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Önsöz

Başlangıç noktasını bireyin kendini ifade ediminden alan sanat, tek bir 
sözcük ya da cümleyle  tanımlanamayacak kadar geniş bir olgudur. Kendinde 
salt var olmayan sanat kavramı, döneminin etkisi ve gücüyle hareket 
ederek zamanla, geleneksel çerçeveli sanat formlarından farklılaşan sanat 
yaklaşımlarına ve disiplinler arası bir anlayışa doğru ivme kazanmıştır. 
Özellikle 1960’lardan sonra ortaya çıkan farklı sanat yaklaşımları veya 
alternatif sanat yönelimleriyle, disiplinler arası anlayışta çağın verilerini 
içinde barındırarak yoluna devam etmektedir.  Farklı sanat dallarının kendi 
arasında etkileşimi, yaratıcılığı tetikleyen önemli bir unsurdur. Sanat da 
doğası gereği yaratıcılığın farklı boyutlarıyla varlık kazandığı için disiplinler 
arası yaklaşımlar bu bağlamda önem arz etmektedir. 
İzmir Katip Çelebi Üniversitesi Sanat ve Tasarım Fakültesi olarak, sanatın 
farklı dallarında ortaya çıkarılan yaratıcılık boyutu güçlü üretimler hakkında 
yazılmış bölümlerden oluşan bu kitabın meydana getirilmesinden büyük 
bir gurur duyulmaktadır. Bu kitabın okurlarına resim, estetik ve tasarım 
alanlarına ait nitelikli ve alanlarına dair yeni söylemleri ile katkı sağlayacağını 
umduğumuz yazıları sunmaktayız. Değerli katılımlarıyla yazarlarımız başta 
olmak üzere, emeği geçen herkese teşekkür ederiz. Sanatı farklı disiplinlerde 
farklı bakış açılarıyla okumanın, okuyucusuna da katkı sağlamasını temenni 
ederek iyi okumalar dileriz…

2023-İzmir
Sehran Dilmaç & Oğuz Dilmaç





Bölüm 1

Ignacio Rabago’nun Kitap Enstelasyonları: 
Babil Kitaplığı

Melda Öncü

Özet: José Ignacio Díaz de Rabago Villar, 1950 yılında Madrid’de doğmuş 
bir sanatçıdır. İspanyol Filolojisi ve Plastik Sanatlar eğitimi almış 
olan sanatçı 1985 yılından itibaren enstelasyon çalışmaları yapmaya 
başlamıştır. Çalışmalarını uzay ve yer çekimi düşüncelerinden 
temellendiren sanatçı, enstelasyonlarını genellikle tek çeşit bir 
malzemeden çok sayıda kullanarak gerçekleştirir. Ignacio Rabago’nun 
kuşkusuz en bilinen çalışmaları ise Babil Kitaplığı Serisi içerisinde yer 
alan enstelasyonlarıdır. Bu çalışmada Ignacio Rabago’nun 13 farklı 
mekan için kurgulanmış olan 13 enstelasyondan oluşan Babil Kitaplığı 
serisinin temelinde yer alan düşünceler ve bu çalışmaların süreç 
içerisindeki gelişimi konu edilmiştir. Rabago, bu seride, genel olarak 
kitapları ve kabloları kullanmıştır. George Louis Borges’in gelmiş 
geçmiş tüm kitapları içeren fantastik bir kitaplığı anlattığı aynı isimli 
öyküden ismini alan seri, Rabago’nun varolan bir mekan içerisindeki 
boşluklarda mekanının düzerine kontrast oluşturan çarpıcı bir kaos 
yaratma eğiliminden kaynaklanmıştır. Bu seride kullanmaya başladığı 
kitaplar ise Rabago’nun ilk başta yalnızca ucuz oldukları tercih ettiği 
malzemelerdir. Ancak seri geliştikçe bir kavram olarak kitabın kendine 
özgü çağrışımları da çalışmaların içeriğine dahil olmuş ve böylece 
Rabago’nun enstelasyonlarını daha derin bir düzleme taşımıştır.  

Ignacio Rabago’s Book Installations: Babel Library

Abstract: José Ignacio Díaz de Rabago Villar is an artist born in Madrid 
in 1950. The artist, who studied Spanish Philology and Plastic Arts, 
started to work on installations since 1985. Basing his work on the 
ideas of space and gravity, the artist often performs his installations 
using a large number of materials of a single variety. Ignacio Rabago’s 
most well-known works are undoubtedly his installations in the 
Babel Library Series. In this study, the ideas at the basis of Ignacio 
Rabago’s Babel Library series, which consists of 13 installations 
designed for 13 different places, and the development of these studies 
in the process are discussed. In this series, Rabago generally used 
books and cables. Named after the story of the same name, in which 
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George Louis Borges tells a fantastic library of all the books that 
have ever existed, the series stemmed from Rabago’s tendency to 
create a dramatic chaos that contrasts with the texture of his space 
in the spaces within an existing place. The books he started to use 
in this series were Rabago’s preferred materials, which were initially 
only cheap. However, as the series developed, the book’s specific 
connotations as a concept were also incorporated into the content 
of the works, thus taking Rabago’s installations to a deeper level.

Giriş

José Ignacio Díaz de Rabago Villar, 1950 yılında Madrid’de doğmuştur. 
Sanatçı, 1978 yılından itibaren Kopenhag’da yaşamaya başlamıştır. İspanyol 
Filolojisi ve Plastik Sanatlar (Resim ve Heykel) eğitimi almış olan sanatçı 1985 
yılından itibaren büyük boyutlu enstelasyon çalışmalarına odaklanmıştır. 
Sanatçının çalışmaları pek çok önemli kurumda sergilenmiştir. Ignacio 
Rabago genel olarak düzenli sergi açan sanatçılardan biridir. Bu sergilerinden 
başlıcaları,  Gallery Hastings, New York, 1981,  De Vonk, Amsterdam, 1987,  
Culture City, Copenhagen, 1996,  Gallery Anselmo Alvarez, Madrid, 1992,  
Cervantes Institute, Paris, 1999,  Espronceda, Center for Art & Culture, 
Barcelona, 2019 olarak belirtilebilir. Bunun yanı sıra Ignacio Rabago 
aynı zamanda bir şairdir. Şu ana kadar yazdığı 4 adet şiir kitabı bulunan 
sanatçının şiirleri, 1985 yılında İspanyol Göçmen Enstitüsü tarafından 
birincilik ödülüne değer görülmüştür (Espronceda, 2019; Rabago, 2023).

Ignacio Rabago’nun enstelasyonlarının temelinde yatan düşünceler 
genellikle uzay, boşluk ve yer çekimi ile ilintilidir. (Circulo Bellas Artes, 2013). 
Rabago, bu kavramları seçtiği tek bir objenin pek çok kopyasını misinalarla 
mekana dağıtarak izleyiciye deneyimletir. Seçtiği objeler, sandalye, tenis 
topu gibi güncel sanat pratiği içerisine dahil olan objeler olmakla birlikte, 
Rabago’nun çalışma şeklinin geleneksel olduğu söylenebilir. Onun 
enstelasyonlarını şekillendirişi klasik eskizler üzerinden gerçekleşir. Bunun 
yanı sıra tüm bu çalışmalar önemli ölçüde bir el işçiliğinin ve mühendislik 
hesaplamalarının da sonucu olarak şekillenir (Şekil 1). Rabago yalnız çalışan 
bir sanatçı olmakla birlikte, zaman zaman enstelasyonlarını kurarken 
öğrenciler, genç sanatçı adayları gibi gönüllü bireylerin de desteğini alarak 
çalışabilmekte, onları da uygulama sürecine dahil edebilmektedir.
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Şekil 1. Ignacio Rabago. (Circulo Bellas Artes, 2014).

Kuşkusuz Ignacio Rabago’nun en bilinen çalışmaları, Babil Kitaplığı 
isimli bir dizi enstelasyon serisidir. İsmini Jeorge Louis Borges’in aynı isimli 
kısa öyküsünden alan bu seri her biri farklı bir mekanda sergilenmekte olan 
oldukça büyük boyutlu on üç adet enstelasyondan oluşmaktadır. Her biri 
içerisinde yer alacağı mekan için özel kurgulanmış bu enstelasyonlarda 
Rabago misinaları ve kitapları kullanmıştır. Sanatçı her bir enstelasyonu nu 
ortalama 2000 adet kitap kullanarak gerçekleştirmektedir (Bookhunterblog, 
2016).

Ignacio Rabago’nun Babil Kitaplığı serisi hakkında daha önce yapılmış 
olan çalışmalar oldukça sınırlıdır. Bunlar genel olarak kısa sergi tanıtımları 
ve Rabago ile gerçekleştirilmiş röportajlardan oluşmaktadır. Bu konuya 
ilişkin yapılmış ayrıntılı bir incelemeye ise ulaşılamamıştır. 

Yöntem

Ignacio Rabago’nun Babil Kitaplığı serisi incelenirken, nitel bir araştırma 
yöntemi benimsenmiş konuya ilişkin kısa sergi tanıtımları ve kendisi ile 
gerçekleştirilen röportajlara başvurulmuş, Babil kitaplığı enstelasyonlar 
serisinin görselleri ve bu çalışmaların yer aldığı mekanlar çeşitli kaynaklar 
üzerinden incelenmiş, çalışmanın olası tarihsel bağlantıları araştırılmıştır. 

Araştırma Etiği

Mevcut araştırma süresince “Yükseköğretim Kurumları Bilimsel Araştırma 
ve Yayın Etiği Yönergesi” çerçevesinde hareket edilmiştir.

 Bulgular

Ignacio Rabago’nun Babil Kitaplığı isimli 13 çalışmalık enstelasyonlar 
dizisi, kitaplar ve misinalar kullanılarak gerçekleştirilen çalışmalardan 
oluşmaktadır. Bu çalışmalara ilişkin incelemeler kısıtlı olmakla birlikte 
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bunların büyük bir çoğunluğu yazarın ana dili olan İspanyolca içeriğe 
sahiptir. Yapılan çalışmalarda, her bir çalışmada, enstelasyonun kurulduğu 
mekanların atık kaynaklarından toplanmış ortalama iki bin kadar kitabın 
kullanıldığı bilinmektedir. Bir diğer önemli bulgu ise sanatçının bu 
çalışmaları, enstelasyonların kurulacağı mekana özgü olarak tasarlaması ve 
kitapları mekanda bir inşaat malzemesi gibi kullanmasıdır. Bir diğer önemli 
nokta Rabago’nun her çalışmasının temelini çizimler, skeçler ve fotomontaj 
çalışmaları ile oluşturmasıdır.

Babil Kitaplığı Serisi: Kaos ve Düzen

Babil Kitaplığı serisi Ignacio Rabago’nun, ilkini 1997 yılında ve sonuncusunu 
da 2018 yılında tamamladığı 13 enstelasyonu içeren çalışmalarının genel 
adıdır. Serinin ilk enstelasyonu olan Babil Kitaplığı I, Paris’te Gallery 
Nikki Diana Marquardt’ta 1997 yılında gerçekleştirilmiştir. Bu ilk çalışma 
serinin bir kütüphanede gerçekleştirilmeyen nadir örneklerinden 
biridir. Babil Kitaplığı II Stockholm Devlet Kütüphanesi’nde 1998 yılında 
gerçekleştirilmiştir. Bu çalışma 1998 yılında Avrupa Kültür Başkenti olarak 
seçilmiş olan Stockholm’de bu kapsamdaki etkinlikler dahilinde ortaya 
çıkmıştır. İçeriğiyle farklılık gösteren Babil Kitaplığı III Alfabe I, Paris’te 
Gallery Nikki Marquardt’ta, Anish Kapoor, Donald Judd, Jeanne Jezequiel’in 
de dahil olduğu bir grup sergisi’nde 1998 yılında gerçekleştirilmiştir. 
Rabago bu sergideki enstelasyonunda kitaplar yerine harf fotokopilerini 
kullanmıştır. Bu çalışmayı Paris Cervantes Enstitüsü’nde 1999 yılında 
oluşturduğu Babil Kitaplığı III Alfabe II ve yine 1999 yılında Gallery Ping-
pong’da Malmö’de 1999 yılında sergilediği Babil Kitaplığı III Alfabe III takip 
etmiştir. Alfabe uzantılı çalışmaları harf fotokopileri ve misina kullandığı 
çalışmalarıdır.  Babil Kitaplığı VI, Kopenhag’da 2000 yılında yeniden 
kitapları kullanarak gerçekleştirdiği bir diğer enstelasyonudur. Rabago, bu 
çalışması için Kopenhag Merkez Kütüphane’sinin ana holündeki merdiven 
boşluğunu kullanmıştır. Babil Kitaplığı VII Kitap Kulesi’ni 2001 yılında 
Malmö Merkez Kütüphanesi için kurgulamıştır. Bu çalışmasında kitaplar 18 
metrelik bir iskele etrafına kablolar ile yerleştirilmiştir. Babil Kitaplığı VIII 
Kağıt Sütunları’nı, Oslo Üniversitesi Kütüphanesi’nin merkez holü için 2002 
yılında gerçekleştirmiştir. Bu çalışmada, kitapları ciltleri sökülmüş olarak 
16 metrelik 4 sütun şeklinde kurgulamıştır. Babil Kitaplığı IX, Berkeley 
Üniversitesi Doe Kütüphanesi’nde 2005 yılından itibaren sergilenmeye 
başlamıştır. Babil Kitaplığı X, serinin  içeren Bu çalışma Monte Video’daki 
İspanyol Kültür Merkezi’nde 2008 yılında gerçekleştirilmiştir. Rabago bu 
çalışmasında silindir formuna getirdiği bazı kitapları da mekanda ayrıca 
kullanmıştır. Babil Kitaplığı XI, Madrid’de Güzel Sanatlar Merkezi’nin 
merdiven boşluğu için 2013 yılında kurgulanmış bir çalışmadır (Şekil 2). 
Babil Kitaplığı XII, 2016 yılında Avrupa Kültür Şehri seçilmiş olan San 
SebasTian şehrinin Carlos Santamaria Kütüphanesi için kurguladığı bir 
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diğer entelasyonudur. Serinin son çalışması olan Babil Kitaplığı XIII ise yine 
kitaplar ve kabloları kullanarak Malaga UMA Üniversite Kütüphanesi için 
2018 yılında kurgulanmıştır. (Rabago, 2023).

Şekil 2. Babil Kitaplığı XI serisinden bir görünüm. (La madrileña inglesa, 2013).

Tarihsel Arka Plan

Babil Kitaplığı Serisi, Ignacio Rabago’nun 1985 yılında gerçekleştirdiği 
ilk enstelasyonundan itibaren irdelediği uzay, boşluk ve yer çekimi 
kavramlarını genellikle kitabı bir malzeme şeklinde kullanarak sorguladığı, 
incelediği ve deneyimlettiği çalışmalarını içermektedir (Uma 2017). 
(Ignacio Rabago’nun belirttiğine göre (Circulo Bellas Artes, 2013), ilk anda 
akla gelen kanının aksine bu serinin düşüncesi Borges’in aynı isimli kısa 
öyküsünden temellenmemiş, Rabago’nun enstelasyonlarını kitaplarla 
kurgulamaya başlaması bir dizi tesadüf sonucunda gerçekleşmeye 
başlamıştır. Ancak yine kendisinin belirttiğine göre, çalışmaların gelişimi 
bu enstelasyonlara Borges’in kısa öyküsünün de adından esinlenerek bu 
isimlendirmeyi vermesine olanak tanımıştır. George Louis Borges’in Babil 
Kitaplığı isimli öyküsü ilk olarak onun 1941 yılında yayımlanan Hayaller 
ve Hikayeler kitabında yer almıştır. Bu öyküde Borges devasa yükseklikteki 
raflarıyla gelmiş geçmiş tüm kitapları içeren fantastik bir kitaplıktan söz 
eder. Kuşkusuz Rabago’nun yaptığı bu isimlendirme, enstelasyonlara 
bakıldığında da anlaşılacağı üzere Borges’in öyküsünden bir şeyler taşır. 
Bir diğer nokta, bu isimlendirmenin, Rabago’nun enstelasyon çalışmalarını 
daha derin bir düzleme çektiği, cenneti sonsuz bir kütüphane şeklinde 
tasarlayan Borges’in öyküsündeki sonsuzluk ve gizem çağrışımlarını da bu 
enstelasyonlara öyküyü bilenlerce anlaşılmak üzere dahil ettiğidir. 

Paris’te 1997 yılında gerçekleştirilen Babil Kitaplığı serisinin ilki için 
Ignacio Rabago ilk önce tuğla kullanmayı düşünmüş ancak kısıtlı bir 
bütçenin sonucunda yaratıcı bir ilhamla kitapları kullanmaya karar 
vermiştir. Bu ünlü seri bu şekilde başlamış ancak Rabago kitapların yarattığı 
çağrışımlardan etkilenmiş ve kurguları esnasında yaptığı çeşitli okumalarla 
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kitapların geçmişi ve geleceği hakkındaki düşünceler de kafasında yeni 
kurgulara olanak tanımaya başlamıştır. 

Bir diğer nokta, Rabago’nun aynı zamanda bir edebiyatçı olduğu 
gerçeğidir. Bu da onun kitapla olan ilişkisini ister istemez derinleştirmektedir. 

Kaos ve Düzen

Rabago’nun belirttiğine göre, tüm seride geçerli olan en temel amaç 
kütüphaneler gibi oldukça düzenli ve sistematik mekanlarda düzensizlik 
ve kaosun hakim olduğu bir gerilim yaratmaktır. Yaratmaya çalıştığı bu 
gerilimin kendi başına çok çeşitli çağrışımları olan bir nesne olarak kitapları 
kullanmasıyla bir üst seviyeye taşındığı söylenebilir (Şekil 3). Bir yandan 
insan beyninin doğası gereği kategorize etme eğilimi (kütüphaneler, vb.) 
diğer yandan tıpkı Borges’in öyküsünün temelinde yer alan; yaratıcılığın her 
türlü sistemin dışında kalması düşüncesi, Rabago’nun enstelasyonlarındaki 
gerilime katkı sağlamaktadır. 

Şekil 3. Babil Kitaplığı IX Serisinden Bir Görünüm. (ArchDaily en Español, 2013).

Ignacio Rabago kendi enstelasyonlarını mimari mekanlar içerisinde yer 
alan ancak o mimari formları yeniden şekillendirmeye, var olan mimari 
ile bir gerilim yaratmaya çalışan inşalar olarak tanımlar. (Şekil 4) Ona göre 
bu mimari alanlardaki uzayı (boşluğu) değerlendirerek kurguladığı bu 
yer çekiminden bağımsız gibi görünen kitap formlarının en temel amacı 
diğer her türlü çağrışıma açık olmakla birlikte; mekanda gerilimi kaosu ve 
düzeni yaratabilmektir: “Ama benim yapmaya çalıştığım şey bir mekana 
hükmetmek, mimarisine saldırmak, gerilimler yoluyla kaos ve düzen 
yaratmak ve bir dizi cildi havaya uçurmak. Geri kalan her şey memnuniyetle 

	



7Ignacio Rabago’nun Kitap Enstelasyonları: Babil Kitaplığı

karşılanır, ancak kurulum işe yaramazsa, bunun hakkında konuşan yedi 
kitap yazmanın bir faydası yoktur”. (Bookhunterblog, 2016). 

Şekil 4. Babil Kitaplığı XIII Serisinden Bir Görünüm. (Fernando Heredia-Sánchez, 

2018).

Ignacio Rabago, zaman zaman serisinin bazı enstelasyonlarını 
çeşitli galerilerde sergilemiş olmakla birlikte, genel olarak tercihinin 
bu enstelasyonları kütüphanelerde kurgulamak yönünde olduğunu 
belirtmektedir.  Bu seçiminin bir yandan yaratmak istediği düzen 
– kaos karşıtlığının etkisini artırırken bir yandan da ona kavramsal 
açıdan olduğu kadar boyutlar açısından çok elverişli mekanlar sağladığı 
söylenebilir. Ona göre: “Kurulumun %50’si kurulum değil, mekandır. 
Benim için kütüphanelerde kitap enstalasyonları yapmak önemlidir, 
çünkü çalışmalarımda beni ilgilendiren şeylerden biri de, sanat ve yaşam 
arasındaki farkın çok fazla ayırt edilmemesidir: Enstalasyonun mutlaka 
bir sanat eseri gibi görünmesini istemiyorum, istediğim şey insanların onu 
görünce şaşırmaları, bir an için “yapışmaları” ve kurulumun bir parçası 
olmalarıdır.” (Bookhunterblog, 2016). 

Ignacio Rabago’nun Babil Kitaplığı serisindeki enstelasyonlarına 
yaklaşımının bir diğer önemli noktası ise onları her mekanın kendine 
özgü özelliklerine göre şekillendirmesi ve onları mekandan bağımsız sanat 
eserleri gibi düşünmemesidir. Bu enstelasyonlar içinde sergilendikleri 
mekanla birebir uyum içerisindedirler ve bu uyum onların başka bir 
mekanda sergilenmesine olanak tanımayacak şekilde mekana özgü 
gerçekleştirilmiştir. 

Tartışma, Sonuç ve Öneriler

Bu çalışmada Ignacio Rabago’nun Babil Kitaplığı Serisindeki temel ve yan 
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düşünceleri ve serinin gelişim sürecini incelemek amaçlanmıştır. 1950 
Madrid doğumlu bir sanatçı olan Ignacio Rabago, İspanyol Filolojisi ve 
Plastik sanatlar eğitimi almıştır. Sanatçı 1985 yılından itibaren yalnızca 
enstelasyon çalışmaları gerçekleştirmeye başlamıştır. Aynı zamanda 
şiir kitapları da bulunan Rabago’nun en bilinen enstelasyonlarını ise bu 
çalışmanın da konusu olan Babil Kitaplığı Serisi oluşturmaktadır. Babil 
Kitaplığı Serisi Rabago’nun ilkini 1997 yılında ve sonuncusunu da 2018 
yılında gerçekleştirdiği on üç adet enstelasyondan oluşmaktadır.

Rabago Babil Kitaplığı serisini skeçler, çizimler ve fotomanipulasyonlar 
aracılığıyla tasarlarken geleneksel bir tasarım süreci geçirmekle birlikte, 
kullandığı malzemeler ve onları kullanım şekli ise onu güncel bir sanatçı 
haline getirmektedir. Bu seri Rabago’nun malzeme olarak kağıt, kitap ve 
kabloları kullandığı çalışmalardan oluşmaktadır. 

1985 yılındaki ilk çalışmasında bir tesadüf sonucu kitapları kullanmaya 
karar veren sanatçının gerçekleştridiği zaman içerisinde derinleşmiş 
ve başlangıçta tasarladığından ve ilk yola çıkış fikrinden çok daha farklı 
anlamlara ve kurgulara da açık bir hale gelmiştir. George Louis Borges’in Babil 
Kitaplığı isimli öyküsü ile aynı adı taşıyan bu seride Ignacio Rabago, birebir 
bu öyküden yola çıkmış olmamakla birlikte, bu öyküdeki gelmiş geçmiş tüm 
kitapları içeren devasa kütüphane ve Borges’in sınırları olmayan yaratıclık 
vurgusunun Rabago’nun çalışmalarına da katkı sağladığı söylenebilir. 

Ignacio Rabago, bu seride de onun genelde enstelasyonlarını 
şekillendiren uzay, boşluk ve yer çekimine ilişkin ilgisinden hareket 
etmektedir. Rabago, Babil Kitaplığı Serisinde mekanlardaki boşluğu bir 
tür gerilim yaratmak için kullanır. Düzenli mekanlar ve yer çekiminden 
bağımsız uzayda yüzer gibi algılanan kitap formları mekanlar içerisinde 
tam bir kontrast yaratmaktadır. Ciddi ölçüdeki el işçiliği ve mühendisliğin 
bir arada kullanıldığı bu çalışmaları Rabago sergileneceği mekana 
özgü tasarlamakta ve gerçekleştirmektedir. Serinin ilk çalışmaları 
galerilerde sergilenmiş olmakla birlikte, Rabago bu çalışmalar için giderek 
kütüpheneleri seçmeye başlamış, bu da ona Babil Kitaplığı serisini yüksek 
tavanlı ve kendi içerisinde bir düzene ve önemli ölçüde bir boşluğa sahip 
olan büyük boyutlu mekanlar için tasarım yapma olanağı tanımıştır. 
Böylece bu enstelasyonlarında Rabago’nun, temelde yaratmak istediği 
düzen ve kaos gerilimi için hem kavramsal hem de fiziksel anlamda en 
uygun mekanları bulduğu söylenebilir: Böylece her biri oldukça zengin bir 
içeriğe sahip olan bir dizi kitapla izleyici arasında hem bir bilinirlik tahmin 
edilebilirlik bağı kurulurken bir yandan da bu zengin içerik ulaşılamaz 
bir düzlemde gizemli bir şekilde izleyiciye sunulmakta, ve konuya ilişkin 
pek çok düşünce ve duygulanım izleyicinin hayal gücüne bırakılmaktadır. 
Aynı zamanda bu enstelasyonlar fiziksel anlamda da izleyicinin kayıtsız 
kalamayacağı formlar ve çeşitli görünümler yaratmaktadır. Bu çalışmalar 
tam da Ignacio Rabago’nun yaratmak istediği temel etkiye uygun bir şekilde, 
düzenli formlar ve sonsuz sınırsız gibi algılanan kaotik yapı ile arasındaki 
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gerilimi hissettirmektedir. Böylece mekanları izleyicinin gözünde sınırlı 
düzenli formlar olmaktan çıkararak özgürleştirmektedir.
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Bölüm 2

Yokalerin Görsel Sanatlar ve Popüler 
Kültürdeki Aktarımları

Cumhur Okay Özgör

Özet: Yokai, Japonya’da Edo döneminde ortaya çıkan, tuhaf 
görünümlerin, korkunç canavarların, mitolojik ruhani varlıkların 
resmedildiği türe verilen genel bir addır. Edo Dönemi’nde ortaya 
çıkan Ukiyo-e adlı resim anlayışı, özellikle Avrupa sanatında 
İzlenimcilik gibi akımları derinden etkilemiştir. Van Gogh 
gibi ressamlar, Japon tarzı resim anlayışını benimsemiş, kendi 
sanat dillerini oluşturabilmek için gerek çizim yöntemleri 
gerekse renk olarak Ukiyo-e sanat anlayışından yararlanmıştır. 

Dünyanın bütün coğrafyasındaki sanatçılar, renkli, canlı, hayat dolu 
çalışmaların yanı sıra, sanatın karanlık tarafını oluşturan fenomenleri, 
doğaüstü güçleri de resmedebilmektedir. Varoluşu, yaradılışı, ölümü, 
açıklayabilmek adına, cehennem, gibi yerler; şeytan ve cadı gibi mitik 
varlıklar, sanat dünyasında varlığını sürdürmüştür. Japon sanatında 
da ölüm, öteki dünya en merak duyulan konulardan biridir. Ukiyo-e 
adı verilen sanat tekniğiyle ortaya çıkan, Uzak Doğu kökenli yokai 
kavramı, doğaüstü güçlerin, canavarların, iblislerin yer aldığı bir 
anlayış olarak başta korku kültürü üzerinde derin etkileri olan bir 
imgelem dünyası sunmuştur. Görsel sanatlar alanında başta sinema 
olmak üzere, animeler, video oyunları, mangalar ve animasyonlar 
yokai imgelerini referans olarak alır. Mitolojik efsaneler, geleneksel 
öyküler, insanlığın tanımlayamadığı, açıklayamadığı fenomenleri 
daha kolay anlayabilmemiz için bize rehber olur. Dünya üzerindeki 
mitolojik karakterler birbiri ile benzerlik gösterir, çoğu noktada 
benzer şekilde betimlenir. Batı mitolojisinin en bilindik varlıklarından 
olan “cylops”lar bu duruma en iyi örnektir. Cylopslar, Dede Korkut 
hikâyelerinde Tepegöz adını alırken, Japon mitolojisinde ise hitotsume 
nyudo adıyla yer almaktadır. Benzer şekilde Japon mitolojisindeki 
dişil hayaletler, Anadolu’da albıs ya da alkarası olarak bilinmektedir. 

Bu çalışmada, kappa, ubume (Çocuğunu kaybetmiş anne), rokuro-
kubi (kasnak boyunlu kadın), miage nyudo veya hitotsume 
nyudo(yukardan bakan tek gözlü Keşiş), buruburu,  oni (dev) gibi 
fenomenlerin kökenleri incelenmiştir. Yokai’lerin başta anime 
filmleri ve sinema sanatını nasıl etkiledikleri karşılaştırmalı olarak 
ele alınacaktır.  Ruhların Kaçışı, Prenses Mononoke, Halka, gibi film 
örnekleri üzerinden, Yokai’lerin sinema dili ile ifadeleri üzerine 
analizler yapılmıştır. Resim sanatında Katsushika Hokusai, Utagawa 
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Kuniyoshi, Utagawa Toyoharu, Takehara Shunsen, Tsukioka 
Yoshitoshi, Kitagawa Utamaro, Kawanabe Gyosui gibi ünlü ressamların 
çalışmalarının (örneğin, Hyaku Monogatari (Katsushika Hokusai’nin, 
100 Hayalet Hikâye serisi gibi) görsel sanatlarda ve popüler kültürdeki 
yansımaları incelenecektir. Anime, video oyunları ve manga gibi 
popüler kültür üretimleri olan dallarda hayalet, canavar ve gulyabani 
gibi mitik varlıklarının ve cehennem anlayışı gibi fenomenlerin 
Japon kültürü ve sanatındaki karşılıkları bu çalışmada yer alacaktır. 
Bu çalışmanın amacı, Japon mitolojisinin yerel öykülerinin zamanla 
nasıl evrensel bir sanatsal dil oluşturduğunu gözler önüne sermektir.

The Transfer Of The Yokai In Visual Arts and Popular Culture

Abstract: Yokai is a generic name given to the genre that originated in 
the Edo period in Japan, in which strange appearances, scary monsters, 
and mythological spirit beings are depicted. The painting concept 
called Ukiyo-e, which emerged in the Edo Period, had a profound 
effect on movements such as Impressionism, especially in European 
art. Painters such as Van Gogh adopted the Japanese style of painting 
and used the Ukiyo-e art understanding in order to create their own 
art language, both in terms of drawing methods and colors. Artists 
from all over the world can paint the phenomena and supernatural 
forces that make up the dark side of art, as well as their colorful, lively 
and lively works. In order to explain existence, creation, death, places 
like hell; Mythical beings such as the devil and the witch continued 
to exist in the art world. In Japanese art, death, the other world is one 
of the most curious subjects. The concept of yokai originating from 
the Far East, which emerged with the art technique called ukiyo-e, 
presented a world of imagination that had profound effects on the 
culture of fear, as an understanding of supernatural forces, monsters 
and demons. In the field of visual arts, especially cinema, animes, 
video games, manga and animations take yokai images as reference. 
Mythological legends, traditional stories guide us to understand more 
easily the phenomena that humanity cannot describe or explain. The 
mythological characters in the world are similar to each other, they 
are depicted similarly at most points. Cylops, one of the most well-
known creatures of Western mythology, is the best example of this 
situation. Cylops take the name of Cyclops in Dede Korkut stories, 
and take place under the name of hitotsume nyudo in Japanese 
mythology. Similarly, the feminine ghosts in Japanese mythology are 
known as albis or alkarasi in Anatolia. In this study, the origins of 
phenomena such as kappa, ubume (the mother who lost her child), 
rokuro-kubi (the woman with the pulley neck), miage nyudo or 
hitotsume nyudo (the one-eyed monk looking from above), buruburu, 
oni (giant) will be examined. It will be discussed comparatively 
how the yokai affect primarily anime films and the art of cinema.

It will be discussed comparatively how the yokai affect primarily 
anime films and the art of cinema. Analyzes will be made on the 
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expressions of the Yokai in the language of cinema, through the 
examples of films such as Spirited Away, Princess Mononoke, Halka. 
In the art of painting, the works of famous painters such as Katsushika 
Hokusai, Utagawa Kuniyoshi, Utagawa Toyoharu, Takehara Shunsen, 
Tsukioka Yoshitoshi, Kitagawa Utamaro, Kawanabe Gyosui (for 
example, Hyaku Monogatari (Katsushika Hokusai’s 100 Ghost 
Stories series) will be examined in the visual arts. In this study, 
the equivalents of mythical beings such as ghosts, monsters and 
ghouls and phenomena such as the concept of hell in the branches 
of popular culture production such as anime, video games and 
manga will be included in this study. to show what it has created.

Giriş

Bu çalışma Uzak Doğu kültüründe önemli bir yere sahip olan yokailerin ne 
olduğu, türleri, orijinleri hakkında araştırma yapılmıştır. İlk bölüm yokailer 
kısmında yokailerin, etimolojik altyapısı, yokailer üzerine araştırma yapan 
önemli isimlerden ve Japon tarihi dönemleri hakkında bilgiler verilecektir. 
İkinci bölümde ise yokailerin türleri, sinema ve popüler kültürle 
karşılaştırmalı olarak açıklanmıştır. Son bölüm olan sinemadan popüler 
kültüre yokailer kısmında ise yokaileri, orman ruhlarının sinema ve anime 
filmlerdeki aktarımları analiz edilmiştir. 

Bu çalışmada, kaynak tarama araştırma yönteminden yararlanılmıştır. 
Yokai konusunda yazılmış olan eski ve yeni kaynaklardan faydalanılmış 
olup, çoğunlukla Japonca olan kelimelerin kökenleri incelenmiştir. Konu 
hakkında yazılmış olan tamamı İngilizce dilinde yazılmış olan kaynaklar 
taranmış; yokai konusunda filmler ve anime filmler izlenerek notlar 
alınmıştır. 

Araştırma Modeli

Kaynak, literatür tarama yönteminden faydalanılmıştır.

Evren ve Örneklem/Katılımcılar

Araştırmayı kendi başıma, kendi okumalarım ve çevirilerimle 
gerçekleştirmiş bulunmaktayım.

Veri Toplama Araçları

Çalışmada doküman incelenmesi, kitap araştırması ve okumaları ile tarihsel 
kaynaklardan görsel sanatlara geniş bir yelpazede araştırma inceleme 
yapılmıştır. Nitel araştırma tekniğine yer verilerek kurallı ve sistematik bir 
şekilde araştırmanın sonucuna ulaşılmıştır. 
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Veri Analizi

Bu çalışmada, veri analizi bağlamında, kappa, ubume (Çocuğunu kaybetmiş 
anne), rokuro-kubi (kasnak boyunlu kadın), miage nyudo veya hitotsume 
nyudo(yukardan bakan tek gözlü Keşiş), buruburu,  oni (dev) gibi 
fenomenlerin kökenleri incelenmiştir. Yokai’lerin başta anime filmleri ve 
sinema sanatını nasıl etkiledikleri karşılaştırmalı olarak ele alınmıştır. 

“Mevcut araştırma süresince “Yükseköğretim Kurumları Bilimsel 
Araştırma ve Yayın Etiği Yönergesi” çerçevesinde hareket edilmiştir.” 

Yazılı ve görsel sanatların birbiri ile ilişkisi, soyut verilerin illüstre 
edilmesi sonucu somut hale getirilmesi incelenmiş bu konuda bulunan 
bulgular sunulmuştur.

1. Yokai

Yokailerden bahsetmeden önce Japonya’da egemen olan dönemleri 
sınıflandırmak daha yerinde olacaktır. Dönem isimlerini genel olarak 
hakim olan o dönemin imparator isimlerinden alan Japonya’da dönemler 
genel itibariyle altıya ayrılır. 

Jomon Dönemi: Milattan Önce 13000–300 yılları arası döneme verilen 
isim. 

Heian Dönemi: Milattan Sonraki 794–1185 yılları arasına verilen dönem.
Muromachi Dönemi: Milattan Sonra 1333–1573 yılları arasına verilen 

isim.
Edo Dönemi: Milattan Sonra 1603–1868 yılları arası dönem.
Meiji Dönemi: Milattan Sonra 1868–1912 yılları arasına verilen dönem.
Savaş Sonrası Dönemi: Milattan Sonra 1939–1945 yılları arasına verilen 

dönem. 
Toriyama Sekien, Terajima Ryo¯an ve Takehara Shunsen, gibi isimler, 

yokai çalışmaları ile Edo döneminde önemli kaynaklar bırakan başlıca 
ressamlar olurken, Hokusai, Kuniyoshi, Yoshitoshi, Kyo¯ sai ve Yoshiiku 
gibi sanatçılar Meiji döneminde önemli ukiyo-e, ağaç baskılara imza atan 
sanatçılardan en bilinenleridir.

Küçük köylerde, eski kasabalarda, dağlarda yaşadığına inanılan yokailer, 
günümüzde animeler, mangalar, video oyunları ve filmler olarak karşımıza 
çıkar. Yokailerin insanları takip ettiğine, kandırmaya çalıştığına, insanlara 
sahip olmaya çalıştığına, zarar verdiğine ya da insanlara yardım ettiğine 
inanılır. Yokailere, tarih, arkeoloji, edebiyat, dini öyküler, anlatılar, halka 
söylenceleri kaynaklık eder. Efsaneler, dini inanışlar1, ritüeller ve festivaller 
yokaileri anlamamız açısından son derece değerlidir. Yokailer bu bağlamda, 
gerçekle kurgu, inanç ve şüphe arasında köprü görevi görürler (Komatsu, 
2017, s.6). Yokailer, bakemono, chimimoryo, mamono, mononoke, obake, oni 
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isimleriyle de bilinirler. Oni (dev/iblis), mononoke (garip şeyler), bakemono 
(dönüştürülmüş şeyler, canavar) ve ayakashi (ürkütücü) şeyler) anlamlarına 
gelmekte olup, yokai, iki Çince karakter olan (yo-kai) her ikisi de tekinsiz 
veya ürkütücü anlamına gelen bileşik bir kelimedir ve yabancı, gizemli ve 
şüpheli olanı tanımlar. Yokai, köken olarak Çince olsa da Japon tarihi metni 
olan Shoko Nihongi’de (MS 797 yılında yayımlandığına inanılan bir tür 
Japon tarih metni) geçen bir terimdir. Yokaileri daha iyi anlayabilmemizi 
sağlayacak anahtar kelime ise “kami”dir. Kamiler, Şintoizm inancında 
hayati bir görevi olduğuna inanılan kutsal ruhlara verilen addır. (Komatsu, 
2017, s.19). Yokaileri tanımlamak için kullanılan bir diğer kelime bakemono 
ise canavar manasına gelirken, Edo döneminde, Kabuki oyunlarında 
karşılaştığımız bir diğer terimdir. Diğer Edo dönemindeki bakemono ve 
henge, Heian dönemi edebiyatındaki mononoke bu tür olguları tanımlayan 
sözcüklerdir. Bakemono, obake ve henge şekil değiştirmeyi ifade eder ve 
vurgular. Doğaüstü yaratıkların özelliği oysa mononoke daha karmaşık 
ve geniş kapsamlı bir terimdir. Godzilla, Mothra, Kaiji ve Gamera en 
bilinen bakemono örnekleri olarak Japon sinemasında son derece popüler 
olan canavar filmleri arasında yer almaktadır. Mononoke ise, “mono”: 
Şey, madde, no: Pozitif anlamına gelen yardımcı ek, ke: Gizemli, şüpheli 
anlamlarına gelmekte, tam manasıyla, “tehlikeli, merhametsiz olan şey” 
anlamı çıkmaktadır.  

Yokai terimi, Meiji dönemi bilgini Inoue Enryo’dan (1858–1919), beri 
yaygın olarak kullanılmaktadır. Japonya’da kaydedilen tüm doğaüstü 
olaylar, İnoue Enryo tarafından, gerek fenomenler, duygular, sesler gerekse 
hayvan veya insan karakterleri olsun bu durumları tanımlamak için 
ürkütücü yanlarıyla yerel dille aktarılmıştır (Foster, 2008, s.7). İnoue Enryo, 
adlı Budist filozof ve eğitmen, Yokaioloji (Yo-kaigaku) veya Canavarbilim 
(Monsteroloji) adlı disiplini yaratmış ve doğaüstü inançları yorumlamaya 
çalışmıştır. Enryo, tarih, edebiyat, Çin felsefesi, Hint felsefesi; Hegel, Kant 
ve Spencer gibi Batının ünlü düşünürlerini incelemiştir. Yokaileri genel 
itibariyle ikiye ayıran Enryo, yanlış veya muvakkat gizem içerene “kakai”, 
gerçek gizemi açıklayamaya çalışana ise “shinkai” isimlerini vermiştir. 
Ayrıca, Enryo, gizemleri, meishin (batıl inanç), gokai (yanlış gizem), gikai 
(yapay gizem) gibi alt kategorilere ayırmıştır.(Komatsu, 2017, s.54). Enryo, 
terminolojisine uygun olarak gizemli, günlük hayata aykırı şeyleri, bir 
şemaya sokar. Yokaigaku (yokai çalışmaları), adlı çalışmasında evrende 
bilinmeyen, açıklanamayan şeylerden bahsederken, bunları fushigi olarak 
tanımlar ve yokailerden ayrı bir yere koyar. O’na göre insan hayatı boyunca 
sayısız duruma şahit olur. Herkesin şahit olamadığı tuhaf (ijo) şeylere de 
rastlayabilir. Enryo için yokailer, ne gizemli olan ne de tuhaf olan şeydir, 
bunların bir bütünüdür (Foster, 2008, s. 82).

Eski kaynaklara baktığımızda tamamlayıcı bir araştırma biçimi de, 
arşivlemedir; bu yöntem, Çin-Japonca yazılmış eski metinleri okumak, 
kanbun veya Edo dönemi resimlerini veya resimli kitapları, bulguları 
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incelemek anlamına gelebilir. Ayrıca çağdaş olan popüler dergileri, 
mangaları ve animeleri incelemeyi gerektirir. Bu materyaller araştırma 
kütüphanelerinde veya müzelerde ve bazen de yerel özel evlerde 
bulunabilir. Mitler, efsaneler, öyküler, şiirler, teatral oyunlar, yokailer için 
kaynak oluştururular. Yokailer Japon edebiyatından popüler kültüre gelen 
gizemli ve görkemli fenomenlerdir. Edo dönemi kabukiler (halk tiyatroları), 
ningyojo-ruri adı verilen kukla oyunları (günümüzde bunraku olarak da 
bilinirler), ukiyo-e adı verilen ağaç baskılar, resimleme türü, parşömenler 
ve kitaplar günümüzde popüler hale gelen manga ve anime gibi ürünlerin 
ortaya çıkışında önemli bir yere sahiptir. 

Yokaileri ilk kez kategorize edip, sınıflandıran, ansiklopedik bir düzende 
derleyen ilk isim Toriyama Sekien olmuştur. İki yüzden fazla yokailerin 
günümüze kadar gelmesinde Sekien’in çizimlerinin büyük önemi vardır. En 
önemli eseri, 1776 Gazu Hyakki Yagyō (The Night Parade of the One Hundred 
Demon Illustrated, 1776) adlı yokai çizimlerinin ve tanımlarının olduğu 
kitap olmuştur. Diğer önemli kitapları:

- The Illustrated Demon Horde from Past and Present, Continued (1779) 
- More of the Demon Horde from Past and Present (1780)
- A Horde of Haunted Housewares (1784)

Edo dönemindeki diğer sanatçıların (yazarların, ressamların vs.) ve 
Sekien’in amacı, yokai ismindeki garip yaratıkları kayıt altına almak, onları 
görsel olarak yorumlamak ve okuryazarlığın az olduğu dönemde halkın da 
ulaşabileceği kayıtlar haline getirmekti. Geçmişten günümüze yokai çizimi 
yapan diğer sanatçılar, Katsushika Hokusai, Utawa Kuniyoshi, Tsukika 
Yoshitoshi, Utagawa Toyoharu, Takehara Shunsen, Kitagawa Utamaro, 
Kawanabe Kyōsai ve Kawanabe Gyosui gibi isimler olmuştur. Bu sanatçıların 
çoğu, ukiyo-e denilen tarzda kendi ifadeleriyle yokaileri resimlemişlerdir. 
Edo döneminin önemli ressamlarından biri olan Hokusai, yokai ve kaidan 
ile ilgili birbirinden önemli resim ve baskılar yapmıştır. Günümüzde Taro 
Okamoto’nun yokailerden yola çıkarak yaptığı sürreal tarzdaki resimleri, 
çoğu mangakayı ve çağdaşı ressamı etkilemiştir. Taro’nun ilkel tarzda 
yaptığı gerçek ötesi canavarları, sinema ve resim gibi görsel sanatlara ilham 
vermiştir (Papp, 2020, s. 113). 

Yokai Türleri

Yokaileri incelemeden önce Japonya’nın inanç sistemini kısaca 
incelememizde fayda vardır. Japonya’da Şinto, Budizm, Konfüçyüsçülük 
ve Taoizm gibi inançlar yaygındır. Genel itibariyle hâkim olan inançlarda 
her şeyin bir karşıtı vardır. Japon inancını en etkileyen görüş Onmyodo 
olmuştur. Onmyodo, esoterik inanç sistemi olarak doğadaki her şeyi yin ve 
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yang olarak ikiye ayırır. Doğal bilim ve okültizmin birleşimi olan Onmyodo, 
fenomenlere açıklık getirmeye çalışan bir bilimdir. Dualizm görüşüne 
benzer olarak, birçok antik ruh Onmyodo kozmolojisince mercek altına 
alınmıştır. 

Japon mitolojisini incelediğimizde, batılı kaynaklara benzerlik gösteren 
bir yer altı, cehennem inanışının Japon mitolojisinde de yaygın olduğunu 
görürüz. Batı mitolojisinde yeraltında bulunduğuna inanılan yer, meido’dur. 
“Yeraltı, karanlık yol” manalarına gelen meido, Budha’yı gerçek formunda 
görebileceğine inanılan, ölülerin yargılandığı yerdir. Karanlık, korkutucu 
seslerin geldiği, günâhkarların işkenceye uğradığı, ruhların dinlenmeden 
üç nehri geçmek zorunda olduğu bir yerdir (Bu nehirler, Yunan ve Roma 
mitolojisinde yer alan Lethe, Cocytus, Styx ve Pyriphlegethon’la benzerlik 
gösterir). Meidoya gelen ruhlar, kendisine kılavuzluk edecek üç büyük oni 
ile karşılaşır. Dünyadaki bozulma, fanilerin günahları buradaki ruhların 
üstüne kılıç gibi yağarken, kanları nehirlere akar. Bir nevi dünyevi yaşayışta 
olan insanlar, meidodaki ruhları  ezalandırmaya devam etmektedir. 
Jigoku ise bu alemin hapishanesi, cehennemidir (Meyer, 2015, s.189). 
Meido ve Jigoku, nehirleri, katmanları, karakterleri ile Dante’nin İlahi 
Komedyası’ndaki cehennem (inferno) tasvirlerine oldukça benzer. Japon 
mitolojisinde, cehennemin kapısında beklediğine inanılan iki büyük 
muhafızın yer aldığı inancı hâkimdir. Bu gardiyanlar, “mezu” ve “gozu”dur. 
Mezu (at başlı), gozu (öküz başlı) olarak tahayyül edilmiştir. Bu gardiyanlar, 
cehennemin büyük kralı Enma’ya hizmetkârlık ederken, günâhkarları 
cezalandırıp onlara eziyet ederler. Köken olarak Hindistan mitolojisi, Çin’in 
en eski kaynaklarına kadar dayanır. Mezu ve gozu, yunan mitolojisindeki 
mintor (boğa başlı dev) ile oldukça benzerlik gösterir. Mezu karakteri, 
günümüzde, yeni bir yorumlamayla örtük biçimde BoJack Horseman adlı 
çizgi dizide parodi olarak ekrana yansır. 

Yokailerin, Başta Sekien gibi isimler tarafından kategorize edilmesi 
sayesinde yokailer, günümüze kadar ulaşabilmiştir. Yokailer, genel olarak, 
dağda, suda, hanede bulunanlar olarak gruplara ayrılırken günümüzde 
bile yeni yokai türlerinin, fenomenlerin ortaya çıktığına şahit oluruz. Bu 
yokailerin birçoğu, Batı sinemasında, fantastik edebiyat evrenlerinde, dizi 
gibi Batılı kaynaklarda benzer bir şekilde karşımıza çıkar. Bu yokailerin 
en bilinenleri, Oni, Tengu, Tsuchigumo, Kappa, Yamamba, Namahage gibi 
isimlerdir. 

Oni

Japon folklorunda, inancında ve kültüründe ismini sıklıkla duyduğumuz 
fenomen “oni”dir. İblis, şeytan veya gulyabani (ogre) manalarına gelebilen 
oni, kökeni VIII. Yüzyıla kadar uzanan, hakkında yazılı kaynaklara 
ulaşabildiğimiz mitolojik bir karakterdir. Genellikle, devasa, güçlü, 
korkutucu; cinsiyet olarak erkek betimlemesi yaygındır. İnsanı andıran 
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bir anatomik yapıyla resmedilirken mavi, kırmızı veya siyah ten rengiyle, 
keskin alt dişleri ağzından fırlamış, üç parmaklı sivri pençeleri ve üç 
toynaklı olarak tahayyül edilmiştir. İlk örneklerine Budizm’de rastladığımız 
oni, cehennemde konumlandırılırken Jigoku Zo-shi adı verilen XII. Yüzyıl 
parşömenlerinde karşılaştığımız oni, fırtına ve yıldırım tanrısı Raijin ile 
görsel olarak büyük benzerlik gösterir. (Komatsu, 2017, s.118). Oni, batılı 
kaynaklarda yer alan şeytan betimlemeleriyle benzer şekilde cehennemin 
en alt katmanında günâhkar ruhları yiyen bir benzerlikte resmedilmiştir. 
Giotto, Bosch, Michalengello eserlerinde onilerle şaşırtıcı benzerliği 
görebiliriz.  

