sanatçı bir ressam gibi kendi portresini kamera aracılığı ile yapmaktadır. Sanki bu 

resim çekildiği andan sonra resmi yapmaya devam edecekmiĢ gibi bir hareket anındadır. 

“Steichen fotoğrafı yaptığında hala bir ressam olarak aktif olsa da, görüntü aynı zamanda 

fotoğrafçının zanaatının geleneksel sanatçınınkine eĢit olduğunu da ima etmektedir” (The 

J. Paul Getty Museum , t.y.). Kullandığı iĢlem ile keskin hatları yok ederek adeta ressamın 

fırçayla boyadığı gibi yumuĢak dokunuĢlu hatta uzaktan bakıldığında yağlı boya gibi duran 

bir fotoğraftır. Fotoğrafçı pek çok otoportresinde, “kendisiyle iliĢkili unsurları kullanarak 

sembolik bir anlatım” yaratmaktadır. (Clarke, 2017, s. 124). 
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3. Yüzün ötesi: Modern ve Çağdaş Otoportreler 

3.1. Modern Otoportreler (19.yüzyıl-20.yüzyıl) 

“Fotoğraf icat edildikten sonra ressam modele yönelik taĢıdığı endiĢelerden kurtuldu ve resmin 

kendisi ile ilgilenmeye baĢladı. O zaman kadar ressamın tek  baĢına yaptığı portre, her Ģeyden önce 

ressamın kendi portresiydi: Model resimden daha önemliydi. Bundan böyle birincil önem artık aynı 

değil; ressamın portresi herĢeyden önce kendisinin yaptığı bir portredir. Mesele artık ressam değil, 

onun resmidir”( Bonafoux,1985, s.121) . 

 

Sanatçıların yapabildiğinden daha kusursuz bir gerçeklik sağlayan fotoğraf makinasının, 

resim sanatının yönünü değiĢtirdiği bilinmektedir. “Ġmaj ile anlatım fotoğraftan önce 

ressam ve heykelcinin görevidir” (Turani, 1998, s. 89). Ancak fotoğraf resim ile yakalanan 

nesnel gerçekçiliğin önemini yitirmesini sağlayarak, sanatçıların görünen gerçeklikten 

uzaklaĢtırmıĢ ve yeni akımların doğmasına sebep olmuĢtur. Modern sanat olarakta 

adlandırılabilen bu dönem, 1888‟de izlenimcilerden baĢlayıp 1970‟lere kadar olan dönem 

içerisinde yapılan eserleri kapsamaktadır. “Bu hareketin ardında yatan temel amaç, bir 

deneyselcilik ruhu içerisinde, zamanını doldurmuĢ geleneklerle ve yaygın Ģekilde 

kabullenilen tarihsel ve akademik formlarla bağı koparmaktır” (Grzymkowski, 2015, s. 

161) Bu dönemi tetikleyen en önemli unsur fotoğraf makinasınınn keĢfi, daha sonrasında 

da baskı kalitesinin arttırılarak fotoğrafın yüzlerce kopyasının yapılabilme özelliğinin 

geliĢtirilmesidir.                                 

Fotoğraf ressamların yerine çok daha kısa sürede görüleni aktarabilen ve sınırsız sayıda 

kopyasının basılmasına izin veren bir icattır. Böylelikle ressamlar fotoğrafın 

gösterdiğinden daha farklı ne gösterebileceklerine odaklanmıĢlardır. Gözle görülenden çok, 

nasıl gösterdikleri önem kazanmıĢtır. “Rönesanstan beri kullanılan perspektifin yerini 

çizgiye dayanmayan ve renkle elde dilen bir derinlik almıĢ, uzaklıklar ve yakınlıklar renk 

ile ifade edilmeye baĢlanmıĢtır” (Antmen, 2014, s. 22) . 
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Resim 80 . Claude Monet, Stüdyoda Otoportre, tuval üzerine yağlı boya, 54 x 85 cm, 1884 

 

Ġzlenimciler, doğadaki unsurların sanatçıda yarattığı izlenimleri, duygusal izleri tuvale 

yansıtmaktadırlar. Fotoğrafın gösterdiği gibi nesnel bir gerçekliği değil, sanatçıda 

uyandırdığı öznel gerçekliği aktarmıĢlardır. Ahu Antmen‟nin de belirttiği gibi: “fiziksel 

gerçekliği tüm sahiciliğiliyle yakalama çabası sona ermiĢ, sanatçının dünyayı nasıl 

gördüğü ve duyduğu yansıma önem kazanmıĢtır” (Antmen, 2014, s. 23). Böylelikle sanatçı 

kendi değerini ortaya çıkarmıĢtır. Ġzlenimci resim için ressamın gözü ve elleri 

gerekmektedir. Her bir sanatçıya yansıyan izlenim farklı olacağından, yaratılan her bir Ģey 

sanatçıdan kiĢisel izler taĢımaktadır. Ġzlenimcilik akımında renkli, boya tuĢlarının daha 

fazla belirgin hale geldiği otoportreler yapıldığı görülmektedir. Gerçekçilik akımındaki 

sanatçılara benzeyen otoportreler yerini sanatçının kendi ile ilgili izlenimlerine bırakmıĢtır. 

Karalama ve renk ile kendilerini temsil etmektedirler.   

              

 

Resim 81 . Claude Monet, Bere ile Otoportre, tuval üzerine yağlı boya, 55 x 46 cm, 1886 
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Ġzlenimcilik akımını oluĢturan ana kadro içinde olan ve hayatı boyunca bu akımın ilkelerini 

sürdüren Claude Monet‟in 1884‟te yaptığı çalıĢmasında (Resim 80) kendisini atölyesinde, 

arkasında sanatçının ünlü resmi serisinden ekin yığınları ile birlikte betimlemiĢtir. Fırça 

darbelerinin belirginliği ve geliĢigüzel vurulmasıyla adeta hareketli bir portredir. 1886 

yılında yapmıĢ olduğu otoportrede, mavi renklerin arasında beresiyle ve paltosuyla 

kendisini boyayan Monet, izleyiciden uzaklara bakmaktadır. Aydınlık ve karanlık 

arasındaki denge Monet‟in ustalığıdır. Kasıtlı olarak tamamlanmamıĢ, eskiz gibi görünen 

bir stille yapılan bu resimlerle, fotoğraf makinasının yapamayacağı bir tarzda ona karĢı bir 

meydan okumadır. Görünen  gerçekliği kendi tarzında değiĢtirmektedir.  

 

Resim 82 . Paul Cezanne, Otoportre, tuval üzerine yağlı boya, 1864 

 

Otuzun üzerinde otoportresi bulunan Paul Cezanne‟nin bilinen ilk (Resim 82) 

otoportresidir. Karanlık arka plan üzerine aydınlatılan yüzüyle, agresif bir Ģekilde 

izleyiciye bakan Paul Cezanne, bu resimi yaptığı yıllarda sanat kariyerinin baĢındadır ve 

Rembrandt‟ı andıran koyu karanlık resimler yapmaktadır. Ancak daha kaba, kalın kırmızı 

vurgular ve daha sade bir form ile kendisini sunmaktadır. Öfke nöbetleri ve depresyon 

geçiren sanatçı ruh halini otoportresine yansıtmaktan çekinmemiĢtir.   

 

Resim 83 . Paul Cezanne, YeĢil Arka Plan ile Otoportre, tuval üzerine yağlı boya, 33.6 x 26 cm, 1879 
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“Cezanne‟in resimlerinin dikkat çekici özelliği olarak, henüz bitmemiĢ, kesintiye uğramıĢ 

ve/veya aceleye getirilmiĢ izlenimini vermektedir”  (Grzymkowski, 2015, s. 200). Otuza 

yakın otoportresi bulunmaktadır. 1879 yılında yapmıĢ olduğu (Resim 83) otoportresinde, 

izleyiciye doğru direk olarak bakmaktadır. Bu resimin bir köĢesine bakarken renk 

tonlamalarından dolayı diğer tarafı hareket ediyormuĢ gibi hissettirmektedir. Portre de fırça 

tuĢlarıyla ve renk tonlarıyla verilmiĢ hareket duygusu hakimdir. Sanki hareket anını 

durdurarak resmetmiĢtir.  

 

Resim 84 . Paul Cezanne, Bereli Otoportre, tuval üzerine yağlı boya, 63.5 x 50.8 cm, 1898-90 

 

Sanatçıların son otoportreleri son sözleri olarakta görülmektedir. Cezanne‟in son 

otoportresinde kendisini gözle görülür bir derecede kopukluk ile tasvir eden sanatçı, 

özellikle gözleri detay ve enerjiden yoksun bir Ģekilde betimlemesiyle psikolojik mesafe 

hissini pekiĢtirdiği görülmektedir. Cezanne psikolojisini otoportrelerine yansıtmıĢ bir 

sanatçıdır. Paul Cezanne‟nin kronolojik olarak portre ve otoportrelerine bakıldığında, 

tarzının geliĢimi görülmektedir. Her portresindede yüzün formunun sanatçı tarafından 

keĢfediliĢi görülmektedir.  

 

Resim 85. Vincent Van Gogh, Otoportre, tuval üzerine yağlı boya, 46.5 x 38.5 cm, 1886-7 
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Vincent Van Gogh‟un otoportreleri bu yüzyıl içerisindeki önemli otoportrelerdendir. 

YaĢadığı kısa hayatı boyunca ankisiyete ve depresyonla mücadele eden Hollandalı ressam 

Vincent Van Gogh, renkli manzara ve natürmort resimlerinin yanında, Rembrant ve Goya 

gibi kendisini fazla sayısa resmeden sanatçlardan biridir. Kronolojik olarak sıralandığında 

otobiyografi görevi üstelenebilecek sayıda, yaklaĢık 30 otoportresi bulunmaktadır. 

“Ġzlenimcilik sonrası ressamlardan Vincent Van Gogh (1853-90) kalın, Ģiddetli fırça 

darbeleri ve yoğun enerjisiyle görünen dünyanın izlenimlerini değil, yaĢamın kendinde 

uyandırdığı yoğun duyguyu resmetmesiyle” dıĢavurumcu sanatçıların baĢında gelmektedir 

(Antmen, 2014, s. 26). O zamanlar yaĢadığı finansal sıkıntılardan dolayı model tutacak 

parası olmadığı için kendisini model olarak kullandığı bilinse de;  çağdaĢ bakıĢ açısıyla ve 

kardeĢine yazdığı mektupları da göz önüne alındığında, bir yandan da kendisini ifade etme 

aracı olarak otoportreleri kullandığı” görülmektedir. (Reynolds ve ark., 2016, s. 14).  