            

Şekil 1. Oni Maskesi, Toriyama Sekien’in Oni Çizimi ve Kaneto Şindo’nun 1964 
Yapımı Onibaba Filmi Afişi 

Tengu

En bilinen bir diğer yokai ise Uzak Doğu kültüründe yer alan “tengu”lardır. 
Japon inanışlarında, edebi hikâyelerinde ve görsel sanatlarında yer 
alan tengular, dağ gulyabanisi olarak da bilinir. Çoğunlukla kuşa benzer 
betimlenen tengu, üstün dövüş sanat becerisine sahiptir. Tengular iki 
tipleme olarak ele alınmıştır: Karasu (karga tengu) ve Ch tian gou (gökyüzü 
tazısı). Heian döneminde tenguların dağlara yerleşmiş olduğuna, hastalık, 
kıtlık veya eziyete sebebiyet veren mononoke benzeri amorflarla savaştığına 
inanılırdı. Edo döneminde tengular, uzun burunlu, kanatlı biçimde kabul 
görmüş, Tokugowa döneminde ise hiyerarşik bir sınıflandırmaya tabi 
tutulmuştur. İnsan görünümlü, büyük burunlu olan büyük tengu (daitengi), 
kuşa benzeyen ise küçük tengu (kotengu), olarak adlandırılmaktadır. 
(Komatsu, 2017, s.135). Günümüzde, halen tenguların onurlandırıldığı dağ 
türbeleri ve festivaller Japonya’da yaygındır.  Ghost of Tsushima, Sekiro gibi 
popüler video oyunlarında oni ve tengu öyküleri, maskeleri yer alır.
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Şekil 2 . Tengu Heykelleri, Çizimleri, Maskları ve Animede Kullanılan Sahneler

Ao Bozu

Tek gözlü keşiş adıyla da bilinen yokai dev. Sihirle ilişkili güçleri olduğuna 
inanılır. Küçük çocuklar tarafından görüldüğüne ve çocukları kaçırdığına 
inanılan tek gözlü dev diğer çoğu yokailer gibi kavşakta belirdiği rivayet 
edilir. Bu devasa varlıklar, Batı mitolojisindeki ve Homeros’un Odesa’nın 
kiklop (cylops) ve Dede Korkut’un hikâyelerinde tepegöz olarak karşımıza 
çıkar. Sansai Zue’nin çizimlerinden Mizuki’nin mangalarına çok geniş bir 
alanda yer alır.
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Şekil 3. Odilon Redon Gibi Sanatçıların Resimlerinde, Sinemada, Mangada Ao Bozu 
Tasvirleri

Tsuchigumo

Toprak, yeryüzü örümceği manalarına gelen tsuchigumo hakkında 
bilgilere, Japon tarihinin en eski mitolojik eseri olan Kojiki, en eski ikinci 
eser olan Nihon-shoki ve Japonya’nın tarihi vilayetlerinden biri olan Hizen 
kayıtlarında ulaşılmıştır. Bu mito-tarihsel kaynaklarda tsuchigumo, 
kötücül ve insanlar için zararlı olarak gösterilirdi. Bu örümceğin etrafının 
küçücük örümceklerle çevrili olduğu, yuvalarında binlerce kurukafanın 
olduğuna inanılırdı. Japonya’da yeni yerleri fethedenler, kısa vücutlu, 
uzun kollu ve bacaklı yerlileri yeryüzü örümceğine benzetirlerdi. Utagawa 
Kuniyoshi (1797-1861) ağaç baskısı bilinen en önemli görsel kaynaklardan 
biridir (Komatsu, 2017, s.130). Başta Yüzüklerin Efendisi, Harry Potter gibi 
fantastik edebiyatın önemli eserleri, yeryüzü örümceğini referans olarak 
alır.  Barbar Conan gibi fantastik çizgi romanlarda da adı geçen devasa 
örümcek, son dönemlerde iyice popüler hale gelmeye başlayan bir korkuyu 
da beraberinde getirmiştir: araknafobi (arachnophobia). Ayrıca, kurgusal 
olarak, Örümcek Adam gibi süper kahramanlara doğaüstü güçler bahşettiği 
de görülür. Not: Joro¯gumo (Örümcek gelin) Sekien’in notlarında her ne 
kadar gelin ifadesi geçse de olumsuz ifadelerle anılan bir örümcek kadındır. 
Video oyunlarında adı sıklıkla geçen kötü bir yokaidir.
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Şekil 4. Tsuchigumo Çizimleri, Yüzüklerin Efendisi ve  Harry Potter Filmlerindeki 
Dev Örümcek Sahneleri

    

Şekil 5. Sekien’in Çizimi, Nioh ve Dark Souls Oyunundan Kareler Dororo (Anime) ve 
J-Korku Filmi Sahnesi
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Kappa

Nehir, göl, bataklık veya göletlerde yaşadığına inanılan en bilinen 
yokailerden biri “kappa”dır. Kappa (kawataro olarak da bilinir), kaygan, 
yeşil pullu ve el ayak parmak araları perdeli, sırtlarında yüzgeç ya da 
kabuk olduğu düşünülen son derece popüler yokailerdir. Görünüş olarak 
kaplumbağa, kurbağa ya da maymuna benzedikleri düşünülen kappalar, 
kısa boyuna rağmen (çocuk kadar boyu olduğu rivayet edilir) oldukça güçlü 
olarak tasvir edilen yaratıklardır. Fantastik Canavarlar Nelerdir, Nerede 
Bulunurlar (David Yates/2016), Harry Potter serisi, Suyun Sesi (Guillermo 
del Toro/2017), Swamp Thing (Wes Craven/1982); The Witcher dizisi ve 
video oyunu gibi filmlerde, popüler kültür mecralarında yer alır (Komatsu 
2017, s.164). 

Şekil 6. Kappa Yokaisi Çizimleri ve Beyazperdedeki Varyasyonları

Ningyo

Ningyo, denizkızı ya da denizadamı. Evrensel olarak dünyanın hemen hemen 
bütün coğrafyasında adı geçen bir efsanedir. Balıkçılar bu yokailerden 
avladıklarını iddia etseler de bununla ilgili bir kayıt bulunmamaktadır. 
Biçimsel olarak bölgeden bölgeye çeşitlilik gösteren bu varlıklar, üst tarafı 
insan alt tarafı balık, ya da tam tersi olarak tarif edilir. Özellikle Edo 
döneminde boynuzlu bir biçimde resmedilmiştir.  



23Yokalerin Görsel Sanatlar ve Popüler Kültürdeki Aktarımları

Şekil 7. Ningyo (Denizkızı) Resimleri

Neko-Mata 

İnsan formunda, yarı kedi yarı insan olduğu tahayyül edilen yokailere 
verilen genel ad. Genellikle kadın olarak kabul görmüş bu yokailer, güçlü 
sezileri ve sinsiliği ile tanınır. Kökeni çok eski dönemlere kadar dayanan 
“neko-mata”lar hakkında ilk bilgilere 1233 yılında ulaşıldığı bilinirken 
tilki tanrılar gibi iki dünya arasında geçiş yapabildiği inancı yaygındır. 
Dağlarda, ormanda yaşayan bu yokailerin iki ayağının üzerinde durduğuna 
ve çocukları kaçırdığına dair inançlar yaygındır. Günümüzde, başta 
Batman filmlerinde, çizgi romanında yer alan kedi kadın (cat woman) gibi 
karakterlere ilham verdiği açıkça görülebilir. (Foster, 2015,  s.216)

Şekil 8. Neko-Mata Çizimleri, Kedi Kadın Film Afişleri ve Kaneto Şindo’unun 1968 

Yapımı Kuraneko Filmi
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Yamamba 

Dağ cadısı yamamba, dağlarda yaşadığına inanılan bir kocakarıdır (yuki 
onna/kar kadını benzeri bir yokaidir. Günümüzde halen Japonya’da en 
bilinen yokailerden olan yamambaların, hamile kadınları kaçırıp onların 
doğmamış çocuklarını yediği düşünülmektedir. Kocaman ağızları, uzun 
koyu saçları, delici gözlerinin olduğu ve kısa boylu olduklarına inanılır. 
Yerel söylencelerde noh (Japon geleneksel draması) oyunlarına ve Sekien’in 
çizimlerinde yamamba izlerine rastlarız. Yamambalar dul kalmış çocuklu 
anneler, doğum anı ile ilişkilendirebilir. Dişi oni olarak da anılan bu 
cadıların, olumlu yanlarının da olduğuna inanılır. Örneğin, iyileştirici kâhin 
özellikleriyle de tanınırlar. İlk örneklerine Japon yaradılış hikâyesi Koiji’de 
yami cadısı olarak da geçer (Komatsu, 2017, s.144). Yamambalar sinemada 
çokça başvurulan yokilerdendir. Örneğin, Kaneto Shindô’nun Onibaba 
1964 yapımı filminde dağ cadısı figürünü görürüz. Shindô’nun filmlerinde 
genel olarak kocakarı, öldüren kadın (femme fatale), tiplemeleri yaygındır. 
Yönetmenin filmlerinde (Onibaba ve Kurenoku başta olmak üzere) kadınlar, 
ya hayalet, ya da dağ cadısı olarak resmedilir. 

Şekil 9. Tüm Yamamba Çizimleri ve Onibaba Filminden Bir Kare

Kurozuka 

Çok eski öykülerde geçen Kurozuka (kocakarı), hamile kadınların doğmamış 
çocuklarını ve insanların ciğerlerini yediği rivayet edilen bir fenomendir. 
Zaman çarkı olarak da yorumlanan örgü aleti ile sürekli dokuma yapar. 
Çok eski şiirlerde, çocuk masallarında adı geçen cadı, yaşlı kocakarı önemli 
bir yokai’dir. Örneğin, Uyuyan Güzel hikâyesinde, sonsuz uykuya sebep 
veren Malefiz isimli perinin/cadının iğnesi olacaktır. Geçmişten günümüze 
anlatılardan, masallardan animelere kadar halen popüler bir yere sahip 
durumdadır. Görselde (Şekil 10), Arthur Rackham’ın çiziminde ve Satoshi 
Kon’un 2001 yapımı anime filmi Millennium Actress’te kurozuka yokaisini 
görmekteyiz. 
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Şekil 10. Resim Sanatında ve Anime Sinemasında Kurozuka Sahneleri

Namahage

Amahage, amamehagi, namomihagi ve apposiha gibi alternatif isimleri de 
olan “namahage”, Japonya’nın kuzeyinde yaşadığına inanılan yokailerdir. 
Şeytani bir varlık olarak kabul edilen namahage, oniye oldukça benzer. 
Kırmızı veya mavi ten renklerinde olabilirler. Keskin dişli, dağınık keçe gibi 
saçları, alnından çıkan boynuzlarıyla tarif edilir. Hasır tozluk giydiğine ve 
yanında keskin bıçaklar taşıdığına inanılır. Namahagelerin yeni yılın ilk 
dolunayında ortaya çıktığı, dağdan kasabaya inen bu yokailerin “yaramazlık 
yapan çocuk var mı?” diye sorduğu dilden dile aktarılmıştır. Benzer biçimde 
özellikle Avrupa coğrafyasında da benzer bir görsellikle resmedilen 
“krampus”a birebir benzer. Krampus da yeni yılda kasabaya iner, yaramazlık 
yapan çocuk olup olmadığını sorar. Gerek Uzak Doğuda gerekse Avrupa’da 
günümüzde halen, namahage ya da krampus için festivaller düzenlenir, bu 
canavarların kılığına giren insanlar, çocukları korkutur. 
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Şekil 11. Namahage ve Krampus Görünümleri 

Azuki Arai

Azuki-arai fasülye yıkayıcı olarak da bilinen bir diğer göl, nehir yokaisidir. 
Japonya’da ismi bir bölgeden diğer bölgeye farklılık gösterebildiği gibi, aynı 
zamanda batı fantastik dünyasına da rehberlik etmiş önemli bir fenomendir. 
Nehir kenarlarında pirinç temizlediğine inanılan bu yokailer, özellikle Edo 
döneminde hakkında genişçe bilgi edinebildiğimiz yaratıklardır. Tosanjin 
Yawa (Tosanjin’in gece çizimleri/1841) adlı kitapta Takehara Shunken’in 
azuki-arai yokaisinin ilk çizimlerine rastlarız. Günümüzde Yüzüklerin 
Efendisi karakterlerinden olan Gollum/Smeagol adlı kurgusal karakteri 
oldukça etkilediğini görebildiğimiz azuka-arai, The Great Yokai War (2005) 
filminde ve Sekiro adlı video oyununda ekrana yansır. 

Şekil 12. Azuko Arai Çizimi ve Yüzüklerin Efendisi Gollum Karakteri

Ubume

Ubume (çocuklu kadın), tarihi hayalet hikâyelerinde genellikle 
köprübaşlarında ortaya çıktığına inanılan bir diğer kadın yokaidir. Köken 
olarak, doğum sırasında çocuğunun ölmesini kabul edemeyen trajik bir 
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karakterdir. Ubume, aslında kendi kaybettiği çocuğunun yerine tutabilmesi 
için başkalarının çocuklarını kaçırdığına inanılır. Natsuhiko Kyogokudo’nun 
Ubume’nin Yazı filmi (1994), ubume hikâyeesinin beyazperde uyarlamasıdır. 

Şekil 13. Ubumenin Görsel Sanattaki Yansımaları

Buru-buru

(Shivers-titreme nöbeti) Görünmezdir, yaklaştığı kişinin tüyleri diken 
diken olduğuna inanıldığı için ismi titreme nöbetidir. Korkaklık tanrıçası, 
korktuğunu hissettiği kişiyi ensesinden yakalar. Ağaç kavuğundan 
yeraltından çıkan buru-buru, depremi andıran bir titreşim ortaya çıkartır.

            

                             

Şekil 13. Tüm Buru Buru Çizimleri

Dorotabo

(Çamuradam)
Üç parmaklı resmedilen bu yokai, üç zehir manasına gelen günahlarla anılır. 
Bu günahlar Budizm’de de yer alan, kıskançlık, öfke ve aldatmadır. Köken 
olarak, kar kış, sabah akşam demeden çalışan yaşlı bir köylünün, öldükten 
sonra topraklarına sahip çıkması hikâyesine dayanır. Ruhların Kaçışı Anime 
Filminde de dorotabo yokaisine rastlarız. Amerika ve Avrupa’da B-tipi korku 
filmlerinde de Çamur Adam tiplemelerinde dorotaboyu görürüz.



28 Cumhur Okay Özgör

                                         

Şekil 14. Dorotabonun Uzak Doğu’dan Batı’ya Temsilleri 

Keu-Kegen

Ender görülen, tüylü, kıllı adlarıyla anılan bu yaratık ormanın derinliklerinde 
yaşarken hafif bedeni sayesinde uçma yetisine de sahiptir. Hiç Bitmeyen 
Öykü (The NeverEnding Story, 1984) filmindeki uçan ejderha, köpek karışımı 
tüylü bir köpek, keu-kegene çok benzer.

Şekil 15. Keu-Kegen Çizimi, Odilon Redon Çizimi ve The Never Ending Story Filmi 
Afişi

Wanyudo

(Tekerlek keşişi)
Kendi ürettiği enerjiyle hareket eden bu yokai, video oyunları ve animelerde 
sıkça kullanılan bir tiplemedir. Kuzey Rönesansı’nın önemli ressamlarından 
Brueghel, tekerleklere asılı beden çizimleri, wanyudo yokaisi ile benzerlik 
taşır.  Başta Kentaro Miura’nun ölümsüz mangası Berserk’te wanyudo 
benzeri ölüler tekerleklerin içinde döner. One Piece adlı manga ve anime 
serisinde ayrıca ünlü video oyunu Dark Souls’ta da iskeletler, tekerleğin 
içinde dönerek hareket eder (bkz. Şekil 16). 
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Te-no-me 

(Ellerdeki gözler) 
Gözlerinin, el avuçları içinde olduğuna inanılan bu yokailerin, gece yarısı 
mezarlıkta dolaştığı rivayet edilir. Koku duyusu çok güçlü olan bu yokailer 
çok hızlık koşabilir ve kokusunu aldığı insanları avlamaya çalışır. Kumar 
terimi olarak bilinen, birinin hile yaptığını ortaya çıkarma, manasına 
da gelen, gözlerini başkasının eline dikmek duyduğuna inanmak yerine 
gözlerinle gördüğüne inanmanın önemini gösteren bir yokai’dir. Guillermo 
del Toro’nun 2006 yapımı olan, Pan’ın Labirenti filminde te-no-me yokaisi 
izleyiciyle buluşur. Filmdeki en gerilimli olan sahnede te-no-me, yemek dolu 
bir masada uyumaktadır. Ana karaktere bu yemeklere dokunulmaması 
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tembihlense de kahraman, bu yemeklere karşı koyamaz. Ana karakter 
yemeklerden tattığı an, te-no-me uyanıp kahramanı kovalamaya başlar. 
Bu yokainin özelliğine benzer şekilde ana karakteri koruyan periyi canlı 
canlı yer.  Night Parade of One Hundred Demons çiziminde görselleşen bu 
yokai, animelerde (Dororo ( 1967–68 serisi vs.) ve sinemada da beyazperdeye 
taşınmıştır. (Foster, 2008, s.41).

Şekil 17. Te-No-Me Çizimi ve Pan’ın Labirenti Filminden Bir Sahne

Rokurokubi

(Kasnak boyun/uzayan boyunlu nukekubi)
Japon folklarında adı geçen Rokuro-kubi, ince boynundan dolayı uzun 
kil bobini ya da çömlekçi çarkı boyunlu isimleriyle de anılan Japon 
korku sinemasında da sıkça karşımıza çıkan bir karakterdir. Güçlü 
kişiler tarafından görüldüğü iddia edilen rokuro-kubi, boynu ip gibi 
uzayabildiğine inanılan bir yokai türüdür. Rokuro kelimesi, kasnak, uzayan, 
gerilen anlamlarıyla kullanılır. Edo döneminde Katsushika Hokusai’nin 
1830 yılında yapmış olduğu Yüz Hayalet Hikâyesi (Hyaku Monogatari) adlı 
yurei-zu türünde ukiyo-e ahşap baskı serisinde rokuro-kubi gibi yokailere 
rastlarız.  Bir diğer önemli Japon sanatçı Toriyama Seiken tarafından 1776 
yılında yayımladığı a Hundred Demons (Gazu Hyakki Yagyo) kitabında da 
rokuro çizimleri yer alır. Kawanabe Kyosai ve Mizuki Shigeru gibi sanatçılar 
tarafından da kasnak boyunlu kadın çalışmaları yapılmıştır. Rokuro, Orta 
çağ erken Hıristiyan dönemi resimlerinde, Tim Burton’un gotik tarzındaki 
filmlerinden (BeterBöcek, 1988) Japon sinemasında Büyük Yokai Savaşı 
(1968) (bkz. Şekil 18) gibi korku filmlerinde de yer etmiş bir efsanedir.   
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Şekil 18. Uzak Doğu’dan Batı’ya Boynu Uzayan Karakterler

Futakuchi-onna 

İki ağızlı kadın olarak da isimlendirilen futauchi-onna, normal bir kadın gibi 
görünen bir kadın yokaidir. Ancak kafasının arkasında, saçlarının ensesini 
ördüğü yerde ikinci bir ağzı bulunur. Hakkında, kocası tarafından (çeşitli 
rivayetlere göre futakuchi-onnanın kendi çocuklarını öldürdüğü için) 
ensesinden baltayla yaralandığı ve o yaranın iyileşerek bir ağza dönüştüğü 
hikâyesi anlatılır (Yoda, 2012, s.94). Tim Burton’un 2016 yılında vizyona 
giren Bayan Peregrine’in Tuhaf Çocukları filminde de futakuchi-onna 
yokaisi ekrana yansır.
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Şekil 19. Futakichi-Onna Çizimi ve Bayan Peregrine’in Tuhaf Çocukları

Kejoro

Uzun saçlı geyşa olarak da bilinen kejoro, yüzünü örten uzun saçlarıyla 
bilinen yokailerdir. Hakkında en eski bilgilere Sekien’in One Hundred 
Demons eserinde rastlarız. Kejoro, kanashibari ile benzer türde yokailerden 
biri olsa da kanashibarinin kejorodan en büyük farkı, uyuyan kişinin 
göğsüne oturmasıdır. Bunun dışında kanashibarinin de yüzü siyah saçları 
ile örtülülüdür. Kejoro, Ringu (Halka) filminde saçları yüzünü örten hortlak 
figürüdür. Hideo Nakata’nın 1998 yılında sinemaya taşıdığı Halka (Ringu) 
filmi, Hollywood tarafından da yeniden uyarlama olarak beyazperdeye 
taşınmış, son derece beğenilip popüler hale gelmiş bir yapım olmuştur. 
Ayrıca kejoro, Garez (Ju-on: The Grudge 2002) filminde de yer alır.

Şekil 20. Kejoro Çizimi ve Halka, Garez Filmlerinden Sahneler

Gagoze

Gagoze; gangoji no oni, gagoji, guwagoze, gango gibi diğer adlarıyla bilinen bu 
yokailer, adını ziyaret ettiği tapınaktan alır. Bu yokailer sürünerek hareket 
ederken özellikle Takashi Shimizu’nun 2002 yılında çektiği Ju-on filmini ve 
Hollywood yeniden çevrimi olan The Grudge (2004) filmlerini etkilemiştir. 
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Özellikle sürünerek hareket eden hayaletler gagozenin yeninden 
yorumlamasıdır. 

Şekil 21. Tüm Gagoze Tasarımlarının Resim Sanatı ve Beyazperdedeki Versiyonları

Tesso

Bir diğer adı demir sıçan (iron rat) olan bu yokailer, kutsal şeyleri, tarihi 
parşömenleri yediği iddiası ortaya atılan zararlı bir varlıktır. Tesso gerek 
kimanosu, gerek insani boyutları ile Ninja Kaplumbağalar adlı film/çizgi 
film karakterlerinden olan Splinter ustaya model olmuştur.

Şekil 22. Tesso Çizimleri ve Splinter Usta
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Yamata no Orochi

Sekiz başlı yılan “yamata no orochi”nin sekiz başının ve sekiz kuyruğunun 
olduğuna inanılan yılanlardır. Ejderha yılan karışımı bir varlık olan bu 
yokailer, dağlar, vadiler kadar büyük tarif edilirken Kojiki ve Nihongi 
dönemindeki Japon dokümanlarında daha çok izlerine rastlanır. Erken 
Avrupa, Orta çağ Avrupası hikâyelerinden popüler kültüre ait kitaplarda, 
çizgi filmlerde yamata no orochinin yedi başlılarına ulaşılabilir. Dürer gibi 
ressamlar da yedi başlı yılan hikâyelerini baskılarıyla ölümsüzleştirmiştir. 

                 

Şekil 23. Yamata no Orochi Çizimi ve Dürer’in Çizimi

Toire no Hanako-san

(Tuvaletteki Hanako)
Bazı yokailer, köken olarak yüzyıllar öncesine ait olmayabilir. Şehir 
efsaneleri, yeni medya, sosyal medya yeni fenomenleri yaratabilir. Yeni 
medya kültürü, sosyal medyada viral olan videolar, gençler arasında 
yaygınlaşan şehir efsaneleri aslında günümüzde yeni anlatı türlerini, 
yokailerini yaratabilmektedir. Bu duruma en iyi örnek ”momo”dur. Çocukları 
intihara sürüklediği düşünülen, ikinci bir mavi balina fenomeni haline 
dönüşen momo, Keisuke Aiso tarafından 2016 yılında yapılan mitolojik 
karakterlere (harpya) ve yokailere benzeyen ve “Kuş Kadın” adlı heykeldir. 
İnançlar, baskın politikalar, anksiyete, yabancılaşma, yeni yokailerini de 
peşinden getirebilmektedir. Yokailer asırlar öncesinden gelebildiği gibi yeni 
yokailer de türeyebilmektedir. Tuvaletteki Hanako da bunlardan biridir. 
80’li yılların sonlarında tuvalette ağladığına inanılan bir şehir efsanesi 
gençler arasında yaygınlaşır. Kapısını üç kere tıkladığınızda cevap verdiğine 
sonrasında ise kapının gıcırdıyarak açıldığı rivayet edilir. Yavaşça kapının 
açıldığı ama içerdi kimsenin olmadığı söylenir. Toru Tsunemitsu’nun 
Okuldaki Hayalet Hikâyeleri adlı kitabı öldüğü okulu terk etmeyen öğrenci 
fenomenini popüler hale getirecektir. Another (2012) anime serisi, Serial 
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Experiments Lain (1998) anime serisi ve Sessiz Tepe adlı video oyunundan 
uyarlanan Christopher Gans tarafından aynı isimle 2006 yılında vizyona 
giren film Hanako hayaletine göndermede bulunur. Hem oyunda hem de 
filmde kızlar tuvaletinde kapalı kapının ardından ağlama sesi gelir. Kapı 
tıklandığında içerde kimsenin olmadığını görürüz. 

Şekil 24. Hanako Çizimi ve Sessiz Tepe Filminden Sahne

Kuchi-Sake-Onna

Kesik ağızlı kadın, günümüzde popüler hale gelmiş modern bir yokaidir. 
1978 yılından sonra fenomen haline gelmeye başlayan kesik ağızlı kadın, 
şehir ve banliyö efsanesidir. Shigeru Mizuki adlı mangakanın anime serileri 
ve mangaları sayesinde popüler hale gelmeye başlamıştır. Nakata Hideo’nun 
Ringu (Halka), kore şehir efsaneleri ve Koji Shiraishi’nin 2007 tarihli korku 
filmi The Slit-Mouthed Woman (kesik ağızlı kadın) gibi yapımlar sayesinde 
tüm dünyada popüler hale gelmeye başlamıştır. James Wan’ın 2005 yapımı 
devam filmi Saw 2 (Testere 2) filminde ana karakter olan Amanda tipik olarak 
kuchi-sake-onna yorumlamasıdır. Paul Leni’nin yönettiği, Victor Hugo›nun 
kitabından uyarlanan The Man Who Laughs (1928) filmi ve ölümsüz çizgi 
roman karakteri olan Joker, kuchi-sake-onna yokaisi için referans olmuştur. 
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Şekil 25.  Kuchi-Sake-Onna Çizimi ve Testere 2 Ana Karakteri Amanda

Sinemadan Popüler Kültüre Yokailer

Japon söylenceleri, folkloru, inançları, özellikle de yokailer, günümüzde 
başta sinema olmak üzere animeler, mangalar ve video oyunlar için önemli 
birer referans olmuşlardır. Örneğin, Hyakki Yagyo festivalinde adı geçen 
“hyakki”lerin (uçabildiklerine inanılan rakun), hikâyesi, İsao Takahata’nın 
Pom Poko (1994) adlı anime filminde kullanılmıştır (Komatsu, 2017, s.22). 
Hayao Miyazaki’nin Prenses Mononoke (1997) ve Ruhların Kaçışı (2001) adlı 
anime filmleri yokai dünyasını ve Japon mitlerini mercek altına alır. Yokaileri 
günümüzde popüler hale getiren bir diğer isimse Shigeru Mizuki olmuştur. 
Mizuki, Sekien’in yokai çizimlerinden yola çıkarak kendi motiflerini 
yaratan bir mangakadır. Örneğin, toiren no-hanako (tuvaletteki hanako) 
fenomeninin yayılmasına katkıda bulunan en önde gelen isimlerindendir. 
Toru Tsunemitsu’nun 1995 yılında yazdığı Gakko no Kaidan (School Ghost 
Stories) serileri, okul tuvaletine musallat olan kız yokaisini yorumlamıştır. 
Animeler, mangalar ve kitaplar J-horror (J-korku) türündeki filmler için 
ilhak kaynağı olurken Halka, Garez gibi filmler buna iyi birer örnektir. 
J-korku türünün en bilindik örneklerinden biri hiç şüphesiz ki Ringu 
(Halka) filmidir. Kejoro ve kanashibari yokailerinin modern yorumlaması 
olan filmde, oiwa (intikam arayan yokai) yokaisine benzer bir hayalet içerir: 
Sadako. Bu karakter tıpkı kesik ağızlı kız (kuchisake-onna) gibi gençler 
arasında şehir efsanesine dönüşmüştür. Televizyon, video oynatıcı, artık 
diğer boyut, öteki dünya haline dönüşmeye başlamıştır. Günümüzde, ev, 
sosyal medya mecraları, elektronik aletlerin yaygın olduğu alanlar, eski 
korku hikâyelerindeki dağların, terk edilmiş kasabaların yerini almıştır. 

Anime serileri de teknolojik hayalet öykülerine sıklıkla yer verir. Örneğin, 
Matrix filmine ilham kaynağı olan yönetmenliği Ryūtarō Nakamura, 
senaryosu Chiaki J. Konaka, yapımcılığı Yasuyuki Ueda’nın yaptığı,  Serial 
Experiments Lain anime serisi, lisedeki hayalet öyküsünün teknolojik bir 
versiyonudur. Ölen öğrencinin ruhu artık internet aracılığıyla diğer yaşayan 
kişilerle iletişime geçecektir. 
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Teknolojik dünyalardansa Japon halkbilimine, mitolojisine ve yokailere; 
eski Japonya düzenine sadık kalan ve anime denildiğinde ilk akla gelen 
isim Hayao Miyazaki olmuştur. Miyazaki’nin anime filmleri dikkatlice 
incelendiği vakit, mitolojik altyapıların, göndermelerin, olduğunu 
rahatlıkla fark edebiliriz. Örneğin, Ruhların Kaçışı, göstergebilimsel açıdan 
incelendiğinde Yunan mitolojisi ve Japon tarihinde gerçekleşen trajik olaylar 
birlikte işlenmiştir. Ruhların Kaçışı, Japonya’da çok sık gerçekleşen çocuk 
kaçırılması olaylarına hiciv içerir. Anime filminde yasak yemeklerden 
yeme sahnesi, Yunan mitolojisindeki Hades’in aşık olduğu Persephone’ye 
yer altında kalması için yasak meyve olan nardan yedirir. Benzer hikâye 
Japon yaradılış öyküsünün anlatıldığı Kojiki’de vardır. Ruhların Kaçışı 
anime filmine yakından baktığımızda ana karakterin, yönetmenin diğer 
animasyonlarındaki gibi kraliçe, prenses olmadığı görürüz. Standart, 
sıradan bir ergen kız çocuğu olan Chihiro, merkezdedir (Okuyama, 2015, 
s.98). Ana karakter, Tanrıların sofrasındaki yemekleri yiyen anne babası 
domuza dönüştüğü için ikai adıyla da bilinen öteki dünyaya yolcuğa 
çıkar. Domuza dönüşen anne babasını kurtarmak için çıkılan yolculuğun 
anlatıldığı Ruhların Kaçışı, Kashiwabara Sachiko 1975 yılında yazmış olduğu 
The Marvelous Village Veiled in Mist adlı eserin anime uyarlamasıdır. Öykü 
genel hatları itibariyle Lewis Caroll’un Alice Harikalar Diyarında kitabına 
oldukça benzemektedir. Chihoro, aynı Alice yaşlarındadır, bilmediği bir 
dünyaya yolculuk yapar. Alice, bir tavşan deliği ile boyutlar arası yolculuk 
yaparken Chihiro,  Japon anlatılarında oldukça yaygın olan köprü aracılığıyla 
boyut değiştirir. Japon mitolojisinde “kyo-kai bölgesi”diye adlandırılan belli 
belirsiz, gerçek ve gerçek olmayanı tanımlamak için kullanılan mecaza 
verilen addır. Japon mitinde ölümle yaşam arası manasına gelen  (shiki), 
kavşaklar, köprübaşları,  gerçek ve gerçekdışılığın ayrımının temsil 
ettiği yerler kyo-kaidir. (Okuyama, 2015, s.98). Benzer kyo-kai motifini 
yönetmenliğini Hirokazu Koreeda’nın yaptığı Afterlife (1998) ve Guillermo 
del Toro’nun Pan’ın Labirenti (2006) filmlerinde; Gantz ve Death Parade gibi 
anime serilerinde ve Coraline (Henry Selick, 2009) ve Coco (Adrian Molina, 
Lee Unkrich, 2017) animasyonlarında görebiliriz. 

Miyazaki’nin bir diğer ünlü anime filmi Prenses Mononoke’dir (1997). 
Antik mitoloji, yerel inanışlar, yokailer, tarihi ve kültürel gerçeklerle 
sembolize edilir. Mezopotamya mitolojisi ve Gılgamış Destanı’yla paralellik 
içeren bir hikâye görürüz. Gılgamış, animenin ana karakterlerinden olan 
Ashitika benzeri bir mitik karakterdir. Ormanların tanrısı Humbaba, 
animedeki geyik tanrı gibi insanlar tarafından zarara uğrar (kafası kesilir, 
öldürülmeye çalışır vs.). Prenses Mononoke’de kodama, kami, nago ve 
shishigami (geyik tanrı) gibi yokai türlerine benzer orman ruhları yer alır. 
Kodama, ağaç ruhu olarak da bilinen ağaçları koruyan, bebek yüzlü, sevimli 
görüntüsü olan orman ruhlarıdır. Ana görevleri kutsal kabul edilen ağaçları 
korumak olup neşeli olmaları kordukları ağacın sağlıklı olduğunu gösterir. 
Kamiler, kodama gibi ormana ait olduğu tahayyül edilen kutsal ruhların 
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hepsine verilen genel addır. Kamiler, genel olarak iyi kabul edilen ruhlar 
olsalar da öfke tanrısına (araburu-kami), lanetlenmiş tanrısına (tatari-
gami) dönüşebilirler. (Papp, 2010, s.112) Kamiler, dışarıdan gelen etkenlere 
bağlı olarak da değişime uğrayıp iyi halinden öfkeli olana evrilebilir. Prenses 
Mononoke animesinde domuz tanrı, lanetlenmiş tanrıya dönüşürken buna 
neden olan insan elinden çıkma mermidir. Ormanın ruhlarına zarar veren, 
geyik tanrının kafasını kesen, domuz tanrıyı lanetleyen (kurşunlayarak), 
doğayı tahrip eden hep insanlık olmuştur. İnsanlar, doğayı tahrip ettikçe 
dolaylı olarak kendisi ve çevresi de sürekli zarar görür. Örneğin, kafası 
kesilen geyik tanrı can havliyle istemsizce kör bir güç olarak ağaçları 
yıkmaya, doğayı mahvetmeye başlar. Prenses Mononoke, insanlığın 
doğrudan ya da dolaylı olarak sebep olduğu felaketlere hicivdir. Alegorik 
olarak depremlerin, tutsunaminin, iklim değişikliklerinin, kuraklığın, 
kıtlığın özeleştirisidir. Savaşlar, nükleer felaketler (Howl’un Yürüyen Şatosu), 
Miyazaki’nin alegorik olarak anlatımlarıyla ölümsüzleşen eserler olmuştur. 
Prenses Mononoke’de barışı sağlayan, Ashitika gibi doğaya saygı duymayı 
bilen insanlar olmaktadır. Ashitika, kendi elleriyle kayıp kafasını arayan 
geyik tanrıya başını geri verir (Okuyama, 2015, s.124). Doğa, sarı renginin 
yerini yeşile bırakırken aslında bu bir döngünün işaretidir. Benzer hikâyeler 
Hollywood’da son dönemde sıklıkla işlenmektedir. James Cameron’un 
2009 yapımı Avatar veya Edward Zwick’in 2003 yapımı filmi Son Samuray, 
Ashitika gibi dıştan gelen ana karakterin zamanla nasıl doğayı, doğal olanı 
anlamaya başladığını, ona hizmet ettiğini hatta onun için onunla aynı 
saflarda savaştığını gösteren filmlerdir. Mononoke, doğaya ait olan, organik, 
inorganik her şeye saygı duyan bir karakterdir. Tıpkı Ormanın Kitabı (the 
Jungle Book) ya da Tarzan anlatılarında olduğu gibi hayvanlar tarafından 
(kurtlar) yetiştirilir. Ana karakteri dönüştüren ona doğruyla yanlışı orman 
kanunlarına göre öğreten bir kahraman hep olmuştur. 

         

Şekil 26.  Mushi-shi Animesi

Doğaya saygı duymaya, onu anlamaya çalışan bir diğer yapım ise Mushi-
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shi’dir. Mushi ustası olarak Türkçeye çevirebileceğimiz anime serisi Edo ve 
Meiji periyotlarında hayal-gerçek bir dünyada geçerken ana karakter Ginko, 
modern kıyafetlerle diğer karakterlerin hemen hemen hepsi kimano benzeri 
yöresel kıyafetlerle gezer (Okuyama, 2015, s.168). Mushi, böcek ve mikrop 
karışımı organizmaları tanımlamak için kullanılan bir terimdir. Anime 
serisi, mushi denilen bu yokai benzeri varlıkları görebilen kişileri merkeze 
alır. Her bölümde Ginko’nun, mushi görebilen kişilere yardım etmek için 
çıktığı yolculuğu izleriz. Ginko için mushiler tıpkı kamiler gibi doğanın 
sağlığı için önemli olup, insanlarla beraber huzur içinde yaşayabildiğimiz 
şeylerdir. Ginko’nun bir gözünün de çocukken mushiler tarafından kör 
edilmesi, yine de onlardan korkmaması, insanlara yardım etmesi Japon 
inanışlarını gözler önüne serer. 

Tartışma, Sonuç ve Öneriler

Yokailerin kökeni hakkındaki düşünceler, insanın kendi doğasını keşfetmek, 
dünyayı yorumlamak ve dünyayı kontrol etmek adına sorgulamaktan 
vazgeçmediği felsefi bir problemdir. Yokailer, kitlesel kaygının, toplumsal 
travmaların yatıştırılması amacıyla hayal gücü aracılığıyla ortaya çıkmış 
halk söylenceleridir. Bilmediğimiz şeyden korkarız. Dünya üzerinde 
hala keşfedilmemiş canlıların (hayvan, bitki, organizma vs.) olduğunu 
bilmek bizlere korkutucu gelir. Dünyayı anlamlandırmak, onu tanımak, 
korkularımızı yenmenin en sağlıklı yoludur. Varoluşumuzu felsefe yoluyla 
açıklamaya çalışmak gibi yokailer de korkuların alfabesini oluşturmak 
olmuştur. Japonya’ya baktığımız vakit Muromachi dönemine kadar yokailer, 
görünmez. Açıklanamaz fenomenler olarak kabul edilirdi. Edo dönemine 
gelindiğinde ise hastalıkları, kıtlığı, ölümü, cehennemi (öldükten sonra ne 
olacağız, nereye gideceğiz sorusu), doğal felaketleri, yabancı tehdidini tarif 
etmek için yokailer, ortaya çıkmaya başlamış ve halk arasında dilden dile 
anlatılmaya başlanmıştır. Yokailerin görsel temsilleri, korkutucu olabildiği 
gibi psikolojik stresi azaltıcı, rahatlatıcı bir görünümde de olabilmekteydi. 
Meiji döneminde ise yokailer, yavaş yavaş fonksiyonlarını kaybetmeye, halk 
imgeleminden ayrışmaya başlamıştır. Taisho dönemine gelindiğinde ise 
mevcut yönetimin güçleri tarafından yokai karakterler manipüle edilmiş, 
basitleştirilmiştir. Savaş sonrası dönemde ise sanatçılar yokaileri tekrar 
özgür kılmışsa da politik güçler, sanatçıları sınırlandırmaya çalışmaktan 
vazgeçmemiştir (Papp, 2020, s.128). Yokailer, insanlığın doğadan uzaklaştığı 
ölçüde doğasından uzaklaşmış, bir kinaye yolu, sosyal medya, şehir efsanesi 
haline dönüşmeye başlamıştır.



40 Cumhur Okay Özgör

Kaynakça

Foster, M. D. (2008), Pandemonium and Parade Japanese Monsters and the 
Culture of Yokai,  University of California Press; First edition.

Foster, M. D., (2015), The Book of Yokai Mysterious Creatures of Japanese 
Folklore, University of California Press; First edition

Komatsu, K.,(2017) An Introduction to Yōkai Culture: Monsters, Ghosts, and 
Outsiders in Japanese History–Japan Publishing Industry Foundation 
For Culture; 1st Edition

Meyer, M. (2015), The Hour of Meeting Evil Spirits An Encyclopedia of 
Mononoke and Magic (Yokai Series Book 2), Matthew Meyer; Illustrated 
edition.

Okuyama, Y. (2015), Japanese Mythology in Film- A Semiotic Approach to 
Reading Japanese Film and Anime, Lexington Books.

Papp. Z. (2010), Anime and Its Roots in Early Japanese Monster Art, BRILL/
Global Oriental; Illustrated edition

Sekien, T. Alt M. (2017), Japandemonium Illustrated: The Yokai Encyclopedias 
of Toriyama Sekien, Dover Publications; Annotated edition

Yoda, H. Morino T., Matt, M. (2012), Yokai Attack The Japanese Monster 
Survival Guide, Tuttle Publishing; Illustrated edition.



Bölüm 3

Sanat Yapıtında Nesneden Nesnesizliğe Doğru 
Estetik İzdüşüm

Sehran Dilmaç, Oğuz Dilmaç

Özet: Sanatın tarihi boyunca geçirdiği evrim sürecinde, tekhne’nin 
(zanaat) nasıl sanata dönüştüğü hakikatin ise nasıl göründüğü ve ne 
şekillerde ifade edildiği görülür. Sanatın verileri dahilinde izleyicisiyle 
iletişim sağlanır ve estetik bir bağ kurulur.  Üretilen yapıtlar da dünyayı 
nasıl algıladığımızın bir göstergesidir. Modern döneme kadar kabul 
gören sanatta hakikatin görüntüsü, seçilen görüntünün temsilinin 
imgeyi olağan derecede yakınlıkta oluşunu gösterme başarısıydı. 
İmge, sanat tarihinde oldukça uzun bir dönem sanatın olmazıydı. 
Sanatı doğrulamanın ön koşutu imgeyi tanıma, yorumlama ve anlam 
vermeden geçiyordu. Sanatın ilerleyen süreçleri içerisinde sanatçılar, 
klasik temsil anlayışı algısından uzaklaşıp hakikatle estetik olanın 
bağını kopararak, var olan görüntünün ötesindeki sanatın oluşumuna 
ve bu bağlamda oluşturulan değişik uygulama formlarına dikkat 
çekmeye başlamışlardır. Dolayısıyla sanatçıların sanat yapıtının fiziksel 
oluşumundan ziyade gösterdiği ve savunduğu fikirlerle ilgilenmeye 
başlamaları sanat yapıtının giderek nesnesizleşmesine yol açmıştır. 
Somut olan sanat yapıtlarından somut olmayan sanat yapıtlarına 
evrilme, görünenin ötesindekine duyulan merak sonucunda ortaya 
çıkmıştır. Bu bakış açısı gerçek görüntünün sorgulanmasına ve 
farklı gerçeklik görüntülerinin sanatla bağlaştırılmasına ve hesaba 
katılmasına yol açmıştır. Görüntüyle başlanan süreç, tanımlanabilir 
olmayla kat edilmiş, kavramsal sanata uzanan bu yolda sanat 
yapıtının nesne ile bağı zayıflamış ve kimi zaman yok olmuştur. 
Günümüzde ise sanat ve tasarımda nesnesizleşme teknolojik 
anlamda gerçekleşmiştir. Bu çalışmanın amacı tarihsel periyotta 
sanat yapıtının nesneden nesnesizliğe giden sürecini ve değişen 
estetik paradigmalarını açıklamak ve anlamlandırmaya çalışmaktır.

Aesthetic Projection From Object To Non-Objectivity In Artwork

Abstract: In the evolution process that art has undergone throughout 
its history, it is seen how tekhne (craft) turns into art, how the truth 
appears and how it is expressed. Within the data of art, communication 
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with the audience is ensured and an aesthetic bond is established. The 
works produced are also an indicator of how we perceive the world. 
The image of truth in art, which was accepted until the modern 
period, was the success of showing that the representation of the 
chosen image is in the usual closeness to the image. Image was an 
indispensable part of art for a very long time in the history of art. 
The prerequisite for validating art was recognizing, interpreting and 
giving meaning to the image. In the advancing processes of art, artists 
have started to draw attention to the formation of art beyond the 
existing image and different application forms created in this context 
by moving away from the perception of classical representation and 
breaking the connection between truth and aesthetics. Therefore, the 
fact that artists began to be interested in the ideas that the work of art 
shows and defends rather than its physical formation has led to the de-
objectification of the work of art. The evolution from tangible works of 
art to intangible works of art has emerged as a result of the curiosity of 
what is beyond the visible. This perspective has led to the questioning 
of the real image and to linking different reality images with art and 
taking them into account. The process that started with the image has 
been passed through being identifiable, and on this road to conceptual 
art, the connection of the artwork with the object has weakened and 
sometimes disappeared. Today, deobjectification in art and design has 
taken place in a technological sense. The aim of this study is to explain 
and try to make sense of the process of art from object to objectlessness 
and changing aesthetic paradigms in the historical period.

Giriş

Sanat, geçirdiği süreçler doğrultusunda klasik anlayıştaki temsil 
anlayışından gitgide uzaklaşmıştır. Çalışmalarda bu doğrultuda nesnenin 
başka algı formlarına bürünmüştür. Sanatçılar veya sanat üreticileri, temsil 
mi?  izlenim mi? algı mı?, gerçek mi? yoksa görünür gerçekliğin ötesi mi 
değerli? nereden başlamalı? ve nereye devam etmeliyiz? gibi dönemler boyu 
kafalarını meşgul eden bu sorulara cevap aramış, kimi zaman kendilerine 
göre kimi zamanda sanat alımlayıcılarına göre düşünerek eser üretim 
sürecini gerçekleştirmişlerdir.

Klasik sanat anlayışının temelini oluşturan görüntünün birebir temsili 
algısı hemen hemen modern döneme kadar geçerli kalmıştır. Modern 
dönem ve süreçlerle beraber temsilden belli geçişlerle uzaklaşılmaya 
başlanmıştır. Temsil olgusunun zamanla geçerliğini yitirmesi geçmişe ait 
olduğu savını doğrular. Sanatın tarihsel periyotunda, imgenin görünen 
ve bilinen bir öze işaret etmediği düşüncesiyle yapıtta görüntüden ziyade 
anlam öne çıkmıştır. Bu düşünceden önce imge sadece benzediği şeyi 
temsil ediyor gibi algılanmışken, Aydınlanma düşüncesinin geliştirdiği 
öznellik anlayışıyla, imgenin neyi temsil ettiği değil, ne anlama geldiği 
önem kazanmıştır. Bu durumda sorulması gereken soru, bir görüntü kesin 
olarak bilinen bir şeye işaret etmiyorsa, temsil etmiyorsa nedir? Bizim o 
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görüntüyle ilgili yargılarımız bu sorularla önem kazanmıştır. Aydınlanma 
düşünürlerinin ilgisi verili görüntünün ötesindeki anlama kaydığı için asıl 
ilgilendikleri şey insan zihninin nasıl çalıştığı, dünyayı nasıl algıladığı ve 
yorumladığıydı (Erzen, 202: 65)

Sanatın dönemsel periyotunda olağan gelişen bu süreçlere eşlik eden 
birtakım icatlarda sanat yapıtının nesne’den nesnesizliğe doğru evrilişinde 
önem teşkil eder. Özellikle modern dönemin bir icadı olan fotoğraf makinesi 
bu süreçler için bir dönüm noktası niteliğindedir. Var olan sabit ve anlık 
görüntüyü üreten bir aracın olması, sanatçıları farklı estetik arayışlara 
itmiştir. 

Sanat üretimlerinde temsili olanın bir kenara bırakılması modern 
sanat döneminin başlangıcına dayanır. Özellikle izlenimcilerin nesnenin 
sabit form görüntüsünden uzaklaşıp nesnenin farklı zaman dilimlerinde 
anlık görüntülere odaklanması ve anlık izlenimleri kendi bakış açılarıyla 
resmetmeleri sanatçıları temsili olanın birebir görüntüsünden 
uzaklaştırmıştır. Temsili bakış açısı izlenimcilikte anlık leke ve sabit 
çevrelenemeyen formlara dönüşmüş, resmin gelenekten gelen katı disiplini 
sınırlanması mümkün görünmeyen lekeci anlayışta farklı bir pentür 
anlayışını ortaya koymuştur. 

Görsel 1. Claude Monet, 1890, Saman Yığınları                                                                          
(https://en.wikipedia.org/wiki/Haystacks_(Monet_series)

İzlenimciler sonrası sanattaki farklı avangard hareketler nesnenin farklı 
görüntülerini denemekle beraber nesneyi deforme etmiş, dönüştürmüş, 
bilinmez formlar ortaya çıkarmıştır. Sanat yapıtlarındaki bu giderek 
nesnesizleşme eğilimdeki tutum günümüzde üretilmeye devam eden 
deneysel sanat yapıtlarının bir kısmında görülmektedir. Nesnesizleşme 
eğilimleri beraberinde sanat yapıtının nesnesiz olarak var olması konusunu 
açığa çıkarmıştır. Bu durum nesnesiz sanat yapıtında günümüzde sanat 
yapıtının anlamında yer alan bir problemi gösterir. Problem olan şey, 
sanat eserinin nesne olarak varlığının kalıcılığı ile sanat eserinin içeriğini 
oluşturan kavramın varlık mücadelesinden kaynaklanmaktadır (Burhan, 
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2018: 260). Nesnenin ilk olarak görüntüsünün tuvalde belirsizleşmesiyle 
başlayan süreçte, nesnenin görüntüdeki imgesi ortadan kaldırılmaya 
başlanmış, yok edilmiş, kendi kendine yok olmuş ve sonuçta nesnesiz sanat 
yapıtı haline gelmiştir. 

Günümüzde sanatta nesnesizleşme teknolojik ilerlemelere bağlı olarak 
çeşitli biçimlerde görülmektedir. Çağdaş sanatta sıklıkla görülen söz, metin, 
görüntünün yansıtılması, ses ve ışık uygulamaları, nesnesiz sanat yapıtı 
olarak okunabilecek türden yapıtların malzemesi olarak kabul edilebilir 
(Burhan, 2018: 260). Ayrıca interaktif şekilde oluşturulmuş dijital sanat 
ortamları da nesnesiz sanata örnek olabilir.

Araştırma Etiği

Mevcut araştırma süresince Yükseköğretim Kurumları Bilimsel Araştırma 
ve Yayın Etiği Yönergesi” çerçevesinde hareket edilmiştir.

Nesneden İmgeye / İmgeden Kavramsala

Sanatın tarih boyunca geçirdiği evrim sürecinde tekhne’nin (zanaat) nasıl 
sanata dönüştüğünü, hakikatin ise nasıl göründüğünü ve ne şekillere 
dönüştüğü görülür. Üretilen yapıtlar dünyayı nasıl algıladığımızın bir 
göstergesidir (Yılmaz, 2006: 213). Modern döneme kadar kabul gören 
sanatta hakikatin görüntüsü de seçilen görüntünün temsilinin imgeyi 
olağan derecede yakınlıkta gösterme başarısıydı. İmge, sanat tarihinde 
oldukça uzun bir dönem sanatın olmazıydı. Sanatı doğrulamanın ön koşutu 
imgeyi tanıma, yorumlama ve anlam vermeden geçiyordu. Sanatçılar, imge 
alımlayıcısının gözünde daha kalıcı ve etkili olsun diye türlü meziyetlere 
girmişlerdi. İmgeden beklenen, onun hoşluğu ve çekiciliğiydi. Bu durum 
imgenin temsil edilme derecesindeki yüksek beklentiyle ilişkilidir. 

Heidegger, Sanat Yapıtının Kökeni adlı eserinde, sanat yapıtının insanın 
el becerisi, hüneri doğrultusunda yaratıldığını ama bunun ötesinde 
sanatçının kimliğinin neyle ve nasıl ve ne zaman ortaya çıktığının sorusunu 
sormuştur. Tabi ki bir sanatçı yapıtıyla ortaya çıkar. Sanatçının bu bağlamda 
yapıtı sayesinde doğmasıyla sanatçı yapıtının kökeni olur, sanat da hem 
sanatçının hem yapıtın kökeni olur (Heidegger, 2004: 113). Heidegger’e 
göre, sanatçı ve yapıtına ait sorular ve bunların kökenine ilişkin sorular 
sanatın doğasına ilişkin bir soruya dönüşmüştür. Ona göre, sanat yapıtları 
öncelikle birer nesnedir. “Resimler, bir şapka ve av tüfeği gibi duvarda asılı 
durur, bir çiftçinin ayakkabılarını gösteren Van Gogh’un resmi, bir sergiden 
öbür sergiye taşınıp durur, Hölderlin’in şiirleri diğer temizlik eşyalarıyla 
birlikte bir askerin çantasında bir arada bulunur, Beethoven’in kuartetleri, 
yayınevlerinde tıpkı patatesler gibi depolanır”. Dolayısıyla sanat eseri 
yapılmış bir nesnedir, ancak salt nesnenin ötesinde başka şeyler de söyler. 
Eser karşılaştırmalar yaparak başkayı da ifşa eder. Yapılmış bir nesne olarak 
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sanat yapıtı izleyiciyi eserde başka olanla bir araya getirir. Eser simge olur 
(Heidegger, 2011: 27). Her yapıtın kendine özgü bir bağlamı vardır ve hepsi 
kendilerini kuşatan bir üst bağlama mal olmuştur. Bu üst bağlam sanat 
denen kavramdır. Sanatta insan zihninin ürettiği bir kavramdır (Yılmaz, 
2006: 214). 

Sanatçılar kimi zaman temsili gelenek doğrultusunda var olan 
görüntüyle uğraşmışlardı. Var olan görüntünün temsilini gösteren imge 
sanatı anlamlandırma boyutunda ne kadar yeterliydi. Temsilin temsili 
olan imgenin salt bir bakışta açığa çıkartılan görüntüsü o sanat eserini 
açıklayabiliyor muydu? Özellikle 20. yüzyılın başından beri sanatçıların 
ve düşünürlerin sordukları bu sorular sanatçıların gerçeği/hakikati temsil 
eden imgenin çeşitli uğraşılmış görüntülerini, bir kenara bırakıp yapıtın 
kavramlarla olan ilişkisine odaklanıp çalışmalarını gerçekleştirmelerine yol 
açmıştır. Tabi bu sanattaki büyük kırılmanın olması için yüzyıllardır süren 
bir algı farkındalığının gelişmiş olması beklenmiştir. 

Sanatta Kavramsaldan Nesnesizliğe Doğru

Geleneksel anlayışa çok uzak olan kavramsal bağlamdaki sanat anlayışları, 
sanatta biçim ve emekten ziyade düşüncenin önemine vurgu yapmıştır. 
Kavramsal sanatçılar biçimci anlayışlara cephe olmuş, sanatın bu geleneksel 
iktidarına karşı olarak azcı sanat, beden sanatı, arazi sanatı, gösteri ve eylem 
sanatı, video sanatı gibi kavramsal boyutlara sahip içerikte üretimlerini 
yapmışlardır (Yılmaz, 2006: 215). Kavramsal sanat deyimi 1960’lı yılların 
tamamına yayılan ve 1970’li yıllarda varlık gösteren entelektüel bir olgudur 
(Eroğlu, 2020). Düşüncenin ön plana çıkması sanatın meta ile olan ilişkisinin 
sorgulanmasıydı. Sanattaki kavramsal yönelimler, sanatın ticarileşmesine 
ve sanat nesnesinin elden elde dolaşarak edindiği tecimsel değerlere bir 
başkaldırıdır (Şahiner, 2020: 11).

Sanatta özellikle (1945-1955) post-modern dönemin başlangıç 
döneminde Yeni Gerçekçilik ve Pop Sanatta “nesne” sanatçıların ilgi odağı 
haline gelmiştir. Kavramsal sanat şeklinde kendini gösteren nesneden 
arınmış yapıt ya da nesnesizleşen sanatın çeşitli biçimlerde ifade edildiği 
ve dikkate değer aşamalar kaydettiği görülmektedir. Dolayısıyla sanatçılar, 
nesneleri göründüklerinin dışında ve ötesinde anlatımsal kullanımlarını 
sergilemişlerdir. Örneğin Sol Le Witt kavramsal çalışmalarını metin olarak 
üretmiştir ve somut anlamda geriye bir şey kalmamaktadır. Alışılmışın 
dışındaki bu anlayışla ne ifade edilmek isteniyordu ve sanat yapıtına ne 
olmaktaydı? Gerçekleştirmelerinden hiçbiriyle örtüşmeyen bir yapıt nedir? 
Bu kavramsal çerçeve ile bu çerçevenin somutlaştırmaları arasındaki 
ayrımdan yapıt kavramından geriye ne kalır? gibi sorular kavramsal işlerle 
ilgilenen sanatçıların, izleyici ve eleştirmenlerin kavramsal sanatı açıklayıp 
anlamlandırabilmek için sordukları sorulardır (Galard, 2004: 28). 

Sol Le Witt’e göre, kavramsal sanatta kavram fikri, işin en önemli yönüdür. 
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Bir sanatçının kavramsal bir sanat biçimi kullanması, tüm planlamaların 
ve kararların önceden yapılmış olduğu ve fikrin, sanatı yapan bir makine 
haline gelmesidir.  Bu tür sanat teorik veya teorilerin açıklayıcısı değildir; 
sezgiseldir, her türlü zihinsel süreçle ilgilidir ve amaçsızdır. Genellikle bir 
zanaatkar olarak sanatçının becerisine bağımlılıktan muaftır. Kavramsal 
sanatla ilgilenen sanatçının amacı, eserini izleyici için zihinsel olarak ilginç 
kılmaktır ve bu nedenle genellikle onun duygusal olarak kuru olmasını ister. 
Kavramsal sanat mutlaka mantıklı değildir. Bir parçanın veya parça dizisinin 
mantığı, zaman zaman sadece bozulmak için kullanılan bir cihazdır. Mantık, 
sanatçının gerçek niyetini kamufle etmek, izleyiciyi işi anladığı inancına 
sokmak veya paradoksal bir durumu (mantık ile mantıksız gibi) çıkarımda 
bulunmak için kullanabilir. Fikirlerin karmaşık olması gerekmez. Başarılı 
olan fikirlerin çoğu gülünç derecede basittir. Başarılı fikirler, kaçınılmaz 
göründükleri için genellikle basitlik görünümündedir. Fikir açısından 
sanatçı kendini bile şaşırtmakta özgürdür. Fikirler sezgiyle keşfedilir. Sanat 
eserinin neye benzediği çok önemli değildir.  Fiziksel formu varsa bir şeye 
benzemesi gerekir. Sonunda hangi biçime sahip olursa olsun, bir fikirle 
başlamalıdır. Sanatçının ilgilendiği kavram ve gerçekleştirme sürecidir 
(LeWitt, 1999). Kavramsal sanatta sanatçılar formun maddi gerçekliği 
ve temsiline takılı kalmadan kuramsal bir eylem modunda, düşünce, 
sayı, fotoğraf, kelime ya da başka şeylerle o formu ifade eder. Bu durum, 
Kavramsal Sanat’ın hiçbir surette izlenecek bir nesne olmayışı ve izlemenin 
başından beri, işin düşünme objesine dönüşümünden gelmektedir. Kosuth, 
Kavramsal Sanat’ın doğasının ve en net tanımının sanat kavramlarının 
temellerinin incelenmesiyle ilişkili olduğunu ifade etmiştir. Kavramsal 
sanatın yaptığı şey, maddiliği görsel olarak değil zihinsel olarak soyutlamaya 
maruz bırakarak yeni nitelikler ve anlamlara doğru yol almaktır.  (Alemdar, 
2020: 59).

Görsel 2. Joseph Kosuth Bir ve Üç Sandalye 1965                                                                      
(https://www.moma.org/collection/works/81435)
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Kosuth’un çalışması, bir sandalye; bir sandalyenin fotoğrafının ve 
sandalye kelimesinin yanında durarak sanatçının kavramsal ifadeli 
çalışmasını oluşturur. Hem fotoğraf hem de kelimeler bir sandalyeyi 
tanımlıyorsa, bunların işleyişi gerçek sandalyeden nasıl farklıdır ve 
Kosuth’un eseri bu işlevleri bir araya getirerek ne yapıyor? Bu tür soruları 
sormaya itilen izleyici, Kavramsal sanatın gerektirdiği temel süreçlere 
girişir. Bu sanat fikrinin temeli, tüm sanat önermelerinin geçmiş veya 
şimdiki ve yapımında kullanılan unsurlardan bağımsız olarak dilsel 
doğasının anlaşılmasıdır. 

Kavramsal sanatın bakış açısıyla, düşünsel/dilsel/tanımsal bir önerme 
olarak üretilen çalışmalar zamanla nesnesizleşme eğilimine girmiştir. Bu 
kavramsal üretimlerin devamından günümüze sanat, ağlar üzerinden 
dolaşıma giren varlıksılara, gerçek ve sanal arasındaki oluşumlardan, uzam 
ve zamanda artırılmış bir gerçekliğe doğru evrilen yeni oluşum biçimlerine 
kadar bir post nesne (nesne sonrası) halini almıştır (Şahiner, 2020: 11).

Görsel 3.  Jackson Pollock, Numara 27 çalışmasını uygularken                                         
(https://cultura.biografieonline.it/jackson-pollock-numero-27/jackson_pollock_

hans_namuth/)

Nesnenin tam anlamıyla ortadan kalktığı ya da kendi kendine yok 
olduğu türden sanat eserlerine “nesnesiz sanat yapıtı” denmektedir 
(Burhan, 2018). Lillemose’a göre “Nesnesiz Sanat” kavramı, maddi olmayan 
sanat ve estetik türevleriyle birlikte medya ve bilgi teknolojisi bağlamında, 
sanatsal ve kültürel pratiklerin dijitalleşmesinin yol açtığı yeni koşullara 
atıfta bulunur. Ayrıca Kavramsal sanat içindeki süreç sanatı ve sistem sanatı 
üzerine odaklanır. Süreç sanatından kastı, bir çalışma veya bir nesnenin bir 
formalite olarak değil de kavramsal katılım olasılığı olarak sunulmasıdır. 
Jackson Pollock’ta bu ifadeyle uyumlu şekilde deneysel resim üslubuyla 
yapmış fakat görsel bir ifade, bir nesne ve sınırlı bir tuval olarak kalmıştır. 
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Görsel 4. Robert Smithson, Spiral Dalgakıran, 1970, Büyük Tuz Gölü, Utah                        
(https://totalperiodico.club/arte/quien-es-robert-smithson/)

Süreç sanatındaysa Robert Smithson, nesnelerden kaçınmanın bir 
yolu olarak kum, toprak, tutkal gibi farklı malzemeleri kullanarak sanatın 
süreçlerden oluştuğuna vurgu yapmıştır.  Süreç estetiği aksiyon, etki ve 
üretim odaklı iken sistem estetiğiyse işlem, gelişim ve dolaşım odaklıdır.  
(Lillemose, 2006). Modern dönemle şekillenmeye başlayan bu anlayış, 
günümüzde ise deneysel sanat yapıtlarının bir kısmını nitelemektedir. Sanat 
yapıtında kavramı öne çıkaran nesnesizlik olgusu, malzeme olarak kalıcılığı 
olmayan, eylem ve eylemin sonucunun arşivlendiği bir anlayışa sahiptir. 
Tarihsel süreçler doğrultusunda bu nesnesizleşme durumu, modern ve 
postmodern dönemlerdeki değişimlere göre şekillenmiştir (Burhan, 2018).

Sanatta nesnesizleşme süreciyle birlikte sanatta verilerin dijitalleşip 
ağlarda dolaşması söz konusudur. Bu durum sistem estetiğiyle ilgilidir. 
Kavramsal sanatın devamında nesnesizleşme eğilimleriyle birlikte, birçok 
sanatçı disiplinlerarası işleri ve multimedya alanındaki bilgileri işleyerek, 
sibernetiği sanatsal bir forma büründürerek, sanatın ağlarda dolaşımını 
sağlamışlardır (Alemdar,2022: 62).  “Web Stalker” (1997-1998), I/O/D 
tarafından veri alanının derin düzeyde yeniden görselleştirilmesini üreten 
bir yazılım projesidir. Web Stalker, World Wide Web’deki bilgileri okumak 
ve değiştirmek için bir yazılım uygulamasıdır. WWW sayfalarındaki 
köprüleri tarar, Web Stalker aracısı sayfaları analiz ederken HTML kodlarını 
görüntüler ve köprü yapısını çağrıştırıcı grafiklerle eşleştirerek Web’in alt 
tarafına şaşırtıcı bir bakış sağlar.

I/O/D web sitesinden ücretsiz olarak indirilebilen Web Stalker, 
veri alanının sanatçılar tarafından derin bir düzeyde yeniden 
görselleştirilmesinin benzersiz bir örneğidir. Çağdaş kültürün kilit noktası 
olarak yazılımla yeni, spekülatif bir etkileşimin hem gerekli hem de verimli 
olduğunu öne sürüyor (https://v2.nl/archive/works/the-web-stalker).
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Görsel 5. Web Stalker (1997-1998).                                                                                                                                     
         (https://v2.nl/archive/works/the-web-stalker).                                                                                          

Görsel 6. Mongrel, Ulusal Miras/Doğal Seleksiyon/Miras Altın                                                                                                                          
(https://v2.nl/archive/works/national-heritage)                                                            

Mongrel’in (Graham Harwood) Ulusal Miras çalışması, dijital veri ağını 
kullanarak,  izleyicileri, sanatçıları ve işbirlikçilerini kültürel, biyolojik ve 
teknolojik ırkçılıklara karşı tutumlarıyla yüzleşmeye adayan devam eden 
bir projedir. Bu büyük projenin bir parçası olarak,  Doğal Seleksiyon, çeşitli 
öjeni, milliyetçilik ve ırkçılık biçimlerinin yayılması ve organizasyonu için 
yeni iletişim teknolojisinin kullanımını eleştiriyor. Doğal Seleksiyon için, 
Mongrel popüler bir internet arama motorunu hackledi ve ırkçı materyal 
arayan web kullanıcılarını, Mongrel tarafından kurulan paralel bir web 
siteleri ağına kaçırdı (https://v2.nl/archive/works/national-heritage). 
Proje bir bütün olarak sokak afişi/gazete yayını, bir WWW arama motoru 
Natural Selection ve bir galeri kurulumu aracılığıyla yürütülüyor. Proje, 
amaçlarını gerçekleştirirken, izleyiciler, sanatçılar ve projeye katkıda 
bulunanlar arasında, sosyal bir bağlamda sanat eseri için yeni iletişim 
teknolojisinin sunduğu olanaklardan yararlanan, yorumlayıcı işbirlikçi 
çalışma yöntemlerini doğurmuştur (https://v2.nl/events/wiretap-4-10, 
https://v2.nl/archive/works/national-heritage).
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Görsel 7. Heath Bunting, Klowdenmann (Status Project), 2010                                         
https://klowdenmann.com/exhibition-artfair-entry/the-status-project/

1990’larda Net.art’ın ilk uygulayıcılarından biri olan Bunting’in çalışması, 
iletişim teknolojilerini ve sosyal sistemleri değiştirerek açık ve demokratik 
sistemler oluşturmaya dayanmaktadır. Çalışmaları genellikle hem fiziksel 
alanda hem de çevrimiçi olarak sınırların gözenekliliğini araştırır. Bunting, 
çalışmalarında eylem, dokümantasyon ve görselleştirme gibi çeşitli modları 
birleştirir. Onun pratiği, Kavramsal Sanat veya Sitüasyonist Enternasyonal 
gibi tarihsel hareketlerin eğilimleriyle uyumlu olarak görülebilir. Sanat ve 
günlük yaşam arasındaki ayrımı ortadan kaldıran Bunting, bilgi ve eyleme 
öncelik veriyor. Genellikle müdahaleci veya şakacı biri olarak performans 
gösteren ve günlük direniş eylemlerinin içinde biçim bulan Bunting’in 
çalışmaları, fotoğraf, basılı yayın ve web dahil olmak üzere belgeleme ve 
dağıtım sistemleri aracılığıyla halka ulaşır (https://en.wikipedia.org/wiki/
Heath_Bunting).

Status Project, Bunting’in “makine” olarak da adlandırdığı “sistem”in 
haritaları ve kılavuz kitaplarından oluşan bir koleksiyondur. Bu haritalar, 
“hiyerarşinin ancak yatay ayırma ve dikey entegrasyon yoluyla mümkün 
olduğunu” göstermektedir. Makine, kısmen Bunting tarafından insan sosyal 
sistemlerini anlamaya ve bozmaya çalışan toplumsal mekanizmalar olarak 
tanımlanır. Bu, en çok şirket ve hükümet gözetiminde ve İnternet’teki 
bireysel davranışların haritalanmasında görülür, ancak aynı zamanda 
mahremiyetin mallar veya hizmetler için alınıp satıldığı herhangi bir 
sosyal sözleşmede (sürücü ehliyeti, kredi kartı, mağaza üyeliği) kanıtlanır. 
Bunting, bu kimlik gözetleme mekanizmalarını, bireylerin toplum içinde 
işlemesi gereken günlük pratikler içinde artan hareketliliğe izin vermek 
için küresel sisteme nüfuz ederek “makineyi anlamaya ve bozmaya” çalışan 
kendisinin ve diğerlerinin çalışmalarına karşı tutar (https://klowdenmann.
com/exhibition-artfair-entry/the-status-project/).

Günümüzde kullanılan bilgisayar teknolojileri, hem araç hem de sanat 
ortamı olarak ortak bir sanat ortamıdır. Yazılım ve dijitalleştirilmiş veriler, 
sanat eserlerinin geleneksel fiziksel boyutlarının yerine geçmektedir 
(Lillemose, 2006). Sanatta nesnesizleşme, teknolojik gelişmelere bağlı 
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olarak farklı estetik durumları içerir. Çağdaş sanatta kullanılan söz, 
yansıtılan görüntü, ses, ışık ve türevleri nesnesiz sanat yapıtı olarak 
düşünülebilir. Teknoloji sistem estetiğinin ortaya çıkması ve gelişmesinde 
önemli rol oynamıştır. Teknolojik süreçler bir gerçeği kavramsallaştırmanın 
yeni ve uygun bir yolu olarak kabül görmüştür. Dijital ağlarda dolaşan 
sanattan ve bu bağlamda nesnesizliğe evrilen süreçte, nesnesizliğin 
kavramsallaştırılmasında sunulan teknolojinin entegrasyonuyla, bilgi 
toplumu ve küreselleşmeyi aşan estetik durumlar söz konusudur. 

Sonuç

Sanat, geleneksel olandan kopuş noktasında yönünü, ileriye ve sürekli 
yenileşme hareketlerine çevirmiştir. Bu bağlamda toplumlarda sanatın 
öncü ve harekete geçiren yönü önem kazanmıştır. Modern dönemle birlikte 
öncü anlamına gelen avangard hareketleriyle, her öncü sanat birbirinden 
oldukça farklı kulvarlarda sanat inşa etme edimini gerçekleştirmiştir. 
Empresyonistlerin, Ekspresyonistlerin, Fütüristlerin, Dadaistlerin kendi 
dönemleri içinde ilerici ve aykırı bir tutum takınması gibi, günümüz sanat 
alanında da oldukça farklı mevzular ve bu mevzuların ele alınış biçimleri 
oldukça farklıdır. Hakikatin estetiğinden yola çıkan anlayış günümüzde 
farklı bir hakikatin izlenimlerini serimlemektedir. Sanat eserinde imgenin 
gerçeğin bir temsili halinde var oluşu ve bir nesneyi ya da nesneleri 
ifade etme geleneği, günümüzde kimi sanat eserlerinde nesnenin sanat 
eserini terk ettiği, nesnenin olmadığı ya da yaratılan yapay gerçeklik 
uygulamalarının kısa sürede son bulduğu formlara dönüşmüştür. Bütün bu 
süreçler sonucunda sanatçının düşüncesi önem kazanmıştır. Düşüncenin 
sanat eseri olarak kavranması nesnesizleşme eğilimi ve nesnesizleşme 
bağlamında bir gösterge olarak kullanılmakla birlikte, anlatım aracı olma 
özelliğini de sürdürmektedir. Modern dönemle başlayan nesnesizleşme 
eğilimleri,  kavramsal sanatta düşüncenin ön plana alınmasıyla devam 
etmiş, yakın dönemde de sistem estetiği olarak ağlarda dolaşımını 
sürdürerek farklı bir estetik ifade edimi haline gelmiştir. 
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Bölüm 4

Türkiye’de Güncel Sanatta Yaratıcılık 

Ahmet Uzuner

Özet: Sanatta “yaratıcılık” kavramına tarihsel gelişim süreci içinde 
bakıldığında; belirli dönemlerde toplumsal, dinî ve kültürel etkilerle 
sanatta yaratıcılığın durduğu özellikle de Orta Çağ’da dinsel açıdan 
sanatçıların yaratıcılıklarının kısıtlandığı görülmüştür. Orta Çağ’dan 
sonra Rönesans Dönemi’yle birlikte yaratıcılığın arttığı ve günümüze 
kadar gelişim gösterdiği anlaşılmaktadır. Bu kavramın, Avrupa’da 
ortaya çıkan düşünsel değişim ve gelişimle birlikte daha da ön plana 
çıktığı bilinmektedir. 18.yüzyılda Immanuel Kant’la birlikte yaşanan 
Aydınlanma Çağı ve bu çağla birlikte gelişen düşünsel boyut yaratıcılık 
kavramının gelişimine katkı sağlamıştır. Bu gelişmeler doğrultusunda 
yaratıcılığın sanatta yeni yollara kapı açtığı fikri ön plana çıkmıştır. 
Güncel sanattaki gelişmelere bakıldığında; köklü sanat geleneğine 
sahip ülkelerin (Almanya, Fransa, İngiltere, İspanya, Hollanda) ve 
bunların yanında toplumsal, kültürel, siyasal, teknolojik ve düşünsel 
yönden gelişen ülkelerin de (Amerika, Japonya, Çin, Güney Kore 
vb.) güncel sanatta söz sahibi olmaya başladığı görülmüştür. Bu 
ülkelerin güncel sanattaki gelişimlerine bakıldığında genellikle farklı 
kültürel değerlerden yaralandıkları ve kendi kültürel değerlerini 
bu farklı kültürel değerler ile harmanlandıkları görülmektedir. 
Ülkelerin bu değerleri kendi akıl süzgeçlerinden geçirerek yeni 
yaratımlar ortaya koydukları fark edilmiştir. Bu ülkelerin güncel 
sanatın kuramsal yapısını, biçimini iyi bir şekilde araştırdıkları ve 
bu araştırmaları kendi kültürel zenginliğin içinde eleştirel bakış 
açısıyla dile getirdikleri görülmüştür. Türkiye’de güncel sanatta 
yaratıcılığa gelince dünyada gelişen sanatsal yeniliklerin takip 
edilmeye çalışıldığı göze çarpmaktadır. Bu yüzyılda dünyada ve 
Türkiye’de farklı sanat alanlarındaki sanatçılarla, öğretmenlerle ve 
öğrencilerle birlikte yaratıcılığı geliştirici etkinliklerin düzenlenmeye 
başlandığı ve bu etkinliklerle birlikte yaratıcılığa başka bir perspektif 
kazandırılmaya çalışıldığı görülmüştür. Yaratıcılıkta bu perspektif, 
süreç içinde denenerek gelişim sağlandığı ve bu deneysellikle 
birlikte hem öğrencilere, eğitimcilere, sanatçılara hem de farklı 
alanda çalışan insanlara yeni fikirler verdiği anlaşılmıştır. “Dijital 
Çağ” olarak adlandırılan bu yüzyılda, yaratıcılığın hem estetik 
hem de sanat yönünden makine ve insan birlikteliğinden doğan 
farklı bir sürece evrildiği fark edilmiştir. Bu yüzyılda yaşanan 
bilimsel, teknolojik, sosyolojik, psikolojik vb. alanlardaki yeniliklerin 
yaratıcılığa yeni ve farklı tasarımlara yol açacağı fikri öne çıkmaktadır.  

Öğr. Gör. Dr. Ahmet Uzuner
Sütçü İmam Üniversitesi, Rektörlük Güzel Sanatlar Bölümü
auzuner@ksu.edu.tr
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Creativity In Contemporary Art In Turkey

Abstract: When the concept of “creativity” in art is examined within 
the historical development process; In certain periods, it was seen that 
creativity in art stopped with social, religious and cultural effects, 
especially in the Middle Ages, the creativity of artists was restricted 
in terms of religion. It is understood that after the Middle Ages, with 
the Renaissance Period, creativity increased and developed until 
today. It is known that this concept has come to the fore even more 
with the intellectual change and development in Europe. The Age 
of Enlightenment, which was lived with Immanuel Kant in the 18th 
century, and the intellectual dimension that developed with this age 
contributed to the development of the concept of creativity. In line 
with these developments, the idea that creativity opens the door to 
new ways in art has come to the fore. Considering the developments 
in contemporary art; Countries with deep-rooted art traditions 
(Germany, France, England, Spain, Netherlands) as well as countries 
that have developed socially, culturally, politically, technologically and 
intellectually (America, Japan, China, South Korea, etc.) have begun to 
have a say in contemporary art. seen. Considering the development 
of these countries in contemporary art, it is seen that they generally 
benefit from different cultural values and blend their own cultural 
values with these different cultural values. It has been noticed that 
countries have created new creations by passing these values through 
their own mental filters. It has been observed that these countries 
research the theoretical structure and form of contemporary art well 
and express these studies with a critical point of view within their 
own cultural richness. When it comes to creativity in contemporary 
art in Turkey, it is striking that the artistic innovations that develop in 
the world are tried to be followed. In this century, it has been seen that 
creativity-enhancing activities have been started to be organized with 
artists, teachers and students from different art fields in the world and 
in Turkey, and with these activities, it has been seen that creativity 
is tried to gain a different perspective. It has been understood that 
this perspective in creativity has been tried and developed in the 
process, and with this experimentation, it has given new ideas to 
both students, educators, artists and people working in different 
fields. In this century, which is called the “Digital Age”, it has been 
realized that creativity has evolved into a different process arising 
from the union of machine and human, both in terms of aesthetics 
and art. Scientific, technological, sociological, psychological etc. 
experienced in this century. The idea that innovations in fields will 
lead to creativity and new and different designs comes to the fore.

Giriş

Sanatta yaratıcılık kavramı insanın çevresiyle kurduğu ilişki ve bu ilişkiyle 
birlikte kendi zihni içinde farklı olguları bir araya getirerek yeni bir şey 
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üretmesidir. Bir sanatçının yaratım sürece uzun, sancılı ve bir o kadar da 
heyecan vericidir. Sanatçıların yaşamlarına bakıldığında onların yaratıcılık 
süreçlerinin ne kadar zor olduğu görülür. Örneğin Michelangelo’nun 
yapmış olduğu tavan resimleri yaratıcılığının bir göstergesidir. Sanatçının 
yaratıcılığı; mimari, heykel, resim ve şiir gibi farklı alanların birleşimi ve 
sanatçının kendine ait özgün bir tarz oluşturmasıdır. Michelangelo’nun 
derin bilgiye sahip olduğu ve bu bilgileri kendi akıl süzgecinden geçirerek 
eserinin yaratım sürecinde kullandığı gözlenmektedir. Diğer örnek sanatçı 
Josep Beuys’tur. Sanatçının yaratıcılığının oluşumu, trajedik olaylarla 
biçimlendiği gözlenmektedir. Sanatçının geçirdiği kaza ve sonrasında 
gelişen olayların etkilerinin sanatçının eserlerinin yaratımına zemin 
hazırladığı düşünülür. Yaratıcılık kavramı, düşünsel boyutta elle alınırsa 
eski çağlardan başlayıp Rönesans’la ilk filizlenmesine veren ve 18.yüzyılda 
aydınlanmayla birlikte daha da ön plana çıkan bir olgu olarak görülmektedir. 
Bu düşünsel boyut, 18.yüzyılda Aydınlanma Çağı’yla birlikte başka alanlara 
(sanat, bilim, psikoloji, sosyoloji, felsefe vb.) katkı sağladığı dikkati çeker. 
Aydınlanma Çağı düşünürü ve en önemli isim olan Immanuel Kant’ın aklı 
ön plana çıkardığı ve bu us vasıtasıyla yeni fikirler ortaya çıkmaya başladığı 
görülür. Yaşanan bu gelişmeler, yeni sanatsal yaratımların ortaya çıkmasını 
hızlandırmıştır. Örneğin 19. yüzyıl başlarında “Gesamtkunstwerk” (Bileşik 
Sanatlar) adı altında yeni sanatsal görüş ortaya çıkar.  Bu   görüşle birlikte 18 
ve 19. yüzyıllardan itibaren günümüze kadarki süreçte yaratıcılık kavramı, 
bilimsel gelişmelerin etkisiyle daha da geliştiği ve yeni bir yaratıcılık 
sürecine doğru evirildiği görülmektedir. Günümüz sanat anlayışına 
gelindiğinde yaratıcılık kavramı biçim ve kavram mantığından sıyrılarak; 
dil, imge ve kavram üzerine yoğunlaştığı dikkati çekmektedir. Sanatta biçim 
yerine farklı malzeme kullanımlarının yer aldığı görülür. Böylelikle sanat 
eserleri nesneden ve imgeden arındırılmaya ve kavrama dayalı çalışmalar 
yapılmaya başlanmıştır. Joseph Kosuth, yapıtlarında dilsel yollarla 
çalışmalar yaptığı dikkati çekmektedir. Sanatçı, diğer alanlarda olduğu 
gibi sanatın araştırma yöntemi olması gerektiği fikrini benimser. Kosuth, 
kavramsal işlerini düşünsel bir eylem olarak tanımlamış ve böylelikle 
sanatın yeniden yapılandırılmasını belirtmiştir. Türkiye’deki güncel sanata 
bakıldığında dünya ile aynı paralellikte gittiği görülmektedir. Türkiye’deki 
sanatçıların farklı perspektifler yakalamalarına ve bunları farklı bir bakış 
açısıyla ele almasında yaşanan sanatsal, kültürel, toplumsal, bilimsel ve 
teknolojik gelişmeler etkilidir. Bu noktadan yola çıkılarak sanatçıların 
bütünsel sanat anlayışı içinde eserlerini oluşturmaya çalıştıkları fark 
edilmektedir. Bütünsel sanat anlayışı içinde sanatçıların yapıtlarını ilişkisel 
bir bağlantı içinde kurguladıkları görülmektedir.

Yöntem

Bu çalışmada teoriye yönelik alan araştırmasından önce yaratıcılık 
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sürecinin nasıl gelişim gösterdiği ve sonrasında Türkiye’de güncel sanatta 
yaratıcılık kavramının gelişim çizgisi araştırılmıştır. Yaratıcılık kavramı 
sanatla, felsefeyle olan ilişkisi ve bu ilişkinin sanatçıların yapıtlarıyla analiz 
edilmiştir. Bu incelemeler ışığında yaratıcılığın farklı disiplinler içinde ele 
alınarak günümüzdeki yansımalarını tartışmak ve bu konuyu bir çağdaş 
sanat yaklaşımı olarak değerlendirmek bu araştırmanın amacıdır.

Yaratıcılığın güncel sanattaki yansımaları çeşitli kavramlar üzerinden 
ele alındığı ve değerlendirildiği araştırmada nitel veri analizi yöntemi olan 
“betimsel tarama” kullanılarak bir durum tespiti çalışması yapılmıştır. 
Betimsel tarama yönteminin, konuyu çeşitli yönlerden yorumlamayı ve 
konu ile ilgili daha derin anlayışlar kazanımı sağladığı söylenebilir. Bu analiz 
yöntemi; doğru kaynaktan bilgiler edinmeyi kolaylaştıran, araştırmayı 
daha sistematik ve daha kolay yürütmek için kullanışlı bir araçtır.

Bu araştırmanın verileri; alanında yazılmış kitaplar, makaleler ve 
uygulamalı sanatsal çalışmaların görsellerinden elde edilmiştir. Bu 
kapsamda önce alan yazın taraması sonucu elde edilen metinsel referanslar, 
betimsel araştırma yöntemi ve durum çalışmasıyla sonra tespit edilen örnek 
görsel veriler ise analizler arayıcılığıyla değerlendirilmiştir. Bu araştırma 
için belirlenen tüm yazılı veriler, yaratıcılık ve onun kavramsal haritasını 
ortaya çıkarmak amacıyla tanımlama, inceleme, yorumlama, sorgulama 
ve sentezlemelere tabi tutulmuştur. Araştırmada günümüz sanatsal 
uygulamaları içinde tespit edilerek örnek gösterilen görsel veriler ise 
yaratıcılığı bir güncel sanat yaklaşımı olarak önerme hedefini gütmüştür. 
Neticede elde edilen veriler ışığında, araştırmanın sonuç kısmı yazılmıştır.

Bu çalışmada, yaratıcılığın günümüzde sanat alanları ve farklı 
disiplinlerde de var olan bir durum olarak öne çıktığına ve bu kavramın çoklu 
sanatsal yaklaşım içinde ele alınması gerektiğine odaklanılmıştır. Bu yüzden 
araştırmanın amacı, sanatın önemli konulardan biri olarak nitelendirilen 
yaratıcılığın günümüz sanat ortamında üretim yapan sanatçıların örnek 
‘iş’leri temelinde hem tartışmak hem de farklı bakış açılardan bakmayı 
önermektir. Araştırmanın önemi ise yaratıcılığın günümüz sanatı içinde 
değerlendirmek ve güncel sanat işi yapan sanatçıların eserlerinin yaratıcılık 
süreçlerini vurgulamaktır. Bu araştırmanın evrenini, günümüzün çağdaş 
sanat pratikleri kapsamında yaratıcılığın konusunun kavramsal çerçeve 
ve bu çerçevede yer alan sanatçılar ile eserleri oluşturur. Bu araştırmanın 
örneklemini ise yaratıcılığın Türkiye’de nasıl bir gelişim gösterdiği ve bu 
konuyu eserlerinde işleyen sanatçılardan Refik Anadol, Candaş Şişman ve 
İnci Eviner’in eserleri meydana getirir. 

Araştırma Etiği

“Türkiye’de Güncel Sanatta Yaratıcılık” başlıklı çalışmanın yazım sürecinde 
bilimsel kurallara, etik ve alıntı kurallarına uyulmuş; toplanan veriler 
üzerinde herhangi bir tahrifat yapılmamış ve bu çalışma herhangi başka 
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bir akademik yayın ortamına değerlendirme için gönderilmemiştir. Bu 
araştırma belge incelemesine dayalı olarak yapıldığından etik kurul kararı 
zorunluluğu bulunmamaktadır.

Bulgular ve Yorumlar

1. SANATTA YARATICILIK KAVRAMI

Yaratıcılık kavramının Batı dillerindeki karşılığı “kreativitaet, creativity” 
dir. Latince “creare” kelimesinden gelir. Bu kelime “doğurmak, yaratmak, 
meydana getirmek” anlamına gelmektedir (Ağluç, 2013, s. 3). Yaratıcılık, 
derin bilginin sanatçı tarafından özümsenip elde edilen bulguların o çağın 
sanatsal biçimlerine göre oluşturulması olarak açıklanabilir. “Sanatçı, 
çevresinde objeleri algılayabilen, tasarlayabilen ve yorumlayabilen yaratıcı 
kimliğe sahip kişi olarak görülmektedir. Bu anlamda sanatçı nesnelerin 
estetik boyutlarını, kavrayabilen, iletişim kurabilen ve duyabilen ‘özel 
insan’ olarak tanımlanabilir” (Düz, 2017, s. 30). “Yaratıcılık; karşılaşılan 
şeye yoğunlaşmak, gömülmek, kapılıp gitmek, bütünüyle dalıp gitmek 
vs. yaratıcı sanatçı veya bilim adamının durumunu, ya da oyun oynayan 
çocuğu nasıl tanımlarsak tanımlayalım, aslında gerçek yaratıcılık yoğun bir 
farkındalık ve bir bilinç artışı ile ifade edilebileceği söylenebilir” (May, 2013, 
s. 68).

Sanatçı çevreye olan duyarlılığı kapsayıcı ve köktenci tutumuyla 
bütünleşmeye sağlamaya çalışırken aynı zamanda dünyayı gözlemleyen, 
ayıran ve ayıklamaya çalışan bir zihin yapısına sahip olduğu göze çarpar. 
“Sanatçı yaratımını gerçekleştirirken büyük ölçüde kavrayıcı ve yadsıyıcı 
olduğudur. Böylelikle yaratıcı özne (sanatçı) yaşadığı toplumun ortak 
bilincini yansıttığı görülmektedir. Sanatçı kendi toplumu içinde oluşmuş 
olan, kavramsal, simgesel ve imgesel değerleri bilir ve bütün bunları 
araştırma ve deneyim vasıtasıyla yaratımını gerçekleştirdiği göze çarpar” 
(Düz, 2017, s. 31).

Sanatçıda yaratıcılık, gerçek doğamızda ve kanımızda var olan bir 
dürtü gibi düşünülmektedir. Kanımız nasıl fiziksel bir parçamız ve icat 
etmediğimiz bir şeyse, yaratıcılıkta da tinselliğimizin bir parçası gibidir. 
Onu icat etmemiz gerekmez sadece önünü açmak yeterlidir. Tam bu noktayı 
Robert Motherwell’in “İşi yapan fırça, kişinin kendi başına yapamadığını 
ortaya çıkaracaktır”. Mondrian’ın şu sözü söylenenlere destek verir: “Sanatçı, 
bir araçtır” Neyin? Tinselliğin ve onunla bağıntılı olan yaratıcılığın (Eroğlu, 
2018, s. 77-78).

Yaratıcılığın, insanda doğuştan var olduğu söylenebilir. Yaratıcılık bazı 
insanlarda az bazılarında daha çok olduğu bilinmektedir. Yaratıcılıkta 
koşullar önemlidir. Toplum sanatsal, estetik yönden gelişimini 
tamamlayamamışsa yaratıcı olan kişiyi ya da sanatçıyı anlayamayacaktır. 
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Bu durum yaratıcı kişide olumsuz duygu ve düşüncelere neden olacak 
yaratımını gerçekleştiremeyecek ya da yaratıcığına ket vuracaktır. Yaratıcı 
kişinin yaşadığı ülkenin kültürel, toplumsal, eleştirel ve sanatsal yönden 
gelişimini sağlanmış olması ya da gelişiyor olması önemlidir. “Ayrıca 
yaratıcılık paradoksal bir şekilde verili olan bir kazanımı serbest bırakmak 
ya da ortaya çıkışa tanıklık etmektir. Bu durumda, yaratmak bir ortaya çıkış, 
epifani ve gizem denilebilir” (Macherey, 2019, s. 95).

Yaratıcılık; bilinen şeylerden yeni ve özgün yepyeni bir şey çıkarmak, 
daha önce ortaya konmamış bir bireşime (senteze) varmak, birtakım 
sorunlara yeni çözüm yolları bulmak denilebilir. Bu konu hakkında en 
çağdaş yaklaşımı Erika Landua şöyle ifade etmektedir. “Daha önceden 
kurulmamış ilişkiler arasındaki ilişkileri kurabilme, böylece yeni bir 
düşünce şeması içinde, yeni yaşantılar, deneyimler, yeni düşünüler ( fikirler 
) ve yeni ürünler ortaya koyabilme yetisi” ( San, 2008, s. 15 ). Yaratıcılık ile 
ilgili daha önceki ifadeleri de değerlendirdiğimizde “kimsenin görmediği bir 
şekilde bakabilme” denebilir. Bu konu hakkında Rollo May şöyle açıklama 
getirmektedir.

“Cezanne bir ağaç görüyor. Ağaç daha önce kimsenin görmediği 
bir biçimde görüyor. Kendisinin söylediği gibi hiç şüphesiz, 
ağaç tarafından ele geçirilmeyi yaşamakta. Ağacın kemerlenen 
ihtişamı, kucaklayıcı yayılışı, toprağı kavrayışındaki narin denge- 
tüm bunlar ve ağacın daha birçok özelliği onun algısı tarafından 
emiliyor ve sinirsel yapısı boyunca hissediliyor. Bunlar onun 
yaşadığı görünüm parçaları. Bu görü, sahnenin bazı yanlarının 
dışarıda bırakılmasını, diğer bazı yanlarına daha fazla vurgu 
getirilmesini ve sonra bütünün yeniden düzenlenmesini içeriyor; 
ama tüm bunların toplamından da fazla. Evvela, bu ağacın 
görüsü değil, ağacın görüsü; Cezanne’ın bakmakta olduğu somut 
ağaç, ağacın özü biçimini alıyor. Görüsü her ne kadar özgün ve 
tekrarlanamaz olsa da, onun o özel ağaçla karşılaşmasından doğan 
tüm ağaçların görüsü yine de” (May, 2013, s. 95 ).                     

Yaratıcılığa zekâ açısından bakmak da gereklidir. İki tür zekâ (düşünce) 
biçimi önem arz eder. Bunlar yakınsak ve ıraksak düşünmedir. Yakınsak ya 
da klişeleşmiş düşünce beklenen, belirlenmiş ve olağan yanıtlara yönelik 
bir düşünce sistemidir. Iraksak düşünce biçimi ise önceden bir şeyin 
belirlenmemiş olduğu ve türlü doğrultularda özgürce yol alan düşünce 
biçimidir. Buradan da yaratıcı zekâya sahip bir insanın (sanatçının) bilginin 
uyumu ile yetinmeyip, yanıtları çok sayıda yanıt arasından seçtiğini, 
geniş, çeşitli ve disiplinlerarası bilgi alanlarında gezindiğini, kısaca ıraksak 
düşünmeyi kullanması gerektiğini fikri öne çıkar (San, 2088, s. 21).
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1.1. Yaratıcılığın Sanatla İlişkisi

Yaratıcı insanın, kendi doğal yapısıyla kurduğu toplumsal ilişki, bilgi 
birikimi ve bütün bu noktaları kendi zihninde sentezleyerek bir yaratıma 
dönüştürdüğü söylenebilmektedir. “Yaratıcı olan insan (yaratıcı sanatçı) 
kendi dış kabuğundan sıyrılarak daha önce bilinmeyen bir dürtü vasıtasıyla 
bir eser yaratır. Bu yaratma sanatçıya özgü doğal yollarla biçimlendirdiği 
göze çarpar. Yaratıcı insan doğa içinde veya atölyesinde renkleri, biçimleri, 
tonları ve farklı bir malzemeyi bir tuval ya da başka bir zemin üzerine kendi 
gerçekliği içinde bir yüzeye aktardığı dikkati çeker. Bu algılayış sanatçının 
duyu organıyla gördüğü bir mekânın görünümünden sıyrılarak sanata 
özgü bir betimlemeye dönüşür” (Düz, 2017, s.34).

Örneğin Joseph Beuys yaratıcılığının sürecine bakıldığında duyu 
organlarının ötesinde görünmeyen bir düşüncenin plastik bir dille aktarımı 
görülür. Sanatçının yaratıcılığı, görüntünün ötesinde başka bir boyuta 
aktararak ve doğal malzemeler kullanarak oluşturduğu anlaşılır. Diğer bir 
sanatçı “Picasso, aslında herkesin bildiği ve kullandığı kavramları düşündüğü 
ancak bu kavramlarla yeni ilişkiler, yeni bağlantı veya bağıntılar kurduğu 
fark edilmektedir. Sanatçı, yeni sanat anlayışı (ekol) geliştirdiğini ve tabi 
ki yaratıcılığını yoktan var etmediğini; bilgi, yaşantılarını, deneyimlerini 
dayalı olarak yeni ’ye, bilinmeyene ve belirsizliğe doğru atılım yaparak 
gerçekleştirdiği görülür” (San, 2008, s. 16). Örneğin Picasso’nun betimlemiş 
olduğu “Guernica” adlı resmi yaratıcı boyutun sanata yansımasının bir 
görsel sunumudur (Resim 1).

Resim 1. Pablo Picasso, Guernica, Tuval Üzerine Yağlıboya, 350 x 762 cm, Prado 
Müzesi, İspanya

Sanatçı İspanya’nın yaşadığı iç savaş ve bu savaşta “Guernica” adlı 
kasaba yaşanan katliamı eleştirel bir yaklaşımla ele aldığı görülmektedir. 
Picasso, bombardımandan iki gün sonra bu konu ile ilgili ilk resimsel 
eskizlerini yapmıştır. Sanatçının yapmış olduğu eskizler, baş eserin 
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oluşumuna zemin hazırlamıştır. Picasso’nun, olayı tarihçi veya bir 
gözlemci gözüyle aktarmak yerine kendi iç dünyasını anlattığı ve yaşadığı 
psikolojik etkiyi kendi penceresinden bakarak betimlediği görülmektedir. 
“Sanatçının resimlerinde haykıran çocuklar, kadınlar, kuşlar, çiçekler, 
ağaçlar vb. sanatçının yaşadığı çevresel etkilerin bir yansıması olarak ortaya 
çıkmaktadır. Picasso, acı duygusunu ve gerçekten çekilen bu dehşeti çok 
etkili bir şekilde vurgu yaptığı gözükür” (Walther,  2005, s. 67, 72 ).

Görüldüğü gibi sanatçıların yaratımlarının sanata dönüşmesinin 
belirli ortak noktalarının olduğu gibi farklı yaşamsal deneyimlerinin 
de yaratıcılığı beslediği dikkati çekmektedir. Yaratıcılık da duyum, algı, 
imgelem ve bu kavramları içine alan sürecin önemli olduğudur. Bu süreçte 
araştırma, bulma ve bütün bunları uyumlu bir şekilde sentezleyebilmektir.  
“Bu birliktelik, anlamların geçişine, yeni düzenlemelere, formlara ve 
kavramlara doğru evirildiği gözükür. Örneğin bir müzik parçasının duygu 
ve düşüncenin notalara aktarımı, bir resmin çizgi, renk uyumuyla taşıdığı 
anlamı yeni fikirlerle ve kavramlarla bir yüzeye aktarımı yaratıcılığın 
sonucu olarak görülür” (San, 2008, s. 26). Günümüz sanat algısını ifade 
etmeden önce “Bütünsel Sanat” anlayışını birkaç cümleyle anlatmak gerekir. 
Bütünsel Sanat eseri (Bileşik Sanat ) kavramı diğer adıyla Gesamtkunstwerk, 
19.yüzyılın başlarında Richard Wagner tarafından ortaya atılmıştır. Richard 
Wagner, bu sanat türünü şöyle tanımlamıştır: “Bu sanat türü bütün sanat 
türlerini kapsadığı bir büyük eser olarak ifade ettiğidir. Sanat anlayışı bütün 
sanat türlerin yararlanılması gerektiği ve tekil sanatsal bakışların ortadan 
kalkması gerektiği fikri öne çıkmasıdır. Yeni sanat yapıtı tek bir kişinin eseri 
olmadığı bütün insanlığa ait kolektif bir eser olarak yorumlandığı görülür” 
(Uslu, A, 2017,24).

Günümüzde yaratıcılık bütünsel bir anlama doğru eğilim gösterdiği 
anlaşılmaktadır. Bu bütünsel bakış farklı alanlarında yaratıcılığı beslediği 
görülmektedir. Bunun içinde görsel sanat alanları, edebiyat, performans 
sanatları ve medya sanatları gibi alanlarla yapılmış olan deneysel çalışmalar 
ve bu deneysel çalışmalarla birlikte yeni düşüncelerin geliştirildiği fark 
edilmektedir. “Bu çoklu bakış içinde yaratıcı insanın farklı perspektifleri 
görmeye başladığı ve bu perspektifleri yeni bağlantılarla birleştirdiği 
söylenebilir Örneğin Güncel sanat kurumlarından bir olan Wexner 
Sanat merkezinde yapılmış olan Sayfalar ( Pages ) adlı ortak çalışma 
yaratıcılığın günümüzde nasıl olması gerektiğini deneysel bir çalışmayla 
ortaya koyulduğu görülmektedir. Burada güncel sanat mekânında farklı 
disiplinlerden sanatçıları, öğretmenleri ve öğrencileri buluşturan ortak 
sanatsal bir çalışma yapılmıştır. Yapılan ortak çalışmayla birlikte yenilikçi 
bir düşüncenin yaratıcılığa farklı bir yönde katkı sağladığı anlaşıldığı 
görülmektedir” ( Edwars C.D, 2015, 54-57 ) ( Resim 2-3 ).
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Resim 2. Wexner Sanat Merkezinde Yaratıcılıkla İlgili Etkinlik, 2015

Resim 3. Wexner Sanat Merkezinde Yaratıcılıkla İlgili Etkinlik, 2015

1.2.Yaratıcılığın Felsefeyle İlişkisi

Yaratıcılığın gelişimine bakıldığında düşüncenin ne kadar önemli olduğu 
fikri öne çıkar. Düşünce bir fikre ve fikir de sanata geçişi sağlarken farklı 
alanların kullanım biçimleriyle de bir eyleme dönüşür. Eser oluşumunda 
düşünme ve yaratıcılık kavramı aynı çizgide devam eder. Birbirini besleyen 
bu iki kavram ile yaratım süreci ilerler. Sanatta yaratıcılığın ilk izlenimlerine 
bakıldığında görüneni aynı şekilde betimleme (yansıtma/mimesis) olgusu 
içinde geliştiği fark edilir.  Antik Yunan’da yer alan önemli düşünürler Platon 
ve Aristoteles yansıtma kuramı altında sanatı tanımladıkları görülür. 
Platon, doğayı taklit etme olarak ifade ederken Aristoteles’in ise hem taklit 
etme hem de yaratma olarak ifade ettiği görülür. Yaratıcılık “Rönesans’tan 
Klasizm’e kadar benzer özellikleri taşıdığı dikkati çekmektedir. 18.yüzyıl 



62 Ahmet Uzuner

düşünce yapısının gelişimiyle birlikte toplumsal değişimlerin de  başladığı 
göze çarpmaktadır. ‘Düşüncenin, akla ve bilime dayanarak eski düzene, 
yani feodaliteye ve onun değerlerine silahlarını amansızca doğrultup 
saldırıya geçişi de bu yüzyılda Avrupa’da gerçekleşir” (Tanilli, 2017, s. 11). 
Bu değişim, Aydınlanma Çağı olarak adlandırılan bir dönem olarak ortaya 
çıktığı anlaşılmakta ve bununla birlikte bütün alanlarda olduğu gibi sanata 
da yansımaya başlar. Aydınlanma Çağı içinde en önemli düşünür İmmanuel 
Kant’tır. “Kant’ın sanatsal görüşü, tasarımlanan bir şeyin nesnede 
olmadığını, öznede geçerli olduğu görüşü savunduğu anlaşılmaktadır. Kant’a 
göre betimlemenin estetik doğasında, nesnenin betimlenişinde nesnenin 
özneyle bağında belirleyici taraf öznenin zihinsel yapısıdır diye ifade ettiği 
görülür. Kant, bir yapıtın görünüşün de değil, sanatçının derin düşüncesi 
vasıtasıyla yaratıcılığını oluşturduğunu ifade ettiği anlaşılır. Buradan da 
filozof, mevcut doğa tasarımlamanın (yaratıcılığının) görünümünden 
farklı şekilde betimlenmesi gerektiği düşüncesini savunduğu anlaşılır” 
(Bal, 2018,s. 105,107). 19.yüzyıla gelindiğinde toplumsal ve ekonomik açıdan 
köklü değişimler yaşanmıştır. Özellikle 20.yüzyıl başlarında değişimler 
daha da hızlanmış ve endüstrileşme sürecinde, toplumsal açıdan işçi sınıfı 
bir güç olarak adını duyurmaya başlamıştır. Sanatta, felsefede oluşumlara 
koşut olarak ve bir anlamda bunların sebep olduğu değişimler göze 
çarpmaktadır. Bu değişimlerle birlikte sanatta romantizme karşı gerçekçilik 
ve yansıtmacılığın güçlenmesi gelişimlerin ortaya çıktığı anlaşılır” (San, 
2008, s. 48, 51). Bu değişen ve gelişen  düşüncenin, yaratıcılığa yansıması 
farklı sanatsal yaratımları ortaya çıkarmıştır.

20. yüzyılda düşünsel gelişime bakıldığında Benedotte Croce ve 
Collingwood gibi düşünürlerin ön plana çıktığı görülür. Özellikle Croce’nin, 
sanatta estetik konusunu kuramsallaştırdığı göze çarpmaktadır. “Croce’ye 
göre “sanat (yaratıcılık) duyguların anlatımıdır” diye ifade eder. “Bu 
dönemde bir portre ressamı karşısındaki adamın portresini tıpatıp aynısını 
değil kendinde uyandırdığı duyguları yansıtması gerektiği görüşü ön plana 
çıkmaktadır. Fakat bu görüş zaman içinde değişime uğrar. Sanatçının 
duygularıyla yarattığı bir eserin yarattığı coşku ve yaşamsal tecrübeyi, 
izleyiciye yansıtması gerektiği fikri savunulduğu görülür. Fakat sanatçının 
yaşadığı olaylar, ümitsizlik, yaratamama sıkıntıları vb. gibi durumlar 
sanatçı tarafından izleyiciyle paylaşılamadığı durumlar bulunmaktadır. 
Bunun içindir ki sanatçı yaratımında kendi duygularını seyirciye aktardığı 
ve seyircide bunu farklı bir şekilde değerlendirdiği anlaşılır. Sanatçı 
yaratıcılığını izleyiciye aktarırken çizgi, renk, ses ve sözcük/ler gibi farklı 
yapısal elemanları kullandığı göze çarpmaktadır” (San, 2008, s. 80,83).