 

Resim 86 . Vincent Van Gogh, Otoportre, tuval üzerine yağlı boya, 65.1 x 50 cm, 1889 

 

Van Gogh Ģövalenin arkasında, elinde palet ve fırçasıyla olduğu, geleneksel ressam 

otoportreleri vardır. (Resim 85) Karanlık olan (1886-87) ve (Resim 86) renkli otoportre 

(1889) arasında sadece bir yıl olmasına rağmen, Van Gogh‟un sanatında yaĢamıĢ olduğu 

değiĢim açıkça görülmektedir. Van Gogh 18922daki otoportresine bakıldığında artık 

Modern bir ressamdır. Karanlık tonlarda boyadığı portrenin genelinde ve paletinde 

karanlık tonlar var iken, renkli otoportresindeki palette canlı renkler ve resime hakim olan 

tonlar bulunmaktadır. Van Gogh bu resminde;  “neredeyse karıĢmamıĢ renkler ile yeni bir 

stil kullandığı” görülmektedir (Van Gogh Museum ).   
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Resim 87 . Vincent Van Gogh, Bandajlı Kulak ile Otoportre, tuval üzerine yağlı boya, 60 x 49 cm, 1889 

 

Eserleri gibi hayatı da ilgi çekici olan Van Gogh, daima korku içinde yaĢamıĢ dengesini 

bulmak için kendisini çalıĢmaya vermiĢ, geçen yüzyılın dramatik yaĢamlı sanatçılarından 

biri olmuĢtur (Turani, 2020, s. 548). Ressam Gauguin ile yaĢadığı bir tartıĢma sonucu 

kendi kulağını kestiği ve hastaneden çıktıktan sonra Bandajlı Otoportre (1889)‟sini yaptığı 

bilinmektedir (Resim 87). Sanatçı sol kulağını kesmesine rağmen ayna kullandığı için sağ 

kulağını kesmiĢ gibi görülmektedir. Bu sakin kompozisyon içerisinde izleyiciye doğru 

bakan Van Gogh‟un yaĢadığı psikolojik durumu donuk ve bitkin bakıĢlarıyla 

yansıtmaktadır. Kendisini sakalsız olarak resmettiği nadir otoportrelerden biridir. 

 

Resim 88 . Vincent Van Gogh, Otoportre, tuval üzerine yağlı boya, 65 x 54 cm, 1889 

 

Van Gogh‟un ölümünden aylar önce yaptığı son otoportresi (Resim 88). Arka plandaki 

ritmik fırça darbeleri  ve  renk geçiĢleri ünlü tablosu Yıldızlı Geceler‟i hatırlatmaktadır. 

Renklerin canlı ton ve hareketlerine rağmen, diğer otoportrelerine göre daha agresif 

bakıĢlarla izleyiciye doğru bakmaktadır. YaĢ aldığı yüz hatlarından bellidir. 

Otoportrelerinde sanki kendine bir yabancı gibi bakmaktadır. Hatta bazen tiksinti ve hayal 
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kırıklığı birbirine karıĢtığı görülmektedir. Hayatında yaĢadığı mali sıkıntılar, duygusal 

hayal kırıklıkları sonucunda çöken ruhsal sağlığı neticesinde, göğsüne ateĢ ederek hayata 

veda eden sanatçı, günümüzde çok önemli bir popüler figüre dönüĢmüĢtür. YaĢadığı 

zamanda istediği baĢarıyı yakalayamayan sanatçı, Ģimdi her yerdedir. 

Hayatının bir döneminde Van Gogh ile çalıĢan ve sonra ise araları bozulan ve kavga eden 

Paul Gauguin( 1868-1903), tıpkı Van Gogh gibi genç yaĢta hayatını kaybetmiĢ ancak 

tarzıyla resim sanatını değiĢtiren isimlerden biridir. “Batı uygarlığının çürümeye yüz 

tuttuğuna inanan Gauguin, resimlerinde Japon estamplarındaki kalın dıĢ çizgilere ve ritmik, 

dekoratif biçimlere olan ilgisini ortaya koymuĢ, rengi anti-natüralist biçimde duygusal 

etkilerini göz önünde bulundurarak kullanmıĢ ve doğadaki gerçek görüntüler yerine kendi 

hayallerini, simgesel bir anlatımla ifade etmiĢtir” (Antmen, 2014, s. 30). Ara tonlar yerine 

saf renkleri olduğu gibi kullanan sanatçı, renk alanlarını da çizgi ile sınırlamaktadır. 

“Böylelikle perspektifi de resimden eleyen sanatçı, bu sadeleĢmeler ile beraber, kendi iç 

dünyasına dünyasını çok daha rahat ifade ettiği” görülmektedir (Turani, 2020, s. 550).  

 

Resim 89 . Paul Gauguin, Emila Bernard ile Otoportre (Les Miserables), tuval üzerine yağlı boya, 44.5 x 50.3 cm, 1889 

 

Gauguin‟in 1889 yılında yapmıĢ olduğu bu resim önemli otoportrelerinden biridir. “Van 

Gogh ile otoportre alıĢveriĢi yaptıkları bilinen Paul Gauguin 1889 yılında yaptığı 

otoportresini Van Gogh‟a göndermiĢtir” (Van Gogh Museum Netherlands, t.y.). Gauguin 

kendisini Viktor Hugo‟nun Sefiller romanının ana karakteri kılığında boyayıp Ģu Ģekilde 

kendisini ifade etmiĢtir: “Onu yüz hatlarımla yaparak, hepimizin toplumun zavallı 

kurbanları olarak iyilik ile intikamızı aldığımız, benim bireysel imajım olan bir portremiz 

var” (Van Gogh Museum Netherlands, t.y.).  

Sanatta gerçeğin temsili yerine ruhsal olan önem kazanmıĢ ve DıĢavurumculuk 

(ekspresyonizm) akımı ortaya çıkmıĢtır. “DıĢavurumculuk, Fransızca expression (ifade) 
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sözcüğünden türetilmiĢ, Neo Klasizim ve Empresyonizme tepki olarak resim, grafik 

alanlarında ortaya çıkmıĢ bir sanat görüĢüdür” (Turani, 2019, s. 38). Amaç, figürlerin 

görünen özellikleri göstermek değil insanın içinin yansıtılmasıdır. Bu dönemde yapılan 

otoportrelerde sanatçıların nasıl göründüklerini değil, iç dünyalarının nasıl göründüğünün 

yansımalarını temsil etmeye baĢladığı görülmektedir. Hisler ön plandadır. SavaĢ, hastalık, 

modernleĢmenin getirdiği yalnızlık hissi otoportrelerde yerini almıĢtır. Rönesansta statü 

belirten otoportreler yerini, sanatçıların karanlık iç dünyalarını açık bir Ģekilde dıĢarıya 

vurdukları bir alan haline gelmektedir. Rönesansta iĢ baĢında statü sembolü olan,ciddi 

duruĢlu otoportreler, ekspresyonist bir tavırla kendi iç dünyalarına inen sanatçıların 

psikolojilerini yansıttıkları bir tür olmuĢtur.  

1905 yılında Almanya‟nın Dresden kentinde kurulan Die Brücke (köprü) grubunun adı, 

Nietzsche‟nin “Hedef değil, köprü olmak gerek” sözünden hareketle eski ile yeni sanat 

arasında köprü olmak için kurulmuĢtur. “20 yüzyılın ilk manifestolu akımı olmuĢ ve bu 

manifestoyu ahĢap baskıyla çoğaltmalarıyla, ahĢap baskının yaygınlık kazanmasına neden 

olmuĢlardır” (Antmen,2014). Anti-natüralist ve serbest fırça darbeleriyle oldukça ham 

dıĢavurumlarını belirten akımın kurucuları arasında bulunan Ernst Ludwig Kirchner, 

Birinci Dünya savaĢında tehlikeli bir rol almak istemediği için orduda sürücü olarak görev 

almıĢ ancak yaĢadığı psikolojik sorunlar nedeniyle askerliğe uygun olmadığı tespit edilip  

uzaklaĢtırılan bir sanatçıdır.  

 

Resim 90 . Ernst Ludwig Kirchner, Asker Olarak Otoportre, tuval üzerine yağlı boya, 69 x 61 cm, 1915 

 

Alman DıĢavurumcu ressam Kirchner‟ın Birinci Dünya SavaĢı‟nın baĢlamasından bir yıl 

sonra 1915 yılında yapmıĢ olduğu otoportresinde (Resim 90) kendisini kolu kesilmiĢ, 

üniformalı bir asker olarak betimlemektedir. Kendisi ve arkadaki model gerçeğe yakın 



74 

 

 

olmayan biçimde, sert hatlı ve primivitist etkiyle çizmiĢ; her ikisinin de ten rengi hastalıklı 

bir sarı tonda boya boyadığı görülmektedir. SavaĢ alanında savaĢmamasına rağmen 

kendisini gazi olmuĢ bir Ģekilde stüdyosunda bir modelle resmetmesi; fiziksel olarak 

yaralanmayan Kirchner‟ın, savaĢ ile birlikte sanatçı kimliğine aldığı ruhsal darbelerin bir 

metaforudur. Gözlerindeki isteksizlik ve cansızlık, yüzünün adeta maske gibi durmasıyla, 

savaĢın insanlar üzerindeki yıkıcı etkisini sert bir Ģekilde anlatan psikolojik bir 

otoportredir. Kirchner bu otoportresiyle yüzünün ötesine geçerek içindeki duyguları açığa 

vurmaktadır. 

 

Resim 91 . Ernst Ludwig Kirchner, Hasta Adamın BaĢı Olarak Otoportre, gravür, 58.8 x 43.5 cm, 1918 

 

1918 yılında Hasta Adamın BaĢı olarak otoportresini (Resim 91) gravür olarak yapmıĢtır. 

“Askerlik hizmetinden sonra yasadığı zihinsel çöküntü sonucu, hastaneye yatan 

Kirchner‟in, ilacı kötüye kullanma sonucu geçiçi olarak felç geçiren ellerinin tasviri 

sembolik bir niteliğe sahiptir” (Staedel Museum, 2021). YaĢadığı psikolojik gerilimi, ten 

çizgileri ile belirginleĢtirmektedir. 1937‟de Naziler tarafından pek çok eseri yok edilmiĢtir. 

Tedavilere rağmen bu son yaĢadıklarından dolayı da psikolojisi oldukça zorlanan Kichner, 

1938 yılında intihar etmiĢtir.  

Modernist sanatın üzerinde durduğu „acı‟, „kaygı‟, „dıĢlanma‟ gibi kavramları, Egon 

Schiele‟in kendine özgü yaratıcılığıyla otoportrelerinde görülmektedir. “Onun ızdırabı 

dehası olmuĢtur” (Blackshaw, 2007). 1.Dünya SavaĢı zamanında ortaya çıkan büyük bir 

grip salgını dolayısıyla 28 yaĢında hayata veda eden Avusturyalı dıĢavurumcu ressam 

Egon Schiele, figürleri idealleĢtirmeyi reddeden üslubuyla 20.yüzyılın önemli 

ressamlarından biridir. Kısa yaĢamına yaklaĢık 100 tane kendi portresini sığdırmıĢtır. 

1910-1918 arasında ürettiği suluboya ve yağlı boyadan oluĢan çok sayıda otoportresi 
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vardır. Otoportrelerine sadece yüzünü değil çoğunlukla çıplak bedenini de dahil ederek, içe 

bakıĢını bedensel ve psikolojik bir söyleme çevirmektedir. Bu yüzden, Schiele‟nin temsil 

üzerinden -bedenini kendisine (ve baĢkalarına) açık bir manzara yapmakla- kendisini 

soktuğu kimlik tamamen teniyle ve duruĢu ve yüz ifadesiyle sınırlıdır (Leppert, 2017, 

s.385) . 

 

Resim 92 . Egon Schiele, Çıplak Omuzlu Otoportre, tuval üzerine yağlı boya, 42.2 x 33.9 cm, 1912 

 

Sanatçının arkadaĢı olan Dr. Erwin Von Graff, Viyana Üniversitesi Kliniği‟nin direktörü 

olduğu için, “Egon patolojik hastaların bedenlerini çizdiği” bilinmektedir (Timpano, 2017). 

Böylelikle psikolojinin bedende yarattığı etkileri daha iyi gözlemleme Ģansı bulmuĢ ve 

çizimlerindenki figürlere bunu daha iyi yansıtmıĢtır. Bu yüzdendir ki Schiele‟in 

resimlerindeki bedenlerde psikolojinin içten içe bedeni yediği (bitirdiği/çökerttiği) 

görülmektedir. “Modern histerik bedenler, Schiele gibi Viyanalı Modern sanatçılar 

tarafından benimsenen sembolik bir dildir” (Timpano, 2017). Grotesk bir beden ile yaptığı 

otoportreleri ile Egon Schiele dıĢavurumcu bir tavır ile çok sayıda otoportre yaptığı 

görülmektedir. Daha çok beyaz arka plan üzerine toprak tonlarında kendisini çalıĢtığı 

görülmektedir. 
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Resim 93 . Egon Schiele, DüĢmüĢ BaĢ ile Otoportre, tahta üzerine yağlı boya, 42.2 x 33.7 cm, 1912 

 

Egon‟nun otoportreleri yüzün ötesindedir. Onun otoportreleri “soyut” olan kimliğin”, 

“somut” olan yüze yansıtılmasını cesurca ve açık Ģekilde ortaya koyan çalıĢmalardır. 

Kendisini tuvale aktardığı bedeninde, ilahi bir güzel erkek kavramını yansıtmak yerine, 

tam tersini yansıtarak; bir deri bir kemik halde, sıska, kassız, tüylü bir Ģekilde kendisini 

resmetmektedir. “Manipule edilmiĢ bedenler, modernitenin kendi yozlaĢmıĢ doğasının bir 

metaforudur” (Timpano, 2017). Zihinsel durumunu, yüzündeki ifade, verdiği pozlar ve 

hatta bazen kendini çirkinleĢtirerek izleyiciye direk bakarak kendine davet etmektedir. 

1900‟lerden beri yapılan otoportrelerde, sanatçının kendi cinsel kimliğiyle olan iliĢkisinin 

önem kazandığı görülmektedir. Schiele‟in otoportreleri de oldukça mahremdir. 

Otoportreleri, narsizim derecesinde kendi kendini araĢtırma içgüdüsünün yansımalarıdır.  

Norveçli Edward Munch‟un fotoğraf, baskı, suluboya çizimler ve yağlı boya gibi bir çok 

farklı malzemeden oluĢan otoportreye sahip dıĢavurumcu sanatçılardan biridir. Munch‟un 

kimlik meselelerine odaklandığı otoportrelerinde; kendisinin yaĢam ve aĢk ile olan 

iliĢkisini, sanatçı ve insan olarak toplumdaki yerini sorgulamaktadır.  Ġnsan kaygılarına 

dair içten tasvirler sunmaktadır. “Munch‟un sanatı, yirminci yüzyıl boyunca insanlığın 

günlük yaĢantısı sırasında, ruhun doğal ve ilahi çevreyle çatıĢtığında modern insanın 

hissettiği korkuyu çoğu zaman rahatsız edici bir Ģekilde yansıtmaktadır” (Contributors, 

Edward Munch, 2020).  
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Resim 94 . Edward Munch, Yanan Sigara ile Otoportre, tuval üzerine yağlı boya, 110.5 x 85.5 cm, 1895 

 

1895 yılında yaptığı Yanan Sigara ile Otoportre‟sinde nerede olduğu belli olmayan sanatçı, 

elinde sigara ile izleyiciye doğru bakarken kendisini resmetmiĢtir. Karanlığın tonlar 

içerisinde, sanatçı yüzüne ve ellerine açık tonlar kullanarak vurgu yapmıĢtır. Hafif dumanlı 

ve figürün yarısının belli olmamasıyla resime gizem katmaktadır. 

 

Resim 95 . Edward Munch, ġarap ġiĢesi ile Otoportre, tuval üzerine yağlı boya, 110 x 120 cm, 1906 

 

YaĢam boyu korku ve ankisiyete nedeiyle tütün ve alkol bağımlılığı yaĢayan Edward 

Munch‟un, 1906 tarihli ġarap ĢiĢesi ile otoportresinde,  bir restaurantta Ģarap ile beraber 

masada otururken kendisini betimlemektedir.  Mutsuzluk, umutsuzluk, memnuniyetsizlik, 

niyetsizlik gibi hislerini gösterdiği kalabalıktaki psikolojisini yansıtmaktadır. “Alkolizmle 

savaĢan Much‟un  arkasındaki iki figür, sanatçının yaĢadığı ikilemi belli etmektedir” 

(Google Arts & Culture, t.y.).  

20.yüzyılıın önemli Ġngiliz sanatçılarından Francis Bacon‟un (1909-92) resimlerinde 

genelde bir figür, soğuk, kimliksiz, yalıtılmıĢ bir mekan içerisinde ve hatta kendi içerisinde 

bile yalnızdır. Duygusal olarak babası tarafından istismar edilen ve anne figürü olmayan 
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Bacon‟ın yaĢadığı yalnızlaĢma, eserlerinin temelini oluĢturur. Ġkinci Dünya SavaĢı‟nda 

ölüleri toplama ve gömme gibi görevlerde bulunan Bacon‟ın, savaĢ ortamında yaĢamıĢ 

olduğu bu deneyimlerin yansıması olarak, resimlerinde Ģiddet, et gibi gözüken beden gibi 

temalar hakimdir. Figüratif ekspresyonizmin önemli temsilcilerinden kabul edilen Francis 

Bacon‟un resimleri geleneksel normalara uymayan figürleri çalıĢmaktadır. Bozulan yüzün 

temsiliyle Bacon, bir duygusal yıkım içerisinde olduğunu otoportreleriyle göstermektedir. 

Ayrıca, ortaçağ zamanında dini konuların resmedildiği üç parçalı triptik(üç parçalı) tarzda 

yapılmıĢ resim ve otoportreleri mevcuttur. 

 

Resim 96 . Francis Bacon, Otoportre için Üç ÇalıĢma, tuval üzerine yağlı boya, 1976 

 

1972 yılında yaptığı üçlü otoportre çalıĢmasında, kendine özel renk paletiyle ve yamulan 

yüz formuyla kullanarak kendi zihinsel durumunu sorgulatmaktadır. Her bir resimde 

değiĢen yüz formuna rağmen Bacon‟ın yüz ifadesi nötrdür. Üç resimde de hissizlik 

hakimdir. Kendi öz imajını kullanrak ruhsal durumunu ortaya çıkarmaktadır. Ancak 

benliğini tamamen yok etmemektedir. Her otoportresinde yüzü ne kadar bozulmuĢ olsa da 

Francis Bacon olduğu bellidir. Tuvaldeki parmak izleri ve fırça darbelerinden sanatçının 

boyayı manipüle ettiği görülmektedir. Resimsel malzemeyle kendisinin arasındaki iliĢki 

doğrudan tuvalde gözükmektedir. Francis Bacon bu üçlü otoportrelerde kendi varoluĢunu 

yavaĢ çekimde göstermektedir. Arka planı tek renk kullanmasıyla uzay boĢluğunda 

sürükleniyormuĢ izlenimi vermektedir.  
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Resim 97 . Francis Bacon, Otoportre için Üç çalıĢma, renkli baskı, 37.5 x 31.8 cm, 1779-80 

 

Fotoğraf üzerinden portre çalıĢmalarını yapan Francis Bacon, yüzü akıĢkan bir form 

halinde boyamaktadır. 1979-80 yıllarında yapmıĢ olduğu üç parçadan oluĢan 

otoportresinde de yine bu yüz formunu kullandığı görülmektedir. Yüzün açısı öne doğru 

dönük olsa da, panelden panele, boya ve ıĢık kullanımıyla yüzün farklı yerleri 

vurgulanmaktadır. Bu yöntem yüzün çeĢitli açılardan temsiline izin vermektedir. Bu ve 

diğer yaptığı triptik otoportreleri, siyah arka fonuyla, fotoğraf kabinlerinde ard arda çekilen 

fotoğrafları andırmaktadır. Otoportrelerinin çoğunda kafası bütün tuvali kaplayacak Ģekilde 

büyüktür ve tuvalin içerisinde adeta hayattan izole bir Ģekildedir. Figürün içinde olduğu 

mekan donuktur. Bacon‟ın 1975‟te David Sylvester‟a verdiği röportajında “Kendi 

yüzümden nefret ediyorum…Pek çok otoportre yaptım ancak etrafımdaki insanlar sinekler 

gibi ölüyor ve kendimden baĢka boyayacak kimsem kalmadı” diye bir açıklaması 

bulunmaktadır (The Met Museum , t.y. ). 1964 yılında sevgilisi George Dyer‟ın 

intiharından sonra, Bacon daha çok kendi dünyasına çekilerek otoportrelere ağırlık 

vermiĢtir.                 

 

Resim 98 . Lucian Freud, Saksıda Sümbül ile Otoportre, tuval üzerine yağlı boya, 44.7 x 41.5 cm, 1947-48 
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20. yüzyılda tutarlı bir Ģekilde otoportrelerini yapan nadir sanatçılardan biridir ve 50‟den 

fazla kendisini resmettiği resim, baskı ve çizimi bulunmaktadır. 1939 yılında yaptığı ilk 

portresinden 2003 yılında yaptığı son otoportresine kadar sanatında ve bedeninde olan 

değiĢimi ve geliĢimi görmemiz için geniĢ bir bakıĢ açısı sunar. Otoportrelerinde hikaye 

anlatmayan Lucian Freud, kendi varlık anını yakalar. Bu sanatçı ile resim arasında sürekli 

bir yüzleĢme anlamına gelmektedir. Sanatçının erken dönem çalıĢmaları, çizgisel ve graik 

özellikler içeren çalıĢmalardır. 1947-48 yılında yapmıĢ olduğu Saksıda Sümbül ile 

otoportre çalıĢması bu tarz çalıĢmalarından bir örnektir. Kendisi de tıpkı vazo gibi donuk 

bir Ģekilde cansız bir manzara olarak sunduğu görülmektedir. Otoportrelerinin çoğunda 

doğaya atıf yapabileceği bir bitki eĢlik etmektedir. 