Günümüze gelindiğinde yaratıcılığın felsefeyle ilişkisi, estetik konusu 
içinde ele alınmaktadır. Sanattaki farklı oluşumlar beraberinde sanattaki 
yaratıcılığı estetik yönüyle etkilediği görülür. Özellikle yaşanılan dijital çağ 
ve bu çağın sanatın yaratıcılığına farklı bir pencere açtığı anlaşılmaktadır. 
Dijital sanat ve bu sanat içinde temel noktayı oluşturan “Enformasyon” 
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estetiğinin öne çıktığı fark edilmektedir (Resim 4). “Enformasyon estetiğinin 
yaratıcılık bağlamında değerlendirildiğinde soyut bir estetik anlayışı hâkim 
olduğudur. Hayal edilen şeyler, kelimeler ve kurgusal öğeler estetik değeri 
belirleyin taşıyıcı olgulardır. Ortaya çıkarılan birçok değerin bir arada 
olması estetik bir görüntünün şeklidir denilebilir. Bu görüntü birikimi 
içinde yaratıcı insan kendi seçimini yapabilmekte, değiştirebilmekte ve 
yeniden düzenleme yapabilme olanağına sahip olabilmektedir. Yapılan 
bütün bu işlemler estetik nesneyi oluşturmak için gerekli prosedürlerdir. 
Bu oluşturulan bu işlemler daha önce tanımlanmış olabilir ya da rastlantısal 
olarak belirlenmemişte olabilir. Böylelikle bir iletişim dili ve sistemi oluştuğu 
dikkati çeker ve bu iletişim dili belli bir kodlar vasıtasıyla işlem yapılacağı 
yere aktarılır. Önceden yaratılan şeyler tekrardan kodlar tarafından ele 
alınır ya da dönüştürülür ve bu dönüştürme vb. işlem sonucunda yapıtın 
hazırlanış süreci tamamlanmış olur” (Tuğal, 2017, s. 193-194).

   

Resim 4. Max Bense, Georg Nees, Enformasyon Estetiği, rot 19. Bilgisayar-Grafik, 
Stuttgard, 1965 (Orginal Decription: Rot 19, Computer-Grafik. Stuttgart)

2. TÜRKİYE’DE GÜNCEL SANATTA YARATICILIK

Günümüze bakıldığında teknolojik açıdan ilerlemiş toplumların 
hem ekonomik açıdan hem de yaratıcılık alanında önemli gelişmeler 
kaydettikleri fark edilmiştir. İlk çağlarda da örneklerini görmek mümkün 
olmuştur. Uygun yaşam biçimine sahip tarım toplumlarının icatları 
da yoğun olduğu görülmüştür. Bu bakış açısıyla, toplumsal isteklerin, 
ekonominin, gereksinimlerin yaratıcılığı etkilediği fark edilmiştir. İcatların, 
zihinsel yeteneklerin, kültürel ortamın toplumun talepleriyle de geliştiği 
görülmektedir. Toplumsal alan denilen çevre, yaratıcılığı etkilediği göze 
çarpmaktadır. Bugün çevre dediğimiz kent yaşamı yaratıcılığı arttıran bir 
özellik olarak ortaya çıkmaktadır. Kent yaşamı, eski çağlardan beri ticaretin 
geliştiği, farklı kültürlerin bir arada bulunduğu, kültürel alışverişin 
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yoğun sağlandığı merkezlerdir ve bu merkezlerde yaratıcı gelişmeler hızlı 
olarak yayılım gösterdiği anlaşılmaktadır. Özellikle sanatçıların, şair ve 
ressamların büyük kent yaşamlarını tercih etmeleri, birbirleriyle olan 
kültürel paylaşımları kent hayatını daha cazip hale getirdiği görülmüştür 
(Dinçeli, 2020, s. 52).

Güncel sanatta yaratıcılığın bütünsel bir bakış açısı taşıdığı 
görülmektedir. Yaşadığımız çağın değişimlerinin hızlı olduğu, farklı 
alanların birbiriyle kurdukları iletişim ve özgürlük gibi noktaların yaratıcılığı 
oluşturan etmenler üzerinde etkili olduğubilinmektedir. Bununla birlikte 
bu çağın yarattığı özgürlük, sanatçıların başka yaratımlarına zemin 
hazırladığı fark edilmektedir. “Buradan yeni sanatın geleneksel ilkeye 
bağlı kalmadan, sürekli yaratma, eylem içinde olma ve devrimsel bir 
özellik taşıdığı anlaşılmaktadır” (Tunalı, 2020, s.246-247). Güncel sanatta 
yaratıcılık, etrafımızda yaşanan olaylar ve dijital ortamlardan elde edilen 
görüntüler yaratıcılığı besleyen noktalar olarak gün yüzüne çıkmaktadır. 
Yaratıcı insan bütün bu görüntüleri kendi zihninde biriktirmekte ve bu 
biriktirilen görüntüler bir eser yaratımında ortaya çıkmaktadır. Özkan 
Eroğlu yaratıcılıkta biriktirme konusunu şöyle ifade etmektedir:

Her türlü şeyi biriktirmeye 0-5 yaş arasında hızla, daha sonra da 
giderek yavaşlayan bir eğri ile devam eder insanoğlu. Biriktirilen 
şeyler anlam ve anlamsızlıkla bağlantılanır. Biriktirilen şeylerin 
kişi tarafından kendi aralarındaki ilişki ve ilişkisizlikleri 
düzenlenmeye başlar. Ayırt edip, ayıklama süreçleri devreye 
girer; bu, biriktirilen nitelikli ve niteliksiz ayrımı için gerekli bir 
işlemdir. İşlem diyorum, çünkü ilksel alımlama yetisi üzerinde, 
insan hayata veda edene kadar söz konusu işlem devam eder. Diğer 
taraftan hayata veda etmek, bu işleme son vermek de demektir. 
İlksel alımlama yetisi giderek çoğaltılacağına kısırlaştırılırsa bu 
durum, kişinin hayatla olan bağlantısını olumsuz yönde derinden 
etkiler. Biriktirme yapılırken, yapılan bu eylemin harcayacağı 
enerjinin de önemi büyüktür. Bu enerji sağlıklı beslenme ve 
beden eğitimiyle bağlantılıdır; kısaca insan önce bedenine önem 
vermelidir, örneğin sanatçılarda bu değerli bir göstergedir bana 
göre. Bu biriktirmenin ileriki yaşlarda, giderek artan donanımla 
beraber daha derinlikli bir hale ulaşacağını da hatırlatalım. İlk 
biriktirmeler ve bunların yanına konumlanan daha sonraki 
her biriktirmenin bir tepkimeye, etkileşime uğrayarak, her 
türlü ve tabi sanatında ihtiyacı olan yaratıcılığı teşvik ettiğini 
vurgulamalıyız (Eroğlu, 2019, s. 29).

Yaratıcılıkta eleştiri mekanizması önemlidir. Bu mekanizma farklı 
düşünceleri bir araya getirmeyi ve bu bilgileri bir araya toplayıp yaratıma 
dönüştürmeyi sağlamaktadır. Bunun yanında diyalektik düşüncenin 
de hem eleştirel bakışı hem de yaratıcılık kavramını beslediği görülür. 
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Diyalektik düşüncede “a priori ve a posterio’nun” birlikte kullanımı ve 
bu kullanımla birbirini tamamlamasıyla birlikte yeni bir şeyin oluştuğu 
görülür. Günümüzde de yaratıcılık bu kavramların kullanımıyla birlikte 
hem sanatta hem de farklı alanlarda etkisini göstermektedir. Bu nedenle 
günümüzde yaratıcılığın çok seslikten, çok katmanlılıktan ve farklı 
disiplinlerden beslendiği fikri öne çıkmaktadır. Yaratıcılığın daha da 
ilerleyen günümüz teknolojik gelişmelere paralel daha da önem kazandığı 
ve farklı bütünleşmelere zemin hazırladığı anlaşılmaktadır. 

Türkiye’de güncel sanatta yaratıcılık; dünyada yaşanan sanatsal, 
bilimsel ve teknolojik gelişmeler sayesinde farklı bir sürece evirildiği 
görülmektedir. Dijital Çağ olarak adlandırılan bu yüzyıl ve gelecekte her 
alanda olduğu gibi sanatta da yaratıcılığın farklı yönde gelişim göstereceği 
anlaşılmaktadır. Özellikle yapay zekâ olarak ifade edilen bilimsel gelişmenin 
sanatın yaratıcılığını büyük bir ölçüde etkileyeceği düşünülmektedir. Yapay 
zekâ insan tarafından kontrol edilerek yeni sanatsal biçimler yaratılmaya 
çalışılacağı ve bilinmeyen sanatsal formlara evirileceği öngörülmektedir. 
Günümüzde sanatçıların yapmış olduğu dijital fotoğraflar, dijital teknoloji 
kullanılarak oluşturulmuş filmler ve düzenlenmiş videolar görülmektedir. 
Bunun yanında yeni teknolojik araçlar vasıtasıyla meydana getirilmiş 3D ve 
4D olarak tasarlanmış farklı formlarda heykeller dikkati çekmektedir. Bu 
noktadan da sanatçının yaratıcılık aşamasına veya sürecine bakıldığında 
eskiden sanatçı doğadan yararlanıp kendi zihninde tasarlayıp o günün 
koşullarıyla yaptığı anlaşılmaktadır. Günümüz sanatçısı ( Yaratıcı İnsan 
) ise yine doğadan, çevresinden gözlemlediğini ama bu gözlemleri bu 
yüzyılın teknolojik araçlar vasıtasıyla yarattığı fark edilmektedir ( Toprak, 
2020, s. 52). Türkiye’de günümüz sanat anlayışıyla ve yaratıcı bakış 
açısıyla çalışan birçok sanatçı bulunmaktadır. Bu sanatçılar Refik Anadol, 
Candaş Şişman, İnce Eviner akla ilk gelenlerdir. Örneğin; Refik Anadolu’n 
yapmış olduğu Eriyen Hatıralar ( Melting Memories ) adlı yapıtıdır( Resim 
5 ).Bu çalışmasında sanatçı, kendi hatıralarını dijital veriler kullanarak 
oluşturduğu yapıtı dikkati çekmektedir. Bu çalışma, ışık projeksiyonu ile 
yapay zekâ algoritmalarından yararlanılarak oluşturulmuş veri tabanlı 
görseldir. Çalışma, özel led medya duvarında, üç boyutlu tasarımların 
üzerine projeksiyonla yansıtılmış dijital görüntülerden meydana 
gelmektedir.

Refik Anadol, çalışmasının veri tabanını oluşturmak için Kaliforniya 
Üniversitesinden ve San Francisco’daki Neuroscope Laboratuvarından 
yararlandığı göze çarpmaktadır. Bu çalışma sonucunda beynin nasıl 
çalıştığını ve beyin dalgalarının nasıl hareket ettiğini gözlemlemiştir. Bunun 
yanında sanatçı, beyin dalgalarını ölçen elektroansefalogram adlı sinirsel 
mekanizmadan veri topladığı ve bu verileri yapay zekâ algoritmalarıyla 
birleştirerek çok boyutlu görüntüler elde ettiğidir. Bu yapıtın yaratım 
sürecine bakıldığında sanatçının farklı alanlardan yararlandığı ve bilinen 
eski sanatsal biçimlerden sıyrılıp bu çağın zihnini yansıttığıdır. Sanatçı 
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bütün bunları kendi zihinsel sürecinde biçimlendirdiği ve kendine özgü 
sunum biçimi yarattığı gözükmektedir (Toprak, 2020, s. 56).

Resim 5. Refik Anadol, Eriyen Hatıralar,   Veri Heykelleri, 5 Metreye 6 Metre, Özel 
Led Medya Duvarı, Veri Tabloları, 65”4K Oled Ekran, Pilevneli Galeri, 2018 (Orginal 
Description: Melting Memories, Data Sculptures, 5 Meters by 6 Meters, Custom Led 

Media Wall, Data Paintings, 65”4K Oled Display )

Sanatçının yapmış olduğu bir başka çalışması ise ‘Denetimsiz’dir (Resim 
6 ). Refik Anadol, bu çalışmayı yaparken yapay zekâdan yararlandığı görülür. 
Genellikle sanatçı bu ve bu gibi çalışmalarında halka açık mekânları ve 
dijital ortamları seçtiği fark edilir. Sanatçının yapmış olduğu eserinde yeni 
ve dünya dışı formları kullandığı göze çarpmaktadır. Çalışmada fantastik, 
halüsinasyonu andıran ve mantık dışı görüntüler dikkati çekmektedir. Bu 
dijital çalışma halka açık bir ortamda kaydedilmiş görüntüler ve görüntüler 
belli bir kodlar aracılığıyla tasarlandığı anlaşılmaktadır (MOMA, 2022, 
Erişim Tarihi:29.11.2022 ). 

Resim 6. Refik Anadol Stüdyosu, Denetimsiz, Data Evreni, Video, Moma Modern 
Sanatlar Müzesi, 2021 (Orginal Description: Refik Anadol Studio. Unsupervised — 

Data Universe — MOMA. 2021)
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Sanatçının yapmış olduğu dijital çalışmalar dijital sanat olarak bilinen 
bilgisayar verilerine dayandığı fark edilmektedir. Sanatçının bir mimari 
yapı üzerine tasarladığı yapıtı da ilgi çekicidir (Resim 7 ). Bu yapıtta, estetik 
bir bakış açısı olduğu ve bunu da enformasyon estetiğiyle oluşturulduğu 
anlaşılır. Refik Anadol, çalışmalarının veri tabanını oluştururken net ve 
daha ayrıntılı biçimleri kullandığı görülmektedir (Leach,2019,s. 302 ).

Resim 7. Refik Anadol, Rüya, Filarmoni Orkestrası işbirliğiyle, WDCH projeksiyon, 
2019, Los Angeles (Original Description: Refik Anadol with Google AMI, WDCH 

projection, October 2019, ‘Dream’)

Diğer bir sanatçı Candaş Şişman’dır. Sanatçının en dikkat çeken 
çalışması Flux’tur (Resim 8). Bu çalışmada dijital ve mekanik teknolojilerin 
bir arada kullanıldığı göze çarpmaktadır. Sanatçı mekân, hareket kavramı 
üzerinde durduğu ve bu kavramları izleyici de farklı algılama biçimleri 
yaratmaya çalıştığı gözükmektedir. Candaş, yapıtlarını oluştururken sanat, 
tasarım ve teknoloji gibi farklı disiplinleri kullandığı ve bütün bunları bir 
arada kullanarak farklı algı düzeyleri yarattığı anlaşılmaktadır. Bunun 
yanında sanatçı doğa bilimlerini ve evren biçimini örnek alarak yapıtına 
aktardığıdır. Doğadaki ve evrendeki fiziksel formları dijital olarak üretilen 
imgelerle sentezleyerek farklı veya yeni formlar elde edilmeye çalışıldığı 
görülmektedir. Yapıt, iki boyutlu bir halka ve kendi içinde değişen veya 
dönüşen kıvrımlı formlar göze çarpmaktadır. Oluşan bu formlar birbiri 
arkasına devam eden hareketli görüntülerdir ve bu görüntüler, bir geometrik 
daireden meydana gelerek başka formlara dönüştüğü gözlenmektedir. 
Bununla birlikte, çalışma uzay ve zaman arasındaki ilişkiye vurgu yapmaya 
çalıştığı söylenebilir. Nesne soldan sağa, sağdan sola, yakına uzağa, ileri 
geri hareketler göze çarpar ve bu hareketler neticesinde yeni görseller 
meydana gelir.  Bu döngüsel hareket içinde seslerin birbiriyle uyumu ve 
ses manipülasyonu yapıtı tamamlayan diğer bir unsur olarak ortaya çıktığı 
görülür (Toprak, 2020, s. 57). 
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         Resim 8. Candaş  Şişman, Flux Adlı Çalışma, Ses ve Görsel Video Gösterimi

Sanatçı eserlerini yaparken fiziksel dünyadan ve dijital dünya arasındaki 
kurguları ilişkisel estetik anlayışı içinde ele aldığı göze çarpmaktadır. 
Eserler ne kadar karmaşık görünse de Candaş, basit formları kullandığı ve 
sürece odaklandığı fark edilir. Bunun yanında çalışmalarda gerçek ve sanal 
arasında bir köprünün kurulduğu ve bu köprünün de duyu organlarıyla 
duyumsandığı gözükür. Candaş eserlerini yaparken teknolojik ve mekanik 
araçları bir arada kullandığı ve bunları dijital verilerle birleştirerek melez 
görüntüler elde ettiği anlaşılmaktadır (Aytekin, Bahadır, 2020, s. 701-702). 
Sanatçının yapmış olduğu başka bir çalışması da Continuum’dur (Resim 9 ).

Resim 9. Candaş Şişman, Continuum, 2012
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Sanatçı eserini tanımlarken zamanın insanlar tarafından her zaman 
ileriye giden devamlılıkların toplamı olarak ifade ettiği fark edilmektedir. 
Şişman eserinde zamanın hızla akışı ve daima ileriye doğru giden bir şey 
olarak tanımladığı göze çarpmaktadır. Eserde, zamanın hızlı bir şekilde 
hareket etmesi ile evrenin ise yavaş hareket etmesi ve sonsuza doğru gidişle 
bir karşıtlık oluşturulduğu düşünülmektedir. Sanatçı, evrenin genişlemesi 
heterojen bir yapıda olabildiği ve bu yapının devamlı, mekanik sistemi ile 
zamanın sonsuz olanaklarını vurguladığı görülür (Aytekin, Bahadır, 2020, 
s. 702).

Sanatçının diğer bir eseri de CYCL’dir (Resim 10). Bu çalışma sanatçının 
diğer yapıtlarda olduğu gibi ilgi çekicidir. Yapıt, Türkçe döngü anlamına 
gelmekte ve yapıt başlangıcı ve bitişi olan siklon adlı fırtınayı tasvir ettiği 
anlaşılmaktadır. Sanatçı eserinde makro-mikro evren kavramına da 
vurgu yapmaya çalıştığıdır. Eserde, duyusal bir döngü ve bu döngünün 
oluşturduğu simülasyon dikkati çekmektedir. Bu döngü süreklilik içinde 
döner ve bazen de durur. Bu durma o anı, belirlenemeyen zamanı belirtir 
ve bütün bunlar duyular vasıtasıyla algılanır. Eser, dairesel şekilde asılmış, 
iç içe geçmiş bir düzende tasarlandığıdır. Düzenek üstüne yansıtılan 
animasyon etkisiyle ve ekranın ortasında yer alan fan ile dönmeye başlar.  
Aynı zamanda, eser dönmeyle birlikte seste başlamakta ve fanın etkisiyle 
bir hava akımı sağlandığı gözükmektedir (Aytekin, Bahadır, 2020, s.703).

          

Resim 10. Candaş  Şişman,  Döngü, Görsel İşitsel Kurulum, Özel Ekran, Fan, 
Animasyon ve Ses, 2014 (Orginal Description: CYCL, Audiovisual Installation, 

Custom Screen, Fan, Animation And Sound)

Güncel Sanat işleri yapan diğer bir sanatçı da İnci Eviner’dir. Eviner, 
sanatsal yaratım sürecine bakıldığında desen, video, fotoğraf ve performans 
gibi farklı sanatsal pratikleri kullandığı göze çarpmaktadır. Sanatçının 
yapmış olduğu eserlerinde toplumsal sorunlar (göç, şiddet, merhamet, 
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sevgi vb.) ön plana çıkmakta ve bu sorunları sanatçının kişisel üslubuyla 
oluşturulduğu anlaşılmaktadır. Sanatçının yaratıcılığına bakıldığında 
eserlerin yapay bir görüntü vermesine karşın, tinsel özelliği de içinde 
barındırdığı görülmektedir (Sağlık, 2021, s. 16-17).  

Sanatçının yaratma sürecinin oluşumunda önemli etkenlerden biri 
olarak çevresel koşullar ve bu koşulların iyi gözlenmesiyle elde edildiği fark 
edilmektedir. Sanatçının 2010’da yapmış olduğu ‘Başımdaki Yabancı’ adlı 
çalışma bu gözlemlerin bir sonucu olarak ortaya çıkmaktadır (Resim 11  ). 
Eviner, bu eserinde bireysel ifade biçimini oluşturduğu ve bu ifadeyi de 
kavramsal dışavurumla yansıtmaya çalıştığıdır. Eserde saç imgesi tekinsiz, 
tanımsız ve tüylü bir hayvana benzediğidir. Burada sanatçının yaratımında 
bir düşünce ve bu düşüncenin Sürreal bir dışavurumu göze çarpmaktadır 
(Sağlık, 2021, s.17 ). 

Resim 11. İnci Eviner, Başımdaki Yabancı, Tuval Üzerine Akrilik, 125 x 207 cm, 2010

İnci Eviner yapıtlarında Antropomorfik, garip insan-hayvan karışımı 
melez doğaüstü yaratıklar ve parçalara ayrılmış figürler dikkati çeker. 
Sanatçının çizimlerinde animasyonu andıran görüntüler; bu görüntüler 
fotoğraflar veya yerleştirme gibi farklı sanatsal tekniklerle oluşturulduğu 
göze çarpar. Bu görüntüler masalsı, mitolojik, politik ve bireysel bakış 
açısıyla betimlendiği doğaüstü yaratıklar olarak gün yüzüne çıktığıdır 
(Haydaroğlu,2007,s. 155,158 ). 

Görüldüğü gibi sanatçıların yaratıcılık süreçlerine bakıldığında 
öncelikle yaşanan teknolojik-bilimsel gelişmeler ve bu gelişmelerle birlikte 
çevresel koşulların yaratıcılığı beslediği anlaşılmaktadır. Ayrıca, 21.yüzyıl 
görülen sanatsal biçimler çoklu bir görüntü verdiği ve hatta melez bir yapı 
oluşturduğu söylenebilir. Yaratıcı insan, bütün bunları kendi düşünce 
evreninde farklı noktalara yerleştirdiği ve bu noktaları da akıl vasıtasıyla 
sentezleyerek bir eser oluşturduğu göze çarpar. Akıl, burada yaratıcılık için 
en önemli unsur olarak öne çıkmakta ve akıl tarafından işlenen bilgiler 
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yaratıcılık boyutuyla tasarıma dönüşmektedir. Tasarımda farklı alanlar 
vasıtasıyla (resim, heykel, grafik, seramik, disiplinler arası sanat vb.) farklı 
yapıtlara dönüştüğü fark edilir.  “Günümüzde tasarım-kurgular yaşanılan 
dünya da güncel sorunların nedenlerini ve çözümlerine bulmak yerine 
başka dünyaların güncel koşullarıyla birlikte nasıl var olabileceğinin 
sorgulanmasını, düşünülmesini, hayal edilmesini, kurgulamasını ve 
bütün bunları yaratıcı eylem ile buluşturulması olarak düşünülmektedir” 
(Yetişkin, 2018, s. 209). Günümüz sanatında yaratıcılıkta bilgi önemlidir ve 
bu bilgi işlenip beceriye dönüşmektedir. Beceri insanda var olan yeteneğin 
ortaya çıkarılmasına sağlamakta ve böylelikle yaratıcı insan kendi aklı 
vasıtasıyla yeteneğini dünya toplumuna sanatsal bir eser olarak ortaya 
çıkardığı anlaşılmaktadır (Taş, M. Ürün, A, 2019, s.77).

Sonuç 

Sanatta yaratıcılık olgusuna bakıldığında düşünce ve düşüncenin farklı 
sentezlerinin önemli olduğu, bu sentezlerin yaratıcılığa katkı sağladığı 
anlaşılmıştır. Düşüncenin yaratıcılığa katkısı aklın gelişimiyle orantılı 
olduğu ve özellikle 18. yüzyılda Immanuel Kant’la birlikte daha da öne plana 
çıktığı görülmüştür. Aydınlanma Çağı’yla birlikte bilim, teknoloji, sosyoloji, 
felsefe, psikoloji, sanat vb. alanları düşünce yönünden gelişmiştir. Kant’la 
birlikte sanatın bilinen yapısının değişime uğradığı ve bu değişimle birlikte 
yaratıcılığa yeni yollar açıldığı fikri öne çıkmıştır. Günümüze gelindiğinde 
yaşanan bilimsel gelişmelerin (kuantum, gen vb.), teknolojik gelişmelerin 
(yapay zekâ, sanal gerçeklik, insan-makine karışımı robotlar ), sosyoloji, 
felsefe, antropoloji gibi farklı alanların birbirlerine etkisinin sanata değişik 
kapılar açtığı sonucuna varılmıştır. Günümüzde yaşanan bu gelişmeler; 
sanata çok seslilik, çok katmanlılık ve bütünsel bir özellik kazandırdığı 
anlaşılmıştır. Richard Wagner tarafından geliştirilen “Bütünsel Sanat” 
(Gesamtkunstwerk) algısının ve bu sanatsal bakış açısının günümüzde 
daha da yayılım gösterdiği görülmüştür. Türkiye’ye gelince güncel sanattaki 
gelişmelerin dünyada yaşanan bilimsel, teknolojik, kültürel, sanatsal 
vb. gelişmelere paralel ilerlediği göze çarpmaktadır. Bu bakış açısı içinde 
yaratıcılığın da bütünsel bakış içinde gelişim gösterdiği ve farklı alanların 
etkisiyle değişik etkileşimlere zemin hazırladığı anlaşılmıştır. Bu etkileşim 
teknolojik gelişmelerle daha da önem kazanmış ve bu “Dijital Çağ” denilen 
bu çağda sanatta farklı görüntülere büründüğü saptanmıştır. Türkiye’de 
sanatçıların yaratıcılık süreçlerinde çevresel koşulların da etkili olduğu 
başka bir nokta öne çıkmaktadır. Bu çağda insanların, yaratma güdüsü içinde 
çevresinde yaşanan olaylara ve bu olayların etkisine farklı perspektiflerden 
baktığı ortaya çıkmıştır. Hem çevresel etkilerin hem de teknolojik 
gelişmelerin yaratıcı olan insanları, bilinmeyen yeni sanatsal görüntülere 
doğru evirdiği fark edilmiştir. İfade edilen görüşler doğrultusunda 
günümüz teknolojisini ve sanat aurasını kullanan sanatçılar yer almaktadır. 
Bu sanatçılardan Refik Anadol, Candaş Şişman ve İnci Eviner örnek olarak 
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seçtiğim sanatçılardır. Bu sanatçıların seçmiş olduğum eserlerinin yaratım 
süreçleri incelenmiş ve bu incelemelerden kuramsal, felsefi, toplumsal, 
kültürel, teknolojik ve bilimsel gibi farklı alanların oluşturduğu bütüncül 
bakış açısıyla yapıtların yapıldığı sonucuna varılmıştır. 
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Bölüm 5

Erken Cumhuriyet Döneminin Ressam ve 
Müzecisi Halil Dikmen

 İlona Baytar

Özet: Halil Dikmen erken Cumhuriyet dönemi Türk resminin önemli, 
Türk müzeciliğinin ise kurucu isimlerinden biri aynı zamanda ünlü 
bir neyzendir. Sanatçı kişiliği ve idareciliğini konu alan araştırmaların 
azlığı bu çalışmanın ana problemi olarak belirlenmiştir. Yaşamı, 
eğitimi, görevleri, sanatı, eserleri, Türk resmi ve Türk müzeciliğindeki 
yeri çalışmada araştırılan ve analiz edilen konu başlıkları olarak 
belirlenmiştir. Halil Dikmen İstanbul’da doğar ve iyi bir eğitim alır. 
Sanayi-i Nefise Mektebine gider ve 1927’de birincilikle mezun olur. 
Devlet bursu ile Paris’e gider. Önce Académie Julian’a ardından 
Andre Lhote atölyelerine devam eder. Büyük boyutlu figüratif 
çalışmalarında toplumsal olaylara değinir. 1930’lardan itibaren soyut 
figüratif anlayışta çalışır. 1950’lerde tamamen geometrik soyut 
resimler üretir. Cumhuriyet döneminin önemli sanat etkinliklerinden 
Yurt Gezileri’ne katılır. 1937’de Dolmabahçe Sarayı Veliahd Dairesi’nde 
açılan Resim ve Heykel Müzesi’nin kurucu müdürü olur. Ölümünden 
kısa süre önce Güzel Sanatlar Genel Müdürlüğüne müdür olarak 
atanarak Ankara’ya yerleşir. 1964’te 58 yaşında vefat eder. Biyografi 
içerikli nitel bir araştırma olan bu çalışma, aynı zamanda sanatçının 
ulaşılabilen eserlerini de içeren betimsel bir modelleme içerir. 
Metinde kullanılan eserler kronolojik metotla sınıflandırılmıştır. 
Çalışmada Halil Dikmen hem sanatçı kişiliği hem de müzeciliği 
araştırılmış, kurumsal kimliği sanatçı yönü, eserleri ve üslubu 
üzerinden değerlendirilerek Türk resmindeki konumu tartışılmıştır.

Halil Dikmen, Painter and Museologist Of The Early Republican Period

Abstract: Halil Dikmen is one of the important names of Turkish 
painting art in the early Republican period and one of the founding 
names of Turkish museology. The shortage of the detailed studies 
on his artistic personality and his directorship has been identified as 
the main problem of this study. He was born in Istanbul and he was 
educated well. Then, he enrolled in the Imperial School of Fine Arts 
where he studied painting. He graduated with a first in 1927 and 
went to Paris on a state scholarship. He attended the workshops of 
Académie Julian first and then Andre Lhote in Paris. He touched on 
social events in his large-scale figurative works, worked with abstract 
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figurative understanding since the 1930s. From the 1950s, he produced 
purely geometric abstract paintings. He participated in Nationwide 
Tours, which was one of the important art events of the Republican 
period. became the founding director of the Painting and Sculpture 
Museum, which was opened in Veliahd Dairesi of Dolmabahce Palace 
in 1937. Shortly before his death, he was appointed as the director of 
the General Directorate of Fine Arts and settled in Ankara. He passed 
away in 1964 at the age of 58. This study, which is a biographical 
qualitative research, also includes a descriptive modeling that covers 
the accessible works of the artist. In this study a literature review and 
data were collected and conducted. The works of art which were used 
in the text are classified by chronological method and Halil Dikmen 
has been researched with his artistic personality and museology 
identity. His position in Turkish painting was discussed by evaluating 
his institutional identity, through his works of art and his style.

Giriş

Halil Dikmen erken Cumhuriyet dönemi Türk resminin önemli, Türk 
müzeciliğinin ise kurucu isimlerinden biridir. Aynı zamanda ünlü bir 
neyzendir. Sanatçı kişiliği ve idareciliğini konu alan araştırmaların azlığı 
bu çalışmanın ana problemi olarak belirlenmiştir. Hayatı, eğitimi, aldığı 
görevleri, sanatı, eserleri, Türk resmi ve Türk müzeciliğindeki yeri çalışmada 
araştırılan ve analiz edilen konu başlıkları olarak belirlenmiştir. Çalışmada 
amaçlanan Halil Dikmen’i sanatçı kişiliği ile tanımlamak, eserleri ve üslubu 
üzerinden Türk resmindeki konumunu tartışmaktır.

Yöntem

Halil Dikmen’i konu alan bu çalışma erken Cumhuriyet döneminin önemli 
bir ismini konu alır. Çocukluğu ve ilk gençlik yılları Meşrutiyet döneminde 
geçen Dikmen’in Sanayi-i Nefise Mektebi’ne girişi Cumhuriyet’in 
kurulduğu yıla denk gelir. Dolayısıyla Meşrutiyetten Cumhuriyete geçişte 
yaşanan tüm değişim ve dönüşümler kişiliğinin ve sanatının gelişiminde 
önemli rol oynamıştır. Biyografi içerikli nitel bir araştırma olan bu çalışma, 
aynı zamanda sanatçının ulaşılabilen eserlerini de içeren betimsel bir 
modelleme içerir. Araştırmada tarama yöntemi ile literatür taraması 
yapılmış ve veri toplanmıştır. Metinde kullanılan eserler kronolojik metotla 
sınıflandırılmıştır.

Araştırma Modeli

Çalışma süresince önce birincil kaynaklar için arşiv taraması yapılmış, daha 
sonra ikincil kaynaklar üzerinden devam edilmiştir. Çalışmada sanatçı 
hakkında ulaşılabilen az sayıdaki yayın kullanılmıştır. Beşir Ayvazoğlu’na 
ait Neyin Sırrı Hala Hasret Bir Meşk Silsilesi, Deniz Artun’un Paris’ten 
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Modernlik Tercümeleri, Yapı Kredi Yayınlarında çıkan Zühtü Müridoğlu 
Kitabı ile Akademi Mimarlık ve Sanat Dergisidir. Ancak sözkonusu 
yayınlardan Ayvazoğlu’nun çalışması daha çok Dikmen’in neyzenliğini 
konu alırken bahsi geçen diğer yayınlar dolaylı yoldan Dikmen’e ait bilgilere 
yer verir. Dolayısıyla Dikmen’in hem sanatçı hem de müzeci yönünü ele 
alan bağımsız bir çalışma mevcut değildir. Ayrıca İstanbul Resim ve Heykel 
Müzesi ile Ankara Devlet Resim ve Heykel Müzesi sanatçının eserlerini 
tasnifleyebilmek için başvurulan önemli bir başka veri kaynağı olmuştur. 
Söz konusu çalışma nitel bir araştırmadan oluşmakla birlikte ulaşılan 
yazılı verilerin sanatçının eserleri ile dönemsel olarak ilişkilendirilmesi ile 
betimsel bir modellemeyi de içerir. 

Araştırma Etiği

Sözkonusu araştırma yazım esnasında yararlanılan kaynaklarda 
alıntılamalara dikkat edilmiş, Mevcut araştırma süresince “Yükseköğretim 
Kurumları Bilimsel Araştırma ve Yayın Etiği Yönergesi” çerçevesinde 
hareket edilmiştir.” 

Bulgular

Çocukluğunda musiki eğitimi alan ancak müzik yerine Sanayi-i Nefise 
Mektebi’nde resim ile devam eden Halil Dikmen Türk resmi ve Türk 
müziği için olduğu kadar Türk müzeciliği açısından da önemli isimlerden 
birisidir. Dikmen’i konu alan müstakil bir yayına rastlanmamış olması bu 
çalışmanın amacının ana problemi olarak belirlenmiştir. Elde edilen veriler 
doğrultusunda çalışma kendi içerisinde bölümlere ayrılmış, sanatçının 
eğitim dönemi (İstanbul, Paris) ele alındıktan sonra yurda dönüşü, mesleki 
kariyeri ve resimleri üzerinde durularak Türk sanatındaki konumu 
tartışılmıştır. 

HALİL DİKMEN’İN YAŞAM ÖYKÜSÜ, MÜZECİLİĞİ VE SANATI

20. yüzyılın ilk yıllarında, 1906’da İstanbul Fatih’te kalabalık bir Türk 
ailesinin içine doğar. Halil Dikmen’in doğduğu ve ilk gençliğinin geçtiği 
yıllar Sultan II. Abdülhamid döneminin sonlarına denk gelir. Batılılaşma 
ile İstanbul’un kültürel hayatına önemli değişimler girmiş, özellikle 
varlıklı, yüksek tabakadan ve belirli bir kültürel birikime sahip evlerde/
konaklarda geleneksel mimarinin içinde yeni tarz mobilyalar yerini 
almış, evlerde düzenlenen musiki toplantıları ise İstanbulluların kimliğini 
oluşturan sosyal bir statü göstergesine dönüşmüştür. Batılılaşmanın 
yoğun olarak görüldüğü gayrimüslim ve Levanten mahallelere karşın 
Müslüman mahallelerinde yaşam daha yavaş aksa da toplumsal yapı 
benzer dinamikler ile devam etmiştir. Halil Dikmen’de 20. yüzyılın başında 
Müslüman mahalledeki bir konakta yetişir. Babası Mehmet Haşim Bey, yaz 
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mevsimlerinde evinin bahçesinde sık sık musiki toplantıları düzenleyecek 
kadar musiki aşığıdır. Kendisi de Leon Hancıyan’dan uzun süre ders alır. Bu 
toplantıları odasının penceresinden izleyerek büyüyen Halil’in musikiye 
olan ilgisi fark edilince ney dersleri almaya başlar. Henüz on dört-on beş 
yaşlarında iken ney üflemede çok başarılıdır. İyi bir neyzen olarak yetişir. 
Ancak eğitimine musiki alanında değil Sanayi-i Nefise Mektebi’nde devam 
eder. Bu kararın sebebi nedir bilinmese de okula kaydını dayısının yaptırmış 
olması ailenin isteğinin de bu yönde olduğuna işaret eder. Aynı dönemlerde 
akademide öğrenci olan Cemal Tollu Halil’in okula gelişini şöyle anlatır:

“Halil Dikmen’i Sanayi-i Nefise’ye girdiğimde tanıdım. Hikmet 
Onat’ın atölyesinde buluştuk. Halil’in dayısı Harbiye Nezareti’nde 
görevli bir askerdi. Bu zat yaşça küçük olan Halil’i bize, “alın size 
küçük bir arkadaş getiriyorum’ diyerek sınıfa soktu. İnce, zayıf, 
sarışın ve belki de kısa pantolonu ile aramıza katılmıştı. Sonradan 
Florya lakabı takılmış olan Halil Dikmen’le talebe, hoca, grup 
arkadaşı ve sanatçı olarak daima beraberdik.” (Tollu, 1965:81)

Yetişme dönemi savaş yıllarında geçen Halil Dikmen Cumhuriyet’in ilan 
edildiği yılda, 1923’te Sanayi Nefise’ye girer ve İbrahim Çallı’nın öğrencisi 
olur. Akademiye girdiği yıl Cumhuriyet yönetiminin ilk öğrencileri de 
(Cevat Dereli [1900-1989], Muhittin Sebati [1901-1935], Refik Epikman [1902-
1974] Mahmut Cüda [1904-1987]) Paris’e gitme hazırlığındadır. Sanatçının 
öğrencilik yıllarına dair çok fazla bilginin olmamasına karşın okulu 
birincilik ile bitirmiş olması iyi bir öğrenci olduğuna işaret eder. Öyle ki 
1925 yılında henüz öğrenci iken Kasımpaşa ilkokulunda öğretmen olarak 
göreve başlar. O dönem ilkokullarda resim ve müzik öğretmenliği ayrıdır. 
Dikmen, İsmail Hakkı Baltacıoğlu’nun Akademi’de verdiği “Estetik ve Resim 
Tedris Usulü” derslerinden yola çıkarak çocuk resimleriyle ilgili müfredatı 
Türkiye›de ilk defa uygular. (İzer, 1965: 82) Bir sabah Haydar’daki evinden 
Kasımpaşa’ya öğretmenlik yaptığı okula giderken köprüde karşılaştığı 
kömür işçileri ile ilgilenir ve 120 x 60 cm boyutlarında kürekli-kazmalı dört 
beş işçi figürünü konu alan bir kompozisyon çalışır. Dikmen bu çalışması 
ile 1927 yılında Galatasaray sergisine katılır. Aynı yıl Avrupa konkuruna 
da katılan sanatçı Yangın adlı çalışmasıyla birincilik kazanır. Zeki Faik İzer 
Dikmen’in resmi için, “Resim o günün Akademi öğrencilerince alışılagelmiş 
bir üslupta yapılmış değildi” açıklamasını yaparken eser derece aldıktan 
sonra hocası Çallı İbrahim fikirlerini şöyle dile getirir: “Buradan giden 
talebelerin şahsiyetinin teşekkül etmesi lazımdır. Halil’in resminde de bir 
şahsiyet ve modern bir hava var.” (İzer, 1965: 82) İzer, Dikmen’in yaptığı 
çalışmaya dair şu cümleleri kurar:

“Sözkonusu çalışmanın fonunu İstanbul’da üç gün devam eden 
ve on bin evin yandığı Fatih ve Aksaray yangınları oluştururken, 
kompozisyonda ön planda yangından kurtarabildikleri eşyalarını 
denk yapmış bir aile ve elini uzatmış bir şeyler anlatmakta olan yaşlı 
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bir erkek yer alır. Resmin en dikkate değer tarafı, denk yapmak için 
kullanılan kumaşın hareli ve çok renkli olmasıdır. Bunu halletmek 
kolay değildi. Halil bu işin en iyi şekilde altında kalkarak resme bir 
hava vermişti.” 

Görsel 1. İbrahim Çallı ve Atölyesi                                                                                                           
(Salt Arşivi, https://archives.saltresearch.org/handle/123456789/37163                  

Görsel 2. Güzel Sanatlar Akademisi’nde modelden çalışma                                                                                                          
(Salt Arşivi, https://archives.saltresearch.org/handle/123456789/37839)

Avrupa sınavını birincilik ile kazanan Halil’in hayatında artık yeni bir 
dönem başlıyordu. 1928’de yurda dönen Cumhuriyetin ilk grup sanatçılarının 
ardından Zühtü Müridoğlu ve Halil Dikmen, bir yıl sonra da Hamit Görele 
ve Zeki Faik İzer eğitimlerine Paris’te devam edeceklerdir. Arkadaşlarının 
anlattıklarına göre başladığı her işi bitiren kararlı, disiplinli ve ısrarcı olan 
Halil için Müridoğlu alışkanlıklarından zor vazgeçen biri olduğunu da ekler. 
Dolayısıyla sahip olduğu kişilik özellikleri kuşkusuz ki onun akademide 
olduğu gibi Paris’te de başarılı olacağına işaret eder. İstanbul’dan giden 
öğrencilerin hemen hepsi kendilerinden daha önce gidenlerin verdikleri 
adreslerde (çoğunlukla Madam Ponse’un pansiyonu) ikamet ederken 
eğitim için Académie Julian’ı seçerler. Halil’de Paris’e gittiğinde bu geleneği 
devam ettirir ve ilk olarak Académie Julian’a kaydolur. İkamet adresi okul 
kayıtlarında Hadi Bara ile birlikte Boussingault Bulvarı 59 olarak geçer. 
Oysaki Müridoğlu ve mimar Arif Burhan Ongun Dikmen’in Madam Ponse’da 
üç yıl kaldığından söz ederler. Kendilerinden önceki dönem öğrencilerin 
yurda dönüşlerine kadarki sürede odaları henüz boşaltmadıklarından Halil 
ve Hadi de kendilerine geçici adresler bulmuş olmalıdırlar. (Artun, 2007) 
Mimar Arif Burhan Ongun Halil’den ve kaldıkları pansiyondan anılarında 
sık sık söz ederken o dönemi şöyle dile getirir:

“Paris’te üniversite mahallesinde Sen Germen Bulvarı ile Ren 
Caddesinin kesiştiği yerde küçük bir sokak vardır. Adı Bernard 
Palissy, Paris’e ilk giden benim gibi toy delikanlı sanatkârlar, orada 
14 numaralı 4 katlı Matmazel Ponse’un pansiyonuna yerleşirlerdi; 
daha doğrusu bir evvel gelenin tavsiye ve referansıyla Pons’a gelen 
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ressam, mimar, dekoratör, heykeltıraş, müzikçi, edebiyatçı gibi 
genç Türk sanatkarları ve öğrencileri memleketimizi 1928’de 45 
yaşlarında olan bu ev sahibesine çok sevdirmişlerdi. En fakir dahi 
hiçbir Türk genç borç takmazdı, Türkiye’ye dönenler bile, bu zeki, 
çok kültürlü, espritüel, kibar Fransız kadınına yılbaşlarında, Noel’de 
tebrik yazarlar, müşteri gönderirlerdi. Paris’in merkezinde olan bu 
pansiyon Sen Germen metrosuna 20 adım, Sorbonne ve çalıştığım 
Le Corbusier atelyesi burnumun dibinde, Lüksenburg, Tüilleri, Luvr, 
Güzel Sanatlar beşer dakika idi. Üstelik bizim tatlı dilli, güler yüzlü 
en nefis Fransız yemekleri yapan ve bize domuz yedirmekten sakınan, 
kaloriferli, temiz takım ve yatak odalı matmazelin pansiyonu çok 
ucuzdu da. Pons Chartes kasabasından idi, çok dindardı, bir vakitler 
manastıra kapanmış, sonra çıkarak bu pansiyonu açmıştı. Kapıdan 
girince sağda bir mutfak, solda ise büyük bir yemek ve kabul salonu, 
diğer üç katta da üçerden 9 odası vardı. Bizim zamanımızda bu 
pansiyonda birinci katta musiki nazariyatı okuyan Mahmut Ragıp 
Kösemihal, onun karşısında ressam Muhittin Sebati merhum, ikinci 
katta ben, yanımdaki odada ressam Zeki Faik İzer, onun yanında 
Cemal Tollu, benim üstümde ressam Halil Dikmen lakabı Florina (o 
da Albert Lorans’da çalışırdı) vardı. (Ongun, 1969: 61’den aktaran 
Artun, 2007 :253-254) 

Halil Dikmen ve Hadi Bara 6 Şubat 1928’de dersleri izlemeye başlar ve 6 
Haziran’a kadar birlikte devam ederler. Yaz tatili sonrasında yeni dönem 
kayıtlarında aralarına o yılın birincisi Zeki Faik İzer ile ikincisi Hamit 
Görele de katılır. Kasım ayında dersler başlar, ancak Halil üç ay sonra 
Hamit ile birlikte okuldan ayrılarak Andre Lhote atölyesine kayıt yaptırır. 
(Artun, 2007: 261) Burada bir buçuk yıl kalacaktır. Zühtü Müridoğlu’nun 
Halil’in bu kararı çok zor verdiğini belirtmesi olasılıkla Hamit Görele’nin 
etkisi olduğunu düşündürür. Ancak Lhote’un atölyesi Dikmen için duygu 
ve düşüncelerine cevap veren bir yer olacak, gidişinin ilk aylarında açılan 
portre yarışmasında birincilik ödülünü alacaktır.

Dikmen sanattaki başarının yetenek kadar çalışma disipliniyle de 
olduğundan söz ederken eğitimin gerekli olduğunu savunur. Akademide 
aldığı eğitimin yanında Louvre’u ve diğer müzeleri defalarca gezmiş 
olmalıdır. Rönesans dönemi ressamlarının tablolarını incelemesi 
onların ışık-gölge problemlerini nasıl çözdüklerini anlamaya çalışması, 
düşündüklerini not alması, gördüğü eserlerin taslaklarını çizmesi sanatçının 
çalışma disiplinini göstermesi açısından oldukça önemlidir. Nitekim 1928 
yılında henüz Akademi Julian’da iken Monet’nin Olimpia adlı tablosunun 
kopyasını çalışmaya başlar, ancak yaptığından tatmin olmayarak yarım 
bırakır. Lhote’un atölyesine geçtikten sonra artık akademik anlayıştan 
uzaklaşmıştır ve yarım bıraktığı çalışmasını tamamlar. Zeki Faik, Dikmen’in 
çalışması için “İlk denemesinde bilhassa resmin mavi görünen yerlerinde aşırı 
diri maviler genel armoniyi bozmuştu, fakat ikinci denemesinde bu problemi 
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başarıyla halletti.” (İzer, 1994: 9) diyerek kendi görüşünü belirtir. Çalışma 
azmi ve zoru seven yapısı ile burada kaldığı süre içinde kendisini geliştirme 
niyetinde olmalıydı. Öyle ki 1929’da Salon d’Automne’da açılan sergiye “Saksı 
İçinde Jeranyom” adlı eseriyle kabul edilecektir. Bu hem Halil Dikmen hem de 
Türk resmi için büyük bir başarıdır, çünkü çalışması ile Salon d’Automne’ye 
kabul edilen ilk Türk ressamı olmuştur. (İzer, 1965:82) Halil Dikmen resim 
eğitimi ile iyi bir ressam olma yolunda ilerlerken aynı zamanda ney üflemeyi 
de unutmamıştır. Yanında götürdüğü neyi ve Hamparsum notaları ile 
1929’da sergi başarısından sonra Guillemet Müzesi’nde oryantalistlere Türk 
müziği hakkında konferans verecek ardından neyi ile örnekler dinletecektir. 

Yurda Dönüş: Kayseri’de Bir Lise Öğretmeni 

Paris’te geçen üç yılın ardından 1931’de Halil Dikmen ve arkadaşları için 
yurda dönüş zamanı gelmiştir. Cumhuriyetin kuruluşu üzerinden yıllar 
geçmiş, yeni devrim ve inkılaplar gerçekleşmiştir. Yurda dönüşünden 
kısa bir süre sonra altı ay süre ile Paris’teki eğitimin devamı niteliğinde 
Almanya, Avusturya ve İtalya’ya gönderilir. Müzeler gezen, Rönesans 
ressamlarının eserlerini inceleyen ve kendisini bu anlamda geliştiren 
Dikmen, yurda dönüşünde Kayseri Lisesi’ne resim öğretmeni olarak atanır. 
Yeni kurulan Cumhuriyetin ortamı, kaynakları göz önüne alındığında ciddi 
bir ödenek ayrılarak yurtdışında eğitim görmeleri sağlanan öğrencilere ne 
yazık ki yurda dönüşlerinde farklı liselerde öğretmenlikten başka bir imkân 
sunulamaz. Dolayısıyla yıllar yılı gelişen resim bilgisi, aldığı dereceler, 
edindiği deneyimleri aktarabileceği bir kanal bulamayan Dikmen, bu 
dönem kendi içine dönecek ve altı yılını Kayseri’de geçirecektir. Kuşkusuz 
ki Avrupa’da sanat dolu geçen yıllarının ardından büyük umutlarla ve 
heyecanla yurduna döndüğünde kendisini Orta Anadolu’nun bir şehrinde 
bulması onu karamsar bir ruh haline getirmiş olmalıdır ki Kayseri’de 
bulunduğu süre boyunca orayı konu alan bir resim yapmamış sadece 
öğrencilerine tüm resim bilgisini aktarmaya çalışmıştır. (Ayvazoğlu, 
2002:75) 
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Görsel 3. Halil Dikmen 5 Nisan 1936 (Ö. F. Şerifoğlu Arşivi)

Dikmen’in Kayseri yıllarındaki en büyük şansı Ahmet Kutsi Tecer ile 
kurduğu dostluktur. 20. yüzyılın Türk edebiyatçılarından biri olan Tecer, 
Sivas Maarif Müdürü olarak görev yaptığı esnada bir vesile ile gittiği 
Kayseri’de Halil ile tanışır. Rönesans kültürünü farklı yönlerden inceleyen 
Dikmen ve Tecer birlikte konuşacakları çok şey bulacaklardır. Sanat 
çevresine hasret kalan Dikmen için kuşkusuz ki bu sohbetler iyi gelecektir. 
Tecer’de benzer duygular içinde olmalıdır ki Lahit şiirini sanat ruhuna ve 
derin kültürüne hayran olduğu bu büyük sanatkara armağan edecektir. 
Tecer anılarında Dikmen ile ilgili şöyle söz eder;

Onu Fransa’da çalışmalarını bitirip memlekete döndükten sonra ilk 
görevi olan Kayseri Lisesi’ndeki öğretmenliği zamanında tanıdım. 
Bende o zaman Sivas Lisesi’nde idim. Daha ilk konuşmamızda 
birbirimizi sevdik. Ne kadar dinç bir sanat ruhu, ne kadar zengin 
bir sanat kültürü vardı. O sıralarda o bir yönden, ben başka yönden 
Rönesans’ı inceliyorduk. Bu ilk konuşmamızın hâtırası olarak o 
günlerde yazdığım lahit adlı şiiri onun adına armağan etmiştim. 
(Tecer, 1965:79)

Bir süre sonra Ahmet Kutsi Millî Eğitim Bakanlığı Tedrisat Müdürü 
olur. Bu esnada Halil Dikmen’den bir mektup alır. 1935 yılı yaz tatilinde 
İstanbul’dan gönderdiği mektupta sanat çevresine duyduğu hasreti anlatan 
Dikmen, “Mesleğim dahilinde bir işle İstanbul’da kalmak istiyorum. Bir iş ki 
ya benden resim talep etsin yahut beni ressam olacak talebenin başına hoca 
olarak geçirsin!” der ve şöyle devam eder “Bir resim başladım sergi için, o da 
yarım kaldı. Buradan hareket etmeden bitirebilirsem ne mutlu!”