 

Resim 99 . Lucian Freud, Yansıma, tuval üzerine yağlı boya, 55.9 x 53.3 cm, 1985 

 

Zaman içerisinde düz hatları bırakıp boya katmanları ile resim yaptığı görülmektedir.. 

Resimlerini fotoğraftan değil, uzun saatler stüdyoda süren birebir gözlem ile yapan 

Freud‟un otoportreleri de, kendisiyle aylar süren bir öz incelemenin sonucudur. “Üstünde 

giysisi olmayan özneleri tanımlarken „nü‟ yerine „çıplak‟ tabirini kullanan Lucian Freud‟un 

bedeni canlı bir et olarak gören bu yaklaĢımı sayesinde, sanat tarihi içerisinde resim türü 

olarak „bütün halindeki bedenin portresi‟ olarak görülmektedir” (Thompson, 2014, s. 344). 

Freud‟un bedenleri estetik ve güzel bir çıplaklık içermez, gerçekçidir. Kendisini içeriden 

resmederken dıĢarıda yaĢadığı mücadeleyi otoportreleri ile yansıtır. YaĢamın iĢgaline 

uğrayan bedeni, lekeleri, çizgileri ile boyamaktadır. Yansıma (Resim 99) otoportresine 

bakıldığı zaman sanatçının üzerinde hayatın bıraktığı izler somut bir Ģekilde görülmektedir. 

Bu görülme hali soyut olana da ıĢık tutar. Böylelikle Lucian Freud‟un otoportreleri 

yüzünün ötesine geçerek içini yansıttığı bir araç haline gelmektedir. Sanatçının kendi 

görüntüsünü yakalama çabası sonucunda gençliğinden yaĢlılığına kadar yaptığı 
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otoportreler izleyiciye ile otobiyografik özellikler sunmaktadır. Bu otoportreler ile 

sanatçının fizyolojik değiĢimi yanında sanat tarzındaki değiĢimleri de görülmektedir. 

20. yüzyıl baĢlarında ortaya çıkan Kübizm temsile dayalı resim anlayıĢını yıkan bir 

akımdır. Ahu Antmen‟e göre: “Geleneksel perspektif kurallarına baĢvurmadan nasıl bir 

resimsel kurgu yapılabileceği sorusundan hareketle Batı sanatının yüzlerce yıllık görsel 

temsil sistemini yerle bir eden Kübizm, bu anlamda 20. Yüzyılın en radikal sanat 

hareketlerinden biri olarak nitelendirilir” (Antmen, 2014, s. 45-46). Adnan Turani‟ye göre 

ise “Kübistler figür görüntüsünü parçalayıp yok ederek, figürlerin tanınılabilirliklerini 

yitirmesine sebep olmuĢlardır” (Turani, 1998, s. 79). AĢağıdaki iki örneğe bakcak olursak 

Picasso, sanat hayatının sonlarına doğru nesnel temsilden oldukça uzaklaĢtığı 

görülmektedir.  

                                                          

Resim 100 . Picasso, 15 YaĢ Otoportresi,tuval üzerine yağlıboya,1895  ve  Ölümle KarĢılaĢmak adlı 90 YaĢ otoportresi, 

kağıt üzerine pastel boya,1972 

 

Picasso bizi resimleriyle, gördüğümüz gerçeklikten koparıp, figürlerin orantılarıyla 

oynayarak yeni bir plastik dile götürmektedir. Yapılan portrenin modele benzeme 

zorunluluğuna dayanan geleneksel resim anlayıĢını bozan Picasso‟nun, ilk otoportresinden 

(Resim 100) baĢlayarak son otoportresine bakacak olursak, yaĢ alan bir beden yerine; 

Picasso‟nun değiĢen/çeĢitlenen resim tarzı hakkında bilgi sahibi olunmaktadır. Bunu bir 

çeĢit bilinç değiĢtirme ve kimlik deneyimleme egzersizi olarak görmekte mümkündür. 15 

yaĢındayken 1895 yılında yapmıĢ olduğu otoportresinde kendisini özgüvenli, genç bir 

delikanlı olarak betimlediği portresini Akademik figür resimlerine uygun bir üslup ile 

yaptığı görülmektedir. Oran-orantı kurallarına uyarak ve gerçeğe yakın Ģekilde kendini 

resmetmiĢtir. Dramatik olarak kullanılan ıĢıkla Rembrant‟ın ilk zamanlarındaki 

otoportrelerine benzerlik göstermektedir.  
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Ölümünden önce yaptığı bir dizi otoportrede ise kendisini adeta maskeleĢtirmiĢtir. Bu 

otoportrelerinde, insan formundan çıkarak, resimde gerçekçi figür temsilini tamamen 

yokettiği görülmektedir. DehĢet içerisinde donuk bir Ģekilde izleyiciye gözünü kırpmadan 

bakan Picasso‟nun bu bakıĢı kendi ölümüne bir bakıĢ olarakta yorumlanmaktadır. 

Ölümünden kısa süre önce yapılan bu çarpıcı otoportreler bizi yaĢamının son anına kadar 

resimden vazgeçmeyen bir sanatçının ruh haline götürmektedir.  

                                                 

Resim 101 . Picasso,Otoportre,tuval üzerine yağlı boya,1906   Resim 102 . Picasso, Otoportre, kağıt üzerine pastel,1907 

    

Gri bir arka plan üzerine, aynı renk tonlarından oluĢan kıyafetiyle beraber elinde palet 

tuttuğu görülmektedir. Belirsiz bir mekan içerisinde duran sanatçının statüsüne atıfta 

bulunan herhangi bir Ģey yoktur. Bu otoportrede (Resim 101) ressam 25 yaĢındadır. 

Mekansal derinliği, perspektifi yok ederek kendisini resmetmiĢtir. “1907‟de yapmıĢ olduğu 

otoportresi Primitivizm‟den Kübizm‟e geçiĢini göstermektedir” (Richman-Abdou, 2021). 

1.Dünya SavaĢı‟ndan sonra, Dada akımının sonrasındaki bir geliĢme olarak, 

düĢüncelerimizi, zihnimizi, gördüklerimizi, akıl ve mantıktan özgürleĢtirmek amacıyla 

ortaya çıkan Sürrealizm akımıdır. “Ekim 1899‟da Freud, insan zihninde hatıraların, 

sezgilerin ve en temel güdülerimizin saklandığı bir kısım saptadığı DüĢlerin Yorumu adlı 

kitabını yayınlaması” (Dodge, 2014, s.152) ile Freud‟tan etkilenen sürrealist ressamlar, 

bilinç ile bilinçaltını birleĢtirdikleri, hayal ile gerçek arasında gezindikleri kendi 

dünyalarını yaratarak tuvallerine yansıtmıĢlardır. “Ġnsan içinin ruhsal birikimleri ile ilgili, 

birbirleriyle iliĢkileri olmayan nesne,varlık ve mekan görünümlerini bir araya getirerek 

kompozisyon düzenlemesine gitmiĢlerdir” (Turani, 1998, s. 90). Sürrealist resimler 

içerdikleri absürtlüklerle, mantığa uymayan yerleĢtirmelerle, hatta bazen rahatsız edici ve 
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ĢaĢırtıcı görüntüler ile izleyicinin, bilinçaltının derinliklerine doğru yol almasını 

hedeflemiĢlerdir.  

Salvador Dali‟nin 1929 yılında yayınladığı, belirli bir tema bulundurmayan, baĢtan sona 

absürdlükler içeren, bir adamın bir kadının gözünü jiletle kesmesi gibi sahnelerle damga 

vuran Endülüs köpeği adlı, tuhaf kısa filmiyle üne kavuĢan bir sanatçıdır. “O içeriğin tuhaf 

devrimcisidir” (Turani, 2020, s. 623). Pek çok farklı akımda eserleri mevcuttur. Izlenimci, 

kübist, sürrealist otoportreleri vardır.  

 

Resim 103 . Salvador Dali,Kübist Otoportre,tuval üzerine yağlı boya, 104 x 75 cm, 1923 

 

1923 yılında yaptığı Kübist otoportresi (Resim 103) Dali‟nin 19 yaĢındayken yaptığı erken 

dönem eserlerinden biridir. Dali Afrika maskelerine benzeyen yüzünü resmin ortasında 

konumlandırmıĢtır. Yüzü dıĢında kahve fincanı, gazete ve sigara paketi görülmektedir. 

Kübizmin etkileri görülen bu otoportrede geleneksel insan formu yoktur. Geometrik 

formlar içerisinde adeta puzzelaĢan Dali izleyiciyi arayıĢa davet etmektedir. Aynı yıl 

yapmıĢ olduğu resimle benzer bir kompozisyon kullanmıĢtır. “Ġkinci resimde, arkasına 

L‟Humanite gazetesi ekleyip, kendisini de bir iĢçi gibi giyinmiĢ Ģekilde göstererek, devrim 

fikrini onayladığını göstermektedir” (Self-Portrait with "L'Humanité", 2014).  

 

Resim 104 . Salvador Dali, Soft Self Portrait with Grilled Bacon, tuval üzerine yağlı boya, 61.3 x 50.8 cm, 1941 
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1941 tarihli çalıĢmasında (Resim 104), eriyen öğeleri kullanmayı seven Dali, yüzünü adeta 

yumuĢak bir maske kıvamına sokarak deforme ettiği görülmektedir. Sosyal hayat 

içerisinde yüz ve göz vasıtasıyla insanlar birbirini tanımaktadır. Ancak Dali‟nin bu 

otoportresinde gözler yoktur. Yüz ise, gözümüzün gördüğü biçimde değildir. Ġçi boĢ sadece 

ten olarak ve gerçekte olduğundan daha sıvı bir haldedir. “Picasso otoportre olarak sadece 

teni kullanmasıyla, insanı temsil eden Ģeyin ten olduğunu savunmaktadır” (Soft Self-

Portrait with Grilled Bacon, 2014). Bu resimde kendisini tanınır kılan tek Ģey ince 

bıyığıdır. Kendisini dıĢ benliği sadece teniyle sunmayı tercih ettiği görülmektedir. Birçok 

resminde kullandığı koltuk değnekleriyle duran yüz, aĢağı doğru kayıp gitmekten 

kurtulmuĢ onların desteğiyle durmaktadır. Göz boĢluğuna ve ağzına doğru giden 

karıncalar, ölüm ve çürümeyi temsil etmektedir. Sanatçının eriyen yüzünün aksine, son 

derece gerçekçi, çıtır ve ızgara yapılmıĢ bir pastırma vardır.  

Otoportre denilince akla gelen ilk isimlerden biri olan Meksikalı sanatçı Frida Kahlo 

(1907-54), sembolik ve dıĢavurumcu otoportreleriyle kendi gerçeğini aktarmıĢtır. Geçirdiği 

kaza dolayısıyla hastane odasındaki zamanını resim yaparak geçiren Meksikalı sanatçı 

Frida Kahlo „En iyi tanıdığım kiĢi benim‟ demiĢ ve kendisini, kimliğini, kadınlığını, hayat 

mücadelesini anlattığı küçük boyda 60‟a yakın otoportresi vardır. “Acı ve direnç simgesi 

olan saygı uyandıran otoportreleri, memleketinin yerel folklorik unsurları ve sembolleriyle 

doludur” (Grzymkowski, 2015, s. 125).                              

6 yaĢındayken geçirdiği çocuk felcinin bacaklarına verdiği hasar yüzünden, aksayarak 

yürümek zorunda kalan Frida Kahlo, 18 yaĢında geçirdiği kaza sonucu çelik bir çubuğun 

kalçasından girip üreme organlarına zarar vermesiyle kronik ağrılarla baĢ etmiĢtir. Onca 

acıya rağmen her gün saatlerce süslenen, giyinen Frida “Her sabah cennete gidecekmiĢim 

gibi giyiniyorum” diye belirtmiĢtir (Berger, 2019, s. 338). Hastane odalarında geçen hayat 

boyunca resime tutan Frida, otoportreleriyle izleyiciye feminizmi, güzelliğin ne olduğunu 

ve kadının hayattaki yerini sorgulatır. Kendisini ne istediğini, ne hissettiğini çok güçlü bir 

Ģekilde izleyiciye anlatmaktadır.    
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Resim 105 . Frida Kahlo, Ġki Frida, tuval üzerine yağlı boya, 1.74  x 1.73 m, 1932 

 

1932 yılında yapmıĢ olduğu belki de en bilenen otoportresinde, iki Frida (Resim 113) 

karĢımızda durmaktadır. “Birinde Geleneksel Meksika kıyafeti „Tehuana‟, diğerinde ise 

modern kıyafetleriyle iki kiĢiliğini ortaya koymaktadır” (Lindauer, 1999) . Çektiği acıyı 

saklayan iki güçlü kadın figürü olarak gördüğümüz Frida, dayanıklılığını göstermektedir.  

 

Resim 106 . Frida Kahlo, KesilmiĢ Saçlar ile Otoportre, tuval üzerine yağlı boya, 40 x 28 cm, 1940 

 

Genelde geleneksel Meksika kıyafetleriyle, ördüğü ya da topuz yaptığı saçlarıyla görmeye 

alıĢkın olduğumuz Frida Kahlo‟nun, 1940 yılında yaptığı kesilmiĢ saçlar ile otoportresinde 

kendisini tam tersi, maskülen bir kıyafetle ve kestiği saçlarıyla bereber resmettiği 

görülmektedir. Diego‟nun çok sevdiği saçlarını, onunla boĢanmasının ardından gerçekten 

kesen Frida‟nın üzerine siyah bir erkek takımı bulunmaktadır. Elinde tuttuğu makasla adeta 

Diego‟ya meydan okurmuĢçasına kendi saçlarını kesip her yere dağıttığı görülmektedir.  

YaĢadığı iliĢkinin bitiĢine olan hayal kırıklığına ve buna karĢı hissettiği acıya rağmen güçlü 

bir Ģekilde duran Frida, bu otoportre ile hislerini izleyiciye anlatmaktadır. Üst kısmında 
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yerel bir Meksika Ģarkısının notası ve sözleri vardır: “Eğer seni sevdiysem saçın 

yüzündendi, Ģimdi kel oldun seni artık sevmiyorum” (MoMA, 2019).  

 

Resim 107 . Frida Kahlo, Kırık Sütun, tuval üzerine yağlı boya, 39.8 x 30.6 cm, 1944 

 

Frida‟nın otoportreleri yüzünün ötesine geçerek onun hayat içerisinde yaĢadığı olayları 

anlattığı bir alan kullandığı resimlerdir. “Kırık Sütun adlı resminde bedeni çivilerle 

delinmiĢ olup izleyici çivileri diĢlerinin arasında tuttuğu ve çekiçle çivilemek için birer 

birer ağzından çıkarttığı izlenimine kapılmaktadır” (Berger, 2019, s.339). Boyayla vermiĢ 

olduğu bu hassasiyet hissi onu Frida Kahlo yapmaktadır. Frida, yaĢadığı acıyı o kadar 

mükemmel bir Ģekilde anlatır ki, resimlerine bakınca acısını hissettirmektedir. Acıları, aĢkı, 

kadınlığı, vücudu ile izleyici ile derinden bir bağ kurmaktadır.1944 yılında yapmıĢ olduğu 

bu resimde kendisini yarı çıplak bir Ģekilde, demirden bir omurgaya sahip Ģekilde 

resmetmiĢtir. Vücudundaki yarık adeta deprem olduğunda fay hattı kırılması gibi 

gözükmektedir. Hayatı boyunca giydiği korselere rağmen, güçlü bir Ģekilde durmaktadır. 

“Kendimi resmediyorum çünkü en çok kendimle baĢbaĢayım” (MoMA, 2019) diyen Frida 

Kahlo, mücadelenin simgesi olmuĢtur. “Ve bunca acıya rağmen, ölmeden önce en son 

yaptığı son resmin üzerine Viva La Vida yani YaĢasın hayat diye yazan Kahlo”, 

yaĢadığımız zamanın popüler ikonlarından birine dönüĢmüĢtür (Berger, 2019, s. 342) . 

Otoportreleri üzerinden iletiĢim kuran önemli sanatçılardan biridir. 

Gerçeküstücü sanatçıların önde gelenlerinden Rene Magritte (1898-1967), eserlerinde 

“uzay, zaman gibi unsurları altüst etmektedir” (Grzymkowski, 2015, s. 83). “1927-1930 

yılları arasında Paris‟te yaĢadığı kısa dönemde Gerçeküstücülerle yakınlaĢan ama 

yaĢamının sonuna kadar yaĢayacağı Brüksel‟e döndkükten sonra oldukça içine kapanık bir 
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yaĢam süren Magrittre, benzer imgeleri farklı kompozisyonlar içinde kullandığı 

resimlerinde zıtlıklar ve ikilemler kurgulayarak gerçekleĢtirdiği görsel esprileriyle 20. 

yüzyılın en ilginç ressamlarından biri olarak nitelendirilmiĢtir” (Antmen, 2014, s. 138).  

 

Resim 108 . Rene Magritte, The Musing of The Solitary Walker, tuval üzerine yağlı boya, 139 x 105 cm, 1926 

 

 „The Musing of The Solitary Walker‟ adlı eserinde gördüğümüz Melon Ģapkalı adam ilk 

kez ortaya çıkmıĢtır (Hall, 2014, s. 285-6). Bu imgesini 1926 ve 1966 yılları arasında 

yaptığı birçok resimde farklı duruĢ ve kompozisyonlarda kullanmıĢtır. Rüya ile gerçek 

arasında gezindiği bu resimde, ön plandaki havada süzülen bir kadın bedeni, 12 

yaĢındayken nehire atlayıp intihar eden annesine bir göndermedir (Hall, 2014, s. 286). 

Arkasında onu takip eden cesetle nehirin yanında yürürken kendini resmetmiĢtir. 

 

Resim 109 . Rene Magritte, The Son of a Man, tuval üzerine yağlı boya, 116 x 89 cm, 1964 

 

1964 yılında yapmıĢ olduğu „The Son of A Man‟ tablosunda kendisini melon Ģapkalı ve 

takım elbise giymiĢ olarak resmetmiĢtir. Kısa bir duvarın önünde duran sanatçının, üçüncü 

düğmesi iliklenmediğinden ve bacak kısmını göremediğimizden; sanki vücudu sonsuza 

doğru uzanıyormuĢ izlenimi vermektedir. Sol gözünün bir kısmı hariç yüzünün tamamını 
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havada asılı duran yeĢil bir elma ile gizlemektedir. “Mitolojide kırmızı elma, aĢk, cinsellik 

ile ilgili soyut bir sembolüdür ve Adem ile Havva‟nın cennetten kovuluĢunu 

simgelemektedir” (Hall, 2014, s. 286). Havada asılı duran yeĢil elma ise Newton‟un 

ağaçtan düĢen elmasına göndermedir ve akıl, bilim ve fiziksel konuları yani somut bir 

gerçekliği sembolize etmektedir (Hall, 2014, s. 287).  Ancak normal fiziki Ģartlarda yere 

düĢecek olan elmayı havada tutarak fizik kurallarını alt üst etmektedir. Arkadaki huzurlu 

manzaraya rağmen, resmin genelinde uyumsuzluk ve rahatsızlık hissi hakimdir ve 

manzarayla vücudu bütünleĢmiĢ değildir. Giydiği takımla ve Ģapkasıyla baĢka bir yere 

aittir. Elma gerçekte olmadığı gibi durmaktadır.                                                                      

3.2. Çağdaş Otoportreler (20.yüzyıl – 21.yüzyıl başı) 

Otoportrenin yaĢadığımız zaman dilimini tanımlayan bir hale geldiği görülmektedir: Selfie 

Çağı. Ġngilizcesi “selfie” olan Türkçe‟ye “özçekim” olarak çevirilen fotoğraflama biçimi, 

20. ve 21.yüzyılın sadece sanatçılar tarafından değil herkes tarafından kullanılan bir 

otoportre biçimidir. “Teknolojinin geliĢimi fotoğraf makinelerinde de yansımıĢ, artan 

üretim, fiyatların ucuzlamasına, isteyen herkesin makine edinelebilmesine, bir baĢka 

deyiĢle, fotoğrafın herkesin kullanımına açık bir alan haline gelmesine olanak sağladığı” 

görülmektedir (BatuĢ, 2019, s. 57). ÇıkıĢ noktası kiĢinin kamera ile kendi kendisini 

çekmesi olan bu fotoğraflama türünün odak noktası yüzdür. Özçekimler, otoportre 

kavramının fotoğraf sanatındaki yansımalarıdır. 19.yüzyıldan itibaren ortaya çıkmasına 

rağmen, günümüzün teknolojisinin ve internetin geliĢimi ile birlikte daha dikkat çekici bir 

konuma geldiği görülmektedir. Artık insanlar özçekimleri ile internet üzerinden 

birbirleriyle etkileĢime geçmektedir.  