Sözkonusu mektuplardan etkilenen Tecer, 1936’da Dikmen’in resim 
öğretmeni olarak Galatasaray Lisesi’ne tayin edilmesini sağlar. (Görsel 
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3) İstanbul’da sanat ortamının içinde olmak, iyi bir lisede öğretmenlik 
yapmak Halil Dikmen’in ruh halinde olumlu değişimler yapmış olmalıdır; 
sevimliliği, kibarlığı ve hoşgörüsüyle kısa sürede kendisini sevdirecek 
ve Galatasaray Lisesi’nde şeker lakabı ile anılmaya başlayacaktır. Ancak 
resim hocalığı uzun sürmeyecek, kısa süre sonra Resim ve Heykel Müzesi 
müdürlüğüne tayin edilecektir. (Ayvazoğlu, 2002:75-76)

Hem Sanatçı Hem İdareci Halil Dikmen

Cumhuriyetin ilanından sonra Türkiye’de sanat üretimi artmıştır. Özellikle 
1930’lara gelindiğinde her alanda olduğu gibi resim sanatında da millileşme 
düşüncesi etkindir. Bu çerçevede sanatçılar yeni bir arayış içine girerler. 
Hemen hepsinin birleştiği mesele özgün üslubun nasıl oluşturulacağıdır. 
Öyle ki Cumhuriyet ideolojisinin öngördüğü kültürel devrim tüm topluma 
ulaşabilmeyi hedefler. Bu bağlamda başlayan çalışmalar ile Cumhuriyetin 
ilk on yılında devlet sanatın her dalında yönlendirici, özendirici ve koruyucu 
rolünü korurken, sanatçılar da toplum için sanat anlayışına yönelirler. 
(Renda,  http://uu245-211.uludag.edu.tr/bitstream/11452/20050/1/1_2_11.
pdf) Artık resim sanatının konuları değişmiştir. Cumhuriyetin kuruluşuna 
uzanan süreç, Kurtuluş Savaşı, inkılaplar, okuma yazma seferberliği, göçler, 
grevler, yoksulluk, toplumsal yozlaşmalar tema olarak işlenmeye başlar. 
Millileşme ve kimlik konusu dönemin tarihe bakışında da etkindir. Atatürk, 
tarihsel arka planı olmayan bir ulusun var olmasının mümkün olmadığı 
düşüncesindedir. Öte yandan henüz bir sanat müzesi yoktur. 1910 yılında 
Elvah-ı Nakşiye koleksiyonu ile başlayan ilk müze çalışmaları 1936’da 
Atatürk’ün emriyle gerçekleşir. Güzel Sanatlar Akademisi müdürü Burhan 
Toprak’ın 28 Ağustos 1936’da düzenlediği Yarım Asırlık Resim ve Heykel 
Sergisi resim ve heykel müzesinin koleksiyonunun önemli bir bölümünü 
oluşturacaktır. Bu sergi, sanat tarihi açısından Türk resminin ilk tarihsel 
sınıflandırmasını içermesi açısından da ayrıca önem taşır. (Üstünipek, 2009: 
28) 7 Haziran 1937’de müzenin kuruluş çalışmalarına başlanır. Oluşturulan 
çalışma grubunda Halil Dikmen ile birlikte Leopold Levy ve Cemal Tollu 
da vardır. Dolmabahçe Sarayı Veliahd Dairesinde 20 Eylül 1937’de açılan 
müzenin koleksiyonu, Güzel Sanatlar Akademisinin düzenlediği sergide 
yer alan eserler ile birlikte Elvâh-ı Nakşiye Koleksiyonu, Dolmabahçe Sarayı 
ve Topkapı Sarayı Müzesi koleksiyonu ile çeşitli devlet dairlerinden seçilen 
eserlerden oluşturulur. Müzenin müdürü olarak atanan Halil Dikmen için 
Nurullah Berk şöyle söz eder:

“… Sabahları herkesten önce müzeye gelip yukarı çıkarak koridorlarda 
sessizce dolaşmaya başlayan titiz sanatkâr, gözüne çarpan bütün 
aksaklıkları eliyle tek tek düzeltir; en ufak bir toz birikintisine bile 
tahammülü yoktur; ‘her şey matematik bir kesinlikle yerli yerinde 
olmalıdır’. Bütün aksaklıkların giderildiğine kanaat getirdikten 
sonra bürosuna geçer. Artık bürokratik işleri yürütmeye, dostlarını 
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ağırlamaya ve talebelerine ders vermeye hazırdır. Bürosu sanat ve 
edebiyat adamlarının uğrak yerlerinden biridir. Ressamlar, şairler, 
yazarlar, gazeteciler, musikişinaslar geçerken şöyle bir uğrayı 
verirler. Çok geniş bir çevresi vardır; ziyaretine gelen bütün dostlarını 
tatlı gülümseyişiyle ve “erenler”, ‘mîrim’, ‘sultânım’, ‘canım efendim’ 
gibi, İstanbul beyefendilerine has hitaplarla karşılar.” (Uğurlu, 
1994:5)

Dolmabahçe Sarayı Veliahd Dairesi’nde 24 yılını geçiren Halil Dikmen 
14 Kasım 1951’de akademiye hoca olarak başlar. On yıl kadar burada 
devam eden Dikmen, ölümünden birkaç yıl önce, 1 Temmuz 1961’de, Güzel 
Sanat Müdürlüğüne atanır ve uzun süre yaşadığı ve doğduğu şehirden, 
İstanbul’dan ayrılarak Ankara’ya yerleşir. Sanatkâr olmanın yanı sıra idealist 
bir yönetici de olan Dikmen, ömrünü hep çalışarak ve üreterek geçirmiştir. 
Anlaşıldığı kadarı ile mütevazı, çalışkan, disiplinli ve sevecen bir kişiliğe 
sahiptir. Üstlenmiş olduğu kurumsal işlerinin yanında resim yapmayı ve 
neyini üflemeyi de ihmal etmeyecektir. (Görsel 4)

Görsel 4. Halil Dikmen, Celal Esad Arseven, Mualla Anheger ve Zeki Faik İzer (Ö. F. 
Şerifoğlu Arşivi)

Üslubu, Temaları ve Resimleri

Cumhuriyetin ilan edildiği dönemde sanat, yeni devletin yönetimi ile birlikte 
ilerlemeye başlar. Özellikle 1930-1945 yılları sanatsal olarak yoğun gelişmeler 
yaşanır. Müstakil Ressamlar ve Heykeltıraşlar Birliği Cumhuriyetin 
ilk sanatçı birliğini oluştururken dönemin dördüncü sanatçı grubu 
olarak 1933’te D grubu Türk sanat ortamında yerini alır. Özellikle kübist 
kuramların etkisinde kalındığı bu dönem Avrupa’da kübizm, süprematizm, 
konstrüktivizm hatta Dadaizm ömrünü tamamlamak üzeridir. Özellikle 
19. yüzyılın son yıllarında Cezanne’nin temellerini attığı kübizm, 1907’den 
itibaren etkin olmuş, 1930’lara gelindiğinde artık gelenekselleşmiş bir sanat 
biçimine dönüşürken bizde yeni bir sanat biçimi olarak kabul edilmeye 
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başlanır. Söz konusu üslubu resim sanatında etkin olarak kullanan ise 
D grubu ressamlarıdır. Öte taraftan 1930’lu yıllarda dönemin Sovyet 
Rusyası ile kurulan diplomatik ve entelektüel ilişkiler sonrası kübizm ile 
beraber gerçekçilik anlayışı da etkin olmaya başlar. Özellikle 1934’te Sovyet 
sanatçıların Ankara’da açtıkları sergi olumlu yankılar alırken, sergi üzerine 
yazılanlar ile realizme sürekli bir vurgu yapılacaktır. Bu serginin Türk 
entelektüellerinin ilgisini çekmesi, Türk ressamlarının da konu ve üslup 
olarak Rus ressamlara benzer çalışmalar yapması ile sonuçlanır. Öyle ki bu 
sergiden bir yıl sonra İbrahim Çallı (Yunan Esirleri), Halil Dikmen (Cepheye 
Mermi Taşıyan Köylü Kadınlar), (Görsel 5) Ali Avni Çelebi (Silah Arkadaşları), 
Şeref Akdik (Harf İnkılabı), Nazmi Ziya (Deniz) ve Namık İsmail (Harman)’in 
yer aldıkları bir Türk ressamları sergisi de Moskova da açılacaktır. (Keser, 
2006:198) Öte taraftan Türk resmi toplumsal içerikli konulara çok da uzak 
değildir. Özellikle Meşrutiyet döneminin sonlarında İbrahim Çallı, Avni Lifij, 
Ruhi Arel, Namık İsmail gibi 1914 kuşağı ressamlarında çok figürlü, büyük 
boyutlu sosyal temalı resimleri mevcuttur. Halil Dikmen de içinde yaşadığı 
toplumun sosyal ortamından etkilenir. Nitekim erken dönem işlerinden 
Kömür İşçileri’nde ve ona Paris’in yolunu açan Yangın çalışmasında 
çevresine duyarlı ve gerçekçi bir üslup kullanır. Hikmet Onat ve İbrahim 
Çallı atölyelerinde aldığı eğitimi önce Paris’te ardından Avrupa’da edindiği 
bilgi ve deneyimle birleştiren Halil Dikmen, Paris’te Rönesans ustalarının 
tablolarını inceleyerek onların gölge ışık problemini nasıl çözümlediklerini 
araştırır. 

 
Görsel 5. Cephane Taşıyan Kadınlar, Tuval üzerine yağlıboya, 143 x 195 cm,           

MSGSÜ-İRHM



86 İlona Baytar

Görsel 6. Desen, Kâğıt üzerine karışık teknik, 29 x 35 cm, (Uğurlu, 1994:12)              
Görsel 7. Desen, Kâğıt üzerine karakalem, 22 x 34 cm, (Uğurlu, 1994: 11)

Kompozisyonun kurgusu, deseni, gölge-ışık uyumu, renklerin açık ve 
koyu tonlarını bir arada verdiği valörcü anlayışı ve figüratif yorumu ile 
akademik kurallara bağlıdır. Sahip olduğu güçlü çizgileri ve sağlam desen 
anlayışı onu klasik ressamlar arasına taşır. Öte taraftan gelişen sanat 
ortamında 1939’da Namık İsmail’in başlattığı bir tartışma ile Türk resminde 
klasizm düşüncesi yeniden gündeme gelir. Halil Dikmen ve Arif Kaptan 
gibi bazı ressamlar da bu görüşe katılmışlarsa da 1933 sonrasında onlar da 
kübizme yakınlaşmaya başlayacaktır. (Keser, 2006: 198)

Dikmen yaptığı bir dizi eserinde halkın yaşamından kesitler verdiği 
gibi, aynı zamanda alegoriler de yapar. Özellikle kalabalık sahneleri 
içeren kompozisyonlarında figürlerin hareketi ve duruşları ile Poussin’i 
hatırlar. Sanatçının Ankara Resim ve Heykel Müzesi Koleksiyonunda 
bulunan Müzisyenler, Hatay’da Portakal Toplayanlar ile MSGSÜ-İRHM 
koleksiyonundaki Cephane Taşıyan Kadınlar da benzer kompozisyon 
kurgusunu kullandığı, devinim halindeki figürleri ile kendi özgün üslubunu 
oluşturduğu görülür.
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Görsel 8. Müzisyenler, Duralit üzerine yağlıboya, 60 x 81 cm, (Giray, 2020)

 

Görsel 9. Hatay’da Portakal Toplayanlar, Tuval üzerine yağlıboya 136 x 240 cm, 
(Giray, 2020) 

Başlangıçta D Grubu’na uzak duran Dikmen 1939’da açılan D grubunun 
sergisine katılır. Her ne kadar klasik çalışmaya seven bir sanatçı da olsa 
modern akımları da takip eder. Paris’te iken kübizmle ilgilenen Dikmen’in 
eskizlerinde ve nü çalışmalarında kübist eğilimleri belirgin olarak görmek 
mümkündür. 



88 İlona Baytar

Görsel 10. Desen, Kâğıt üzerine karakalem, MSGSÜ-İRHM 

1938’de Cumhuriyetin kültür politikası ile yurt gezileri programı 
oluşturulur. Buna göre ressamlar farklı illere gönderilerek buraları anlatan 
çalışmalar yapması istenir. Dikmen’de bu program dahilinde 1940’da 
Giresun’a, 1944’te Erzurum ve Hasankale’ye gider. Giresun’dan dokuz eserle 
dönen sanatçı birincilik ödülü alır. 1944’te gittiği Erzurum’dan Siirt’in Tillo 
köyüne geçerek İbrahim Hakkı ile şeyhi Fakirullah’ın türbelerini konu alan 
resimler de çalışır. Bugün Ankara Resim ve Heykel Müzesi Koleksiyonu’nda 
yer alan Tillo Köyü Fakirullah Türbesi isimli çalışmada Dikmen, gün içinde 
değişen ışık değişimlerini mimari yapı üzerinde yansıtırken aynı zamanda 
bu bölge için ne denli önemli olduğunu da vurgular. Türbeye ait kule ve duvar 
kalıntısı tasavvuf inancını yansıtmasından dolayı insanlık tarihinin önemli 
bir aşaması olarak tanımlanır. Türbe, İsmail Fakirullah’ın ölümünden sonra 
öğrencisi İbrahim Hakkı tarafından 18. yüzyılda yaptırılmıştır. (Giray, 2020) 
Sanatçı “Siirt’in Tillo köyünde büyük mutasavvıf ve ilim adamı İbrahim Hakkı 
tarafından inşa edilen ve kendisinin de medfun bulunduğu türbe” ismini 
verdiği bu eseri ile 8. Devlet Resim ve Heykel Sergisi’ne katılır. 
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Görsel 11. Tillo Köyünden (Siirt Fakirullah Türbesi), Kontrplak üzerine yağlıboya, 
61.5x45 cm, ARHM (Giray, 2020)

1950’lerin başlarından itibaren ise soyut denemeler yapmaya başlar. 
Ancak üretim biçimlerini halkın sosyal yaşamından kesitleri konu olarak 
işlemeye devam eder.  Büyük boyutlu, kalabalık figürlü çalışmalarında 
1930’ların kübik geometrik izleri hissedilir. MSGSÜ-İRHM’de bulunan 
Balıkçılar, Elma Toplayanlar ile Milli Kütüphane’de bulunan Krom Maden 
Ocağı 1957-1958 yıllarına tarihlenir. Sanatçının Krom Maden Ocağı isimli 
çalışmasının eskizi Madenciler ismi ile MSGSÜ-İRHM’de yer alır. 

Görsel 12. Balıkçılar, 1958, Tuval üzerine yağlıboya, MSGSÜ-İRHM
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Görsel 13. Madenciler, MSGSÜ-İRHM

Görsel 14. Krom maden ocağı, 1950? 210x150 cm, Milli Kütüphane

1950 öncesindeki toplumsal konulara olan yönelim 1950’lerde yerini 
soyut sanata bırakırken sanatçıları da soyut resmin savunucular arasına 
alacaktır. (Tansuğ, 2012: 245-246). Bu anlamda Dikmen’in çalışmaları giderek 
figürden arınarak soyutlaşacak, Anadolu’da halılarda ve kilimlerde gördüğü 
renkleri kullanacaktır. Ancak Sezer Tansuğ Halil Dikmen’in soyutlamayı 
“kübist deformasyon” olarak algıladığını belirtirken Cemal Tollu’nun 
yazısına dayanarak non-figüratif resmi, halı, eski yazı vb. gibi geleneksel 
dekoratif sanatlardan tamamıyla ayrı bir plastik endişenin ifadesi olarak 
gördüğünü belirtir. (Tollu, 1954) Dolayısıyla non-figüratif sanatçılar içine 
girecek olan Dikmen bu anlamda soyut sanatın farklı temsilcilerinden 
olacaktır. Yaptığı çalışmalar ile lirik soyut sanatçılar arasına dahil olan 
Dikmen için Nurullah Berk, “… soyut araştırmalarında da klasisizmi belli idi. 
Ben yuvarlaklarında, spirallerinde, dalga formlarında Leonardo da Vinci’yi 
görür gibi oldum.” (Uğurlu, 1994, 9) diyerek Dikmen’in soyut denemelerinde 
bile klasizmin etkisini taşıdığını belirtecektir. Öte taraftan Dikmen non-
figüratif sanata dair düşüncelerini 1954 tarihli Yeni Sabah gazetesindeki 
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bir yazıda dile getirir. Aynı yazıda non-figüratif sanatın empresyonizm gibi 
cemiyetin sanat anlayışındaki değişikliği aksettiren bir dönem olduğunu, 
diğer sanatlardan daha gelişmiş olduğunu da kabul etmediğini belirtir. 
Ona göre sanat dönemlerinden birinin ötekinden daha üstün değildir, her 
dönem insanlık tarihinin bir aşamasıdır. (Tollu, 1954)

Görsel 15. Neyzenler, 1955, Mukavva üzerine yağlıboya, 66 x 44 cm, MSGSÜ-İRHM 

Görsel 16. Kompozisyon, Tuval üzerine yağlıboya, MSGSÜ-İRHM

Katıldığı sergileri

1927’de Galatasaray Sergisine (Şerifoğlu, 2003) 5 adet eseri ile katılan 
Dikmen, 1939’dan itibaren vefatına kadar hemen her yıl açılan Devlet Resim 
ve Heykel sergilere iştirak eder. İlk birkaç yıl D grubuna dahil olur ancak 
devam etmez. Yurtiçinde ve dışında pek çok sergiye katılan sanatçının 
eserleri ve katıldığı sergiler Tablo 1 ve 2 de gösterilmiştir. 

Tablo 1. Galatasaray Sergisi
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Tablo 2. Devlet Resim ve Heykel Sergileri (DRHS Katalogları)
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Tartışma, Sonuç ve Öneriler

Halil Dikmen sanata gönül vermiş çok yönlü biridir; usta bir neyzen, iyi 
bir yönetici ve aynı zamanda usta bir ressamdır. Henüz 15 yaşlarında iken 
iyi ney üfleyen Dikmen aynı başarıyı ilerleyen yıllarda resim sanatında da 
gösterecektir. Sanayi-i Nefise’de aldığı resim bilgisini Paris’te geliştirecek 
olan sanatçı burada Rönesans sanatçıları üzerine çalışır. Rönesans resminin 
kompozisyon kurgusu, figürlerin hareketleri, renk ve ışık-gölge Dikmen’in 
üzerinde durduğu konuların başında gelir. Güçlü çizgileri ve sağlam bir 
desen bilgisi olan sanatçı için desen önemlidir. Öte taraftan İstanbul’da aldığı 
klasik ve empresyonist eğilimli eğitimi geliştirmek üzere gittiği Paris’te 
önce Académie Julian’a kaydolur. Klasik resme meraklı olan ve Rönesans 
sanatçılarının resmin problemlerini nasıl çözmüş olduklarını kendisine 
sorun olarak alan Dikmen’i Académie Julian’deki eğitim tatmin etmeyecek 
ve serbest eğitim alacağı Andre Lhote’e geçecektir. Bu anlamda Dikmen’in bu 
tavrı ilginçtir. Bu davranışı onun her ne kadar klasikten yana olsa da çağdaş 
sanattan da uzak olmadığına işaret eder. Nitekim figürlü resimden soyut 
resme geçecek olan Dikmen, içinde bulunduğu dönemin sanat ortamına 
da dahil olacak ve çalışmalarında her ne kadar klasik görünse de dönemde 
etkin olan kübist eğilimleri de kullanacaktır. Nitekim toplumsal olayları 
işlediği kalabalık sahneli kompozisyonlarında bu etki açıkça görülür. 
Cephane Taşıyan Kadınlar’da Kurtuluş Savaşı’nda kadınların mücadeleye 
dahil oluşlarını konu olarak almıştır. Kompozisyonun merkezinde ayağı 
çarıklı mermi taşıyan kadın figürü yer alır. Hemen yan hizasında ancak biraz 
önde yine ayağı çarıklı bir başka kadın figürü kağnı arabasını çekmektedir. 
Kompozisyonu tamamlayan diğer figürler çıplak ayakla betimlenmiş 
dört kadın ve iki çocuktan oluşur. Figürlerin heykelsi görünüşü, yatay 
düzlemdeki dengeli kompozisyonun kurgusu, gölge-ışık uyumu Rönesans 
etkisini taşırken öte taraftan resme hâkim olan toprak sarısı ve kahve tonları 
kübizmin renklerine de işaret eder. Sanatçının Balıkçılar, Elma Toplayanlar, 
Krom Maden Ocağı gibi kalabalık sahneli çalışmalarında emekçi insanların 
hayatlarındaki zorlukları yansıtarak toplum olaylara değinir. Gölge-
ışık uyumu ile birlikte bu çalışmalarında da kübist çizgiler hissedilir. 
Dolayısıyla Dikmen sanatı dönemsel olarak görmemiş bulunduğu noktada 
geldiği gelişimi dikkate alarak bütünsel olarak yorumlamış diyebilir miyiz? 
Dikmen’in kuralcı tavrı, desene ve gölge-ışık etkisine verdiği önem onu 
akademik bir ressam olarak değerlendirilmesine etkili olmuştur. Müzisyenler 
ve Hatay’da Portakal Toplayanlar çalışmalarında kompozisyonun kurgusu, 
pastel renklerin hakimiyeti ile Rönesans sanatçılarından Nicolas Poussin’in 
(1594-1665) alegorik resimlerini hatırlatır. Kompozisyonda dengeli dağıtılan 
figürlerin her biri kendi içinde devinim halindedir. Dolayısıyla Dikmen 
Rönesans ustalarını taklitten öte kendi özgün üslubunu oluşturan bir 
sanatçıdır. Figür kullanımı ön plana alan sanatçının 1930’larda başladığı ilk 
soyut denemelerinde de figürden vazgeçmemiş olması onu soyut figüratif 
ressamlar arasına dahil ederken 1950 sonrasındaki çalışmalarında artık 
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soyut resme dönerek lirik yorumları ile kendisine yer edinecektir.  
Sanatçı kişiliğinin yanı sıra idareci olarak da ayrıcalıklı yeri olan Halil 

Dikmen Türk müzecilik tarihi açısından önemli isimler arasındadır. 
İstanbul Resim ve Heykel müzesinin ilk ve kurucu müdürü olan Dikmen, 
uzun süre yürüttüğü görevinin ardından vefatından birkaç yıl önce Ankara 
Güzel Sanatlar Müdürlüğüne idareci olarak atanır. Mükemmeliyetçi yapısı 
ve çalışkan kişiliği ile yorgunluğa ve hastalığa dayanamayan Dikmen, 17 
Ekim 1964’te görevi başında kalp krizinden vefat eder. 

Tüm ömrünü sanata adayan ve sürekli çalışan Halil Dikmen’i klasik 
akademik bir sanatçı olarak görmenin ötesinde sanatı, kendi üslubunda 
yorumlayan özgün bir sanatçı olarak betimlemek belki de ona yapacağımız 
en haklı yorum olacaktır. 
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Bölüm 6

Mitolojik Resimlerde Kadının Temsili 

Fergana Kocadoru Özgör

Özet: Dünya üzerinde, insanlığın varoluşu, yaşamın kaynağı ve ölüm 
gibi bilinmeyen fenomenleri açıklamak adına mitoloji, güçlü bir 
anlatım dili olmuştur. Mitolojik hikayelerin nesiller boyu anlatılarak 
günümüze kadar güncelliğini koruyarak geldiği, en etkili dillerden 
biri olduğunu vurgulamak doğru bir tespit olacaktır. Özellikle sanat, 
mitolojik öyküleri, karakterleri referans olarak kullanarak insanlığın 
unutamayacağı simgeleri yaratmıştır. Örneğin, Venüs imgesi 
Botticelli’nin eserleriyle gözümüzün önüne gelmektedir. Venüs gibi 
yaradılışı, bereketi, güzelliği hatta ölümü sembolize eden diğer kadın 
mitolojik karakterler de resim sanatında önemli yere sahiptir. Resimde 
mitolojik kadın imgeleri çağlara göre değişmektedir. Bu kadın figürleri 
kimi zaman varlığın ve yaradılışın merkezi, kimi zaman ise ölümün ya da 
lanetin merkezi haline gelmiştir. Mitolojik kadın figürlerinin bedenleri 
adeta bulundukları çağın aynası haline gelmiştir. Bulunan toplumun 
sosyolojik koşulları mitsel hikâyeyi farklı yorumlayarak mitsel kadın 
bedenlerini de ona uygun yansıtmıştır. Çalışmanın amacı, resim sanatı 
içinde yer alan kadın karakterlerin, mitolojik öyküleri ölümsüz hale 
getirişini gözler önüne sermektedir. Edebi dilin, kelimelerin görsel 
bir dünyaya olan yolculuğu, mitoloji ve resim sanat ilişkisi üzerinden 
değerlendirilecektir. Antik Yunan’dan 21.yüzyıla resim sanatında yer 
alan kadın mitolojik karakterlerin dönüşümleri, değişimleri derinden 
incelenmiştir. Çalışmada, başta mitoloji olmak üzere, sanat tarihi 
ve resim sanatı üzerine yazılmış kaynaklardan faydalanılmıştır.  

The Representation Of Women In Mythological Paintings

Abstract: Mythology has been a powerful language of expression in 
order to explain the unknown phenomena such as the existence of 
humanity, the source of life and death on earth. It would be correct 
to emphasize that it is one of the most influential languages in which 
mythological stories have been told for generations and have been kept 
up to date. In particular, art has created symbols that humanity cannot 
forget by using mythological stories and characters as references. 
For example, the image of Venus comes before our eyes in Botticelli’s 
works. Other female mythological characters symbolizing creation, 
fertility, beauty and even death like Venus also have an important place 
in painting. The mythological woman images in the painting change 
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according to the ages. These female figures have sometimes become 
the center of existence and creation, and sometimes the center of 
death or curse. The bodies of mythological female figures have almost 
become the mirror of the era they are in. The sociological conditions 
of the found society interpreted the mythical story differently and 
reflected the mythical female bodies accordingly. The aim of the study 
is to reveal how the female characters in the art of painting make the 
mythological stories immortal. The journey of literary language and 
words to a visual world will be evaluated through the relationship 
between mythology and painting. The transformations and changes 
of female mythological characters in the art of painting from Ancient 
Greece to the 21st century have been deeply examined. In the study, 
primarily mythology, the history of art and the art of painting were used.

Giriş

Mitler, insanlık tarihi kadar eski bir kökene dayanmaktadır. İnsanlar 
varoluşunu, evreni, ölümü anlamak için hikayeler üretmişlerdir. Bu 
hikayeler tek bir ulusa ait değildir. Dünyanın her noktasında kültürler kendi 
mitlerini yaratmışlardır. Mitlerin başlangıcı insanların ateşi bulmasıyla ve 
etrafında toplanıp hikayeler anlatılmasıyla başlanmıştır. Yazının icadıyla 
birlikte mitler toplanmaya sanatsal biçimlere (tiyatro, şiir v.b) uyarlanmaya 
başlanmıştır (Wılkınson, 2022, s.6). Mitler toplumdan topluma değişmekte 
tıpkı canlı bir varlık gibi gelişmektedirler. Genel olarak sözlü anlatıma 
dayalı bu mitler insanın aslında doğayı ve evreni anlama çabasıdır. Mitsel 
kadın imgesi ise karşımıza ilk olarak Neolitik Çağ’da karşımıza çıkmaktadır. 
İlkel tarım topluluklarında doğum ve bitki yetiştirme görevi kadında 
bulunduğu için otorite olarak kadın üst bir konumda olmuştur. Anadolu’da 
büyük saygı gören Kybele (Kibele) bereket tanrıçası bu inanışın bir ürünü 
olmuştur. Paleolitik dönemde kentlerin büyümesi, savaşların başlaması 
erkeğin savunmada ve güç kullanımında öne çıkması toplumdaki 
dengeleri değiştirmiş ve kadını ikinci plana atmıştır (Mumford, 2013, s.41). 
Bu dönemde Kibelelerin yerini Osiris ve Bacchus gibi tanrılar almıştır. 
Paleolitik dönemden itibaren artık kadın tanrıçalar erkek tanrıların 
gölgesinde kalmıştır. Ataerkil toplumlar gelişmeye başladıkça mitlerde 
kadını tehlikeli, cinsel hazza odaklı, ölümcül bir biçimde tasvir etmişlerdir. 
Bu mitlerde erkek karakterler, gücünü ve iktidarını kaybetmemek adına 
kadına karşı dikkatli olmak zorundadır (Gılgamış’ın İnanna’yı reddetmesi 
gibi). Mitolojik resimlerde ise kadın figürünün ele alınması Antik Yunan’da 
Pompei Villalarını süslemek amacıyla dekoratif olarak ele alınmış ve bu 
süreç farklı biçim ve ifadelerle 21. Yüzyıla kadar uzanmıştır. Bu çalışmada 
geçmişten günümüze mitolojik resimlerde kadın imgesinin değişimi ve 
işlenişi ele alınacaktır. Sanat tarihinden örneklerle bu imgenin açıklanması 
amaçlanmaktadır. 
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Yöntem

Araştırmada mitoloji, sosyoloji ve sanat tarihini konu alan kitaplardan 
bir literatür taraması yapılmış ve genel kavramsal bir biçim oluşturmak 
amaçlanmıştır. Mitolojik resimlerde kadın figürü hem sanatsal olarak 
hem de sosyolojik bir biçimde incelenmiştir. Mitsel kadın figürünün resim 
sanatında geçmişten günümüze nasıl işlendiği örneklerle gösterilmiştir.

Araştırma Etiği

Mevcut araştırma süresince “Yükseköğretim Kurumları Bilimsel Araştırma 
ve Yayın Etiği Yönergesi” çerçevesinde hareket edilmiştir.

Bulgular

Bu çalışmada yapılan literatür taramasıyla elde edilen bilgiler ve ortaya 
konulan bulgular yer almaktadır.

21. Yüzyıla Kadar Mitolojik Resimlerde Kadının Temsili

Mitoloji ve mitler tarihi insanlığın başlangıcına kadar uzanmaktadır. Bu 
hikayeler insanlar arasındaki etkileşim ile nesilden nesile aktarılmaktadır. 
Mitolojide varoluş önemli bir olgudur bu yüzden kadın ve erkek teması 
mitolojinin ana unsurlarından biri olmuştur. Toplumsal ve kültürel değerler 
kadın ve erkek rollerini mitolojik hikâyelerde de farklı kılmıştır. İlk çağlarda 
kadın mitleri, bereket ve doğurganlık temsili ile kutsal bir konumda 
olmuştur. Antik Yunan’da mitolojik kadın tasvirleri Zeus’a boyun eğen, 
genellikle kurban rolündedir. Bunun sebebi ise Antik Yunan’da kadının 
yetkisinin babalarına ve kocasına ait olmasıdır (Leemıng, 2018, s.71).

Sanat tarihinde mitoloji temalı resimlerin yapımı Roma dönemi ile 
başlamıştır. Antik Yunan’daki heykel sanatı mitolojik figürleri mükemmele 
yakın bir anatomiyle görselleştirmiştir. Roma sanatı da bu Yunan 
heykellerine öykünmüştür fakat Pompei’deki villaların duvar resimlerinde 
yeni bir stil geliştirmişlerdir. Bu villalarda mitolojik öyküleri anlatan büyük 
boyutlu duvar resimleri yapılmıştır. Gerçek insan boyutundaki figürler 
tiyatral ve mitsel şekilde Pompeii kırmızısı ve canlı renklerle tasvir edilmiştir 
(Farthing, 2012, s.63). Duvar resimlerindeki mitolojik kadın figürleri ifadeli, 
hareketli ve tıpkı heykellerdeki gibi bedeni açık bir biçimde resmedilmiştir 
(Görsel 1). 
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Görsel 1: Venüs’ün Doğuşu, Fresk, M.S I. yy, Venüs Villası, Pompeii.                           
https://shorturl.at/jBGIT

Roma İmparatoru Konstantin, M.S 313.yy’da Hristiyanlığı benimseyen 
yurttaşları için çeşitli imtiyazlar tanımış, daha sonraki süreçte ise 
Hristiyanlık Roma devletinin resmi dini haline gelmiştir. İmparatorluğun 
başkentinin Roma’dan Konstantinapolis’e taşınması Roma Sanatına yeni 
bir bakış açışı getirmiştir. Fatih Sultan Mehmet’in fethine kadar dinsel bir 
merkez olan Konstantinapolis’te sanat algısı da değişmiştir. Roma’daki 
hareketli duvar resimlerinin yerini daha sert duruşlu figürler almıştır. 
Şehrin ticaret yolları ile bağlantısı sebebiyle doğu sanatından da etkilenerek 
altın yaldızlı mozaik tekniğiyle dinsel resimler yapılmaya başlanmıştır. Eski 
Roma sanatındaki figürlerden farklı olarak bu mozaiklerde kilise baskısı 
sebebiyle beden gizlenmiştir (Görsel 2). Çoğu zaman pelerinle gizlenen kadın 
ve erkek bedenleri önemli dini figürlerdir ve ifadeleri ciddidir (Gombrich, 
2004, s.136).

Görsel 2: Çardakta Adem ve Havva, Mozaik, M.S 13. Yy, Marco Bazilikası Venedik 
https://shorturl.at/dqLQ8
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Roma İmparatorluğunun ikiye ayrılması ile (Doğu ve Batı roma) 
başlayan Ortaçağ’da karşımıza daha çok dini temalar çıkmaktadır. Antik 
çağlardaki çok tanrılı ve tanrıçalı mitler yerine daha çok İsa peygamber ve 
onu takip eden azizlerin hikayeleri almıştır. Ortaçağ’da dini hikayelerde 
kadın figürü kutsallık ve bekaretle ilişkilendirilmiştir. Meryem Ana’nın 
Hz. İsa peygamberi mucize olarak bakire olarak dünyaya getirmesi 
Ortaçağ’da kadın imgesini etkilemiştir. Bu etkiyle özellikle şövalyeler, 
uzaklarda yaşayan el değmemiş soylu bir kadın miti yaratmışlardır 
(Görsel 3). Çoğu zaman bu kadın hayal ürünü olsa da, bu mite şövalyeler 
(özellikle Haçlı Seferi’ne katılanlar) şiirler yazmışlardır (Eco, 2006, s.161). 
Kutsal Meryem Ana, imgesinin yanında bu dönem ileride sanatçılara 
da ilham kaynağı olacak Mary Magdalene (Mecdelli Meryem) karşımıza 
çıkmaktadır. Günahkâr bir kadın olan Mary Magdalene, İsa peygamberin 
onu affetmesiyle tövbe etmiştir. Kilise, günahkâr kadınlar için bu miti 
model olarak sunmuş ve döneminde Mary Magdalene oldukça etkili 
bir karakter olmuştur (Salisbury, 2001, s.218). Ortaçağ dönemindeki 
resimlerde mitsel kadın tasvirleri, yarı ilahi ve tutkulardan uzak bir 
biçimde resmedilmiştir. 

Görsel 3: Dante Beatrice ile Cennet’te, Kod. Marc, XIV. Yüzyıl, Venedik Marcianqa 
Kütüphanesi.                                                                                                                                          

https://rb.gy/so0gk

Ortaçağ’ın bitimiyle başlayan Rönesans’ta yeni bir dünya görüşü 
şekillenmeye başlanmıştır. Tüccarların zenginleşmesi, farklı uzak 
ülkelere coğrafi keşifler yapılması ve bunun sonucunda yeni kültürlerle 
tanışılması eski dogmatik bilgilerin sorgulanmasına neden olmuştur. 
Din adamlarına körü körüne bağlılığın yerini bilimsel düşünce almıştır. 
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Bu durum dönem sanatçılarını da oldukça özgür kılmıştır. Perspektifin 
de keşfiyle resimler boyut kazanmış, artık dinsel bir resim bile gündelik 
hayattan bir kare gibi gözükmeye başlamıştır. Bu dönemde ressamlar Antik 
Yunan’a öykünmüşlerdir. Antik çağdaki eserlerde figürün çıplak olması 
Rönesans sanatçılarına ilham vermiştir. Sanatçı artık özgürce mitolojik 
hikayeleri, dinsel bir temaya dayandırmadan resmetmiştir (Krausse, 
2005, s.13). Rönesans döneminde kadının mitolojide temsili oldukça fazla 
işlenmiştir. Özellikle Venüs miti, resimlerde hafif bir erotizm ile verilmiştir 
(Görsel 4). Venüs, Rönesans’ta sevilen bir mitsel imge olmuştur. Çoğu 
Rönesans sanatçısı bu sebeple canlı modeller ile çalışarak Venüs siparişleri 
yapmışlardır. 

Görsel 4: Tiziano, Urbinolu Venüs, 1538, 119.5x165cm, Galleria degli Uffizi, Floransa.    
https://shorturl.at/aktNX

Rönesans’tan, Barok döneme geçiş arasında bulunan Maniyerist 
dönemde mitolojik kadın figürleri yoğunlukla işlenmiştir. Fakat Maniyerist 
dönem, biçim ve üslup olarak Rönesans’tan ayrışmaktadır. Martin Luther’in 
reform hareketleri ve Amerika’nın keşfi ile sanatçılar salt Rönesans 
üslubundan uzaklaşarak yeni bir biçim arayışına girmişlerdir. Rönesans’a 
göre daha ifadeci ve sembolist şekilde figüre yaklaşmışlardır. Maniyerist 
resimlerde dinsel figürler perspektif ile bozulmaya uğramışken, mitolojik 
kadın figürlerine daha hikâyesel bir biçimde yaklaşılmıştır. Palma Vecchıo 
(Diana ve Callisto) ve Correggıo’nun (Leda ve Kuğu) mitsel kadın figürleri 
(Görsel 5) genellikle çıplak ve sembollerle resmedilmiştir. Tintoretto’nun 
mitolojik kadın figürleri ise hafif erotizmle, gündelik yaşamdaki bir figüre 
yaklaşık bir biçimde resmedilmiştir (Walther, 2002, s.183).
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Görsel 5: Correggıo, Leda ve Kuğu, 1531-1532, Tuval 
Üzeri Yağlıboya, 152x191cm, Berlin Staatliche Museen.                                                                                                                                  

https://rb.gy/0myze

Barok döneme geldiğimizde ise karşımıza siyasi ve dini istikrarsızlıklarla 
dolu bir Avrupa çıkmaktadır. Otuz yıl Savaşları Avrupa’yı ölümle dolu 
karanlık bir atmosfere sokmuştur. Mitolojik ve dinsel temalı resimler bu 
dönemde önem kazanmıştır. Avrupa’nın bu kaotik ortamı, figürlere yoğun 
bir hareket ve şiddet katmıştır. Barok dönem kadın ressamlarından olan 
Artemisia Gentileschi, mitolojik kadın figürlerini oldukça farklı ele almıştır 
(Görsel 6). Kadın figürü bu resimlerde, şiddet uygulayan taraftadır. Diğer 
Barok dönem ressamların eserlerine baktığımızda ise mitolojik kadın 
figürünü baştan çıkarma ve günah kavramıyla ilişkilendirmişlerdir. Peter 
Paul Rubens’in, Samson ve Delila adlı resminde Eski Ahit’ten mitolojik bir 
hikâye resmedilmiştir. Delila, Samson’u baştan çıkarak ülkesine ihanet 
etmesini sağlamış ve onun ölümüne sebep olmuştur ( Rynck, 2016, s. 234).

Görsel 6: Artemisia Gentileschi, Judith Holofernes’in Kafasını Kesiyor, 
1620, Tuval Üzerine Yağlıboya, 170x136cm, Galleria degli Uffizi, Floransa.                                                   

https://rb.gy/eg0g9 
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18. Yüzyıla geldiğimizde ise Avrupa’da din savaşlarının bitimi ve 
Aydınlanma Çağı’nın başlaması karşımıza çıkmaktadır. 18. Yüzyılın ikinci 
yarısında Avrupa’da artan arkeoloji merakı ve Pompei antik kentinin 
bulunması sanata yeni bir bakış açışı kazandırmıştır. Yeniklasikçilik 
(Neoklasizm) olarak adlandırılan bu akım, gerçek güzelliği Rönesans’ta 
aramak yerine Antikçağ’da aramayı savunmuştur (Eco, 2006, s.244). Bu 
dönem temasında Antik Yunan kahramanlık hikayeleri ve Antik Yunan 
gündelik yaşantısı işlenmiştir. İlyada ve Odessa destanları Neoklasik 
sanatçılar için birer ilham kaynağı olmuştur. Bu dönemde mitolojik kadın 
figürleri, idealize edilmiş Antik Çağ kadınları olarak resmedilmiştir. Kadın 
figürlerinin yüzü klasik heykelleri anımsatmaktadır ve ifadeleri donuktur 
(Özmutlu, 2015, s.85).

Görsel 7: Jacques Louis David, Andromakhe Hektor’a Yas Tutuyor, 1783, Tuval 
Üzerine Yağlıboya, 224x203cm, Pushkin Devlet Güzel Sanatlar Müzesi, Moskova. 

https://rb.gy/v7yas

19. Yüzyıl dünya tarihi açısından bir dönüm noktası olmuştur. 18. 
Yüzyılın sonunda başlayan Sanayi Devrimi 19. Yüzyılda da devam etmiştir. 
Ayrıca 19.yüzyılın başında Avrupa’da Fransız Devrimi sonrası iç karışıklıklar 
hâkim olmuştur. Fransız devrimi sonunda I. Napolyon’nun kendini 
imparator ilan edip diktatör bir yönetim biçimi kurmuştur. Ayrıca Sanayi 
Devrimi ile şehirlerde oluşan yoksul işçi toplulukları olumsuz koşullarda 
yaşamaya başlamıştır (Özmutlu, 2015, s.20). Artık klasik akılcı düşüncenin 
pek de geçerliliği kalmamıştır. Toplumsal dengelerin değişimi ve Fransız 
Devrimi’nin istediği başarıya ulaşamaması özellikle sanatçılar arasında bir 
düş kırıklığı yaratmıştır. Bu düş kırıklığı sanatçıların içe dönmesine, sanata 
daha bireysel bir biçimde yaklaşmasına sebep olmuştur. Bu bireysellik, 
melankoli kavramına ilgi duyulmasına yol açmıştır Romantik dönem 
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ressamlarının ele aldıkları figürleri ve manzaraları melankolik bir biçimde 
resmetmişlerdir. Sanatçılar bu dönemde bilinmeyen olgulara da ilgi duymuş 
ölüm ve metafiziksel kavramlar romantik bir biçimde ele alınmıştır. 
Güzellik kavramı kasvetli ve korkutucu olanla nitelendirilmiştir. Romantik 
dönemde mitolojik kadın figürleri bu nedenle ölüm ve melankoli temasıyla 
iç içe işlenmiştir. Francesco Hayez’in Tövbekar Meryem isimli resminde 
Mary Magdelena ölümle ilişkilendirilmiş veya Charles Auguste Mangin’nin 
Safo adlı resminde (Görsel 8) figür ve bulunduğu atmosfer oldukça karanlık 
ve tekinsizdir.

Görsel 8: Charles Auguste Mangin, Sappho, 1877, Tuval 
Üzerine Yağlıboya, 90.8cm x 59.4cm, Manchester Art Gallery.                                                                                                             

rb.gy/alrqw

19. Yüzyılın ortalarında Sanayi Devrimi’nin etkileriyle kentlerde artan 
fabrikalar toplumda değişmelere yol açmıştır. Artan makineleşme ile birlikte 
işçi gereksinimi duyulmuş ve bu sebeple kırsaldan kente göçler başlamıştır. 
Bu dönemde artık romantik düşüncenin yerini daha bilimsel (pozitivist) 
düşünce almıştır. Bir yandan köyden kente geçişin sosyolojik etkileri dönem 
sanatçıları ve edebiyatçıları için bir sorunsal haline gelmiştir. Realizm, 
farklı sınıftaki insanları (işçi, köylü, dilenci…) olduğu şekilde bulunduğu 
mekânda resmetmiştir. Bu dönemde mitsel imgeler pek ilgi görmese de 19. 
yüzyıl sonuna doğru durum değişecektir. İngiltere’de bir grup genç ressamın 
kurduğu Ön Raffaellocular grubu realizmin bakış açısına karşı çıkmışlardır. 
Sanatçılar Erken Rönesans dönemine öykünmüşlerdir. Bu akımda mitolojik 
ve dini hikayeler yeniden yorumlanarak resmedilmiştir. Resimlerdeki 
çoğu karakterler ressamların kullandığı canlı modeller ve arkadaşlarıdır. 
Mekanlar ise bulundukları yerden izler taşımaktadır (Cars, 2000, s.29). Ön 
Raffaellocular, Dante’nin İlahi Komedyasından, Shakespeare’den oldukça 



106 Fergana Kocadoru Özgör

etkilenmişlerdir. Bu dönemdeki kadın figürleri duruş ve kıyafetleriyle Orta 
Çağ’da işlenen erdemli kadın tipiyle benzerlikler taşımaktadır. Resimlerde 
mitolojik kadın figürlerine baktığımızda ise figürler ölüm temasıyla estetik 
bir biçimde ilişkilidir. John Everett Mıllaıs’in Ofelya adlı eseri, Dante Gabriel 
Rossetti’nin (Beata Beatrix, Beatrice’nin Ölüm Anında Dante’nin Düşü, 
Proserpine) gibi eserleri mitsel kadın imgesinin ölümle ilişkisini izleyiciye 
aktarmaktadır. 

19. yüzyılın sonuna doğru ise karşımıza sembolizm akımı çıkmaktadır. 
Sembolist şairler Paul Verlaine ve Charles Baudelarie’nin etkisiyle dekadan 
(çöküş) estetiği yaratılmıştır. Avrupa’nın siyasi olarak istikrarsızlaşması, 
sanayi etkisiyle büyüyen kentlerin metropollere dönüşmesi (Paris, Berlin…) 
ve bunun sonucunda insanların birbirine yabancılaşması sanatçılarda bir 
buhrana sebep olmuştur. Bu durum güzellik algısının değişmesine neden 
olmuştur. Sembolist şair ve ressamlara göre tüm her şey yapılmış, bunun 
sonunda çöküş sürecine girilmiştir. Artık yapılacak olan geçmişten özellikle 
Bizans’tan ilham almak ve hayal gücüne kendini bırakmaktır (Eco, 2006, 
s.346). Sembolist ressamlar bu felsefe ile özellikle mitolojik kadın figürünü 
farklı bir biçimde ele almışlardır. Bu kadın figürlerinde artık döneme 
uygun olarak kötücül bir güzellik hâkim olmuştur (Franz von Stuck, Gustav 
Klimt…). Baştan çıkaran, öldüren, günaha her zaman yakın olan bu kadın 
tipleri Bizans sanatı etkisiyle altın yaldızlarla resmedilmiştir (Görsel 9).

Görsel 9: Gustav Klimt, Salome, 1909, Tuval Üzerine Yağlıboya, 176cm x 46cm, Venedik 
Çağdaş Sanat Galerisi. https://rb.gy/9fh0o
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20. yüzyılın başında dünyada köklü değişimler karşımıza çıkmaktadır. 
Artan teknolojik gelişmeler hayata yeni bir dinamizm kazandırmıştır. 
Otomobil, telgraf gibi icatlar ulaşım ve haberleşmede kolaylık sağlanmış 
artık modernizmin ilk adımları atılmıştır. Bu dönemde Birinci Dünya 
Savaşı’nın da başlamasıyla teknoloji kitleleri yok etmeye de sebep olmuştur. 
Kentler yıkımlara uğramış, insanlık büyük bir trajedi yaşamıştır. Sanatçılar 
değişen bu dönemde farklı tarz akımlar ve eserler yaratmıştır. Bu duruma: 
Dışavurumcu sanatçıların eleştirel üslupları, soyut sanatçıların resmi 
tamamen yalınlaştırılarak bulundukları döneme başkaldırıları, sürreal 
ressamların içe dönük çevreden bağımsız hayal gücü ile yeni bir dünya 
yaratmaları örnektir. Bu dönem daha çok sanatçının savaş krizi ile 
yüzleştiği travmatik bir dönemdir. Mitolojik ve dinsel hikayelerin yeniden 
yorumlanışı dışavurumcu ressamlar tarafından yapılsa da (Emil Nolde gibi) 
bu dönemde mitolojik kadın imgesi çok yoğun olarak resmedilmemiştir. 
Fütürist kadın ressam Tamara Lempicka dönemin üslubuna uygun 
mitolojik kadın figürleri resmetmiştir (Görsel 10). Bu resimlerde konudan 
çok üslup göze çarpmaktadır. Ayrıca Paul Delvaux adlı sürreal ressam 
mitolojik kadın figürlerini savaş etkisiyle alaycı, mantık dışı bir biçimde 
resmetmiştir (Gibson, 2011, s.224).

Görsel 10: Tamara Lempicka, Andromeda, 1927-1929, 100x65cm, Tuval                            
Üzerine Yağlıboya.                                                                                                                                                                              

https://rb.gy/nh3dn

20. yüzyılın ikinci yarısında ise karşımıza II. Dünya savaşı çıkmaktadır 
(1939-1945). II. Dünya Savaşı milyonlarca insanın ölmesine ve göç etmesine 
sebep olmuştur. Hiroşima’ya atılan atom bombası insanlığın ne kadar 
acımasız olabileceğini gözler önüne sermiştir. Savaştan sonra Avrupa 
siyasi ve ekonomik olarak zarar gördüğü için çoğu sanatçı Amerika’ya 
yerleşmiştir. Amerika savaş sonrası yeni sanat merkezi konumuna gelmiştir. 
Savaş sonrası on yıl kadar ressamlar soyut bir biçimde ilerleyip, yaşanılan 
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trajedilerden dolayı gerçekçi biçimlerden vaz geçseler de bu durum Pop Art 
ile değişmiştir (Krausse, 2005, s.113). Amerika’nın 1950’li yıllarda ekonomik 
olarak ilerlemesi, tüketim ve reklam kültürünün artması Pop Art akımının 
oluşmasına zemin hazırlamıştır. Andy Warhol’un serigrafi tekniği ile 
tüketim nesnelerini ya da tarihsel veya mitolojik figürleri çok sayıda seri 
üretimle basması artık sanat eserine bakışını değiştirmiştir. Artık sanat 
eserinin biricikliği kavramı kırılmıştır. Örneğin Andy Warhol, Botticelli’nin 
yarattığı Venüs imgesini kendi tekniği ile çok sayıda farklı renklerde 
basmıştır. Böylelikle Venüs’ün biricikliği kırılmış tüketilen bir nesne haline 
gelmiştir (Görsel 11). Pop sanatın etkisi sadece Amerika ile sınırlı kalmamış 
Avrupa’ya da yansımıştır. Örneğin Fransız pop sanatçı Martial Raysse (Görsel 
12) eski ustaların eserlerini Pop Sanata uygun bir biçimde karışık teknikle 
yeniden uyarlamıştır (Smıth, 1996, s.264). Sanatçı figür olarak eskiyi temsil 
eden  mitolojik kadın karakterleri modern bir yaklaşımla ele almıştır. 