Günümüzde sanatçılar, politikacılar, dünya üzerinde kameraya ulaĢabilen herkes özçekim 

yapabilmektedir. Hatta uzaydan Astronot Buzz Aldrin‟in Twitter üzerinden paylaĢtığı 1966 

yılında çekmiĢ olduğu bir özçekim bile bulunmaktadır. Andy Warhol‟un 1960larda 

söylemiĢ olduğu “herkes bir gün on beĢ dakikalığına ünlü olacak” sözü günümüzde 

paylaĢılan özçekimlerle, sosyal medya ortamında alınan beğeniler ve takipçi sayısının 

artması ile mümkün hale gelmiĢtir.  
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Resim 110 . Andy Warhol, Otoportre, fotoğraf,1979       Resim 111 . Andy Warhol, Otoportre, fotoğraf, 1979 

 

Kendi kendine kamerasıyla çekim yapan sanatçılardan biri Andy Warhol‟dur. Pop sanatın 

temsilcisi Andy Warhol, Polaroid marka, kısa süre içerisinde fotoğrafın baskısını 

çıkarabilen makinasıyla pek çok otoportresi bulunmaktadır. Pop sanatın yapıldığı 

yöntemler açısından kolay ve herkesin yapabileceği mesajını veren, bir bakıma geleneksel 

yöntemleri, yeteneği reddeden; hatta daha da ötesine geçip marketten direk alınabilen bir 

nesneyi sanat olarak sunan bir yapısı olduğundan, Andy Warhol‟un  kendi makinasıyla 

kolayca çekip baskısını alabildiği özportreleri pop sanatla bütünleĢmiĢtir.  

 

Resim 112 . Andy Warhol, Korkutucu Peruk, serigrafi, 1986 

 

Bugün bir Amerikan ikonu olarak görülen pop art sanatçısı Andy Warhol; film, fotoğraf, 

performans, baskı gibi pek çok farklı alanda verdiği eğlenceli, geçici, düĢük maliyetli 

eserleriyle merak uyandırarak zamanının en konuĢulan isimlerinden biri olmuĢtur. Sanat 

hayatı boyunca sık sık kendisini de spot ıĢıklarının önüne koymuĢ ve farklı materyaller ile 

kendi yüzünü izleyiciye sunmuĢtur. 1986 yılında Korkutucu Peruk adlı serisinde, kendi 

portresini (Resim 112), uzun süredir bir çok eserinde kullandığı ikonik serigrafi 

yöntemindeki ustalığıyla, “Warhol stilinde bir anıt olarak kendini sunmaktadır” (Kear, 
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2015). Yüzüne kullandığı aydınlatmayla, adeta karanlığı baĢıyla yırtan ve aydınlığa 

kavuĢan Warhol‟un, bu soğuk ıĢık ve bedeni olmayan, mimiksiz yüzüyle sanki kafatasını 

andıran bir donukluğu vardır. Sanatçı bir açıklamasında “Andy Warhol‟u tanımak 

istiyorsanız, yüzeyde gördüğünüze bakmanız yeterli; resimlerimdeki, filmlerimdeki 

yüzeylere bakın, iĢte ben ordayım. Yüzeyin gerisinde boĢuna bir Ģey aramayın” demiĢtir 

(Antmen, 2014, s. 165). 

1954 doğumlu Amerikalı Cindy Sherman, fotoğrafı üretim aracı olarak kullanan kavramsal 

sanatçıdır ve kendi kendisini fotoğraflamaktadır. ÇalıĢmaları genellikle, görüntüyle 

oluĢturulan kimliğin değiĢtirilebilir bir Ģey olduğunu ve algının aldatıcılığını göstermek 

üzerinedir. “Kendisini, bedenini hem sanat nesnesi olarak kullanarak, hem de bu kareleri 

çeken kiĢi olarak, izleyen ve izlenen arasındaki iliĢkiyi de değiĢtirmiĢtir” (Clarke, 2017, s. 

134).  

Ġsimsiz Film Kareleri adlı 1977‟de baĢladığı seri, hem fotoğrafçı hem model olarak görev 

aldığı 69 siyah beyaz fotoğraftan oluĢan serisidir. Kamera, makyaj, peruk ve kıyafet gibi 

sinemanın çeĢitli araçlarını kullanarak, Amerikan filmlerindeki kliĢe kadın rollerini kendi 

bedeniyle yeniden canlandırmıĢtır. Fotoğrafın aldatıcı doğasından faydalanan Sherman, her 

karede baĢka bir kadını canlandırır; bu kadın hem kendisidir hem de değildir. “Hem her 

yerde hem de hiçbir yerdedir” (Clarke, 2017, s. 134) 

 

Resim 113 . Cindy Sherman, Ġsimsiz #21 ,fotoğraf ,1978 

 

Yüz ifadesinden tiksinme, iğrenme, korku, endiĢe gibi ifadeleri okuyabildiğimiz bir kadın 

karĢımızda durmaktadır. “Hikayelerde ne olduğu belirsiz olmakla birlikte ortada kesin bir 

cevap yoktur ve ucu açıktır” (Clarke, 2017, s. 137). Eserlerin ismini bile isimsiz olarak 

adlandırması tesadüf değildir. Yorumu tamamen izleyiciye bırakmaktadır. BaĢka bir açıdan 

Cindy Sherman‟ın kareleri kadınlar için özgürleĢtiricidir. Tek tip kadın diye bir Ģey 
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olmadığını, makyaj ve kostümle baĢka bir kiĢiliğe bürünülebileceği, dıĢarıdan bakan 

kiĢinin de algısının değiĢtirilebilir bir Ģey olduğunu göstermektedir. Ahu Antmen‟e göre : 

“Sherman‟ın kendi çektiği, dolayısıyla öznesi  ve nesnesi olduğu bu fotoğraflar, popüler 

kültürün Ģekillendirdiği kadın imgesini sorgularken, kimliğin ne kadar kaygan zeminde 

kurulan ve bozulan bir olgu olduğunu” düĢündürmektedir (Antmen, 2014, s. 276). 

                                                                 

Resim 114 . Cindy Sherman , Ġsimsiz #140, fotoğraf,1985      Resim 115 . Cindy Sherman, Ġsimsiz #153, fotoğraf,1985 

 

1985 yılında çektiği, Vanity Fair moda dergisinin isteği üzerine yapılan Peri Masalları adlı 

çalıĢmaları, o kadar ürkütücü ve tedirgin edici bulunmuĢtur ki, dergi tarafından asla 

yayınlanmamıĢtır. EndiĢe, korku içinde, tacize uğramıĢ, ölü gibi durduğu ve bazen domuz 

baĢına çevirdiği portresiyle grotesk temalar da içeren fotoğraflarda, halk arasında anlatılan 

masalları, farklı bir bakıĢ açısıyla sunduğu görülmektedir. Raphael gibi Eski Ustalar‟ın 

resimlerini, Caravaggio‟nun Bacchus‟u gibi otoportreleri tekrar yorumladığı resimleri de 

bulunmaktadır. 

                                                 

           Resim 116 . Cindy Sherman, Özçekim, 2017                            Resim 117 . Cindy Sherman, Özçekim,2018 
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Cindy Sherman Ġsimsiz serisine devam etmesinin yanında fotoğraf paylaĢımı üzerinden 

etkileĢim içeren sosyal medyadaki hesabından da belirli aralıklarla özçekimlerini 

paylaĢmaktadır. Bu özçekimler manipüle edilmiĢ fotoğraflardan ve videolardan 

oluĢmaktadır. Kamerayı kendisinine çevirerek filtre, çıkartma, peruk gibi ekleyebileceği 

düzenlemelerle kendisini internet üzerinde de kılıktan kılığa sokan Cindy Sherman, 

gündelik yaĢam içerisinde gerçek olmayacak kadar farklı biri olana kadar yüzünü 

çarpıtarak yayınlamaktadır. Yayınladığı gerçek üstü özçekimler, ilk baĢta abartılmıĢ bir 

gerçeklik olarak gelse de bir süre sonra insanların her dakika kendilerini çekip paylaĢtıkları 

resimlerden aslında çokta farklı olmadığı görülmektedir. Günümüzde özçekimlere efekt ve 

filtre ekleyerek görünüĢü değiĢtirmek, aslında Cindy Sherman‟ın teknoloji bu kadar 

ilerleme göstermeden makyaj ve kıyafet ile kendisini değiĢtirmesi aynı mantıktadır.  

Ayrıca galeriyi ortadan kaldırarak kendi profili üzerinden daha ulaĢılabilir bir Ģekilde kendi 

kendisini istediği gibi temsil etmektedir.  

 

Resim 118 . Gerhard Richter, Otoportre, tuval üzerine yağlı boya, 51 x 46 cm, 1996 

 

Yapıtlarını özçekim ya da fotoğraf olarak yayınlamasa da çektiği fotoğraflar üzerinden 

otoportrelerini yapan çağdaĢ sanatçılar bulunmaktadır. Fotoğraf böyle yapılan yağlı boya 

resimlerde yardımcı bir rol üstlenir. Sadece kendi resimlerini değil yaptığı portre üzerine 

yaptığı çalıĢmalarda da fotoğraflardan yararlanan Gerhard Richter, silik bir gerçeklik 

sunarak portreleri bir hayalete dönüĢtürür. Yüzdeki bireyselliği yok etmektedir. 1996 

yılında yaptığı otoportresinde yüzü oradadır ancak ayrıntılara ulaĢılamaz. Ayrıntılar 

belirsizdir. Resime bakıldığı zaman, silik portresiyle beraber ızgaralarında gözükmesi, 

görüntüyü gizleyen birkaç katman olduğunu öne çıkartmaktadır. Resimin görünen fiziksel 

yüzeyi yani gördüğümüz gerçeklik, imgenin gerçekliğinden bizi uzaklaĢtarak, nesne ile 

izleyici arasına mesafe koymaktadır. Kullandığı çoklu katmanlarla aslında kendini hem 
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uzaklaĢtırırken aynı zamanda içinde bulunduğu ruh haline yakınlaĢtırmaktadır. Sanatçı 

Gerhard Richter‟ın bu uzaklık ve yakınlık hissiyle birlikte, soyut ve somut arasında gidip 

gelen eserleri mevcuttur. 

 

Resim 119 . Chuck Close,Otoportret uval üzerine yağlı boya, 259.1 x 214.6 cm, 2004-5 

                    

Fotoğraftan yaralanılarak ayrıntılı bir Ģekilde çalıĢılan çağdaĢ sanat eserleri de 

bulunmaktadır. Fotorealizm diye adlandırılan, “1960‟larda Pop art‟ın içinden çıkan bir 

akım olarak sıradan ve gündelik hayata dair temaların ustalık ve titizlikle resmedilmesini 

ön plana çıkaran” resimlerdir. (Hodge, 2014, s. 198). Teknik olarak genellikle; çekilen bir 

fotoğrafın, projeksiyon yardımıyla tuvale yansıtılmasıyla baĢlayan ve her bir karesinin 

büyük bir titizlikte yapıldığı, saatler, günler, hatta aylar süren çalıĢmalardır.  Sanatçı 

kamera gibi olan gerçekliği kendi tarzını ekleyerek yansıtır. Chuck Close‟un eserleri 

fotorealist tarza iyi birer örnektir. Sanatçı portrelerini büyük boyutlarda çalıĢmaktadır. 

2004 yılında yapmıĢ olduğu otoportresinin (Resim 119) boyutu yaklaĢık 260‟a 220 cmdir. 

Yapımı uzun bir zaman alan bu portreleri sanatçı ilk baĢlarda siyah beyaz renklerle 

çalıĢmıĢ, 1970lerden itibaren renkleri kullanmaya baĢlamıĢtır. Aynı tarzda çalıĢtığı büyük 

boyutlu, renksiz ve renkli çok sayıda otoportreleri de bulunmaktadır.  

ÇağdaĢ sanatta fotoğraf gerçekliğini yakalayan heykel otoportreler bulunmaktadır. Reçine, 

fiberglas, silikon ve benzeri malzemeleri kullanarak çok büyük boyutlarda yaptığı insan 

heykelleriyle dünya çapında tanınan bir sanatçıya dönüĢen Ron Mueck, hiperrealizm 

akımını baĢka bir seviyeye taĢımıĢtır. Figürleri gerçeğe yakınlığıyla hiperrealist, 

boyutlarının devasa ya da olduğundan daha da küçük olmasıyla gerçeküstücülük arasında 

dolanır ve seyircide uyandırdığı merak ile dokunma isteği uyandırır. “Ġzleyicilerde gerçek 

dıĢılık algısını harekete geçirerek hayata dair kesin olarak kabul ettikleri ve üzerinde 

düĢünmedikleri verileri yeniden değerlendirmelerini sağlamaktadır” (Hodge, 2014, s. 198). 
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Ölüm, özlem, yalnızlık gibi konular üzerine tekrar düĢünmeyi sağlayan dev insan 

heykelleri hem fiziksel hem ruhsal olarak, izleyici ve eser arasında farklı ve derin bir 

iletiĢim kurar. Ron Mueck‟in heykellerindeki figürler ilahi ya da güzel bir estetik taĢımaz. 

Kılların fazlalığı, orantısız vücut yağları, ciltteki kızarıklıklar, beyazlamıĢ saçlarla 

oradadırlar.                    

 

Resim 120 . Ron Mueck, Maske II, karıĢık teknik, yaklaĢık 120 cm, 2001-02 

 

Mueck‟in çalıĢmaları doğum, ölüm, yaĢlanma gibi, her insanın yaĢadığı ve belki de 

alıĢtığı/önemsizleĢtirdiği, o an dikkatini tam vermediği insani deneyimleri, deyim 

yerindeyse izleyicinin gözüne sokmaktadır. Belki sokakta görsek o kadar dikkatli 

bakmayacağımız iki yaĢlı teyze, Mueck‟in yorumuyla galerinin içerisinde saatlerce izlenen 

birer sanat eserine dönüĢür. Sanatçının büyük ölçekli ve gerçeğe yakın heykelleri, 

izleyiciyi, rahatsız edici boyutta bir röntgenci konumuna getirir. YaklaĢık 120cm 

boyutundaki bu heykelde, kırıĢıklıklar, tüyler gibi yüzün bütün ince detayları artık gözden 

kaçamayacak kadar büyüktür.  

 

Resim 121 . Ron Mueck, Maske II detay 
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2001-02 yıllarında yaptığı “Mask II” çalıĢması, büyük bir masayı kaplayacak büyüklükte 

uyurken kendi portresini heykelleĢtirmiĢtir. Saç köklerinden, dudaktaki en ince çizgilere, 

ciltteki gözeneklere kadar birçok detayı en ince ayrıntısıyla yapılmıĢtır. Önden 

bakıldığında son derece gerçekçi, kocaman bir kafa olarak gözükse de, yandan 

bakıldığında bir kabuk ya da maske gibi içi boĢtur. Aslında bir anlamda hiçbir Ģeyin 

göründüğü gibi olmadığını da ileri sürmektedir. Ayrıca duvara asılan maskeyle farkı; 

maskeyi yan koyduğunuzda yer çekiminin etkisiyle aĢağıya doğru kendini 

bırakmamaktadır. Ancak bu maske herhangi bir insanın yan yattığında uyurken gözükeceği 

gibi, yerçekimine tepki vermiĢ bir Ģekilde durmaktadır. Böylece varlığı olan bir nesnedir. 

 

             

Resim 122 .Marc Quinn, Self, karıĢık teknik, sırasıyla 1991, 1996, 2001,2006 

                                     

ÇağdaĢ sanatçılar otoportre kavramını bir adım ileriye taĢıyarak kendilerinden daha fazla 

materyal içeren otoportreler üretmektedir. Ortaya koyulan farklı bakıĢ açısı ne kadar ilginç 

olursa, çekilen ilgi artacağından sanatçılar pek çok malzemeyi çağdaĢ sanat içerisinde 

kullanmaktadırlar. Otoportre beni içeren bir tür olmasının yanı sıra kiĢisel bir üretim süreci 

de içermektedir. Ġngiliz Marc Quinn üretim süreci dıĢında kendi vücudundan bir materyal 

de kullanarak otoportresini daha da kiĢiselleĢtirdiği görülmektedir. 

Marc Quinn sanatını otoportre üzerine yapılandıran, çağdaĢ bir sanatçıdır. “Sert silikon 

üzerine aldığı kalıp ile kendi kanından oluĢturduğu heykelleri beĢ senede bir yapmaktadır” 

(Self). Vücudunu tam anlamıyla bir otoportreye dönüĢtürmüĢtür. “Erimeden  durması için 

elektiriğe ihtiyaç duyan bu heykeller, Marc Quinn‟in alkolik olduğu zamanlara bir 

göndermedir” (Self).  Bağımlı bir insan açısından yaĢadığı hissi en yalın biçimde 

yansıtmıĢtır. Aynı zamanda yıllar içerisinde düzenli olarak yapıldığı için sanatçının yaĢ ile 
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değiĢen yüzünü göstermektedir. ÇağdaĢ sanat içerisinde otoportre kavramı yapan kiĢi ile 

materyal anlamında da bütünleĢmektedir. 

                               

Resim 123. Teresa Burga, Otoportre, karıĢık teknik, 1972 

 

Otoportre çağdaĢ sanat içerisinde fotoğraf dıĢındaki alanlarda da varlığına devam 

etmektedir. 12. Ġstanbul Bienal‟ine de katılan Perulu sanatçı Teresa Burga, ortaya koyduğu 

farklı bakıĢ açısıyla otoportreye yeni bir boyut getirmiĢtir. 1972 yılında yapmıĢ olduğu bu 

yerleĢtirmede, kendisini her açıdan araĢtırdığı bilimsel verileri de otoportresine eklemiĢtir. 

Sanatçı otoportreyi bir problem olarak ele alarak, parçalara ayırıp analiz eder. Topladığı 

verileri organize ederek izleyiciye, kendi kimliğine dair bilimsel bir yaklaĢım içeren bir 

dizi belge sunar. Doç. Burcu Ayan Ergen‟in belirttiği gibi: “duvara vücudunu dayayarak, 

bir kağıt üzerine, bıraktığı izi çizmekte, suratının ve vücudunun ölçülerini alıp not etmekte; 

doktorlardan tahlillerle elde ettiği kan değerlerini biraraya getirerek sergilemektedir.Ayrıca 

Burga, kalp ritmini kaydettirmek üzere kardiyogram çektirmiĢtir.” (Ergen, 2013, s. 34). 

Ġzleyici bu kaydedilmiĢ verilere bakarken, sanatçının kalp ritmi onlara eĢlik eder.  

Teresa Burga bu otoportre çalıĢması ile temsil ve kontrol mekanizmalarını irdelemektedir. 

Aynı zamanda bütün bu ölçülebilir, bilimsel veriler ile beraber dünya içerisindeki profilini 

oluĢturmaktadır. Bu anlamda sanatçının tekil kimliğini ve öznelliğini vurgulamaya 

çalıĢması olarakta okunabilen bu çalıĢmasıyla hem otoportreye olan klasik bakıĢ açısını 

değiĢtirmiĢ hem de yerleĢtirme ve yeni medya sanatının farklı sunum biçimlerinden 

faydalanmıĢtır. 
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Resim 124 . Adrian Piper, Zenci Hatlarımı Abartarak Yaptığım Otoportrem, kağıt üzerine karakalem, 1981 

 

ÇağdaĢ sanat, feminizm, küreselleĢme, teknoloji, kimlik gibi kavramlarla ilgilenmektedir. 

Irk, etnik köken, cinsiyet ya da cinsel yönelim gibi konular üzerine yapılan eserler, desen, 

yağlı boya ve heykel olarak üretilmesinin yanısıra, disiplinlerarası çalıĢmalar ve farklı 

teknikler ile de üretilmektedir. 1980‟li yılların sonundan itibaren “20.yüzyıl boyunca kendi 

kendini temsil olanağı bulamamıĢ kesimlerin „kimlik‟ olgusuna odaklanarak ürettikleri 

yapıtları” ile sanat ortamında yer almaya baĢlamaktadır (Antmen, 2014, s. 295).  

Amerika‟da siyahi-beyaz ayrımının yanı sıra Latin Amerika gibi farklı etnik kökenler 

üzerinden yapılan ırkçılık ve ayrımcılık sonucunda, kimlik olgusu sanatın içine girmiĢtir. 

Bu konularda sanat alanında öncülerden biri olan Afrikalı-Amerikan sanatçı Adrian 

Piper‟dır. Kara kalem ile desen olarak çalıĢtığı, siyahi hatlarını abartarak yaptığı 

otoportresi ile melezliğin Amerikan toplumundaki anlamını sorgular. Ġç ve dıĢ dünya 

arasındaki ayrımı yaparak görünmek istediğimiz kiĢi ve toplum tarafından görülen kiĢi 

arasındaki psikolojik çatıĢmaya dikkat çeker. Ġzleyiciyi, ırk üzerine kalıplaĢmıĢ 

düĢüncelerini tekrar ele almaya zorlar.  

 

Resim 125 . Catherina Opie, Otoportre/kesme, fotoğraf, 101.6 x 74.8 cm, 1993 
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ÇağdaĢ sanatçılar, toplum içerisinde bir birey olarak yaĢadıkları sorunları ve toplum 

tarafından eleĢtirildikleri konuları otoportreleri aracılığıyla sorgulamaya açarlar. Amerikan 

çağdaĢ fotoğraf sanatçısı Catherine Opie bu otoportresinde, bir evin önünde iki kadının el 

ele tutuĢtuğu resmi sırtına kazımıĢtır. Sanatçı, her insanın küçük yaĢlarda çizdiği, kadın ve 

erkekten oluĢan çocuk resimlerine gönderme yaparak, cinsel yönelim, kimlik ve cinsiyet 

standartlarını sorgulamaktadır.   