Görsel 11: Andy Warhol, Venüs’ün Doğuşu, 1984, 95x63cm, Serigrafi.                                            
https://rb.gy/mckcb
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Görsel 12: Martial Raysse, Tatlı ve Basit Resim, 1965, 182x121cm, Karışık Teknik. 
https://rb.gy/tqh9p

21. Yüzyılda Mitolojik Resimlerde Kadının Temsili

20. yüzyıl I. ve II. Dünya Savaşı’yla insanlığın en krizli yüzyıllarından biri 
olmuştur. Modernist dönem olarak adlandırılan 20. Yüzyılda savaşlar 
insanlara ve sanata varoluşunu sorgulatmıştır. İnsanın teknolojiyi yıkıcı 
bir biçimde kullanımı tüm değerleri alt üst etmiştir. Postmodernizm böyle 
bir geçmişten doğmuştur. Postmodernizm ile var olan tüm gerçeklikler ve 
değerler sorgulanmıştır. Bu dönemde kesin bir doğru yargısı bulunmamakla 
birlikte geçmiş dönemlerde sorgulanmayan olgu ve kültler de irdelenmiştir. 
Ayrıca artık bu dönemde birey topluma veya otoriteye itaat eden itaatkâr 
özne konumundan çıkmıştır. Birey artık tek başına adeta performans 
öznesi haline gelmiştir (Chul Han, 2019, s.17). Bireyin otoriteden kopması 
bireysel olarak var oluşu günümüz sanatını da etkilemiştir. 21. Yüzyıl 
sanatında da mutlak bir teknik veya ifade biçimi bulunmamaktadır. Sanatçı 
ister geleneksel yöntemlerle ister yeni medya teknolojileri ile kendini ifade 
edebilmektedir. Mitsel kadın figürü günümüz sanatında da postmodern 
bir biçimde ele alınmıştır. Farklı temalardan, kültürlerden, hikayelerden 
beslenen sanatçılar kimi zaman eleştirel, kimi zaman klasik, kimi 
zaman 21. Yüzyıl bireyini yansıtan bir biçimde mitolojik kadın figürünü 
resmetmişlerdir.
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Görsel 13: Adam Miller, Apollo ve Daphne, 2013, 91.4x116.8cm, Tuval Üzeri Yağlıboya. 
https://rb.gy/waf6l

Adam Miller, Apollo ve Daphne adlı resminde Antik Yunan’daki “Daphne” 
mitine gönderme yapmaktadır. Yunan mitolojisindeki Daphne miti bir aşk 
hikayesidir fakat bu resimde postmodern olguyla hikaye farklı bir biçimde 
ele alınmıştır. Sanatçı yaşadığı Amerikan kültürünü, resimde betimlediği 
ögelerle (dolar, bayrak, kovboy şapkası) birlikte mitolojik hikâyede 
sunmuştur. Resimdeki Daphne figürü Amerika’daki vahşi doğayı ve 
özgürlüğü sembolize etmektedir (Görsel 13). Daphne’nin vurulup etrafında 
paraların olması, Amerikan vahşi doğasının yerleşik hayata geçilmesiyle 
rant uğruna bozulmasını anlatmaktadır (Zeller, 2016, s.76).

Görsel 14: Patricia Watwood, Pandora, 2011, 76.2x66cm, Tuval Üzeri Yağlıboya.            
https://rb.gy/vw87u
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Patricia Watwood, “Pandora” mitini klasik bir üslupla günümüze 
uyarlamıştır. Pandora, Antik Yunan’da Zeus’un güzel eşi olarak 
betimlenmiştir. Zeus’un düğün hediyesi olarak verdiği kutuyu açmaması 
gerekmektedir. Fakat Pandora kutuyu açar ve dünyaya kötülükler dağılır. 
Bu mitten yola çıkan sanatçı, Pandora’yı kutuyu açarken betimlemiştir. 
Figür klasik bir üslup olsa da figürün oturduğu alan günümüz teknoloji 
atıklarını betimlemektedir (Görsel 14). Ayrıca ufukta sanayi alanlarından 
çıkan dumanlar ve kafatası imgesi Pandora mitini değiştirmektedir. 
Kutudan çıkan kötülük kavramı, resimde kontrolsüz sanayileşme ve çevre 
kirliliği olarak betimlenmiştir.  Pandora mitinde en son sandığın dibinde 
kalan kelebek imgesi umudu temsil ederken, bu resimde de mavi kuş imgesi 
umudu sembolize etmektedir. 

Görsel 15: John Currin, Hippie, 2022, 45.7x30.8 cm, Tuval Üzeri Yağlıboya.        
https://rb.gy/494se 

John Currin, resimlerinde on altıncı yüzyıldaki eski ustaların tekniğini 
ve figürlerini günümüze uyarlayarak alaycı ve karikatürümsü bir biçimde 
resmetmiştir (Görsel 15). Sanatçı özellikle Kuzey Rönesansı ve İtalyan 
Maniyerizminden etkilenmiştir (Zeller, 2016, s.260). Postmodern bir 
yaklaşımla ele aldığı figürleri eski ile yeni arasında bir geçiş oluşturmaktadır. 
Sanatçının mitsel kadın figürleri de eleştirel ve alaycıdır. Sanatçı figürlerinde 
günümüz tüketim toplumunu ve bu toplumun beğeni algısına uygun kadın 
imgelerini eleştirmektedir.
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Görsel 16: Odd Nerdrum, Maenads, 2014, 75x106 cm, Tuval Üzeri Yağlıboya.        
https://rb.gy/gaalx

Norveçli ressam Odd Nerdrum, Yunan mitolojisindeki figürleri eski 
ustaların tekniğiyle ele almıştır. Teknik ve konu bakımından geçmişe atıfta 
bulunsa da ressamın kullandığı modeller günümüz insanlarıdır. Sanatçının 
eserlerinde barışçıl ve sükunetli bir atmosfer hakimdir. Sanatçı ayrıca 
figürlerinde androjen imgeler de kullanmıştır. Bazı resimlerinde figürlerin 
kadın veya erkek olduğu pek de ayırt edilememektedir. Maenad, şarap 
tanrısı Dionysius’a tapınırken deliren bir kadın imgesidir. Sanatçı burada 
istediği dışında ayine katılmayı zorlanmış Maenad topluluğu resmetmiştir. 
Figürler burada izleyiciye suçlayıcı bir biçimde bakmaktadır (http://
www.johnseed.com/2014/12/the-time-which-i-have-been-thrown-into.
html). Sanatçı bu resminde klasik bir üslup ve figür dili kullansa da güncel 
zamanda yapılmış bir eserde mitolojide kadının konumunu sorgulamıştır. 
Zeus ve diğer tanrılar tarafından hep kurban olan kadın arketipi sanatçı 
tarafından eleştirilmiştir. 

Günümüz sanatçıları farklı üsluplarda mitolojik kadın imgesini 
yorumlamakta ve bu imgeden beslenmektedir. Mitolojik kadın imgesi 
dönem boyunca farklı bir biçimde işlense de her zaman resim sanatına ilham 
veren bir olgu olmuştur. Bu kadın imgeleri kimi zaman eleştirel, kimi zaman 
duygularını dışa vuran, kimi zaman ise ölümcül birer karakterler olarak 
resmedilmiştir. Dönemin sosyo-ekonomik ve siyasi koşulları değiştikçe bu 
imgeler de bu doğrultuda değişmiş ve değişmeye devam edecektir. 

Tartışma, Sonuç ve Öneriler

Kadın miti ilk çağlarda bolluk bereket ile özdeşleştirilmiştir. Kadın bedeni 
doğurganlık ve bereketle ilişkilendirildiği için ana tanrıça (Kibele) olarak 
stilize edilmiştir. Neolitik dönemden sonra anaerkil toplum yapısının 
değişmesiyle de birlikte kadının mitsel ve toplumsal statüsü de değişmeye 
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başlamıştır. Paleo-Neolitik dönem ile birlikte tarım köylerinin yerini surlarla 
çevrili kentler almış ve krallıklar oluşmaya başlamıştır. Anaerkil düzenin 
yerini daha eril bir düzene bırakması kadın imgesini de değiştirmiştir. 
Antik Yunan’da kadının özgür bir yurttaş olarak sayılmayıp baba veya 
eşe bağlı olması mitsel hikayeleri de buna bağlı olarak resimsel tasvirleri 
de etkilemiştir. Kadınların Zeus veya başkaları tarafından kandırılması, 
kaçırılması, hamile bırakılması aslında toplumun sosyolojik bir ürünüdür. 
Çünkü mitler, insanlar tarafından yaratılmakta ve değişime uğramaktadır. 
Dönemler içinde kadın bedenine karşı uygulanan politikanın ürünü 
olarak mitolojik kadın resimleri bizlere iyi bir örnektir. Kadın bedenleri 
genelde resimlerde genellikle seyirlik bir durumdadır. John Berger, “Görme 
Biçimleri” adlı kitabında bu durumu erkek bakışının bir ürünü olarak 
sunmaktadır. Kadın kendini gösteren, resmi seyreden de erkek kabul 
edildiği için resimler bu şekilde yapılmıştır (Berger, 1986, s.54). 21. Yüzyıla 
geldiğimizde ise postmodernizmle birlikte mitsel kadın bedenleri farklı 
ve çeşitli yorumlanmıştır. Cinsiyet ve beden politikalarındaki özgürlük 
sanatçının mitolojik kadın bedeni üzerinden toplum eleştirisi yapmasını 
da sağlamıştır. Artık günümüzde bir Venüs imgesi sadece estetik bir çıplak 
etiketinden kurtulmuştur. Farklı ırktan, cinsiyetten bir imge, eski salt bir 
mitolojik imgeyi de artık kırmaktadır. Sonuç olarak insanlık tarihi kadar eski 
olan mitsel kadın imgesi değişmeye ve dönüşmeye devam edecektir. Farklı 
bakış açıları ve görüşler, sanatta mitsel kadın imgesine olumlu katkıda 
bulunacaktır. Mitsel kadın imgesi her zaman resim sanatını etkilediği için 
sanatçılar da her zaman bu konudan beslenip eserler üretecektirler.
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Bölüm 7

Taner Ceylan Sanatı ve Kayıp Resimler Serisi

Caner Kemahlıoğlu

Özet: Taner Ceylan Foto-gerçekçi işler çıkaran Çağdaş bir Türk sanatçı 
olmakla beraber etkilendiği tarihsel olayları, dönemleri ustaca 
tuvale yansıtmıştır. Seri çalışmalarında portre ve bedeni fotoğraf 
gibi ayrıntılı bir şekilde ifade ederek yansıtmaktadır. Dönemin 
sanatçılarının resimleri incelendiğinde; güncel, politik, psikolojik, 
toplumsal, kültürel ve benzeri kavramlarla ilgili konulara değindikleri 
görülmüştür. İnce detaylar ve anlam derinliği taşıyan bu çalışmaların 
yapım aşamaları zahmetli süreç gerektirmektedir. Çoğunlukla beden 
üzerine çalışmalar yapılmış ve ifade biçimi sanat nesnesi olarak 
bedeni kullanmıştır. Psikolojik, cinsel ve toplumsal olayları saptamak 
amacıyla çağdaş sanatla birlikte sorgulanmış ve sanatçılar en 
yakından tanıdığı kendi bedenin gerçekliğini araç olarak kullanmak 
istemişlerdir. Serinin neden “Kayıp Resimler” ismi olmasında özellikle 
eser isimlerindeki geçmişi işaret eden yaklaşımlara varıldığı tespit 
edilmiştir. Kayıp Resimler serisinde on adet resim yapan Ceylan’ın, 
bu serideki en vurgulu yansıtımının bireydeki duygular olduğuna 
varılması olmuştur. Foto-gerçekçi portre ve beden imgesi çalışan, Taner 
Ceylan’ın gerçekçi sahneleri konu alarak foto grafik eserler oluşturması 
günümüz sanat platformlarında öne çıkmasını sağlamıştır. Türkiye’de 
dünyaya gelen Taner Ceylan’ın eserlerinin alt yapısında toplumsal 
cinsiyetçi kalıplar dışında eski politik dönemleri de yansıtmaktadır. 
Örneğin Ceylan, “Kayıp Resimler” serisinde de yer alan 1881 isimli 
eserinde Atatürk’e ve o döneme yer verdiğini, aynı zamanda birazda 
batılılaşmaya, batı oryantalizm esintilerine tepki olarak doğduğu 
belirtmiştir. Bu bakış açısına bağlı olarak da eserlerinin bazılarının Batı 
tarzındaki çalışmalar gibi görünüyor olsalar da Osmanlı imgesinden 
tamamen farklı paralelde yaklaşımları ve tespitleri olmuştur. Yenilikçi 
çalışmalara imza atan sanatçı, çalışmalarında kullandığı bedeni bir 
malzeme, ruhun parçası olarak ele almış,  renk arayışları, konuları 
ve detaylı işçiliğiyle bütünleştirerek yapıtlarında tamamlayıcı 
unsurlar haline getirmiştir. Bulunduğu döneme göre oldukça yaratıcı 
fikir ve radikal konularıyla profesyonelliğini kanıtlamış sanatçının 
çalışmaları çok sayıda önemli sanat etkinliklerinde sergilenmiştir. 
Foto Gerçekçi beden üzerine çalışan Taner Ceylan’ın çalışmalarının 
tekniğine ve dâhil olduğu sanat hareketine değinilecektir. 

Caner Kemahlıoğlu 
Sivas Cumhuriyet Üniversitesi
cnrkmhl@gmail.com
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Taner Ceylan Art and Lost Paintings Series

Abstract: Although Taner Ceylan is a Contemporary Turk artist who 
produces photo-realistic works, he skillfully reflected the historical 
events and periods he was influenced by. In his series works, he 
reflects the portrait and the body in a detailed way like a photograph. 
When the paintings of the artists of the period are examined; It has 
been seen that they touch on issues related to current, political, 
psychological, social, cultural and similar concepts. The construction 
stages of these works, which have fine details and depth of meaning, 
require a laborious process. Mostly studies have been done on the body 
and the body has been used as a form of expression as an art object. 
In order to determine psychological, sexual and social events, it was 
questioned together with contemporary art and artists wanted to 
use the reality of their own body, which they knew best, as a tool. It 
has been determined that why the series is called “Lost Pictures”, 
especially in the names of the works, approaches pointing to the 
past. Ceylan, who painted ten paintings in the Lost Paintings series, 
has concluded that the most emphatic reflection in this series is the 
emotions of the individual. Working with photo-realistic portraits and 
body images, Taner Ceylan’s creation of photo-graphic works based 
on realistic scenes has made him stand out in today’s art platforms. 
Apart from the infrastructure elements in the products of Taner 
Ceylan, who came from Turkey, they also reflect the old periods. 
Perhaps Ceylan, in his work called 1881, which is also included in the 
“Ka Pictures” series, expresses it as a reaction to Atatürk and those 
old wear and tear, as well as slowing down a bit, as a western oriental 
breeze. Depending on this point of view, some of his works have been 
compared and compared to the seemingly Ottoman images in some 
Western studies. Innovative printables, a material to use, captured as 
spirit, complemented by their color understandings, complemented 
and integrated uses. He has exhibited in many important art, which 
has proven his professionalism and can give ideas and ideas about 
his subject. The art of Taner Ceylan, who works in the direction of the 
Photo Realistic body, and which he is involved in, will be mentioned.

Giriş

Günümüz Türk Resim Sanatı kapsamında önemli ve özgün bir yere sahip 
olan Taner Ceylan sıra dışı kimliği ve çalışmaları ile kompozisyonlarıyla 
dikkat çekmektedir. Sanatçının kendini serbest bıraktığı, hayal kurabildiği, 
politik olarak özgür hissettiği bir süreç olarak tanımladığı yaratım aşaması 
çalışma kapsamında değerlendirilecektir. Sanatçı hayallerini, mitolojik 
öykülerle harmanlayarak bir seri oluşturmaktadır. Beslendiği diğer bir 
zaman dilimi de Rönesans’tır. Rönesans’ın mükemmeliyetçiliği ve idealizmi 
arayan tasvirleri sanatçının işlerinde ona kaynaklık etmiştir. Sanatçı 
çalışmanın genelinde Foto-gerçekçi hareketi üzerine Kayıp Resimler 
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Serisini çalışmıştır. Kayıp resimler serisinde Taner Ceylan tarihe ve sanata 
çok farklı yaklaşımlarda bulunmuştur. Bu yaklaşımı içselleştirdiğimiz 
zaman karşımıza çıkan kavramlardan birisi özellikle Osmanlı ile günümüz 
arası batılılaşma ve bunu takip eden oryantalizm etkileri görülmüştür. 
1990’lı yıllara gittiğimizde Ceylan’ın seri halinde çalışmalarını ilerlettiğine 
web sitelerinden de erişilebilir. Sanatında figüratif üslupta çizgisini 
bozmayan ve bu bedenlerde cinsel kimlik ile özleşme problemi eserlerinin 
manifestosunun alt yapısını oluşturmuştur. Sanatçı bir yerde bedeni 
algılayıp sonrasında ruhu analize edip bunu da hem modellerinde hem de 
öz portrelerinde yansıtmıştır. Çoğu figürlerindeki bakışlar izleyici ile karşı 
karşıya kalındığı anlardır. Özellikle kayıp resimler serisinde yer alan “Bahar 
Zamanı” eserinde mekân ve kıyafet karşılaştırması yapılması olağandır. 
Taner Ceylan’ın geçmişe gitme korkusunun olmadığı çünkü klasik bir eğitim 
gördüğü için kendisini iyi bir usta ve zanaatçı olarak ifade etmektedir. Klasik 
resmin tekniklerine hâkim olduğu için herhangi bir klasik tabloya baktığında 
o çalışmada kendisinin hayal gücünde canlanan kompozisyonu rahatlıkla 
resimlerine aktarabilmektedir. Çalışma prensibinde modelleriyle anlaşıp 
fotoğraflarını çekmektedir. Fakat bundan önce modelleriyle bir veya iki gün 
vakit geçirip o süreçteki duygunun hem fotoğrafa hem de Ceylan’ın içine 
sinmesine ve buna bağlı çalışmanın ortaya çıkma süreci çekim aşamasının 
oluşum sürecidir. Ceylan’a göre resim veya heykel duyguları harekete 
geçiren durumlardır. Estetik dengeleri gördükten sonra resimlerinin 
ana konusunun anlaşılmaya çalışıldığı ortaya çıkmaktadır. Bedene çok 
fazla duyarlı olması eserlerinde beden imgelerini açıklayan unsurlardır. 
Londra’da açtığı “I Love You” sergisinin eserlerinde bedenin anlattığı acı 
ve hazzın iç içe olduğu sonucuna varılmıştır. Taner Ceylan beden ile ilgili 
hem kendi bedenimizi köleleştirdiğimiz, hem de tanrısallaştırdığımız bir 
mecra olduğunu söylemektedir. Beden imgesini istediği formda şekliyle 
ve duygusuyla betimleyebilmesini sanatta çözmesi yıllarını almıştır. 
Resimlerinin hikâyeci tarafı illüstrasyona yakın bir anlatım dili olduğu için 
o handikabın içerisinde figüratif resim legalleşiverdi (Alat, 2021).

Amaç ve Yöntem

Bu araştırmanın amacı, akımın ortaya çıkmasından bu yana farklı 
boyutlarda ele alınması sanatçının Foto-gerçekçilik hareketi dâhilinde 
meydana getirilen eserlerin yorumlanması, çevresindeki profilleri 
kullanımı, gözlemi ve fotoğrafın resim sanatıyla ilişkilendirilerek, 
disiplinler arası iş birliğinin ortaya konmasıdır. Araştırmanın genelinde 
tarihsel araştırma yöntemi kullanılmıştır. Ayrıca sanatçı ile edinilen araçlar 
vasıtasıyla röportaj yapılmıştır. Çalışma kapsamında Taner Ceylan’ın 
sanatçı kişiliği ve sanatsal yorumlamaları ele alınacaktır.
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Araştırma Modeli

Çalışmanın konu seçiminin güncel bir sanatçıya ait olması ve çalışma 
prensibinin gerçekçi bir yaklaşımla ilerlemesini, araştırılan kaynaklar, dergi 
röportajları ve sanatçı ile yapılan röportaj(soru-cevap) neticesinde elde 
edilen bilgilerin sonucunda verileri analiz ederek yazılmıştır. Araştırmanın 
planı ve protokolü sanatçının serisi olan “Kayıp Resimler” in eserlerinin 
incelemeleri ve seri de bulunan eserlerin tablosunu çıkartarak sanatçının 
aslında geçmişe bir pencere araladığı eser isimlerinden anlaşılmaktadır. 
Aynı zamanda çalışmada nitel araştırma tekniği(gözlem, görüşme, 
doküman analizi) kullanılmıştır.

Evren ve Örneklem

Çalışmanın evren aşaması sanatçı hakkında biyografik araştırma yazıları, 
sanatçı ile yapılan röportajın bilgileri, konu bütünlüğüne uygun makale 
ve bildirilerin incelenmesi ve sanatçının çağdaş sergilerinden elde edilen 
verilerin tamamının analizinden çıkan sonucun aktarılması bağlamında 
ilerlenmiştir. Örneklem bakımından sanatçının sadece seride bulunan 
eserlerinin çizgisinin dışına çıkılmadan belli bir sınır içerisinde elde 
edilen kaynaklar doğrultusunda serinin örnek eserlerinden sanat eseri 
incelemeleri yapılarak ilerlenmiştir. 

Veri Toplama Araçları

Çalışmada izlenilen veri toplama çeşitleri doküman incelenmesi, gözlem, 
görüşme, yapılan röportaj neticesinde elde edilen anket ve soru formu 
yine bunların paralelliğinde nitel araştırma tekniğine yer verilerek kurallı 
ve sistematik bir şekilde araştırmanın sonucuna ulaşılmıştır. Sanatçının 
eserlerinin hem Türk hem de Dünya resim sanatına katmış olduğu 
çağdaşlık ve sanatçı ve eserleri hakkında erişilen Kayıp Resimler serisine 
uygun doküman araştırmalarının yazısına hem uygun ilerlenişi ve Türk 
literatürüne sanatsal açıdan eserlerin değerinin ve çağdaşlık boyutunun 
kazandırılması amaçlanmıştır.  

Veri Analizi

Makale de nitel veri analizi bağlamında araştırma sonunda elde edilen 
verilerin incelenip özetlenmesi, yer yer basite indirgenmesi, sonuçların 
ortaya konması için sanatçının eserlerindeki asıl anlatılmak istenene 
değinme ve bundan sonuç çıkartarak Türk sanatı için katkı sağlayacak 
hipotezlere yer verilmektedir. 
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Araştırma Etiği

Bu makalenin istenildiğinde sanatçının Kayıp Resimler serisi hakkında 
ve kendi kullandığı foto gerçekçi tekniği ile ilgili gerektiğinde etkin olarak 
ihtiyaca cevap verilebilecek bir plan da ilerlenip hazırlanmıştır. Mevcut 
araştırma süresince “Yükseköğretim Kurumları Bilimsel Araştırma ve Yayın 
Etiği Yönergesi” çerçevesinde hareket edilmiştir.

1. Taner Ceylan Biyografi

“1967 Almanya doğumlu olan Taner Ceylan, Mimar Sinan Üniversitesi Güzel 
Sanatlar Fakültesi Resim bölümünden mezun olmuştur” (Arı, 2015, s. 63). 
Sanatçı, Olimpos’ta yaşamakta ve hemen hemen on dönümlük bir zeytinlik 
manzarasına da hâkim bir konumda eserlerini üretmektedir. İstanbul’a 
ise 2-3 ay da bu yazıyla bir 1-2 kere gitmesinin dışında, doğa da kendini 
daha rahat hissettiği de aşikârdır (Kelleci, 2022, s. 72). Fakat bu serisini 
İstanbul’daki zamanlarında çalışmıştır. Taner Ceylan çalışmalarına doğa 
ile iç içe duygusal gerçekçi yaklaşarak sanat ile sanatçı arasındaki tezatlıkla 
doğal görünümün üstünde, kendi fırçasında yakaladığı duyguyu dijital bir 
görüntüymüş gibi yansıtmıştır. Kültürlerarası kimliğe sahip olan Ceylan, 
eserlerinde belli tarihleri ele alarak, tarihsel göndermeler yapmıştır. Kayıp 
Resimler serisinde Foto-gerçekçi portre ve beden imgesi çalışan Taner Ceylan 
tema olarak tarih içeriğinde erkek bedenlerinin estetik yapılarıyla birlikte, 
gerçekçi sahneleri konu alarak çalışmalar yapmıştır. Eserlerinde karşımıza 
çıkan; çıplak bedenler, cinsel temasta bulunan yetişkinler, homoerotizm 
sanat eserleri ve diğer cinsel materyaller ile saldırgan tavırları içeren 
betimlemeleri tuvallerine yansımıştır (Ceylan, 2019). Diğer yandan Ceylan 
çalışmalarındaki eskizlerinde kendi bedenine yer vermiştir. Fotoğraf sanatı 
Ceylan’ı oldukça etkileyen bir sanat alanıdır. Sanatçı bu kullanılan sanat 
dilinde tekniğini ön planda tutarak, yağlıboyayı tuvale ustaca aktaran ve 
bütünleştiren sanat eserleri ortaya koymuştur. Konu ve teknik bakımından 
bu temalara değinerek tarihi yeniden sanatıyla gerçekleştirmiştir.  

“1990 sonrası sanat pratiklerinde Kültürel kimliklerin yanı sıra 
cinsel kimlik de sanatçıların irdelediği konuların başında gelir. 
1990 kuşağı isimlerinden biri olan Taner Ceylan ise ifade biçimi 
olarak geleneksel bir malzemeyi, tuvali kullanır; ancak ele aldığı 
tema, cinsel kimlik ve dolayısıyla ve kullandığı imgeler, sanat 
ortamımızda daha önce bu denli açıkça ifşa edilmemiş olmasıyla 
hem yeni, hem de ilktir.” (Arı, 2015, s. 64) 

Taner Ceylan yurtdışı sanat atılımlarında elbette fuarlarda ve 
müzayedelerde yer almış ve “New York’taki sergim Galerist’in politikaları 
sayesinde gerçekleşti. 2 yıl önceki Sotheby’s Türk çağdaş sanatı müzayedesi ile 
birlikte ciddi bir ivme kazandı” demiştir (Ceylan, Art Unlimited, Paul Casmin 
Gallery, 2011, s. 4). Taner Ceylan, çalışmalarında bulunduğumuz dönemin; 
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politikasını, siyasetini, geçmiş tarihimizin günümüze aktarılmasını, 
toplumu ve kültürü yansıtmıştır. Sanatı, bugünlerde uluslararası boyutlarda 
tartışılmaktadır. “Taner Ceylan ismi Londra Sotheby’s müzayedesinde rekor 
fiyata satılan “Ruhani” ve müzayede kataloğunun kapağındaki “Boksör” adlı 
yapıtı ile gündeme gelmiştir” (Arı, 2015, s. 74).

2. Kayıp Resimler Serisi

Ceylan Kayıp Resimler Serisi’nde on adet resim çalışmıştır. Bu resimleri 
isimleri 1553, 1640, 1881, 1879, 1923, Esma Sultan, Sahte Dünya, Ten Kafesi, 
Bahar Zamanı ve Umudun Doğuşu şeklinde yer almıştır. Oryantalist bakış 
açısıyla Kayıp Resimler Serisi’nde Ceylan doğulu figürleri batıyı ve doğuyu 
sentezleyerek eski dönemleri farklı ve güçlü bir yapı ile kendi tarzında 
revize ederek tuvallerine aktarmıştır. Taner Ceylan bu serisinde tarihe 
bir pencere aralayarak geçmişi araştırıp, kaybolmuş ve görünmez olana 
gizemli ve mistik anlamlar yükleyerek günümüzde oryantalist bakışını 
sorgulatıyor. Seride eserler bizi hem manifestosu, hem de kurgusu olsun 
geçmiş tarihe götürmektedir. Çalışmaların bir kaçı ismini tarihten almıştır. 
Kayıp Resimler Serisi’nde doğu-batı tezatlıklarını, tarihsel süreçleri, egzotik 
ve duygusal bir ifade biçimini tuvale aktaran sanatçı adeta fotoğrafmış gibi 
bir izlenim yansıtır. Foto-gerçekçi ve yenilikçi kendine has bir tavır ortaya 
koyan sanatçı, eserleriyle kendi sanat anlayışıyla günümüzde önemli 
sanatçılar arasına girmiş, ulusal ve uluslararası sanat platformlarında 
kabul görmüştür. Her zaman belli bir atmosferi oluşturmuş yapıtlardan 
etkilenmiştir. Bunlar genellikle zamanla derdi olmayan Vermeer, Balthus, 
Delvuax Claude Lorrain, gibi sanatçılardır. Bugün iyi ressam bulmak ve 
görmek artık çok zor, ama bir yaşam önerisi sunmaları açısından Bruce 
Weber, Nan Goldin, Terry Richardson gibi fotoğrafçılar örnek verilebilir 
(Ceylan, Boğaziçi’nde “Çağdaş Sanat”, 2010).  

Taner Ceylan, 1880’lerden ve Gustave de Pascal Sébah’in fotoğrafının 
ustaca bir montajını oluşturarak tarih ve Oryantalizm konularını 
araştırmıştır. Unutulmuş mirasları, tarihleri ve hayal edilen kurguları yeni 
bir ortamda toplayarak bir araya getiren Ceylan, izleyiciyi Oryantalizmin 
perdesinin ve tarihinin temsil politikasının arkasına bakmaya davet ediyor. 
Sanatçı, Hiçbir Şeyin Soyutlaması, 2009 serileri ardından Kayıp Resimler 
Serisini tarihe düzeltici bir teklif sunmak yerine, ironiyi, oyunculuğu ve 
gerçekçiliği Oryantalizm’in heterojen kavramı ile eserlerine yansıtarak 
çekişme ve hatta yıkıma duyarlı olarak yeniden biçimlendirmek için 
birleştiriyor.

Ceylan’ın sanat pratiğindeki titizlik ve erotizm, şimdiye kadar Foto-
gerçekçiler ve Hiper- gerçekçilerle sınırlandırılmamış birçok çağdaş ilham 
figürüne dayanmıştır. Caravaggio’nun Barok Sanatı, Robert Mapplethorpe 
ve Nan Goldin’in portreleri ve David Hockney’in ara sanatsal uygulamaları, 
sanatçının foto grafik düzenlemeye olan katılımını takdir ederek kolayca ele 
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alınabilir. Ceylan, medyayı tablo canlısı olarak ele alıyor: bir kurgu yaratıyor, 
gerçek bir fotoğraf görüntüsü olarak belgeliyor ve bu kurgusal belgeyi 
tuval üzerine aktarıyor. Bununla birlikte, “erken homoerotik çalışmalarına 
kıyasla, Ceylan resimlerinde hassasiyet ve taklit, mevcut çalışma da daha 
dramatik bir anlam kazanmaktadır. Sébah ve Courbet’i bu kadar tuhaf 
bir biçimde yeniden çerçeveleyen sanatçı, yeni bir fotoğraf tasarlıyor ve 
belgesel statüsünde tarihsel kanıt olarak spekülasyon yapıyor. Böylece, 
Taner Ceylan’ın parlak şaheseri, çekilebilecek ama hiç çekilemeyen hayali 
bir fotoğraf çıkarıyor” (Ceylan, Kayıp Resimler Serisi, 2019). Ceylan’ın Kayıp 
Resimler Serisi’ndeki eser incelemeleri bize sanatçıyla ilgili önemli ipuçları 
verir. 

Taner Ceylan’ın geçmiş tarih ile kurmuş olduğu ilişki de eserlerinin 
birbirleri ile arasındaki bağa ve geçişe de özen göstermiştir. “Yalan 
Dünya” ismini verdiği seri analizinin ilk eserinde IV. Murat ile Yusuf Han 
arasındaki ilişkinin anlatıldığına ve Osmanlı tarihindeki entrikalı gizemleri 
sunduğu(Şekil 1)  dikkatleri çekmektedir. İran seferinin olduğu sıralar savaş 
çıkmadan Osmanlı Devleti’nin Erivan’ı alarak bir takım gizli kalması gereken 
durumların açığa çıkma olasılığının söz konusu olabilmesi anlatılmaktadır. 

“Bu rivayetin anlatıldığı çalışmada, IV. Murat’ın ölümünden hemen 
sonra idam edilen Yusuf Han’ı simgeleyen figürün boynundaki 
eski Türkçe ile “Yalan Dünya” anlamına gelen yazı ile Ceylan; en 
derin tutkuların bile kalıcı olmadığını söylemektedir. Modern ve 
çağdaş sanat eserlerinin buluştuğu Art Basel Fuarı’nda sergilenen 
çalışma 365.000 TL’ye satılmıştır” (Akkaya, 2017, s. 63)

Aslında tarihe günümüz gözünden Batılı oryantalistlerin bakış açısıyla 
Doğu’yu bir takım gerçekçi ve can alıcı konularda ele aldığı çalışmalarında 
tarihin gizemini yeniden sunmaktadır. 
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Şekil 1. Taner Ceylan, Sahte Dünya. Kayıp Resimler Serisi, Tuval Üzerine Yağlıboya, 
260 x 130cm, 2011 (Ceylan 2011)

Seri de yer alan bazı eserlerde geçmiş tarihimize bir pencere aralayarak 
karakterlere duygu yüklü anlamlar ve eserlerin isimlerinin daha 
gerçekçi betimlemeleri, eserlerin analizlerinde karşılaşılmaktadır. İkinci 
olarak 1553 isimli eserinde Ceylan, kanların sıçramış olduğu bir duvar 
kâğıdının dokusunun göründüğü bir duvarın önünde anatomik yapısını 
görebileceğimiz bir erkek figürü resmetmiştir. Figür bizzat Taner Ceylan’ın 
kendisidir. Bu erkek figürü eserin isminden de anlaşılacağı üzere tarihe 
bir pencere aralamaktadır. Bu pencere Osmanlı tarihi paralelinde Kanuni 
Sultan Süleyman’ın oğlu Şehzade Mustafa’yı boğdurarak öldürttüğü o acı 
güne tarihte görsel ve anlamsal metotlarla varıldığı düşünülmektedir. 
Tablo da yer alan ve oldukça geneline hâkim olan kan olgusu ile anlatmak 
istediği Şehzade Mustafa’nın boğularak öldürülmesine(kan akmamasına) 
vurgu yapmaktadır. Ceylan Osmanlı tarihine ve Şehzade Mustafa’ya kendi 
gözünden bakmıştır.

“Şehzade Mustafa, Rüstem Paşa ve Hürrem Sultan’ın ittifakıyla, 
halk tarafından çok sevilmesine rağmen, babasının gözünden 
düşürüldü ve nihayet boğdurtuldu. Bu kurguya göre amaç, Sultan 
Süleyman’dan sonra tahta Hürrem Sultan’ın oğullarından birisinin 
geçmesini temin etmekti. Osmanlı fütuhatının ilerlemesi de bir 
anlamda bu amaca kurban edilmişti.” (Atçıl & Aslaner, 2016, s. 79) 
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Şekil 2. Taner Ceylan, 1553. Kayıp Resimler Serisi, Tuval Üzerine Yağlıboya, 
215x140cm, 2011. (Ceylan 2011)

Kan olgusunun tablodaki boyama üslubuna dikkatli bir şekilde bakıldığı 
zaman, ölmüş bir bedenin yerde sürüklenmiş halini andırır vaziyetteki 
izleri sezinlenebilir. Bununla beraber kurulan bağlam ise tarihteki ana ölüm 
konusu da çarpıcı şekilde yansıtması (Şekil 2) olmuştur. Çalışmadaki en 
çarpıcı unsurun geçmiş tarihin kan izlerini yeniden sanatçının yorumuyla 
canlandırması olmuştur (Yavaşça, 2022, s. 225) 

“Taner Ceylan, tartışamaya yabancı değil, Foto Gerçekçi tabloları 
siyasete, özellikle de kendi ülkesinde sanat dünyasında uluslararası 
ün ve tanınırlık kazanan cinsellik politikasına yaslamıştır. 
Resimlerin kendileri de genellikle bu tür bir ikilikle ilgilidir ve 
izleyiciye bir tuval üzerinde çok sayıda anlatı sunmaktadır. 
Hiper-realizm kullanımında Ceylan birçok yönden gözün 
görebildiğinden daha fazlasına ve belki de daha geniş bir şekilde, 
çirkin olarak kabul edilene atıfta bulunmaktadır. Yine Ceylan’ın 
çalışmalarında, sırasıyla 1879 (2011) ve 1881 (2010) adlı Kayıp Resim 
Serisinden yaptığı resimlerden ötürü yabancı referanslarında 
politik olarak o kadar suçlandı ki eserler kendi ülkesinde büyük 
tartışmalara neden olmuştur. Bu yüzden, çalışmasını titiz teknik 
becerisinin çok ötesinde açıkça etkilendiği için çalışmalarını 
“duygusal gerçekçilik” olarak tanımlaması uygundur” (Ceylan, 
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Kayıp Resimler Serisi, 2019).

Şekil 3. Taner Ceylan, 1881, Tuval Üzerine Yağlıboya, 140x200cm, 2010. (Ceylan 2011)

Bu bilgiler ışığında 1881 (Mustafa Kemal’in bir temsili) eseri tarihe farklı bir 
pencere aralamış olup sanata da o dönemin gözünden farklı bir yorum(Şekil 
3) kazandırmıştır. Sotheby’s Müzayedesi’nde eserlerini gördüğümüz Taner 
Ceylan döneminin yaşayan en pahalı hiperrealist ressamlarından biri olarak 
“1881 isimli tablosu 120 bin sterline ünlü heykeltraş Mark Quinn tarafından 
satın alındı.” (Yılmaz, 2011). “Resmin adı Atatürk’ün doğum tarihine 
gönderme yapmaktaysa da sanatçı, bu serinin Batı oryantalizmine bir tepki 
olarak doğduğunu açıklar.” (Pınarbaşı, 2015, s. 158) Batı Oryantalizmi kelime 
anlamı doğuyu ifade etmekte olsa da batı kelimesinin gelmesiyle doğu-batı 
karşılaşması sanatta karşımıza çıkan ve eserlerin alt yapısını dolduran bir 
kavram olmuştur. 

“Oryantalizm ve oryantalistlerin ilk odaklarından Osmanlı-Türk 
toplumu bu hareketin doğuşuyla eşzamanlı olarak, hâlâ yaşamakta 
olduğu Doğu-Batı sorunsalıyla karşılaşmıştır. 19. yüzyılın 
ortalarından, 1839’da bir fermanla ilan edilen Tanzimat’tan beri 
Osmanlı’dan cumhuriyete, düşünce ve sanat hareketleri büyük 
ölçüde bu sorunsalla biçimlenmiştir” (Coşkun, 2019, s. 237).

1881 eserinin incelenmesinde yarısı alınmış bir figür, izleyiciye 
doğru bakar konumda çalışılmıştır. Kıyafet ve kullanılan aksesuarlar ile 
oldukça ağır bir anlam ve dikkatleri üstüne çekmektedir. Plastik sanatlar 
paralelinde oldukça başarılı bir şekilde yağlıboya tekniğini kullanmaktadır. 
“Sanatçı, pek çok resminde olduğu gibi bu resminde de yalnız bir karakter 
betimlemektedir ve söz konusu karakter betimi ile ilgili şu yorumu 
yapmaktadır: Bu gördüğümüz adam da muhtemelen emeksiz para kazanan, 
… ülke çökerse çöksün, ben Paris’te yaşamasını bilirim diyen bir adam.” 
(Bütow, 2020, s. 95) Taner Ceylan’ın bu seri çalışmalarında gördüğümüz 
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detaylar 1881’in havalı çocuk resmindeki figürün tekrar bir çalışmada yer 
verilmesi ve figürün bu sefer üzücü ifadesi tuvale yansıtılmıştır. Esere verilen 
isim 1923 (Şekil 4), Türkiye Cumhuriyeti’nin kuruluş tarihini ve eserdeki 
melankolik veda duygusunu, tarihteki imparatorluk tasvirini yansıtmıştır. 
1923’ün karmaşık duygu ve düşünceleri, tarihi yansıttığı bu dönemi Ceylan, 
tarihi geri kazanmak ve tarihteki önemli figür imgelerini, imparatorluğun 
resmini, hegomonik yapısını yansıtmaktadır. Bu sanatsal çalışmaları 
alternatif tarihin gerçek yapıları ile düşsel bir oyun önerir(Resim 2). Bu 
bağlamda, cinsiyet ve cinsellik konusunda içerisinde barındırılan kimlik 
politikası bilinçli bir stratejidir. Ceylan’ın kavramsal pratiğindeki çeşitlilik ve 
çoklu alegorik potansiyeller eşzamanlı foto gerçekçiliğin kullanımında çok 
referanslı estetikle oynamıştır. Ceylan’ın alıntı uygulaması sadece batı sanat 
tarihinden bir stil ya da hareket taklit etmekle ilgili değil, foto gerçekçiliği 
pratiğinde daha fazla anlam kazanır. Tarihin, modernist; medya, fotoğraf 
ve resim, hakikat iddialarını eleştirme olasılıklarını ortaya koyar. Böylece 
Ceylan’ın sanat eserlerindeki foto gerçekçilik, Kayıp Filmler Serisinde 
eserleri dramatik bir anlam kazanmıştır. Kayıp anları bularak ve anlatarak 
tarihin yeniden keşfedilmesini sağlamıştır. Türk kültürel hafızasında kayıp 
duygular, kayıp imgeler, Ceylan’ın resim sanatı fotoğrafı bu kayıp anları 
geri almak ve bize normatif siyasetini hatırlatmak ve anlatmak için tarihsel 
gerçeği belgelemiştir.

Şekil 4. Taner Ceylan, 1923, Tuval Üzerine Yağlıboya, 170x180cm, 2010 (Ceylan 2011).
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Taner Ceylan’ın bir diğer eserinden bahsedecek olursak; araştırmaların 
sonucu ve kaynaklar doğrultusunda 1881’de sigara içen Osmanlı çocuğun 
bakışları, eserin benzeri olan 1923 melankolik veda duygusu, 1553’te 
Roxolana figürü eserlerinin duygusal atmosferini yansıtır. Devamında 
eserlerinin ismini tarihten alan Ceylan, 1923 ismini verdiği eser ve anlamsal 
olarak taşıdığı tarihi senaryonun detayı araştırılmış ve bu seri hakkında 
detaylı bilgiler Taner Ceylan’a sorulmuştur. 1923 isimli eserinde diğer 
resimlerine göre daha farklı bir duygu işlenmiştir. Bu eser ismini Türkiye 
Cumhuriyeti’nin kurulduğu yılın tarihinden alarak 2011’de tamamlanmıştır. 
Osmanlı Devleti etkisinden çıkmış büyük bir imparatorluğun yıkılışının 
hüznünü yeni bir devletin dik bir biçimde doğuşu ile figürsel imgelerin 
yapıldığı bu eserde bir kopuş ve ayrılma etkileri betimlenmiştir.

Tartışma, Sonuç ve Öneriler

Bu araştırma da güncel sanatta gerçekçi ve klasiği yer yer oryantalist bir 
üslupla, yer yer de daha tarihi ve ağır konuları ele alan Taner Ceylan’ın 
“Kayıp Resimler Serisi’ne” değinilmiştir. Bu seri üzerine bulgulardan 
elde edilen bilgilerin hipotezlerine ve eser analizlerine yer verilmiştir. 
Araştırma da edinilen bulgular içinde çoğunlukla sanatçının vermiş olduğu 
röportajlardan yola çıkarak ve buna paralel seri de yer alan eserlerden dört 
tanesinin incelenmesi yapılmıştır. Sahte Dünya, 1553, 1881 ve 1923 eserleri 
seriye göre daha detaylı ele alınmıştır. Kayıp Resimler ’in ana odak noktasının 
da bu sonuçlardan ve analizlerden neyi içerdiği tespitine varılmıştır. Bu 
bilgilere ek seriyi daha iyi anlamlandırmak ve bilmek adına hazırlanmış beş 
soru sanatçıya sorularak birinci ağızdan bilgilerle araştırma için daha kesin 
sonuçlar elde edilmiştir. Kayıp Resimler ‘in sergi serüvenine ve Türk sanat 
piyasası bakımından eser fiyatlarının bulunduğu konuma değinilmiştir.

Taner Ceylan Türkiye’de zorlu geçen bir sanat yaşamı ve mücadelesi 
içinde, sıra dışı sanat kimliği, entelektüel birikimiyle, sanat anlayışını 
yurtiçi ve yurtdışı platformlara taşımayı başarmış özgün bir isimdir. Bir 
yandan teknolojik yönü ağır basan “ Foto-gerçekçilik” akımı gibi güncel 
ve teknik bilgi gerektiren bir yaratım sürecinin içinde var olurken diğer 
taraftan insani varoluşlardan ve duygulardan beslendiğini açıklamıştır. 
Taner Ceylan’ın sanatı bu teknolojik, çağdaş ve aynı zamanda duygusal, 
dramatik, yeri geldiğinde günü yansıtan çoğunlukla da Oryantalist, 
geleneksel imgelere yer veren, eklektik bir referans sunar. Taner Ceylan’ın, 
zor bir yaratım süreci gerektiren tekniği ve özellikle de tercih ettiği 
temalar, kompozisyonlar açısından da cesur ve radikal bir sanatçıdır. 
Sanatçı kendi çalışma prensipleri ve istikrarlı duruşuyla gerek Türkiye’de 
gerekse dünya da ikonik bir karakter olarak, Taner Ceylan markasını 
yaratmıştır. Ülkemizde teknik olarak nadiren çalışılan Foto-gerçekçilik 
akımı, ilham aldığı portreler ve tercih ettiği homoerotik temalar, tarihsel ve 
sıra dışı göndermelerle, güçlü ve ikonik temsil olmayı başarmıştır.
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Sanatçının “Kayıp Resimler” serisinden sonra özellikle “Seni Seviyorum” 
ve “Aheste Çek Kürekleri Mehtap Uyanmasın” isimlerini verdiği serilerinde 
de yine beden odaklı bir planda ilerlemiştir. Seni Seviyorum serisinde daha 
çok acı duygusunu, Aheste Çek Kürekleri Mehtap Uyanmasın serisinde ise 15 
yıl aradan sonra Türkiye’deki ilk ve dolu dolu gizemli, mistik bir atmosferi 
hissettiren Ceylan, kentin tarihi yapılarından etkilenerek, farklı semtlerini 
ve hikâyelerini yeniden keşfederken İstanbul’un gizli kalmış cevherlerinden 
ilham alıyor. Şehrin geçmişiyle ve bugünüyle kurduğu ilişkinin gizemli ve 
tarihi serüvenini aktarmaktadır.

Aheste Çek Kürekleri Mehtap Uyanmasın serisi ile arasındaki bağlam 
noktası ise Ceylan 2010 – 2013 yılları arasında ürettiği ve Kasmin Gallery 
New York’taki solo sergide sergilenen “Kayıp Resimler Serisi” ile başlayan 
tarih keşfi, Osmanlı Devleti’nin anlatılmayan hikâyeleri ve olası halleri 
üzerine olan çalışmalarını bu yeni seri ile sürdürüyor. (mimarizm, 2022) 
Bu bağlamda sanatçının Kayıp Resimler Serisi’ne başladığı o tarihten 
bu yana geçmiş ve bugünü kıyasla tarihin gizemli yönlerini gün yüzüne 
çıkarmasındaki mistik sanatsal ifadeleri hemen hemen 15 yıldır süregelen 
tartışma ve araştırma sorunsalı olmuştur. Bunu hep sorgulamış ve farklı 
perspektiflerden gözlemlemiş bu son serisinde de gözlemlemeye devam 
etmiştir.
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Ekler

Röportaj

Caner Kemahlıoğlu: 1. Çalışmalarınızın yapım aşamasından biraz 
bahseder misiniz? 

Taner Ceylan: Önce bir şeyden, bir insandan bir andan ilham alıyorum. 
Sonra üzerine düşünmeye, araştırmaya başlıyorum. Bazen hazır imajları 
satın alıp onları bilgisayar ortamında değiştiriyor, dönüştürüyor ve sonra 
resmediyorum. Bazen de kendim fotoğraflar çekiyor ve kurgular yaratıyorum. 
Teknik kısmı ise bilgisayar ortamında hazırladığım kompozisyonun tuval 
ebatlarında ozalit çıktısını alıyorum. Onu onlarca küçük parçaya bölüyor, 
sonra tek tek o parçaları resmederek bütüne ulaşıyorum. 

C.K.: 2. Ulusal ve Uluslararası platformlarda kendiniz ve sanatınızı 
nerede konumlandırıyorsunuz?

T.C.: Ben sanatçı olarak işimi yapmakla yükümlüyüm. Türkiye’de zorlu 
geçen bir sürecin sonunda artık bir noktaya geldiğimi düşünüyorum. 
Başından beri olduğu gibi inançla resim yapıyorum. Uluslararası taraf 
dediğiniz, Amerika, Avrupa çok kolay yerler değil, eğer Türkiye’den 
sanatçıysanız. Birçok proje yaptım, sergiler yaptım, geçtiğimiz aylarda 
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iki resmim İtalya’da müzelerde sergilendi. Sanatımın buradan beslenen 
ama dünyaya dair bir dili var. Sonuçta gerçekçi (foto-gerçekçi) resimler 
yapıyorum ama özel bir yere konumlanmadan tanınmayı kabul edilmeyi 
önemsiyorum, klişelerden ve trendlerden uzak. 

C.K.: 3. Foto-gerçekçi eserler çalışırken dikkat ettiğiniz çalışma 
prensipleriniz nelerdir?

T.C.: Duygu benim için önemli. Sadece teknik olarak hazır bir görselde 
gördüğümü resmetmiyorum. Bugün çok iyi foto gerçekçi resim yapan, 
teknik olan iyi olan birçok ressam var. Benim içinse neyi resmettiğim, 
duygusu önemli. Bunu izleyene aktarmak, geçirmek gibi bir niyetim var. 
Diğer taraftan resmederken bazen referans aldığım görsel değişebiliyor. 
Asla aynısı da olmuyor. Benim en olmazsa olmaz prensibim her gün tuvalin 
başına geçmek, tekniğimi geliştirmek için disiplinli bir şekilde çalışmak, çok 
okumak, izlemek, araştırmak ve kesinlikle duygu. 