 

Resim 126 . Zhang Huan, Köpük, fotoğraf, 1998 

                      

Çin‟den Newyok‟a göç eden çağdaĢ sanatçı Zhang Huan, kimlik ve kültür arasındaki 

gerilimi konu ettiği çalıĢmalarında kendi biyografisini ve yüzünü kullanır. 1998 yılında 

yaptığı otoportresini içeren Köpük adlı çalıĢması, James Hall‟a göre: “gelecekte 

otoportrenin gideceği yönü iĢaret eden” bir çalıĢmadır (2014, s. 319). On beĢ adet fotoğraf 

serisinden oluĢan bu çalıĢmada, baĢı köpükle kaplanmıĢtır. Açık ağzının içerisinde ailesine 

ve kendi geçmiĢine ait fotoğraflar vardır. Köpük ile beraber kaplanan yüzün farklı 

çağrıĢımları vardır: yeni doğan bir bebek ya da denizde boğulan bir adamın görüntüsü gibi. 

Sanatçı bu yakın çekim otoportresi ile soy, aile, doğum, yaĢam gibi konuları ve bunların 

kimlik üzerinde yarattığı gerilim, bunalma, kusma gibi hisleri tartıĢmaya açar. 
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Resim 127 . Zhang Huan, Soy Ağacı, fotoğraf, 2001 

 

Soy Ağacı isimli dokuz fotoğraf karesinden oluĢan performansında, Zhang Huan‟ın yüzü, 

Hattatlar tarafından Çin kültürüne bağlı kelimeler, isimler ve hikayeler ile tamamen kaplı 

olana kadar boyanır. Sanatçının diğer insanlardan ayrımını sağlayan görsel özellikleri, 

yazılan yazılar ile adeta bir maskeye dönüĢür.  Sürecin sonunda sanatçının yüzünün bu 

bilgiler ile boĢluk kalmayacak Ģekilde kaplanması, kimliğin soy tarafından 

gölgelenmesinin bir metaforudur. “Bu kademeli mutasyon Zhang Huan‟ın göçünden bu 

yana kendi kültürü ile iliĢkisini, görüntülü olarak olumsuzlamayı zaman içinde kendini 

değiĢtiren ve tekrar tekrar tanımlayan bir özne lehine homojen, istikrarlı bir kültürel kimlik 

fikrini ima eder” (Dziewior, 2003). Kültürel mirasların kiĢi üzerindeki baskısı ve 

bunaltıcılığı ile bireyin kendi kimliği yavaĢ yavaĢ kaybolarak yerini kültürel kimliğine 

bırakır.  
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4.Sonuç 

 

“Rönesans‟tan ÇağdaĢ Sanata Otoportrenin Evrimi”nin incelendiği bu çalıĢmada, ilk 

bölümde, otoportrenin tanımı ve kısa tarihi ile ilgili genel bir bilgi verildi.  Ġkinci bölümde 

Rönesans ve ayna yardımı ile yapılan otoportrelerden, 19.yüzyılda fotoğraf makinasıyla 

çekilen otoportre  kadar olan yüzyıllar içerisinde yapılan otoportreler incelendi. Üçüncü 

bölümde ise, Modern ve ÇağdaĢ sanat ile beraber otoportre kavramının sanatçılar 

tarafından nasıl ele alındığı ve bu konuda verdikleri çeĢitli örnekler sunuldu. Dördüncü ve 

son bu bölümde ise yapılan araĢtırmanın sonucu anlatılmaktadır. 

Portre çalıĢmalarının ilk örneklerine ilk çağlardan beri rastlanmaktadır. Antik Mısır 

Uygarlığından günümüze ulaĢan örnekler haricinde, Orta Çağ‟da otoportre örneklerine 

raslanmaktadır.Bu dönemde yapılan otoportreler sanatçıların kendi temsili değil sembolik 

bir temsilidir ve dinden bağımsız değildir. Otoportre kendini görmek ile ilgili olduğundan 

ayna kullanımının yaygınlaĢması otoportre çalıĢmalarında önemli bir faktör olarak 

görülmektedir. Bireysellik düĢüncesiyle kendine dönen insan, ayna ile fiziksel olarak 

kendisiyle karĢılaĢınca, sanatın da konusu sanatçının kendisine dönmüĢtür Rönesans ile 

dinden bağımsız olarak üretilen, tuval resmi, minyatür ve heykel biçiminde sunulan ilk 

otoportreler, sanatçı olarak var olduklarını gösterdikleri ve kendi reklamlarını yaptıkları bir 

alan olarak görülmektedir. Aynı zamanda kendi sanat pratiklerini geliĢtirdikleri bir alan 

olarakta düĢünülmektedir. Sanatçılar yaptıkları büyük resimlerin içerisinde kendi 

portrelerini statü sembölü olarak eklemelerinin yanı sıra, tek baĢına varoldukları 

otoportreleriyle de sanat tarihi içerisinde kendilerini ölümsüzleĢtirmiĢlerdir. Albrecht 

Dürer‟in cesur bir Ģekilde kutsal bir figür olarak kendini betimlediği görülmektedir. 

Otoportreler 16. yüzyıldan itibaren saygı gösterilen ve koleksiyon olarak toplanmaya 

baĢlayan bir tür olmaya baĢlamıĢtır.  

Sanatçılar Rönensans ile beraber Kraliyet aileleri ile yakın iliĢkiler içerisinde olmuĢlardır 

ve Barok dönemde sanatçılar otoportrelerinde Kraliyet ailesi ile geldiği durumu gösteren 

otoportrelere de ürettikleri görülmektedir. Resim yaparken gösterilen otoportrelerde artıĢ 

gözlemlenmektedir. Rembrant‟ın gençliğinden yaĢlılığına kadar üretmeye devam ettiği 

otoportreleri, sanatçının hayatından biyografik anlamda kesitler sunmaktadır. Diğer yandan 

Caravaggio‟nun kendi yüzünü mitolojik karakterler ile değiĢtirdiği otoportreleriyle 

ilahileĢmiĢ olarak gösterilen Tanrı figürlerine baĢka bir bakıĢ açısı sunmaktadır. 
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18. ve 19.yüzyılda ortaya çıkan akımlarla beraber otoportrelerde çeĢitlilik görülmektedir. 

Rönesans ve Barok dönem de görülen iĢinin baĢında büyük bir ciddiyetle resim yapan 

otoportrelerin yerine bu dönem, esprili, komik insan jest ve mimiklerini gösteren 

otoportreler yapıldığı gözlemlenmektedir. Sanatçı sadece statü sahibi bir insan olarak değil, 

eğlenceli özellikleri de olduğu gösterilmektedir. Neo Klasik dönemde Rokoko‟nun 

neĢesine bir tepki olarak, ciddi yüz ifadelerinin yer aldığı otoportre çalıĢmalarına tekrar 

geri dönüldüğü görülmektedir. Promosyon amacıyla otoportrelerin yapılmaya baĢlandığı 

bir dönem olduğu bilinmektedir. Otoportre çalıĢmalarında Romantizm‟de, duygusallık ve 

bireysellik ön plandadır. Ġnsan ile birlikte doğanın yüceliğini kabul eden romantizm akımı 

ile uçsuz bucaksız manzaralar portre ve otoportrelerin arka planına dahil edilmiĢtir. 

Yalnızlık, bunalma, uzaklara dalma gibi romantik jestler sanatçıların kendi portrelerinde 

yerini aldığı görülmektedir. Goya‟nın sanatçı imajının yanında, iç dünyasnı yansıttığı 

otoportreleri bu dönemin özelliklerini yansıtan önemli otoportrelerdir. Gerçekçilik akımı 

ile sanatçılar pahalı ve Ģık kıyafetleri bırakıp, günlük kıyafetler ile otoportrelerinde yer 

almaktadırlar.  

19. yüzyılda keĢfedilen fotoğraf resim sanatını etkilemiĢtir. Portre ve otoportre özelliği 

taĢıyan ilk fotografik otoportreler özçekimlerin temelini oluĢturmaktadır. Sayısız  kopyaya 

ulaĢma ve yaratım süreci açısından fotoğraf, otoportre için tercih edilen bir araç olduğu 

görülmektedir. Resim sanatını derinden etkileyen bu keĢif; fotoğraf makinası ve sanatçılar 

arasında bir mücadeleyi de baĢlatarak, sanatçıların görünen düzgünlüğü bozan ve fotoğraf 

makinalarının yapamayacağı tarzda eserler vermesine neden olduğu görülmektedir. 

Fotoğraf makinasına bir tepki olarak fırça darbelerinin belli olduğu, tamamlanmamıĢ ve 

karalama gibi görünen otoportreler sanatçıların elinden çıkmaya baĢlamıĢtır. Gerçekle 

ilgilenmeyen sanatçılar kendilerini oldukları gibi yansıtmakla ilgilenmemiĢlerdir. Boya ve 

renk önem kazanmıĢtır. Van Gogh‟un renkli otoportreleri ile bu dönemin önemli 

otoportrelerindendir. Modern sanat ile beraber otoportrelerin sanatçıların yüzünün ötesine 

geçtiği, iç dünyalarını ve psikolojilerini yansıttıkları bir alan olarak kullandıkları 

görülmektedir. 

Ġçinde bulunduğumuz çağı tanımlayacak kadar popülerleĢen özçekimler, herkes tarafından 

kullanılan bir otoportre biçimidir. Fotoğraf makinasının küçük ve taĢınabilir boyuta geçiĢi 

ile sanatçılar tarafından kullanılan özçekimler, günümüzde akıllı telefonların kameraları ile 

çekilerek, sosyal medya platformlarında paylaĢılmaya devam etmektedir. ÇağdaĢ sanat 

içerisinde sanatçılar toplum ile ilgili ırk, cinsiyet politikaları, kimlik gibi konulardaki 
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eleĢtirisini kendi portreleri üzerinden yaptıkları bir alan olarak kullanılmaktadır. Ayrıca 

çağdaĢ sanatın açmıĢ olduğu yerleĢtirme gibi alanlar ile otoportreye farklı bakıĢ açıları 

sunmaktadırlar. Otoportrenin anlamı geniĢletilerek, sanatçıların kendi temsilinden daha çok 

kavramsal bir temsil haline dönüĢmüĢtür. Rönesans ile baĢlayan sanatçının yüzü ile 

varolma mücadelesi çağdaĢ sanat içerisinde yüzünün ötesine geçtiği görülmektedir. 

Otoportrenin sanat tarihi içerisinde geliĢen teknoloji ve çağdaĢ yaklaĢımlar ile 

incelendiğinde sürekli değiĢime uğradığı görülmektedir. 
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