C.K.: 4. Kayıp resimler serisi ile ilgili bilgilendirir misiniz?
T.C.: Röportajlarımda sıkça bahsettim aslında, tekrar edersek; Kayıp 

Resimler Serisi oryantalist resim anlayışına farklı bir bakış açısı. Şimdiye 
kadar doğuya hep batının gözünden bakıldı ve bence hiç gerçekçi değil 
bu bakış açısı. Oryantalist dünya hep farklı, egzotik bir gerçeklikle 
gösterildi. Delacroix, Ingres, Gerome gibi önemli oryantalist ressamların 
resimlerinde gördüklerimiz gerçek değil diye düşünüyorum hep. Hep bir 
ihtişam, güç, keyif gösterilen… Ama mesela, gösterilenin aksine, biraz 
araştırma yaptığınızda görüyorsunuz ki Harem’de çıplak kadınlardan 
ziyade o kadınların acısı var. Burada ailelerinden koparılmış köle kızlardan 
bahsediyoruz. Oysa bize gösterilen tütün içenler, etrafta keyiflenen yayılmış 
kalabalıklar… Bir de bugün resmedilen, tarif edilen, görünen bir doğu var. 
Yine güç ve ihtişamla sunulan… Demek istediğim şu ki aslında yeni doğu 
da gayet ortada.  Kayıp Resimler Serisi’nde benim gördüğüm, gösterilenden 
daha gerçek olduğunu düşündüğüm bir oryantalizmi, klasik resim tekniği 
ile çağdaş bir biçimde, çağdaş fotoğraf sanatından da etkilenerek resmettim. 
Resimlerim anlık atölyemde çektiğim fotoğraflar gibi görünse de ben 300 
yıl öncesini bugüne taşıyan, aynı yüzeyde sunan, tuval üzerine yağlıboya 
yapıyorum. Diğer taraftan şunu da diyorum: İlişkiler ve politika anlamında 
300 yıl öncesi ile bugün arasında bir fark yok. Özetlemek gerekirse; Kayıp 
Resimler Serisi ile Osmanlı tarihinden söylenmeyen, gösterilemeyen bir 
gerçekliği sunuyorum. Seride bütün resimler tarihte anlatılmamış ya da 
değiştirilmiş bir hikâyeye dokunuyor. 

C.K.: 5.Son olarak yeni projeleriniz ile ilgili neler düşünüyorsunuz?
T.C.: Mayıs ayında geçtiğimiz yıl ilkini gerçekleştirdiğimiz Olympos 
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Sergileri’nin ikincisi “Peyzaj”ı gerçekleştiriyoruz. Yine birbirinden yetenekli 
yeni sanatçılarla çalışmaya başladık. Kitap da hazırlık aşamasında ve bir de 
Eylül-Ekim ayında kişisel sergim gerçekleşecek. Şuan da gündem bu şekilde 
(Ceylan, Kayıp Resimler Serisi, 2019).



Bölüm 8

Jean François Millet Başak Toplayan Kadınlar 
İsimli Eserin Sanatsal Eleştirisi

Kadriye Epik

Özet: Realizm sanat akımının önemli temsilcilerinden Jean François 
Millet eserlerinde doğalcılık, kırsal ve köy kesimleri, çiftçiler, köy 
atmosferleri, çalışan işçi sınıfları tamamen saf yalın ifadelerle 
anlatılmıştır. İşçi sınıfını ilk kez resim sanatında kullanan ressamlardan 
biri olduğu düşünülmektedir. Eserin alt yapısına indiğimizde anlamsal 
olarak bakıldığında sanayileşmeye vurgu yapılmaktadır. Eser bir yerde 
insanlık tarihi açısından faydalı bir besine de ev sahipliği yapmaktadır. 
Bu doğrultu da sanayileşme öncesi dönemde insan eli ile bu olayın 
sanata yansıtılması, sanayileşme ve kentleşme karşısında insanın 
önemini vurgulamaktadır. Bu olaya tanrısal açıdan bakıldığında 
Tanrı’nın buğdayı insanlara da sunduğu da düşünülebilir. Çalışmaya 
peyzaj açısından bakacak olursak figürlerin ve mekânın yerleşimi 
oldukça dengeli bir şekilde kullanılmıştır. Sosyolojik açıdan ise 
endentizm(yerleşik hayat) etkileri görülmektedir. 1840’larda manzara 
resimlerinin ekol edildiği ‘Barbizon’Fransız bir grup ressam tarafından 
ortaya konulmuştur.Fransa’ya yakın ormanlık bir kasaba olan Barbizon 
Kasabası bu ekolün gerçekleştiği konum olup,Romantizm en baskın 
akım olarak görülüp,realizm gerçekliğin hissedildiği ve insanlığın 
en saf şekilde ifade edildiği,gerçekçi bir dönem olmuştur.Şekilcilik 
idalize,estetik kaygı geriye atılıp daha samimi üsluplar ön planda 
olmuştur.Bu araştırmada, Barbizon ekolünün içinde yer alan bir 
ressam olanJean François Millet’in, günümüzde emekçi yapının fark 
edilmesi ve kırsal alanlardaki çalışan bireyleri ortaya konularak dönem 
için gerçekçilik için başyapıt niteliğinde olan “Başak Toplayan Kadınlar 
“ isimli eserini pedagojik eleştirel bir açıdan bakıp yeni bir inceleme 
yapılmıştır. Araştırma, bilimsel araştırma yaklaşımlarından nitel 
araştırmanın tümevarım yönteminden ve veri toplama yöntemine 
göre konunun bulunduğu dönem ve etkisi ile ilgili makale, tez, yayın, 
video belgesel, kitap, müze eser tanıtım videoları vb. den yararlanılarak 
hazırlanmıştır. Toplanan veriler detaylandırılarak en önemli 
ayrıntılarıyla pedagojik eleştiri bağlamında ortaya konulmuştur. 
Araştırma döneminin öncesinde veya döneminde yapılan diğer 
benzer eserlere atıfta bulunularak ayrıca eserin günümüzde farklı 
şekilde yeniden yorumlanışları da ele alınarak incelenmiştir.

Kadriye Epik
Sivas Cumhuriyet Üniversitesi, Eğitim Bilimleri Enstitüsü, Güzel Sanatlar Eğitimi
Resim İş Eğitimi Yüksek Lisans Öğrencisi
kadriyeeepik@gmail.com
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Jean François Millet Artistic  Criticism Of The Work Titled Women 
Gathering Virgo

Abstract: One of the important representatives of the realism art 
movement, Jean François Millet describes naturalism, rural and 
rural areas, farmers, village atmospheres, working working classes 
with purely simple expressions in his works. He is thought to be one 
of the painters who used the working class in painting for the first 
time. When we look at the substructure of the work, it is emphasized 
industrialization when we look at it semantically. The work also 
hosts a useful food in terms of human history. In this direction, 
the reflection of this event on art by human hands in the pre-
industrial period emphasizes the importance of human in the face of 
industrialization and urbanization.When we look at this event from a 
divine perspective, it can be thought that God offered wheat to people. 
If we look at the work in terms of landscape, the placement of the 
figures and the space has been used in a very balanced way. In terms 
of sociology, the effects of endentism (settled life) are seen. In the 
1840s, the ‘Barbizon’, where landscape paintings were schooled, was 
put forward by a group of French painters. Barbizon Town, a forested 
town close to France, is the location where this school took place, and 
Romanticism was seen as the most dominant movement, realism 
was a realistic period in which reality was felt and humanity was 
expressed in its purest form. Formalism was neutralized, aesthetic 
concerns were thrown back and more sincere styles came to the fore.
In this research, the work of Jean François Millet, a painter in the 
Barbizon school, which is a masterpiece of realism for the period, called 
“Women Collecting Spikes”, by recognizing the laboring structure and 
revealing the individuals working in rural areas, from a pedagogical 
critical point of view and a new perspective. examination has been 
made. According to the inductive method of qualitative research, 
which is one of the scientific research approaches, and the data 
collection method, articles, thesis, publications, video documentaries, 
books, museum work promotion videos, etc. was prepared using 
the The collected data were detailed and presented in the most 
important details in the context of pedagogical criticism. By referring 
to other similar works made before or during the research period, 
different reinterpretations of the work today were also examined.

1. Giriş

1839 yılında ortaya çıkan romantiklerin varlığı, hayatı ve ruhu ön planda 
tutmasına karşı çıkarak doğan realizm akımının önemli bir ressamı olan 
Jean François Millettir. Barbizon ekolü için önemli bir varoluş göstererek 
gerçekçilik üzerine çevresindeki bulunan köylü nüfusu hiçbir süzgeç 
kullanmadan doğal ortamında resim ettiği görülmektedir.

Jean François Millet manzaradan çok figürleri ön planda tutarak 
kendinden önce var olan klasik dönem ve romantizm etkilerin tam tersi bir 
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oluşum ile eserlerini oluşturduğu görülmektedir.”Köy yaşamından sahneleri 
gerçekte oldukları gibi yapmak, tarlalarda çalışan erkek ve kadınları çizmek 
istedi. Bunun devrimsel bir şey olarak sayılmasını düşünmek ilginçtir. Ama 
geçmişin sanatında, çiftçiler Bruegel’in onları resim ettiği biçimde gülünç 
köylüler olarak görülürler genellikle” (Gombrich,2004). Gombrich’inde 
belirttiği gibi dönemin içinde yer alan Jean François Millet amaç edindiği 
çevresindeki yaşamı resim etmekti. Ama bu resim ediş şekli belki de 
dönemin alışık olmadığı bir yeni uyanış olduğu için farklı bir akımın 
doğarak etkilerinin diğer akımlar için bir yol göstericisi bile olmuştur.

1848 Fransız devrimi farklı bir gözlem ve uyanışa sahip olan halk ve 
ressamlar karşımıza çıkmaktadır. Bu uyanışı Barbizon köyünde, Barbizon 
ekolü adı altında toplanan ressamlar, düşünürler bir araya gelerek sanki 
bir okul gibi fikirleri paylaşarak gerçekçiliğin önemli yapı taşlarını 
oluşturdular. Bu yapı taşlarından olan Jean François Millet manzara yapma 
fikrini geliştirerek en önemli vurguya sahip olan başak toplayan kadınlar 
adlı eseri ile realizm akım etkisinin vurgulu bir şekilde ortaya koyduğu 
görülmektedir.

Bu araştırmada realizm akımı için önemli bir başlangıç noktası olan 
Jean François Millet’in, “Başak Toplayan Kadınlar” adlı eser, detaylı bir 
biçimde ele alınacaktır. Bu yeniden ele alış yöntemi, eleştirel açıdan yeni 
bir inceleme yapılarak; betimleme, çözümleme, yorumlama ve yargılama 
şeklinde olacaktır. Elde edilen veriler son bölümde tartışılacaktır.

2. Materyal ve Metod

Bu araştırma, bilimsel araştırma yaklaşımlarından nitel araştırmanın 
tümevarım yönteminden ve veri toplama yöntemine göre konuyla alakalı, 
tez, yayın, video belgesel, kitap, müze eser tanıtım videoları vb. den 
yararlanılarak hazırlanmıştır. Jean François Millet Başak Toplayan Kadınlar 
adlı eserlerinin ele alındığı kaynaklar taranmış ve bir araştırma tekniği 
olarak araştırılan kriterlere göre indirgeme yapılmıştır. Realizm akımından 
önceki dönemlerden meydana gelen örnekler evreni oluşturmaktadır. 
Realizm dönemin önemli ressamı Jean François Millet Başak Toplayan 
Kadınlar adlı eserinin sanatsal eleştirisi konusuyla ilgili doğrudan 
araştırma sürecine yükseköğretim kurumları bilimsel araştırma ve yayın 
etiği yönergesi çerçevesinde yapılmıştır.

3. Bulgular

3.1. Jean François Millet, Başak Toplayan Kadınlar

4 Ekim 1814-20 Ocak 1875 yılları arasında yaşayan Fransız ressam Jean 
François Millet yaşamını Gruchy kasabasında bir çiftçi ailesinin çocuğu 
olarak yaşamıştır. Kendisi de çiftçi olan Jean François Millet hem çiftçiliğin 
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yanında 1833’te Paul Dumouchei isimli bir portre ressamından eğitimler 
almak için Cherbourg’a gittiği bilinmektedir.1839’ da resim eğitimi ile 
birlikte Paris de yaşamaya başlayan Jean François Millet aynı zamanda Paris 
salonlarına yaptığı resimleri göndermeye başlar, fakat red cevabını alır. 
Azimle davranan Jean François Millet salona kabul edilmek için tekrar salona 
resim gönderdiğinde resim kabul edilmiştir.1847’ de salona kabul edilen 
resmi ağaçtan indirilen Oedipius tablosu olduğu bilinmektedir.1830 ile 1870 
yılları arasında 19 yy. Fransız ressamlar grubu olarak Barbizon köyünde 
bir araya gelen edebiyatçı ve ressamlar Barbizon ekolünün doğmasının 
başlangıcını gerçekleştirmişlerdir. Ekol resim ve edebiyat alanında 
romantizm etkisine karşı gerçekçiliğe giden yolun önemli bir başlangıç 
yapısı olmuştur. Ekolün düşünce yapısının Constable’nin düşünce yapısı ile 
gelişim gösterir. Constable 1824 de tablosunun Paris salonuna gönderir ve 
kabul edilir. Eserleri daha çok kırsal yaşamdaki insanları resim etmektedir. 
Bu resim ediş diğer Barbizon ekolü içinde yer alan ressamları da etkilemiştir. 
Etkilenen genç ressamlarda eserlerinde şekilci bir yapıyı reddedip 
doğadan esinlenerek tablolar yapmaya başladıkları gözlenmektedir. Doğa 
manzaraları artık dramatik olayların tamamlayıcı unsur olarak ele alınırken 
artık resmin ana teması olmaya başlamıştır.

1848 devrimi toplumun yaşam ve toplumsal algılarını değiştirdiği 
görülmektedir. Bu değişim yaşam içerisinde yer alan sanatı da etkilediği 
görülmektedir. Devrimin etkisi ile topluma daha çok yönelmeye

başlanmıştır. Bu yönelimle Jean François Millet inde içinde yer aldığı 
Barbizon da buluşan kişiler Constable’nin fikirlerine takip ederek doğayı 
ana unsur olarak realist bir anlayışla ortaya koymaktadırlar.

“Gerçekçilik düşe, tinsele ve öznele karşı, yaşanan anın özgül verilerine 
değer vermektedir. Gerçekçi sanat, nesnelliğe yönelişiyle sanatın kalıp ve 
kurallar saptayan üslup ve anlatımlarına karşı olan bir görüştür. Bazı sanat 
tarihçileri tarafından sanatta yüzyıllar boyu sürekli olarak amaçlanmış ve 
19.yüzyıla kadar aşamalarla gelişmiş bir olgu olarak değerlendirilmiştir. 
Çeşitli üsluplar içinde de birçok yazar ve ressam kendisinin gerçekçi 
olduğunu savunmuştur. Ancak gerçekçilik kavramının iddialı bir tavır 
olarak gelişmesi 19. yüzyılın ortalarına rastlar ve Avrupa da yayılan 
devrimci hareketlerin ışığında Akademizm karşı olan romantizmden sonra 
gelir” (Eczacıbaşı,1997).

Barbizon ekolü gerçekçilik etkisi ile birlikte köylü figürleri, köy yaşamı ve 
tarlalarda çalışan insanları betimlemeye başladıkları görülmektedir.1857’de 
Desglaneuses isimli tabloyu Jean François Millet tarafından yapıldı. 
Barbizon ekolünde Jean Baptiste, Camille Corot, Theodore Rousseau, Jean 
François Millet ve Charles François Daubigny gibi isimler yer almaktadır.

Romantiklerin varlığı ve hayatı, ruhu ön planda tutmasına karşı çıkarak 
Realizm akımı doğduğu görülmektedir. Romantizm akımı Klasizm’e 
bir başkaldırıyken gerçekçilik yani realizm ise hem romantizm hem de 
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Klasizm’e başkaldırı olduğu görülmektedir.
Romantizmin dramatik biçimleri, kalıplara karşı tutumu Realizm yolunu 

açtığı görülmektedir. Realizm 19. yüzyıl Avrupasında görülen toplumsal ve 
ekonomik değişimlerden etkilendikleri görülmektedir. Bu değişim özellikle 
halkın yaşam alanında ve doğal olarak da sanat içinde önemli değişimlere 
sebep olmuştur.

Realizm akımı halka etkisini 1839 yılından sonra göstermeye başlamıştır. 
Realizm akımının akademilerdeki saygın resim yapıtlarına, dini konulara 
saray ve saray yaşantısı, seçkin kişilerin portrelerinin ve doğayı olduğundan 
daha güzel göstererek güzel manzaraların işlenmesi geleneğine karşı çıkar. 
Gustave Courbet’inde dediği gibi “Doğadan başka kimsenin öğrencisi olmak 
istemiyorum” söylemi de bu durumu özetlemektedir.

Konu ve üslup olarak yaşamı ve doğayı olduğu gibi yansıtmak biçimleme 
anlayışı ile toplumun yaşamını gerçek boyutları ile ortaya sergilemektedir. 
Realizm anlayışında doğadaki oranlar plastik değerler renk, ışık değerleri 
aynen yansıtılmaya çalışılır.1848’ de devrimle birlikte bu devrimden 
fazlası ile etkilenen Jean François Millet Fransa da Barbizon kasabasında 
Constable’nın öğretilerini izleyerek doğaya yeni bir gözle bakmak için diğer 
sanatçılarla bir araya gelir.

Jean François Millet benimsediği öğretiler ile manzaradan figüre geçerek 
resim anlayışını farklılaştırır daha çok köy yaşamından sahneleri gerçekte 
oldukları gibi yapmak, tarlada çalışan erkek ve kadınlar çizer. Bu diğer 
dönemler için devrimsel bir etkidir. Realizm de amaç klasik ve romantik 
akımlarının yapaylığından kurtarmak, çağdaş eserler üretmek ve konuları 
öncelikler yüksek sınıflar ve temalarla ilgi değil daha çok toplumsal sınıflar 
temalar arasından seçmez. Günlük yaşamı ön yargısız bilimsel tutumla 
incelmesi ve bilim adamının klinik bulgularına benzer nesnel bir bakış 
açısı ile ortaya koymaktadır. Realizm akımının adını koyan sanatçı Gustave 
Courbet (1819-1877) ” Ben hiç melek resmi yapmadım, çünkü melek hiç 
görmedim.” demiştir.

3.2. Betimleme (Duyusal Boyut)

Başak Toplayan Kadınlar eseri diğer adı ile “The Gleaners” tual üzerine 
yağlıboya olarak 83,5*110 cm boyutlarında yapılmıştır. Gombrich ‘ninde 
sanatın öyküsü eserinde bu sözleri de eserin devrim niteliğinde olduğunu 
göstermektedir.”Jean François Millet ” Başak Toplayan Kadınlar” adlı 
resminde ne dramatik ne komik bir öykü betimleniyor. Bu resimde söz 
konusu olan sadece başak toplayan köylü kadınlardır. İşte bu bir devrimdir.” 
(Gombrich,2004 s.508). Eserin dönem içerisinde ne kadar etkili bir yer 
aldığını da görmekteyiz. Eser hakkında figür anlayışına bakış açısı 
noktasında ise “resimde başat unsur figür anlayışına yeniden sağlam 
bir dönüş, yapıldığını ancak bu kez figürlerin sıradan insanlar olduğunu 
görmekteyiz. (Ülger,2019) sıradan insanların seçilmesi 1848’de yapılan 
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devriminde etkisi ile artık hakla yönelim bir göstergesi gibi karşımıza başak 
toplayan kadınlar tanığı olarak karşımıza çıkmaktadır. Başak Toplayan 
Kadınlar eseri Fransa Paris de Orsay müzesinde bulunmaktadır.

Görsel 1. Jean François Millet,1857, Başak Toplayan Kadınlar/
The Gleaners Jean François Millet,Des Glaneuses en 1857, Donation 

sous réserve d’usufruit Mme Pommery, 1890© Musée d’Orsay                                                                                                       
https://www.musee-orsay.fr/fr/oeuvres/des-glaneuses-342

Resimde ana merkezde üç tane tarlada çalışan kadın görünmektedir. 
Bu üç kadının vucüd hareketleri ve duruşları tarlada hasattan sonra kalan 
mısır başaklarını topladıkları görülmektedir. Kadınların kıyafetleri bu mısır 
başaklarını toplamak için uygun, işçi kıyafetleri şeklinde durmaktadır. 
Önlerindeki kumaşlarla bellerine doladıkları önlüğe benzeyen yapı toplanan 
başakların konulması için yapıldığı dikkat çekmektedir. Kırsal yaşam içinde 
olağan bir günün sanki bir fotoğrafını Jean François Millet gözler önüne 
sermiştir. Bu esere benzer bir eseri de dört yıl önce yaptığını görmekteyiz.

Jean François Millet 1853 tarihinde 38,3*29,3 boyutlarında yaz diğer adı 
toplayıcılar olarak geçen eserini yapmıştır.
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Görsel 2. Jean François Millet,1853, Yaz, toplayıcılar tuval üzerine yağlı 
boya; 15 1/16 x 11 9/16 inç, Yamanashi Valiliği Sanat Müzesi 2020.80                                                            

https://www.slam.org/explore-the-collection/millet-and-modern-art

Eser şu anda Yamanushi Prefectual Museum Of Art da sergilenmektedir. 
Başak Toplayan Kadınlar eserine benzer görüntülere sahip daha küçük 
boyutlarda farklı bir arka fonla ifade edilen yaz, toplayıcılar adlı 1853 yılında 
yapılan eser de karşımıza çıkmaktadır. Eser görsel 2 de paylaşılarak başak 
toplayan kadınlar eseri ile benzer ve farklı yönleri ortaya konulmaktadır.

Başak toplayan kadınların duruşları adeta anıtsal bir yapı durmaktadır. 
Yatay bir düzlem üzerine üç dikey yapı ile üç çalışan kadın ana merkezde 
resmin tam ortasında bulunmaktadır.

Üç kadından sol tarafta bulunan kadının başakları topladığı, tam 
ortadaki kadının ise sol eli ile başakları biriktirerek eğilerek toplamaya 
çalıştığı, bir taraftan da topladığı başakları kumaştan yapılmış önlüğüne 
doldurmaya çalıştığı görülmektedir. Sağ tarafta arkası izleyene dönük 
olan kadının ise başakların saplarından oluşan bir yığın tutmaktadır. Sağ 
tarafta bulunan kadının yanında küçük bir başak yığını görülmektedir. 
Topladıkları başakları birlikte buraya koymuşlardır. Kadınların şapka 
taktıkları görülmektedir. Eser bize o dönemdeki çalışan halkın giyimi 
hakkında da bilgi vermektedir.

Arka plana geldiğimizde büyük bir kalabalık dikkat çekmektedir. 
Büyük bir işçi grubunun başak yığınlarını bir araya getirmeye çalıştıkları 
görülmektedir. Sol arka tarafta at arabasına büyük başak yığınlarını 
arabaya yüklemeye çalışan erkek çalışanlar görülmektedir. Bu çalışan 
grupla ön planda gördüğümüz kadınların hiçbir bağlantısı yokmuş gibi 
durmaktadır. Arka fonun sağ tarafında at üzerinde o grubu yöneten bir kişi 
görünmektedir. Yöneten kişi öndeki bulunan kadınlara arkası dönüktür. 
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Beyaz kıyafetleri ile arkada resim edilen grup oldukça kalabalık ve dikkat 
çekmektedir.

Eseri üç yatay parçaya ayırdığımızda ön planda üç kadın orta planda 
çalışan büyük bir grup onları yöneten kişi at arabası görünmektedir. 
Üçüncü en arka parçada ise hava perspektifine bağlı olarak gökyüzü etkili 
bir şekilde resim edilmiştir. En arka fonda ise köy manzarasına ait ağaçlar ve 
evlerin çatıları görünmektedir.

Kadınların hemen arka kısmına baktığımızda sapsarı rengi ile 
başak yığınları resim içinde varlığını hissettirmektedir. Başak mahsul 
tepeleri oldukça yüksek ve çok fazla insan gücüne sahip olarak taşındığı 
görülmektedir.

Renk geçişlerine baktığımızda Jean François Millet çiftçilik mesleğin 
zorlu koşullarını ortaya koyarken bir o kadar da pastel ve yumuşak 
geçişlerle sağladığı görülmektedir. Doku ve renk geçişleri yumuşak bir 
dille ifade edilmektedir. Sarı, yeşil tonları resimde ağırlıktadır. Kadınların 
şapkalarındaki renk geçişleri birbirinden farklı ve uyumlukla ifade edildiği 
görülmektedir.

3.3. Çözümleme (Biçimsel Boyut)

Eserin en temel unsuru olarak duran üç kadının işlevi sırasıyla mısır 
başaklarını aramak, tam orta da bulunan kadının yaptığı gibi başakları 
toplamak, en sağ tarafta bulunan izleyiciye dönük olan kadının ise başakları 
bir demet haline getirerek bağlamak görevi varmışçasına resim edilmiş 
diyebiliriz. Çalışan çiftçi kadınların duruşlarından yola çıkarak görevleri 
zorlu, yıpratıcı da olsa kırsal da yaşayan insanlar için topladıkları başakların 
besin ve geçim kaynağı olduğundan günlük yaşamın bir rutini olarak 
görülmektedir.

Eser o dönemim bize tanığı gibi o güne o ana bizi götürmektedir. 
Kadınların zorlu koşullara rağmen emekçi bir duruşla çiftçi sınıfının 
varlığını ortaya koymaktadır. Köylü yaşamının emektar insanların 
yaşamlarına devam etmek için hasat edilmiş başakları toplayarak önemli 
bir emeği gözler önüne koymaktadır. O dönemin yaşanıldığı çevre, köy 
hayatı ve kıyafetleri ile bize o dönemden bilgiler vermektedir.

Başak toplayan kadınlar birbirini tanıyan, birbirine yardım eden üç 
çalışkan emekçi kadının birlikte çalışmasını resim eder. Kadınların ellerinin 
çalışan bir yaşam içinde önemli bir faktör olarak resimde de dikkat çeker.

Eserde yatay bir yapının içinde üç kadının dikey bir düzenle ifadesi 
dikkat çeken noktalardan biridir. Diagonal bir yapıya bağlı olarak diagonal 
bir duruşla sanki sahnedeki oyuncuların resimde arkalarını izleyicilere 
dönemden durmaktadırlar.

Çalışan üç kadının birbirinin alanına müdahale etmeden kendi 
alanlarında bulunan başakları topladıkları görülmektedir. Kadınların 
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sağ elleri ile eğilerek başakları topladıkları ve önlüklerine doldurmaya 
çalıştıkları görülmektedir.

Zemin renginden arka plandaki renklere kadar pastel ton renklerinin 
ağırlıkta olduğu görülmektedir. Kadınların giydikleri kıyafetlerine uygun 
şapka takmaları da önemli bir ayrıntı olarak görülmektedir. Sapsarı duran 
başaklar ana renk etkisi ile resimde genel renk dağılımını sağlamaktadır. 
Alışılmadık bir şekilde renk geçişleri yumuşak bir pastel tonlarla ifade 
edilmektedir.

Figürlerin hatları sert fırça vuruşları ile değil, daha esnek ve 
yumuşak vuruşlarla ifade edildiği görülmektedir. Kadınların yüzleri çok 
görülmemekte sadece yüz hatlarının çiziminde sağ tarafta izleyiciye dönük 
duran kadının yüzü hafif görünmektedir. Sol tarafta duran kadınların 
işlerine adapte olup işlerine yüzlerini döndükleri görülmektedir.

Arka planda bulunan kabalığın esnek renk yapısı ile beyaz renklerle 
ifade edilerek resim içinde olağan bir dağılım göstermektedir. Resimde 
boş alanların çok görülmediği havanın ve zeminin eşit bir alanla birbirini 
dengeleyen bir yapıda olduğu görülmektedir. Yağlıboya tekniğinde resim 
etkisinin boyanın daha yumuşak ve yüzeysel derinlikle, renk geçişleri, ışık 
gölge etkisi etkili bir şekilde görülmektedir.

Eserin dağılımında etkili bir denge görülmektedir. Resim içinde en 
vurgulu hareket ön planda duran kadınlar ve arka plandaki kalabalık grup 
ise ikinci planda dikkat çekmektedir.

Kadınların denge içerisinde anıtsal duruşları yaptıklara işe olan 
bağlılıklarını ifade etmektedir. Arkadaki kalabalığın yoğunluğu ön planda 
bulunan kadınların hareketli etkisini azaltmamaktadır. Kadınların dikkat 
çekici yapısına uygun ifade edilmiştir.

3.4. Yorumlama(Tematik)

Toprakla insan arasındaki eski bir bağın ürünü gibi karşımıza çıkmaktadır. 
Jean François Millet’in başak toplayan kadınlar eseri. Yüzyıllardır var olan 
emekçi kadınların toplum içerisinde ailesi için bir geçim bir besin kaynağının 
nasıl emekle ortaya konulduğu anlatan bir eserdir. Eser dönemin realizm 
akımı için en önemli eserleri içerisinde yer almaktadır.

Jean François Millet 1857’ de yaptığı başak toplayan kadınlar eseri, hep 
göz ardı edilen kesimin varlığını ortaya koymuştur. Daha çok soylu kesimin 
resimlere bir başkaldırı ile toplum içinde yer alan sıradan halkı resim ederek 
farklı bir yeniden uyanış örneği göstermiştir.1848’deki devrimin halka 
yönelmesi, halkın varlığının da artık tanınıyor olması önemli bir göstergedir.

Kendisi de çiftçi bir aileden gelen geçimini çiftçilikle kazanan Jean 
François Millet için bu sahneler hiç yabancı değil hatta yaşamının ta 
kendisidir. Eserin en dikkat çeken unsuru işine adapte olmuş üç emektar 
kadının varlığıdır. Yaptıkları işe olan özverileri birlikte çalışarak küçük 
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başak yığınlarına yenilerini katmaktır. Üç kadının soldan sağa doğru bir 
sıralama yaparsak, başakları aramak, ortada bulunan kadının başakları 
toplamak, diğer kadının ise başak saplarını birbirine bağlamak görevleri 
varmışçasına çalıştıkları görülmektedir.

Kadınların kıyafetleri çalışan bir çiftçi olmaları onların fakir, fazlası 
ile ihtiyaç sahibi kıyafetlerinin çok yıpranmadan bir yırtık bile olmadan 
resmeden Jean François Millet belki de emekçi sınıfın mahzun, yoksun 
olduğunu değil gururla işlerini yaptıklarını gözler önüne sergilemektir. 
Kadınların zayıf bir vücutlarının olmadıkları aksine yaptıkları işi ortaya 
koyacak kadar güçlü görülmektedir.

Renk geçişlerinin yumuşak ve soft yapı ile oluşturulması da dikkat 
çeken diğer bir unsurdur. Sapsarı duran başakların resmin dağılımında 
önemli bir ana renk etkisi göstermektedir. Arkadaki duran kalabalığın ise 
sapsarı başak yığınları içinde beyaz kıyafetleri de iyi bir dağılım sağlamıştır. 
Sağ tarafta bulunan at üstündeki grubu yöneten kişinin el hareketi ile 
grubu yönlendirmesi ve atının kahverengi rengi ile de iyi bir dağılım olarak 
karşımıza çıkmaktadır. Arka plandaki ağaçların çizgi perspektifine bağlı 
olarak daha küçük resim edilmesi resmi arka planda tamamlayan önemli 
bir unsur olarak da dikkat çekmektedir.

Olay örgüsü ile baktığımızda resim akışında ön plandaki kadınların 
resmin odak noktası olarak resim edilmesi ve hiçbir kadının kendi alanının 
dışında başka bir alana müdahil olmaması da olay örgüsünün düzenli 
dağılımını sağlamaktadır.

Resmin orta alanında sağ tarafta bulunan at arabasının varlığı ise büyük 
hasat yığınları için insan gücünün yanında hayvan gücüne de ihtiyaç 
duyularak varlığını ortaya koymaktadır.

Ajan işi olarak geçen 2009’da Banksy tarafından yapılan resim Jean 
François Millet’in Başak Toplayan Kadınlar eserinin farklı bir yorumu olarak 
karşımıza çıkmaktadır.

Görsel 3. Banksy,2009, Ajan işi                                                                                                              
https://www.wikiart.org/en/banksy/agency-job
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Başak toplayan kadınlar eserini Banksy’in görsel 3 de paylaşılarak Jean 
François Millet’in eserindeki sağ taraftaki kadını tablodan çıkararak sanki 
1857’deki çalışan kadını çıkararak 2009 yılına getirmiştir. Sanki çalışmasına 
ara veren bir kadının dinlenme anı gibi tasvir edilmiştir.

3.5. Yargı

Başak toplayan kadınlar eseri Jean François Millet ile özleşen bir yapı olarak 
karşımıza çıkmaktadır. Eser 1848 devrimden sonra emektar halkı ortaya 
koyması romantizm akımına bir karşı çıkışın göstergesidir. Barbizon ekolü 
için önemli bir eser olan Başak Toplayan Kadınlar resim alanında en önemli 
devrim niteliğindeki eserdir.

Eserin dikkat çeken bir önemli rolü ise eser bittikten sonra çok tepki 
almasıdır. Nedeni ise 1848 son devriminden sonra eserin etkisi ile köylü 
sınıfının, çalışan sınıfın gözler önüne getirilerek tekrar bir devrimin haberci 
olabilir mi? ihtimali olacağından eseri ön planda tutmaktadır.

Eserin önemli bir diğer özelliği ise Barbizon ekolü etkisini ile diğer 
dönemlerde çalışan sınıfın varlığını inkâr eden Klasizm ve Romantizm 
akımına karşı çıkan bir belge niteliğinde olmasıdır. Toplumsal bir 
dışavurumla, yaşanılan dönemdeki çalışan, emek veren nüfusun zorlu 
koşullarını anlatan etkili bir yapı olarak karşımıza çıkmaktadır.

Kadınların anıtsal bir yapı ile merkezde yer alması eserin en dikkat çeken 
öğeleridir. Pastel renk geçişleri yumuşak fırça darbeleri ile ifadesi edilmesi 
de eserinin önemli unsurdur. Emekçi kadınların hasadı yapıldıktan sonra 
kalan başakları toplarken, yılgın ya da yoksul değil ya da zayıf güçten 
düşmüş değil, güçlü ve azimle çalışmaları dikkat çeken diğer bir yöndür. 
Belki de çiftçi emekçi insanın saygı duyulan ve hep var olacak yapısını 
düzgün bir görünüşle ifade edilişidir.

Resimde kompozisyon olarak eşit bir dağılım görünmektedir. Renk 
geçişleri pastel tonlar ve sarı ağırlıklı olarak önemli unsurlar arasındadır.
kadınların kıyafetlerindeki renk ve ton geçişleri önlüklerinde,kolluklarında 
şapkalarında bir uyum halinde izleyiciye güzel bir bütünlük göstermektedir.
arka plandaki mısır yığınları,çalışan kalabalığın resim yapısına uygun 
boyutlarda ve renklerde resim edilmesi de önemli bir tamamlayıcıdır.

Toprağın verici hali ile ana olan kadın sembolünün bütünleyici etkisi 
karşımızda durmaktadır. Eserin Barbizon ekolü için etkili bir yapı olarak 
unutulan halkın aktif yapısını var etme, var olanı üretme ve geleceğini, 
geçimini sağlamak temel amaç olarak etkili bir eserdir.

4. Sonuç ve Tartışma

Jean François Millet tarafından yapılan başak toplayan kadınlar eseri 
dönemi içinde bir devrimin şahidi niteliğindedir. Eserin önemli bir diğer 
özelliği ise Barbizon ekolü etkisini ile diğer dönemlerde çalışan sınıfın 
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varlığını inkâr eden Klasizm ve Romantizm akımına karşı çıkan bir belge 
niteliğinde olmasıdır. Toplumsal bir dışavurumla, yaşanılan dönemdeki 
çalışan, emek veren nüfusun zorlu koşullarını anlatan etkili bir yapı olarak 
karşımıza çıkmaktadır.

Jean François Millet kendi yaşamının ta kendisini resim ederek göz ardı 
edilen toplumun üstündeki tozlarını atarak yeni bir uyanış sağlamıştır. 
Başak Toplayan Kadınlar eseri ile Barbizon ekolü için bir uyanışın resmi 
kanıtını ortaya koymuştur.

Halkın çalışan, emekçi nüfusu görmeyen Klasizm ve romantizm 
akımına karşı 1848 devriminin yansıması ile ortaya çıkan realizm akımının 
varlığını ortaya koyan Barbizon ekolü için önemli bir eserdir. Jean François 
Millet yaptığı diğer resimlerinde halkı var olanı olduğu gibi aktararak sanki 
bir fotoğraf makinesinden çıkan fotoğraflar gibi 1800’lü yılları bizi de şahit 
etmektedir.

Kaynakça

Eczacıbaşı, N. (1997). Eczacıbaşı Sanat Ansiklopedisi. İstanbul, YEM 
yayın.

Gombrich, E. H. (2004). Sanatın öyküsü. (E. Erduran & Ö. Erduran, Çev.). 
(4. Baskı). İstanbul, Remzi Kitabevi.

Ülger, K. (2019). Rönesans’tan Sürrealizm e resim sanatının tarihsel 
gelişim sürecinde figür ve kompozisyon, I. Uluslararası güzel sanatlar ve 
eğitimi sempozyumu (UGES) sözlü bildiri.

Görsel Kaynakça

Görsel 1: https://www.musee-orsay.fr/fr/expositions/les-mondes-
esthetiques-du-xixe-siecle-196094 adresinden 19.12.2020 tarihinde erişim 
sağlanmıştır.

Görsel 2. https://www.slam.org/explore-the-collection/millet-and-
modern-art adresinden 09.01.2021 tarihinde erişim sağlanmıştır.

Görsel 3. https://www.wikiart.org/en/banksy/agency-job 11.01.2021 
tarihinde erişim sağlanmıştır.



Bölüm 9

Çağdaş Sanatta Kolaj

 Derya Şahin, Hakan Akkuş

Özet: Sanat günümüze kadar birçok değişim geçirmiştir. Toplumsal 
olaylar, savaşlar, sanayide meydana gelen gelişmeler, teknolojideki 
devrimler sanat alanında da büyük değişimlere neden olmuştur. 
Dünyada olan olayların her birinden etkilenebilen sanat, değişime 
uğrayıp yeni arayışlar ve yeni ifade yöntemleri bulmuştur. Bu ifade 
yöntemleri teknolojinin hızlı gelişimiyle birlikte artmış ve çeşitlilik 
kazanmıştır. Buna bağlı olarak sanatsal ifade biçimlerinde tercih 
edilen malzemeler de değişebilmiş ve çeşitlenmiştir. Özellikle 
kavramsal boyutun sanata dahil edilmesiyle birlikte, hazır nesne 
kullanımında artış yaşanmış, her şey ve her malzeme sanatın 
kullanım alanına dahil olmuştur.  Nesneyi asıl işlevinden koparıp, 
ona yeni bir anlam kazandırması olarak tanımlanabilen hazır 
nesne ile sanatçı klasik malzeme anlayışının dışına çıkmıştır.

Kullanılan malzeme bakımından değişimin ilk kıvılcımları niteliğini 
taşıyan yöntemlerden biri de kolaj yöntemidir. Sanat terimi olarak; kağıt, 
kumaş gibi gereçlerin, resim yapma tekniğine uygun olarak bir yüzeye 
düzenli yapıştırılması anlamına gelen, yapıştırma resim olarak da 
bilinen “kolaj”, çağdaş sanatta gündelik malzemelerin de eklenmesiyle 
birlikte sanat süreci içerisinde kendine önemli bir yer edinmiştir.

20. yy. da estetik kübizm ile ortaya çıkan kolaj sanatı, Fovizm, 
Konstrüktivizm, Pop Sanat, Sürrealizm, Dada ve 1960 sonrası 
birçok avangard akımın içerisinde yer almıştır. Bu akımların 
yorumlama yöntemlerine yardımcı olan kolaj tekniği, 
ülkemizde de sık kullanılan teknikler arasında bulunmaktadır.

Bu araştırmada, kolaj sanatının başlangıcından günümüze sanat 
tarihi içerisinde nasıl yer bulduğuna değinilerek, sanatçıların eserleri 
üzerinden okumalarda bulunulmuş ayrıca ülkemizde kolaj tekniğini 
kullanan sanatçıların eserleri incelenmeye çalışılmıştır. Bu doğrultuda 
bir sanatsal ifade biçimi olan kolajın olanakları keşfedilmeye çalışılmıştır.

Araştırma sonucunda, Kübizm sanat akımının öncü ismi Picasso 
ile başlayan kolaj tekniğinin; sanat akımına dönüşmesi için geçen 
süreç içerisinde Dada akımı ile hız kazandığı ve kavramsal sanat ile 
beraber malzemede sınır tanımaz bir yapıya dönüştüğü görülmüştür. 
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Ayrıca; kolajın, çağdaş sanat pratiğinde, sanatsal üretimler için 
sınırsız malzeme kullanımına olanak tanıyan bir teknik olduğu, 
sanatçılar tarafından farklı açılımlarla yeni önermeler sunduğu ve 
yenilikleri beraberinde getirdiği, dijital çağın imkanları ile birlikte 
dönüşümler yaşadığı ve etki alanını da genişlettiği görülmüştür. 

Collage In Contemporary Art

Abstract: Art has undergone many changes until today. Social events, 
wars, developments in industry, and revolutions in technology have 
also caused great changes in the field of art. Art, which can be affected 
by each of the events in the world, has changed and found new searches 
and new expression methods. These expression methods have increased 
and diversified with the rapid development of technology. Accordingly, 
the materials preferred for artistic expression have also changed and 
diversified. Especially with the inclusion of the conceptual dimension 
in art, there has been an increase in the use of ready-made objects, and 
everything and every material has been included in the field of use of 
art. With the ready-made object, which can be defined as detaching 
the object from its original function and giving it a new meaning, 
the artist has gone beyond the classical material understanding.

One of the methods that are the first sparks of change in terms of 
the material used is the collage method. As an art term; “Collage”, 
also known as paste painting, which means the regular sticking of 
materials such as paper and fabric to a surface in accordance with 
the painting technique, has gained an important place in the art 
process with the addition of everyday materials in contemporary art.

20th century The collage art, which emerged with aesthetic 
cubism in Turkey, took part in Fauvism, Constructivism, Pop Art, 
Surrealism, Dada and many avant-garde movements after 1960. The 
collage technique, which helps the interpretation methods of these 
movements, is among the frequently used techniques in our country.

In this research, it has been mentioned how the art of collage has 
found a place in the history of art from its beginning to the present, 
and readings have been made on the works of the artists, and the 
works of the artists who use the collage technique in our country have 
been tried to be examined. In this direction, the possibilities of collage, 
which is a form of artistic expression, were tried to be explored.

As a result of the research, the collage technique, which started 
with Picasso, the leading name of the Cubism art movement; It has 
been seen that it gained momentum with the Dada movement in 
the process that took it to turn into an art movement and turned 
into an unlimited structure in material together with conceptual 
art. Moreover; It has been seen that collage is a technique that 
allows the use of unlimited materials for artistic productions in 
contemporary art practice, offers new proposals with different 
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perspectives by artists and brings innovations, transforms with the 
opportunities of the digital age and expands its sphere of influence.

Giriş

           “Resim bir varlık durumudur…. benlik keşfidir.
Her iyi sanatçı, kendini resmeder”. Pollock

Fineberg’e göre (2014: 15); sanatçılar yaptıklarını neye benzeyeceğini görmek 
için yaparlar. Sanatçılar ilgi çekici buldukları ve aynı zamanda kelimelere 
dökmenin imkansız olduğu her şeyi, bir anlayışı, bir fikri sezgisel olarak 
kavrar ve bunu bir sanat yapıtı olarak görünür kılmanın peşine düşerler. 
İşte bu görünür kılma yöntemleri günümüze kadar çoğalarak gelmiştir. Bu 
bağlamda sanat da günümüze kadar birçok değişim geçirmiştir. Toplumsal 
olaylar, savaşlar, sanayide meydana gelen gelişmeler, teknolojideki devrimler 
sanat alanında da büyük değişimlere neden olmuştur. Dünyada olan 
olayların her birinden etkilenebilen sanat, değişime uğrayıp yeni arayışlar 
ve yeni ifade yöntemleri bulmuştur. Bu ifade yöntemleri teknolojinin 
hızlı gelişimiyle birlikte artmış ve çeşitlilik kazanmıştır. Buna bağlı olarak 
sanatsal ifade biçimlerinde tercih edilen malzemeler de değişebilmiş 
ve çeşitlenmiştir. Özellikle kavramsal boyutun sanata dahil edilmesiyle 
birlikte, hazır nesne kullanımında artış yaşanmış, her şey ve her malzeme 
sanatın kullanım alanına dahil olmuştur.  Nesneyi asıl işlevinden koparıp, 
ona yeni bir anlam kazandırması olarak tanımlanabilen hazır nesne ile 
sanatçı klasik malzeme anlayışının dışına çıkmıştır. Kullanılan malzeme 
bakımından değişimin ilk kıvılcımları niteliğini taşıyan yöntemlerden biri 
de kolaj yöntemidir. Sanat terimi olarak; kağıt, kumaş gibi gereçlerin, resim 
yapma tekniğine uygun olarak bir yüzeye düzenli yapıştırılması anlamına 
gelen, yapıştırma resim olarak da bilinen “kolaj”, çağdaş sanatta gündelik 
malzemelerin de eklenmesiyle birlikte sanat süreci içerisinde kendine 
önemli bir yer edinmiştir. Adnan Turani’ye göre kolaj, bir resmin bünyesine 
uygun olarak yapıştırılan çeşitli kağıt parçaları ya da buna benzer gereçlerle 
yapılan eserdir. Diğer bir anlamıyla, çeşitli çağlardan kalan iki yapının 
birbirine uygun olarak bir araya getirilmesidir (Turani, 1993: 73). 20. yy. da 
estetik kübizm ile ortaya çıkan kolaj sanatı, Fovizm, Konstrüktivizm, Pop 
Sanat, Sürrealizm, Dada ve 1960 sonrası birçok avangard akımın içerisinde 
yer almıştır. Bu akımların yorumlama yöntemlerine yardımcı olan kolaj 
tekniği, ülkemizde de sık kullanılan teknikler arasında bulunmaktadır. 
Kolaj sanatını ilk olarak kullanan sanatçılar 1910 yılında İspanyol kübist 
ressam Picasso tuvale kumaş parçaları uygulamış ve yine aynı dönem 
içinde Fransız ressam Braque duvar kağıdını tuvale uygulayarak bu 
tekniği eserlerinde kullanmışlardır. Günlük kullanılan nesnelerin sanata 
eklenmesi ve daha sonrasında Duchamp ile hazır nesnelerin sanata dahil 
edilmesi kolaj sanatını teknikten öte bir akım haline gelmesini sağlamıştır. 
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Kübizm ile sanatta sürekli kullanılan tekniklerden biri haline gelen kolaj, 
Batı’da Fovizm, Konstrüktivizm, Pop Sanat, Sürrealizm, Dada, ve 1960 
sonrası birçok avangard akımın içerisinde yer almıştır. Ülkemizde 1950’den 
sonra soyut sanatta kullanılan kolaj tekniği 1960’dan sonra ise sanatçıların 
severek uyguladıkları bir teknik olmuştur. Bu dönemde soyut sanatın 
yaygınlaşmasından günümüzde çağdaş sanatta da Özdemir Altan, Altan 
Gürman, Burhan Doğançay, Lütfü Günay, Ergin İnan gibi Türk resminin 
öncü isimleri de kolaj tekniğini kullananlar arasındadır. Bu araştırmada, 
kolaj sanatının başlangıcından günümüze sanat tarihi içerisinde nasıl 
yer bulduğuna değinilerek, sanatçıların eserleri üzerinden okumalarda 
bulunulmuş ayrıca ülkemizde kolaj tekniğini kullanan sanatçıların eserleri 
incelenmeye çalışılmıştır.

Evren ve Örneklem

Bu araştırmanın evreni kolaj tekniğini kullanarak yapılan ve yapılmakta 
olan sanat eserleridir. Örneklemi ise çağdaş sanatta kolaj tekniği ile yapılmış 
ve sanat eseri değeri kazanmış işlerden oluşmaktadır. Sanatçıların eserleri 
üzerinden okumalarda bulunulmuş ayrıca ülkemizde kolaj tekniğini 
kullanan sanatçıların eserleri incelenmeye çalışılmıştır.

Yöntem

Bu makalede nitel araştırmalardan doküman analizi yöntemi kullanılmıştır. 
Nitel araştırma, incelediği probleme ilişkin sorgulayıcı, yorumlayıcı ve 
problemin doğal ortamındaki biçimini anlama uğraşı içinde olan bir 
yöntemdir (Guba ve Lincoln, 1994; Klenke, 2016). Bir problemin çözümüne 
ilişkin gözlem, görüşme ve doküman analizi gibi nitel veri toplama 
yöntemlerini kullanan nitel araştırma, daha önceden bilinen veya fark 
edilmemiş problemlerin algılanmasına, probleme ilişkin doğal olguların 
gerçekçi bir şekilde ele alınmasına yönelik öznel-yorumlayıcı bir süreci ifade 
etmektedir (Seale, 1999). Araştırmada incelenen olgu veya olaylarla ilintili 
bilgiler içeren yazılı belgelerin ayrıntılı olarak taranması ve bu bilgilerden 
yeni bir bütünlük oluşturulması, doküman/metin analizi olarak adlandırılır 
(Creswell, 2002). Araştırma için, yerli ve yabancı yazılmış kitaplar, dergiler, 
web sayfaları, kataloglar, broşürler, konu ile ilgili yapılan tezler incelenmiştir. 
Bu araştırmalar neticesinde elde edilen verilerin yeniden ortaya konması ve 
yorumlanmasıyla araştırma sonuçlandırılmıştır.

Araştırma Modeli

Bu çalışmada nitel araştırma modeli uygulanmıştır.
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Veri Toplama Araçları

Araştırmada, yerli ve yabancı kitaplar, sanat dergileri, tezler, makaleler, 
sanatçı web sayfaları, kataloglar, broşürlerden bilgiler toplanmıştır.

Araştırma Etiği

Bilimsel araştırma, çalışma, yayın ve etkinliklerde uyulması gereken 
etik kurallarını ve yükseköğretim kurumlarının kendi bünyelerinde 
oluşturacakları bilimsel araştırma ve yayın etiği kurullarının görev, yetki 
ve sorumlulukları ile çalışma usul ve esaslarına uygun olarak hazırlanmaya 
çalışılmıştır.

Bulgular

Bu bölümde, kolaj tekniğinin çağdaş sanat akımları içinde nasıl yer bulduğu 
ve günümüze kadar nasıl bir değişim geçirdiği incelenmeye çalışılmıştır.

Kübizm ve Kolaj

Üzerinde düşünmeye değer herhangi bir sanat yapıtı, dünyada gördüğümüze 
“benzemeye” yeltenen basit bir temsilden çok, sanatçının kendi deneyimi 
oranında sahip olduğu karmaşık bir algı ve duygu kümesinin ele avuca 
gelir bir cisimleşmesidir (Fineberg, 2014: 15). Bu oluşumlara imkan tanıyan 
yöntemlerden olan kolaj tekniği, doğada bulunan beşeri faktörlerinde 
doğaya kattığı birbiriyle bir bağı bulunmayan tek başına anlam yüklenemez 
durumdaki her türlü malzemenin bir yüzey üzerinde boya ile bir araya 
gelerek oluşturduğu ifade niteliği taşıyan yapı olarak karşımıza çıkmaktadır.

Sanatın göreneksel dağarcığının dışından ya da daha değersiz 
sayabileceğimiz bir kesimden malzeme kullanmak; gerçeklikle daha 
ülkeleştirilmiş bir güzellik elde etmek için değil de, oyun oynamış olmak 
için oynamak; aynı resimde birbiriyle çelişen bilgiler vermek; yapıştırma 
tekniği olan kolajdan faydalanarak her türlü resimsel dili hiçe saymak; 
resmin yüzeyini, içinden düşsel bir boşluğa bakılan bir pencere olarak kabul 
eden göreneksel anlayışı tümüyle yadsımak gibi (Lynton, 2004: 64).

1911’ de sanatın deha isimlerinden Picasso boya ile yaptığı bir esere 
muşamba yapıştırarak kolaj tekniğinin bir sanata dönüşme sürecini 
başlatmıştır. 1912 ve 1914 yılları “Sentetik Kübizm” olarak adlandırılan yeni 
bir evredir. Picasso bu yıllarda resimlerine baskılı kumaşlar ve kağıtlar 
yapıştırmış ayrıca atık malzemeler kullanarak kolaj tekniğini üçüncü 
boyuta taşımıştır. Bu çalışmalar asamblaj tekniğinin ilk örnekleri olarak da 
yorumlanabilir (Antmen, 2017: 45-48).
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Görsel - 1. Pablo Picasso, Bambu Sandalyeli Natürmort, 1912, 29x37 cm. 
Urganla Çerçevelenmiş Tuval Üzerine Yağlıboya, Muşamba. Picasso Müzesi,                        

https://www.pablopicasso.org/still-life-with-chair-caning.jsp

Kübizm’in öncülerinden Braque ise harfleri soyut olarak eserlerinde 
kullanmıştır.   “Bir rulo simüle edilmiş meşe desenli duvar kağıdı satın alan 
ve kağıt parçalarını kesip karakalem çizimlerine yapıştırmaya başlayan 
Braque’dır.

Sentetik kübizm döneminde, Picasso ünlü “Bambu Sandalyeli 
Natürmort” u yaparken, gazete, pipo, bardak gibi kübist nesneleri 
yerleştirdiği resmin üçte bir bölümünde desenli bir muşamba kullanmıştı. 
Braque ise “Pipolu Adam” tablosunda, adam için karakalem arka plan için 
de duvar kağıdı kullandı.  Duvar kağıdı Picasso’nun muşambası gibi resmin 
en gerçekçi ve sağlam bölümü olarak öne çıksa bile biz bunun bir yalan 
olduğunun farkındayız (Lynton, 2004: 62).

Görsel-2. Georges Braque, Keman ve Pipo 1913, Modern Sanat Müzesi,                        
https://www.georgesbraque.org/violin-and-pipe.jsp

Picasso ve Braque gibi kübist olan ressam Juan Gris yaptığı natürmort 
eserlerine etiketler yapıştırmıştır. 
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Görsel - 3. Juan Gris Meyve Tabağı ve Sürahi, 1914,92 x 65 cm, Kröller Müller Museum                                                                                                                                           
                https://www.juangris.org/Fruit-Bowl-With-Bottle-1914.html

Dadaizm ve Kolaj  

Groys’a göre (2014: 9), çağdaş sanat bağlamında her sanat eseri aynı anda 
hem bir sanat yapıtıdır hem sanat yapıtı değildir. Tam da Dada akımında 
olduğu gibi.

Görünüşte hiçbir anlam içermeyen bir kelime olmasına karşın Dada, 
özünde cesaret, kural bozma, küçümseme, özgürlük, tüm yerleşik değerlerin 
ve burjuvanın yıkılması anlamlarını barındırmaktadır. Bir anlamda savaşla 
hayat bulan Dada, diğer taraftan da her şeye savaş açmaktadır (Güneş, 
2013: 32). I. Dünya savaşına karşı tepkiler sanatta da değişimleri getirmiş ve 
Dadaizm akımı sanatçılarından Kurt Schwitters  hayatımızın her anında 
yer alan nesneleri kullanarak kolaj sanatına yeni bir ifade kazandırmıştır.    

Schwitters, kolaj malzemesi olarak rastgele parçaları birbirine ekleyip 
yapıştırarak “Merz” yapıtlarını oluşturuyordu. Sanatçı bütün bu kırık 
dökük parçaları, hayatın saldırılarına karşı bir dayanak olarak bir araya 
getiriyordu. Kendi duyduğu özlem ve savunma gereği böyle bir yol seçmişti 
(Lynton, 2004: 144).
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Görsel - 4. Kurt Schwitters, Merzbild 1A, , 1919.                                                                    
https://www.artsy.net/artist/kurt-schwitters

Dadaizm akımı sanatçılarından Hannah Höch feminst tavrı ile keskin 
bir dil oluşturmuş ve sanatı içerisinde  kullandığı kolaj ve fotomontaj tekniği 
ile sosyo-politik eserler üretmiştir.

Görsel - 5. Hannah Höch, Mutfak Bıçağıyla Kesilmiş Almanya’nın Son Weimar 
Bira Göbeği Kültürel Dönemi – 2, 1919, kolaj, 114x90 cm, National Galerie, Berlin,       
https://wannart.com/icerik/8228-mutfak-bicagiyla-kesilmis-almanyanin-son-

weimar-bira-gobegi-kulturel-donemi-2

Sürrealizm ve Kolaj

Sürrealistler, aklın kurduğu egemenlikten kurtularak bilincin ötesine 
inerek, kendi gerçeklik alanlarında sanatsal yaratılar oluşturmayı 
amaçlamışlardır.  Özellikle kolaj alanında eserler veren, hayali nesneleri ve 
bilinçaltına ait olan düşünceleri eserleri içinde sıkça yer veren sürrealist 
sanatçıların başında Max Ernst gelir.
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Norbert Lynton, Ernst’ün kolajlarını, farklı gerçekliklerin bilinçli 
bir zorlamayla bir araya getirilişinden doğan etki olarak yorumlar 
(Lynton,2004).

Görsel - 6. Max Ernst, Santa Conversazione, kolaj                                                                    
https://www.mutualart.com/Artwork/Santa-Conversazione/9DA1CE85DCFFFA99

Pop Art ve Kolaj

II. Dünya savaşından sonra ekonominin büyümeye başlaması, sanat 
alanında da değişimleri beraberinde getirmiştir. İnsanları tüketime 
yönlendirmek için kullanılan birçok yayın ve iletişim araçlarında ilgiyi bir 
noktada toplamak için kullanılan slogan, dikkat çekici renkler sanat alanına 
da yansımış ve Pop Art akımının ortaya çıkmasına öncülük etmiştir. 
Böylece ortaya çıkan akımın ana malzemesi tüketim kültüründe gün içinde 
kullanılan nesneler olmuştur.

Görsel-7 Richard Hamilton, İç Mekan II, 1964                                                                          
https://wikioo.org/tr/paintings.php?refarticle=8XYUJX&titlepainting=Interior%20

II&artistname=Richard%20Hamilton

Çalışmalarında genellikle iç mekanları konu alan Richard Hamilton, 
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tüketim toplumunun dergi, gazete gibi kaynaklardan yararlanarak kestiği 
nesnelerin resimlerini tuvaline ekleyerek yeni bir eleştirel anlatım yolu 
oluşturmuştur.

Ellilerin sonlarında buluntu nesneler ve görüntüler çoğalan bir berraklık 
ve bağımsızlıkla kendilerini gösterdiler. Serbest çağrışımı bilinçdışı 
zihne dayalı analizlerinin anahtarı olarak özgür bırakmak için bu tür 
materyallerin rastlantısal bitiştirmesini kullanan sürrealistlerden farklı 
olarak, Rauschenberg herhangi bir analiz yapmadan çalışmalarını üretti 
(Fineberg,2014:171). Sanatçı, önceden planlanmış bir kurgu yerine, o anda 
ortaya çıkan fikir doğrultusunda malzeme seçmekteydi.

Görsel - 8. Robert Rauschenberg, Kanyon, 1959, 207.6 x 177.8 x 61 cm.                           
https://smarthistory.org/robert-rauschenberg-canyon/

Görsel - 9. Martial Raysse, 1963, 106 × 227 × 58 cm .                                                                   
https://www.centrepompidou.fr/fr/ressources/oeuvre/c9nd68j

Ressam Martial Raysse, Pop Art’a özgü kitle iletişim araçlarını, Fransız 
sanatının saygın eserlerinin paradisini yapmada kullanmıştır. Bunlar, 
geçmişin büyük ustalarının mirasından yararlanarak, günlük hayata dair 
bir gözleme dayanan kişisel bir imgelem ve mitolojinin var oluşu ile ortaya 
çıkan eserlerdir.

Görsel - 10. Richard Hamilton, Günümüzün Evlerini Bu Kadar Farklı ve Çekici 
Yapan Nedir?, kolaj (41,9 x 29,8 cm) 1956.                                                                                    

https://tr.wikipedia.org/wiki/Richard_Hamilton_%28ressam%29
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1950’li yılların popüler kültür öğelerine göndermeler içeren eser, Pop 
sanatçıların ilgisinden kaçmayacak olan; afiş, çizgi film, sinema, gösteri 
dünyası, reklam gibi bir çok konuyu  içermektedir . 

Türk Resim Sanatı’nda Kolaj

1960 dan sonra farklılaşan dünyada her alandaki gelişim ve değişim 
sürecine katılan sanatta da değişimler yaşanmış ifade biçimleri yeni ivme 
kazanmıştır.  Bu dönemde Avrupa da ki sanatçılardan etkilenen Türk 
ressamlar geleneksel resimden sonra artık soyut resim, kolaj sanatı ve 
kavramsal sanatlarda da eserler üretmeye başladılar.

Bu dönemin etkileri altında D grubu ressamlarından Zeki Faik İzer, kolajı 
eserlerinde kullanan ilk ressamlardandır. Zeki Faik İzer’den sonra kolajı 
doğası gereği pratikliği ve resim kompozisyonuna sağladığı yeni değerler 
sebebiyle kullanan birçok sanatçı olmuştur. Cemal Bingöl, Nurullah Berk, 
Özdemir Altan, Adnan Çoker, Altan Gürman, Burhan Doğançay, Erol Akyavaş, 
Tomur Atagök, Ergin İnan, Ömer Uluç gibi sanatçılar kolaja çalışmalarında 
yer vermiş ve bu anlamda önemli çalışmalara imza atmışlardır (Karslıgil, 
2014:25).

Tüketim kültürü ülkemizde de kendini hissettirmiş ve Pop Artın sanatta 
kullanımına zemin hazırladığı sınırsız malzeme kullanımı Türk ressamlar 
tarafından da benimsenmiştir. Bu da yapılan eserlerde her türlü hazır 
nesnenin kullanımını artırmıştır.

Görsel - 11. Burhan Doğançay New York metro duvarları serisinden                              
https://www.robbreport.com.tr/burhan-dogancayin-uc-degerli-eseri/
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Görsel - 12. Özdemir Altan, Kolaj ve Üç Boyutlular                                                                   

https://tr.wikipedia.org/wiki/Dosya:%C3%96zdemir_Altan_kolaj.jpg

Özdemir Altan, çizim, boyama, baskı  veya diğer iki boyutlu çalışmalardan 
oluşmaktadır. Geleneksel sanat anlayışına karşı çıkan Altan Gürman Kolaj 
ve Kavramsal sanatı benimsemiş ve kesme, yapıştırma ,ekleme, montaj gibi 
resim sanatına farklı tekniklerle işler üretmiştir.

                                                                        

 

Görsel - 13. Altan Gürman , Montaj 6 ,1967 Tahta üzerine selülozik boya, 170 x 
170 x 9,5 cm                                                                                                                                                                      

https://www.arter.org.tr/koleksiyon/yapitlar/940

Çağdaş Sanatta Kolaj

Bulunduğumuz çağ, dijitalleşmede sonu olmayan, her gün yeni bir 
teknolojinin hayatımıza dahil olduğu, yetişmekte zorlandığımız bir çağdır. 
Sanat hayatını da etkileyen bu dijital dünya, kolaj sanatında da yenilikleri 
meydana getirmiştir. Teknolojinin imkanlarını sanatsal ifadelerinde 
kullanan sanatçılardan kimileri için dijital kolaj tekniği ayrı bir özgürlük 
alanı oluşturmuştur.

Anselm Kiefer, farklı malzemeleri ve özellikle fotoğrafları tuval resminde 
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kullanması açısından farklılık göstermektedir. Kiefer, çeşitli kaynaklardan 
derlenmiş kitaplar ve tahta kalıpla basılmış resimlerinin yanı sıra, büyük 
tablolarıyla da dikkat çekmektedir. Eserlerinde boya ve kolaj dışında, hasır, 
kum, kurşun ve başka materyallerden de faydalanan sanatçı, yapıtlarıyla 
tarihi canlandırmayı ve izleyiciyi çok çeşitli çağrışımlar yapmaya davet 
etmeyi amaçlamaktadır (Şahin,2020:66).

                               

Görsel - 14. Martha Rosler, 2004. Fotomontaj, 50.8 × 61 cm.                                                 
https://www.artsy.net/artwork/martha-rosler-photo-op

Daha çok foto-kolajlarıyla bilinen, oluşturduğu fotomontajlarında 
adaletsizlik, savaş ve kadınların yaşam tarzı gibi konulara dikkat çekmeye 
çalışan Martha Rosler, Savaşı Eve Taşımak: Güzelim Ev isimli yapıtı ise, 
savaşına ait görüntüleri bir iç mimarlık dergilerinden resimlerle yan 
yana getirerek bir fotomontaj dizisidir.  Savaş görüntüleri modern ev içi 
görüntüleriyle bir araya getirilerek rahatsız edici bir ortam yaratmaktadır.

Görsel - 15. Hüsamettin Koçan, Yüz Göz Resimleri serisinden, 2009                               
https://www.nadirkitap.com/husamettin-kocan-yuz-goz-resimleri-sergi-katalogu-

kitap20769459.html
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Hüsamettin Koçan Yüz Göz Resimleri serisinde ise, kağıt, pullar ve yıldız 
şeklinde malzemeler kullanmıştır. Resmi oluştururken üst üste katmanlar 
oluşturmuş ve ince ince resmi işlemiştir. Sanatçı insanların iletişimden 
uzaklaştıklarını ve yalnızlaştıklarına dikkat çekmek istemektedir.

Görsel - 16. İrfan Önürmen, Bakış serisinden, 2012                                                                    
https://warholamag.com/tr/irfan-onurmen/

İrfan Önürmen’in Bakış serisi, yüzeyde üst üste, farklı boyut ve yönlerde 
kullanılan tül malzemesi, izleyeni sarsıcı boyuttadır. Resimlerde ilk 
dikkati çeken şey ise, bu çok katmanlılığın yarattığı devinim ve derinlik 
duygusudur. Önürmen yarı kapatıcılık, geçirgenlik ve derinliği göstermek 
gibi özelliklerinden dolayı tülü seçtiğini belirtmektedir. Kat kat birbiri 
üzerine gelen tüllerle görüntüler arasına mesafe koyan sanatçı, malzemenin 
yarı kapatıcılığından da yararlanarak derinliği daha çarpıcı kılmaktadır 
(Uysal, 2012:12). 

Görsel - 17. İnci Eviner, Gövde Coğrafyası, 1995                                                                           
https://www.artsy.net/artwork/inci-eviner-body-geography-desert

Eviner ise hem kolaj, hem asamblaj hem de yerleştirme sayılabilecek 
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Gövde Coğrafyası’nda, beden ve kimlik konularını sorgulamıştır.

Sonuç

Tarihi çok eskilere dayanan sanat, günümüze kadar birçok değişim 
geçirmiştir. Dünyada olan olayların her birinden etkilenen sanat, değişime 
uğrayıp yeni arayışlar, yeni yollar,  yeni yöntemler bulmuştur. Savaşlar, 
sanayi de meydana gelen gelişmeler, teknolojideki devrimler sanat alanında 
da büyük değişimlere neden olmuştur. 

20.yüzyılda Kübizm sanat akımının öncü ismi Picasso ile başlayan kolaj 
tekniğinin sanat akımına dönüşmesi için geçen süreç içerisinde Dada 
akımı ile hız kazandığı görülmektedir. Konstrüktivizm ve Sürrealizm ile 
başkalaşım  geçiren kolaj,  sanayi ve tüketim toplumunun oluşturduğu talep 
artışı ve hızlı büyüme ile  Pop sanat içinde etkilerinin görülmesine neden 
olmuştur. Malzemede sınır tanımayan çağdaş sanat pratiğinde ise kolajın 
izleri iyice belirginleşmeye başlamıştır.

21. yüzyıl ile teknolojinin geldiği noktada bilgisayarlar ile başlayan süreç, 
fotomontaj ve dijital sanatta atılan adımlar ile sanatsal üretimi arttırmış 
ve ifade biçimine yeni teknikler kazandırmıştır. Kısır bir döngü içinde 
kalamayacak kadar yeniliklere açık olan sanat yeni fikirlerin, akımların, 
yapıtların üretim yeri olmuş ve olmaya devam etmektedir.  

Sonuç olarak, urganla çerçevelenen, boya ve muşamba eklenerek yeni 
bir sanat akımının doğuşuna öncülük eden kolaj, günümüzde üretim için 
sınırsız malzeme kullanımına olanak tanıyan bir teknik olmuş ve sanatçıların 
severek, çekinmeden kullandıkları bir ifade aracına dönüşmüştür.

Bilgisayar teknolojisinin getirmiş olduğu yeniliklerden ve dijital çağın 
imkanlarından beslenen kolaj tekniği sanatçılar için yeni bir sanat alanı 
oluşturmuştur.
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Bölüm 10

Mozaik Maskelerin Vitray Dersi Kapsamında 
Uygulanması

Işıl Nehir Yılmaz, Mutlu Seven, Nurhan Akbulut

Özet: Görsel sanat türlerinden biri olan vitray, camla resim sanatı 
olup; geçmişten günümüze dini yapılarda kullanılan görkemli bir 
cam süsleme sanatıdır. Türk mimari yapılarında sıkça görülen, zevkli 
süslemelerle yapılarda yer alan vitray, yakın zamanda geçmişteki 
kadar değerlendirilmemiştir. Buna paralel olarak vitray ustalarının 
da sayısının günden güne azaldığı görülmektedir. Vitray sanatındaki 
bu durumun aksine estetik kaygı güdülerek tasarlanan maskelerin 
günümüzde popülerliği artmakta ve birçok sanat alanında karşımıza 
çıkmaktadır. Pazar ortamında hatırı sayılır bir yer tutan maskeler, 
toplum içerisinde de sanat ortamındaki popülerliğini yakalamıştır.

Bu çalışmada mozaik cam çalışması ile maske tasarımları 
birleştirilerek vitray sanatının canlandırılması; cama uygulanan 
mozaik tekniğiyle birlikte renkle biçimlendirilen maske 
tasarımlarının vitrayda farkındalık oluşturması araştırılmıştır. 
Oluşturulan örnek çalışmalar yorumlanarak değerlendirilmiştir.

Application Of Mosaic Masks Within The Scope Of Staining Class

Abstract: Stained glass, one of the visual art types, is the art of 
painting with glass; It is a magnificent glass decoration art used 
in religious buildings from past to present. Stained glass, which is 
frequently seen in Turkish architectural structures and located in 
buildings with tasteful decorations, has not been evaluated as much 
as in the past. Parallel to this, it is seen that the number of stained glass 
masters is decreasing day by day. Contrary to this situation in stained 
glass art, masks designed with aesthetic concerns are increasing 
in popularity today and appear in many art fields. Masks, which 
occupy a considerable place in the market environment, have caught 
their popularity in the art environment, as well as in the society.
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In this study, reviving the art of stained glass by combining 
mosaic glass work and mask designs; It has been researched 
that the mask designs shaped by color together with the mosaic 
technique applied to the glass create awareness in stained 
glass. The case studies created were interpreted and evaluated.

Giriş

Bu çalışmada meslek yüksekokullarında verilen vitray dersi kapsamında 
mozaik cam çalışması ile maske tasarımları birleştirilerek vitray alanında 
“mozaik maske” uygulaması incelenmiştir. Mozaik tekniğiyle oluşturulan 
maske tasarımlarının, vitray sanatında farkındalık oluşturması 
hedeflenmiştir.

Vitray, Fransızca bir kelime olup Türkçedeki karşılığı renkli cam resmini 
ifade etmektedir. Vitray temel olarak kurşunlu, alçılı ve mozaik vitray olmak 
üzere üç çeşitten oluşmaktadır (Anonim 1, 2017). Gence (1997) vitrayı; 
“camın ışık geçirme özelliğinden yararlanılarak yapılan bir resim tekniği 
olan vitray, yapıldıkları dönemin izlerini ve üsluplarını taşımaktadır” 
şeklinde tanımlamıştır.

Tansuğ (1995) vitray sanatının ortaya çıkışı ile ilgili “Batı Orta çağının 
büyük mimari anıtlarında yaygın bir uygulama alanı bulmuş olan vitray 
sanatının, Peter ve Linda Murray’ın “A Dictionary of Arts and Artists”de 
belirttikleri gibi, ilk kez Bizans’ta ortaya çıkmış olduğuna ilişkin bilgiler 
verilmektedir” bilgisini paylaşmıştır. Vitrayın ilk kez Bizans’ta ortaya 
çıkmış olduğu hakkındaki bilgiler ve varsayımlara itibar edilirse, bunun 
nedeni Bizans dinsel ortamının ışık ve renk ilişkisini değerlendirmeye 
yatkın bir mistik anlayışa sahip olması gösterilebilir. Türkiye’de vitray 19. 
Yüzyılda Yıldız Sarayı’nın Mabeyn binasında bazı örneklerine rastlanıldığı 
gibi, azınlık ustaların batı tekniklerini uygulayarak seçmeci nitelikte tezyinî 
kompozisyonlara ulaştıkları bir sürece denk düşer.

Dünyada ve Türkiye’de gelişimini sürdüren Vitray sanatı, Sanayi Devrimi 
ile birlikte bütün sanat dallarındaki değişimin içerisinde yer alarak eski 
popülaritesini kaybetmiştir. Oldukça zahmetli ve uzun süreç isteyen oluşum 
aşamasından dolayı, maliyetinin de etkisi ile endüstriyel üretim yöntemi 
tercih edilmeye başlanmıştır. Fakat diğer sanatlarda da gözlemlendiği 
üzere, orijinal el yapımı vitrayların estetik güzelliği, endüstri üretiminde 
niteliğini kaybetmiştir. Kadim bir sanat olan ve zanaat değeri yüksek olan 
Vitray sanatı günümüzde lüks sayılabilecek statüde ve sanatçısının nadir 
olduğu bir sanat alanına dönüşmüştür. Bunun için vitrayın daha düşük 
maliyette fakat estetik kaygıyla işlendiği, boyutları daha küçük olan maske 
formuyla buluşması yorumlanmıştır.
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Yöntem

Bu çalışmada literatür tarama, uygulama ve nitel analiz yöntemleri 
kullanılmıştır. Literatür tarama modeli uygulanmış, yapılan çalışmalardan 
faydalanılarak yöntem modeli oluşturulmuştur. Örnekler üzerinde nitel 
analizler yapılmıştır. Maskelerin yapım ve mozaik uygulama aşamasında 
ise Kaptan (1997)’nin uygulama modellerinden yararlanılmıştır. Elde edilen 
eserler üzerinde nitel değerlendirmeler yapılmıştır.

Araştırma Etiği

Mevcut araştırma süresince “Yükseköğretim Kurumları Bilimsel Araştırma 
ve Yayın Etiği Yönergesi” çerçevesinde hareket edilmiştir.

Bulgular

Klasik vitray çalışmalarından farklı bir yöntemle yapılan mozaik maskeler 
çalışmada yer alan öğrenciler tarafından da ilgi ile karşılanmıştır. Ortaya 
çıkan maske tasarımları klasik vitray çalışmalarından daha ergonomik 
yapıya sahip olduğu için piyasada geniş yer edinebileceği anlaşılmıştır. 
Hedef kitlesine yönelik farklı tasarımlar geliştirilebilir. Bu kapsamda 
derste uygulanan mozaik maskelerin endüstriyel üretim aşamasında da 
farklı kullanım alanlarından olan dekoratif ürünlere alternatif olabileceği 
düşünülmektedir. 

Mozaik Tanımı ve Genel Bilgi

Mozaiğe terimsel bir yaklaşımla bakacak olursak; mozaik cam, mermer 
ve benzeri uygun malzemelerden özel olarak üretilen renk fragmanlarını 
(tesserrae1) kireç ya da çimento harcı ile belli bir yüzeye yapıştırmak 
suretiyle yapılan resim veya dekoratif süsleme yöntemidir (Özkaymak, 
2013). “Diğer bir ifadeyle mozaik; küçük boyutlu, farklı renklere sahip taş, 
cam ya da benzer malzemelerin bir araya getirilmesiyle gerçekleştirilen, 
zemin ya da duvara uygulanan resim ve bezeme sanatıdır” (Özkaymak, 2013). 
Bazı araştırmacılara göre İbrani dilindeki Maskith kelimesinden gelmeyip, 
Yunan dilindeki Musa kelimesiyle dar anlamda yakınlığı bulunmaktadır 
(Özkaymak, 2013). 

Mozaik sanatında taşlar bir araya getirilerek bir kompozisyon 
oluşturulur. Kompozisyon örnekleri şekil 1 ve 2’de verilmiştir. Figürlü ya da 
geometrik süslemelerle oluşturulan mozaik sanatında simetri önemlidir. 
Görselliğin ön planda tutulduğu bu sanat, ayrıntılarla anlam kazanır. Çünkü 
mozaik dekoratif amaç güdülerek yapılmış bir sanattır. 
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Şekil 1. Bıyıklı Mask (Yücel, 2010)                                                                                                             
Şekil 2. Akantus Sakallı Mask (Yücel, 2010)

Şekil 1 ve 2’de görüldüğü gibi ortaya çıktığı ilk dönemlerde toprak 
zeminini daha düz hale getirerek çamura bulanmayı engellemek için 
yapılan mozaikler daha sonra dekoratif amaca yönelik yapılmıştır. Mozaik 
yapımında doğal taş, ahşap, cam, seramik ve mermer kullanılmaktadır. 
Başlangıçta doğal taşlar ile uygulama yapılırken daha sonra diğer 
malzemelerin kullanımıyla da eserler oluşturulmuştur.

Zamanın akışına uyum sağlayan mozaik sanatı da değişim ve gelişim 
göstermiştir. Başlangıçta geometrik motiflere yer verilirken daha sonra 
bu şekillerin yerini gerçek hayattan sahneler ve mitolojik motifler almıştır. 
Karşılaşılan eserler arasında masklara da rastlanılmaktadır. Büyük Saray 
mozaiklerindeki masklardan dantel gibi işlendiği görülen kabartma dalgalı 
bir şerit, bitki sarmallı kenar süslemesinin çerçevesini oluşturmaktadır. 
Bu bitki friziyle çevrelenen bezemelerin büyük bir bölümü kuzeydoğu 
salonunun avluya bakan kısmında ele geçirilmiştir. Mozaikte akantus dallı 
bitki dizisi arasına serpiştirilmiş çeşitli hayvanlar ve bitkiler bulunmaktadır. 
Mozaikte karşımıza mask çeşitlemeleri de çıkmaktadır. Kuzeydoğu salonu 
avluya bakan yüzden arasına kuşlar ve meyveler yerleştirilmiş akantus 
dalları arasına gizlenmiş bir mask bulunmaktadır. Bunun gibi frizin bazı 
noktalarında bıyıklı mask ve akantus sakallı mask gibi akantus yaprakları 
ile donanmış ilginç masklar bulunması oldukça ilgi çekicidir (Özkaymak, 
2013).

Türkiye’de vitray 19. Yüzyılda Yıldız Sarayı’nın Mabeyn binasında bazı 
örneklerine rastlanıldığı gibi, azınlık ustaların batı tekniklerini uygulayarak 
seçmeci nitelikte tezyini kompozisyonlara ulaştıkları bir sürece denk 
düşer. Köşk ve konak yapılarında renkli camların tezyini bir kompozisyona 
dönüşmeksizin, karelerden oluşan bir çerçeve düzenine uygulanmaları da 
hayli yaygındır. “19. yüzyıla ait bazı apartmanlarda örnekleri görülen bu 
uygulamanın tipik bir Osmanlı zevkini yansıttığı yargısına bile varılabilir. 
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Mazhar Resmor’un Beyoğlu’ndaki Markiz Pastanesi için yaptığı, mevsimleri 
simgeleyen şekil 3, 4 ve 5’te verilmiş olan üç büyük vitray kompozisyonu, 
Cumhuriyet döneminde yapılan en çarpıcı ilk uygulama sayılabilir” 
görüşüne yer verilmektedir (Tansuğ, 1995).

Şekil 3. Markiz Pastanesi Cam Vitrayları (Anonim 2, 2017)                                                         
Şekil 4. Pencereye Uygulanmış Klasik Vitray (Anonim 4, 2017)

Şekil 4. Pencereye Uygulanmış Klasik Vitray (Anonim 4, 2017)

Şekil 3, 4 ve 5’deki fotoğraflarda belirtildiği gibi, vitray cam üstüne özel 
boyalarla oluşturulan bir sanattır. Bu sanatın kalıcılığı ise boya sonrası 
yapılan fırınlama ile sağlanmaktadır.

Vitrayın ortaya çıktığı dönemlerdeki uygulamalarına baktığımızda 
mimari yapıların pencerelerini birer sanat eserine dönüştürdüğü 
görülmektedir. Mevcut yapılara tasarım ve estetik boyut kazandıran 
vitrayın, zanaat yanını da vurgulamak gerekmektedir. 
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Maske

Maske; yüze takılan insan, hayvan ya da düşsel yaratık suratı biçimindeki 
nesnedir (Sözen & Tanyeli, 1986). Maske teriminin manası dönemlere, 
kültürlere ve kullanım amaçlarına göre de faklı yorumlamalara açık 
olmuştur. Maskeler eski çağlardan beri farklı amaçlarla kullanılmıştır. 
Kültürler içerisinde eski dönemlerde daha çok kutsal inanış amacıyla 
kullanılan maskelerin korunma ve korkutma amacıyla da kullanımı söz 
konusu olmuştur. Bu nedenle maske, her toplumun kültür mirasını taşıyan 
ve karakteristik özellikleri bünyesinde barındıran sanat eserleri olarak 
karşımıza çıkar. 

Maskeler benzer olarak görülse de farklılıkları incelendikçe ortaya 
çıkmaktadır. Maskelerin yapılış amacı kültürlere göre değişiklik gösterdiği 
gibi maske yapım tekniği ve malzemesi coğrafi özelliklere göre farklılıklar 
göstermektedir. Dünya genelinde maskeleri incelediğimizde en çok 
maskeye Afrika kültüründe rastlamaktayız. Birçok kabileden oluşan 
Afrika topluluğu maskeleri çeşitli amaçlarla kullanmışlar ve buna paralel 
olarak da maskeler farklı formlarda yapılmıştır. Daha çok dini içerikli ve 
kutsal obje olarak yapılan maskeler ritüellerde yer almıştır. Türk sanatında 
mask biçiminde yapılan eserler dini ve sivil mimaride korunma ve kötü 
ruhları o yapıdan uzaklaştırma amaçlı ön cephede ve kapı kirişi süslemesi 
gerisinde görülmektedir. Erken Türk dönemlerinde ise ruh maskelerine 
rastlanmaktadır. İslamiyet’le birlikte yüzün gizli tutulması esas alınarak 
yapı üstlerinde bitkisel motiflerin arasına korunma amaçlı veya güneş ay 
simgesi biçiminde gizlenerek küçük masklar işlenmiştir. Mısır sanatında 
ise dini amaca hizmet eden maskeler kültürün ilk dönemlerinden itibaren 
sanatta yerini almıştır. Mısır krallarında görülen ölüm maskeleri, kralların 
tanrılık ve yücelik vasfına atıf olması, ayrıca ölümsüzlük temasına vurgu 
yapması şeklinde karşımıza çıkmaktadır. Meksika kültürüne ait olan 
maske biçimleri ise tanrıların, rahiplerin ve kurbanların yüzleri şeklinde 
oluşturulmaktadır. Maske aynı zamanda savaşçıların sıkça kullandıkları bir 
savaş aksesuarı niteliğindedir. Diğer yandan toplumda zengin insanların 
mezarlarında şekil 6’da verilen mask örneğindeki gibi taştan yontulmuş, 
turkuaz renkte değerli taşlarla mozaik tekniği ile kaplanmış maskeler 
görülmektedir (Kaptan, 1997).
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Şekil 6.  Mozaik Maske, Sedir Ağacı, Turkuaz Mozaik, Diş ve Beyaz Kabuk, Yükseklik: 

15 cm (Kaptan, 1997)

Günümüzde maske sanatının kullanıldığı yerler eskiden kullanılan 
amaçlardan oldukça farklıdır. Estetik kaygı güdülerek sanat eseri 
niteliğinde yapılmakta, bunun dışında piyasada süsleme ve turistik 
amaçlı üretilmektedir. Nadiren de olsa eski niteliklerini ve anlamlarını 
taşıyan yerler halen daha var olmasına rağmen, çoğu coğrafyada bu 
anlamdaki özelliği kaybolmuştur. Maskeler özgün çalışma olarak birbiriyle 
benzerlik göstermesine karşın el yapımı olması açısından farklılıklar taşır. 
Günümüzde ise tek düze ve seri biçimde üretilmektedir. Sert, donuk ve 
ifadesiz bir görüntüyle hiçbir karakteristik özellik yansıtmamaktadır. Son 
zamanlarda turistik bölgelerde bolca rastlanan maskeler, kültürel tanıtım 
aracı olarak algılansa da dekoratif ve süs amacı taşıdığı somut bir gerçeklik 
kazanmıştır. Bölge turizm ekonomisine katkı sağladığı için üretimi oldukça 
fazladır. 

Maskeler tiyatro alanında da oldukça sık kullanılmaktadır.  Tiyatroda 
kullanılan maskeler aynı amaçla günümüz sahnelerinde yerini 
korumaktadır. Tiyatro sahnelerinde kimlik saklama, ifadesiz yüz, eğlendirme 
vb. birçok amaçla kullanılmaktadır. Halkın ekonomik açıdan daha kazançlı 
işlerle ilgilenmesi, geçmişteki anlamının ve etkisinin kaybolmasına yol 
açmıştır. Yüz boyamalarıyla başlayan maske geleneği günümüze gelinceye 
kadar, dini inançların kutsallığı nedeniyle yerini korumuştur. II. Dünya 
Savaşı öncesinde maskelerin bezeli, oymalı yapısından bir şey kaybetmediği 
görülür. Savaşla beraber maske, insani özellikler yerine makineleşmeye 
başlar. Zamanla sert ve endüstriyel bir görünüm alır. Günümüzde bu 
maskeler insanları teknolojinin tehlikelerden ve spor kazalarından korumak 
için üretilmektedir. Geçmişle kıyaslandığında, maske artık çekiciliğinden 
çok, zorunluluk yanıyla yaşamlarımızda yerini almaktadır.
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Ön Lisans Programinda Vitray Uygulaması

Ön lisans programlarının sanat ve tasarımla ilgili bölümlerinde vitray dersi 
seçmeli dersler arasında yer almaktadır. Sektörde ihtiyaç duyulan ve halen 
varlığını sürdüren bir alan olduğu için vitray dersi öğrenciler tarafından da 
tercih edilmektedir. 

Vitray dersinde kurşunlu, tiffani ve alçılı vitray gibi vitray tekniklerini 
uygulayabilecek temel beceriyi kazandırmayı amaçlanmaktadır. Bunun 
yanında maskeleme, boyama, mozaik gibi diğer tekniklerle öğrencilerin 
estetik algılarını geliştirecek bir vitray uygulamasını gerçekleştirmeleri 
sağlanmaktadır.

 Mozaik vitray tekniği genel olarak mimari alanda dekoratif süsleme 
ve eşyalar üzerinde özel sipariş üzerine süsleme amaçlı çalışılmaktadır. 
Vitray dersi kapsamında sanatsal amaç güdülerek estetik kaygı ile 
maskeler üzerinde mozaik tekniği uygulanmıştır. Tekniğin maske üzerine 
uygulanmasındaki amaçlar şöyle sıralanabilir:

- Öğrencide tasarım fikrini geliştirmek.
- Renk bilgisini geliştirmek.
- Farklı malzeme ve teknikleri bir arada kullanma yetisini kazandırmak.
- Klasik mozaik tekniğine güncel yorum getirmek.

Mozaik Maske Uygulamasının Aşamaları

Mozaik maske yapımında ilk aşama, yapmak istenilen maske şeklini 
foamboard üzerinde çizmektir. Şekil 7 ve 8’de görüldüğü gibi çizilen şekiller 
maskenin dokusuna göre derinlik verilerek oyulur.

Şekil 7. Maske Çizimi           
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Şekil 8. Maske Kalıp Oluşturma

Oluşturulan şekiller üzerine alçı ve su ile hazırlanmış harç dökülerek 
kurumaya bırakılır. Kuruyan alçılar içindeki foamboardlar şekil 9 ve 10’da 
verildiği gibi sökülür ve negatif kalıp elde edilir.

Şekil 9. Maske Kalıp Dökme                                                                                                                        
Şekil 10. Maske Kalıp Sökme

Elde edilen alçı kalıplar içine kesilmiş kâğıt ya da gazete parçaları üst üste 
konularak duvar kâğıdı yapıştırıcısı ile yapıştırılır ve kurumaya bırakılır. 
Kuruyan pozitif kalıp şekil 11’de verildiği gibi negatif kalıptan çıkarılır ve 
beyaz astar boya ile boyanır.

Şekil 11. Astar Boya ile Boyanmış Kağıt Kalıp Maske
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Oluşturulan maskeler üzerine farklı boyutlarda kesilen renkli camlar 
şekil 12 ve 13’de verildiği gibi yapıştırılarak mozaik sanatının maske tasarımı 
üzerine uygulanması gerçekleştirilmiş olur.

Şekil 12. Mozaik Maske                                                                                                                                  
Şekil 13. Mozaik Maske

Şekil 14’de verildiği gibi farklı bir tasarımda ise 35x50 cm ölçülerinde cam 
üzerine renkli camlarla yeni bir mask tasarımı yapılmıştır.

Şekil 14. Mozaik Mask        

Tartışma, Sonuç ve Öneriler

Her dönemde farklı etkiler bırakmış iki sanat dalı olan vitray ve maske 
sanatlarının bir araya getirilmesi, günümüz sanat anlayışına yeni bir 
bakış açısı kazandırmaktadır. Bu kapsamda günümüzde kapitalist düzene 
hizmet olarak piyasaya sürülen ve ticari meta olarak görülen maskelerin 
sanat değerinin yükseltilip, geçmişten günümüze dek var olan mozaik 
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sanatının giderek kaybolmasına karşı bir öneri olarak yeni uygulamalar 
gerçekleştirilmiştir. Vitray dersi kapsamında ortaya çıkan mozaik 
maskelerin öğrenci tarafından da ilgi ile çalışıldığı ve yeni tasarımlar 
yapma noktasında istek oluşturduğu gözlemlenmiştir. Elde edilen mozaik 
maskeler, öncü uygulamalar bakımından yeni teknikle yapılmış fakat 
hazır tasarımlardan oluşturulmuştur. Devamında özgün tasarımlarda 
kalıplar oluşturulması hedeflenebilir. Bu hedef doğrultusunda tasarımlar 
geliştirilerek bilimsel literatüre katkı sağlaması ön görülmektedir. Çalışılan 
bu yöntemin sanat ve eğitim alanına kazandırılması ile mozaik sanatının 
eğitimden sonra yüksekokul mezunları için yeni bir girişimcilik alanı 
oluşturması düşünülmektedir. Bu bağlamda endüstriyel üretimde yeni bir 
ürün çeşidi olarak da geliştirilebilir.
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Bölüm 11

Kuşakların Sanata Bakış Açısı: X, Y, Z 
Kuşakları Üzerinden Bir İnceleme

Büşra Kaynak

Özet: İnsanlık var olduğu sürece sanatın tanımı değişmektedir. 
Günümüzde sanat dijitale evrilmektedir. Bu yüzden sanat da 
insanlığın evrimi ile birlikte dönüşmekte ve tanımı değişmektedir. 
Kuşak kavramında sosyal faktörler dikkate alınarak yaş gruplarında 
incelemeler yapılmış ve bu grupların kişilik özellikleri üzerinde sonuçlar 
elde edilmiştir. Yapılan çalışmalar sonucunda kuşakların belirgin 
özellikleri ortaya çıkarılmıştır. Kuşakların sanata bakış açılarına 
dair literatürde yapılan bir çalışmaya rastlanmamıştır. Çalışmanın 
amacı, kuşakların sanata bakış açıları arasındaki benzerlikleri ve 
farklılıkları tespit etmektir. Ön araştırma olarak hazırlanan çalışmada 
X, Y, Z kuşaklarından toplamda on beş kişiyle araştırmacı tarafından 
hazırlanan sorular eşliğinde derinlemesine görüşme tekniği 
kullanılmıştır. Bulgular sonucunda X kuşağının sanata bakış açısı 
kişiler arasında değişmekteyken Y ve Z kuşağının genelde ortak görüşe 
sahip olduğu anlaşılmıştır. Kuşakların sanata bakışında değişiklik 
olmamakla birlikte kuşaklar kendi içlerinde ayrıma uğramaktadır. 
Sonuç olarak araştırma, yeterli sayıda örneklem grubu ile çalışıldığında 
literatüre katkı sunabilecek verilere ulaşılacağını göstermiştir.

Generations’ Perspective on Art: A Study on Generations X, Y, Z

Abstract: As long as humanity exists, the definition of art 
changes. Today art is evolving into digital and transforming into 
every evolution humanity has ever undergone. In the concept of 
generation, the social factors were considered, the examinations 
were conducted in age groups and the results were obtained on the 
personality characteristics of these groups. The study revealed the 
specific characteristics of the generations. There was no study in 
the literature on the views of generations of artists. The study aims 
to identify the similarities and differences between the views of the 
generation of art. The study, prepared as a preliminary study, uses 
a thorough interview technique with fifteen people in total from 
the X, Y, and Z generations, followed by questions prepared by the 
researcher. As a result of the findings, the X-generation’s perspective 
on art varies among people, while the Y and Z-belt generally have 
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common views. While there is no change in the way the generations 
look at art, the generations are divided among themselves. As a result, 
the study showed that data that could contribute to the literature will 
be useful when working with a sufficient number of sample groups.

Giriş

Sanat kavramı felsefe sözlüğünde “Gerçekliği sanatsal imgeler içinde 
yansıtan ve dünyayı estetik olarak kavramayıp çizmenin en önemli 
yollarından biri olan, özgül bir toplumsal bilinç ve insan etkinliği biçimi” 
olarak tanımlanmaktadır. (Frolov, 1991, s. 408). Madelynn Dickerson ise 
sanatı şu sözlerle açıklamaktadır:

“Toplum neyi sanat olarak tanımlıyorsa odur; sanat statüsü 
genellikle zarif bir şekilde yapılmış estetik eserlere, dinsel, tarihsel 
ve hatta teorik anlama sahip eserlere verilir. Sanat eserleri resim, 
çizim, heykel ve mimari olabileceği gibi mobilya, dokuma, dans, 
performans, video ve yerleştirme gibi türleri de içerebilir.” 
(Dickerson, 2021, s. 13).

İnsanlık var olduğu sürece sanatın tanımı değişmektedir. İlk çağlarda 
temel ihtiyaçları gidermek için yapılan araçlar sanat olarak görülmektedir. 
Günümüzde ise sanat dijitale evrilmektedir. Bu yüzden sanat da insanlığın 
evrimi ile birlikte dönüşmekte ve tanımı değişmektedir. (Shiner, 2020)

Kuşak kavramı ise, Türk Dil Kurumu Felsefe Terimleri Sözlüğü’nde, 
“Yaklaşık olarak aynı yıllarda doğmuş, aynı çağın şartlarını, dolayısıyla 
birbirine benzer sıkıntıları, kaderleri paylaşmış, benzer ödevlerle yükümlü 
olmuş kişilerin topluluğu” olarak ifade edilmektedir. (www.sozluk.gov.tr, 
1975) Sosyal, psikolojik, ekonomik ve diğer faktörler dikkate alınarak yaş 
gruplarının üzerinde incelemeler yapılmış ve bu grupların kişilik özellikleri 
üzerinde bilimsel verilerle sonuçlar elde edilmeye çalışılmıştır. Yapılan 
çalışmada elde edilen veriler sonucunda kuşakların belirgin özellikleri 
ortaya çıkarılmış, mevcut veriler genel olarak ilgili kuşak bireylerine 
atfedilmiştir. Her ülkenin kuşak içerisinde çeşitliliği vardır. Ülkenin sosyo-
kültürel özelliklerinden ve gelişim düzeyinden kuşaklar etkilenmektedir.  
Bu yüzden kendi ülkelerinin ve toplumlarının özellikleri göz önüne alınarak 
kuşak teorisi ortaya çıkmıştır.

İnsanlığın geçirdiği bütün evrimlerle dönüşmekte olan sanat, kuşaktan 
kuşağa da farklı algılanabilecek bir kavramdır. Kuşakların sanata bakış 
açılarına dair literatürde direkt yapılan bir çalışmaya rastlanmamıştır. 
Çalışmanın bu açıdan literatüre katkı sağlayacağı düşünülmektedir. 
Çalışmanın amacı, kuşaklar arasında farklı özelliklerin olup olmadığını ve 
kuşakların sanata bakış açıları arasındaki benzerlikleri ve farklılıkları tespit 
etmektir. Sanata bakış açısında kuşaklar arasında çatışma olup olmadığı 
sorusu da çalışmanın kapsamı içerisinde yer almaktadır.
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Sanat Kavramı

İnsanlığın ilk tarihlerinde mağara duvarlarında sanat izlerine 
rastlanmaktadır. Figürler ve hayvan resimlerinden oluşan bu görseller 
sanatın ilk örneklerini oluşturmaktadır. Zamanla her kültüre göre farklılık 
gösteren sanat, insanlığın geçirdiği evrimlerle kendisini dönüştürmektedir. 
Bu yüzden sanat insanlık tarihinin tüm dönemlerinde var olagelmiştir.

Mağara resimleriyle başlayan sanat serüveni 1500’lü yıllarda Rönesans’la 
devam etmektedir. Yeniden doğuş anlamına gelen Rönesans, bir aydınlanma 
dönemidir ve sanat tarihinde de önemli bir dönemdir. Birçok sanatçı ile 
sanat eserinin ortaya çıktığı zamandır. Rönesans döneminde yapılan sanat 
eserleri insan düşüncelerinin önemi, hümanizm, gerçeklik ve bilgelik 
düşüncelerinden ortaya çıkmıştır. (Grzymkowski, 2021)

1839’da fotoğrafın icat edilmesiyle resim sanatı üzerine tartışmalar 
başlamıştır. Camera obscura yani “karanlık oda” fotoğrafın bilinen en ilkel 
biçimidir. Küçük bir deliğe sahip olan karanlık odada, o delikten giren ışığın 
duvar yüzeyine, dışarıdaki görüntüyü yansıttığı sistemdir. Bu sistemi 
sadece fotoğrafçılar değil sanatçılar da bir sahnedeki ayrıntıları daha iyi 
görebilmek ve bunu eserlerine daha iyi yansıtabilmek için kullanmışlardır. 
Bu yüzden 18. yüzyıl sanatçılarının camera obscura sayesinde eserlerine bu 
kadar detayı yerleştirdikleri düşünülmektedir.

Yıllar içerisinde değişime uğrayan sanat algısı Dadaistler sayesinde 
başka bir boyuta ulaşmıştır. Dada akımı aslında bir sanat hareketi değil 
anti sanat hareketi olarak ortaya çıkmıştır. Geleneksel sanat standartlarını 
reddedip irrasyonel işlere yönelmişlerdir. Kısa süren Dada akımının etkileri 
20. yüzyılda kendisini hissettirmeye devam etmektedir. Günümüzde 
yapılan postmodern sanatın ilham kaynağı olarak sanatın dönüşmesine 
neden olmuştur. Dadaistlerden sonra Gerçeküstücülük akımı ile kavramsal 
sanat gelişmiştir. Kavramsal sanatta da toplumu yaptıkları işin içine 
katan sanatçılar türemeye başlamıştır. Kavramcılar geleneksel sanatın 
resim ve heykel biçiminde olması gerekmediği ve galerilerde sergilenmesi 
gerekmeyen eserler üretmeye odaklanmıştır. Kavramsal sanatta bir fikir bile 
sanat eseri olabilmektedir. Çağdaş sanatın önemli bir bölümünü oluşturan 
kavramcılar günümüzde de devam etmektedir. (Hodge, 2021, s. 182). 

Sanatın kültürden kültüre farklılık gösterdiği bilinmektedir. Bunun temel 
nedeni ise sanatın kültürü oluşturan ana ögelerden biri olmasıdır. Sanata 
ve sanatçıya uygun ortam yaratılması durumunda sanat gelişebilmektedir. 
Bu sayede de sanat kültürün bir ürünü olarak ortaya çıkmaktadır. Tarihsel 
sürecin çeşitli zaman dilimlerinde sanat, genellikle inanç temelli nedenlerle 
birçok engele ve zorluğa maruz kalmıştır. Bu yüzden de resim sanatı çok 
gelişememiştir. Günümüzde de sanatın, sanatçının engellendiği aşikardır. 
Bu yüzden sanatın gelişmesi zorlaşmaya başlamıştır. (Akkaya, 2014)

Sanatın gelişmesinde kültürün çok fazla önemi vardır. Değer yargıları, 
yasal düzenlemeler, yönetim anlayışı, toplumun bilgi düzeyi gibi etmenler 
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sanatın gelişmesine ve üretilmesine katkı sağlamaktadır. Kültürün 
yansıtılması veya tanıtılması için de sanata ihtiyaç vardır. Sanat eseri 
kültürün özelliklerini kuşaklar boyunca taşımaktadır. Böylece kültürün 
devamlılığı sağlanmaktadır. (Gurur, 2013)

Sanatın ulaşılabilir olması da kültürle bağlantısı kadar önemlidir. 
Önceden sadece sergi, galeri gibi yerlerde yer alan sanat artık sergilerin ve 
galerilerin dışında da yer almaktadır. Dadaistler ve kavramsalcılar sayesinde 
sanatın her yerde her şekilde var olabileceği ortaya çıkmıştır. X kuşağı 
sanata sergiler, galeriler, plaklar, kasetler sayesinde ulaşırken Y ve Z kuşağı 
medya aracılığıyla her türlü sanata her yerden ulaşabilmektedir.  Bu sayede 
de ortaya “Ulaşılabilir Sanat (Affordable Art)” kavramı çıkmıştır. Ulaşılabilir 
sanat; sanatçı, eser ve izleyici arasındaki bağları sağlamlaştırmayı 
amaçlamaktadır. Sanatın bileşenlerini oluşturan eser, sanatçı, izleyici 
kavramları, birbirine yakın olma ve erişilebilirliğin sorun olmaktan çıkması 
için ulaşılabilir sanatı kullanmaktadır. (Dikmen, 2020)

Geleneksel sanatta eserler müzelere, sanat galerilerine kapatılmıştır ama 
günümüzde bu durum değişmiştir. Medya aracılığıyla sanatın her dalına 
her şekilde ulaşılabilmektedir. Kuşaklar açısından değerlendirildiğinde 
X kuşağı sanatın geleneksel dönemine az da olsa yetişmiştir ve müzeler, 
galeriler aracılığıyla sanata ulaşabilmektedir. Teknolojinin başlangıcına ve 
içine doğan Y ve Z kuşağı ise sanatın geleneksel algılarının yıkıldığı döneme 
yetişmiş, sanatı her yerde her şekilde tüketebilecek, öğrenebilecek bir çağa 
doğmuştur. Bu sayede aslında Y ve Z kuşağının sanata bakış açıları ve 
ilgilerinin daha detaylı ve daha fazla olması gerekmektedir. (Doğan, 2018)

Kuşak Kavramı

Kuşakların yıllara göre sınıflandırılmasında görüş farklılıkları vardır. 
Günümüzde dünyada var olan beş kuşak genel olarak; Sessiz Kuşak, Baby 
Boomers Kuşağı, X Kuşağı, Y Kuşağı ve Z Kuşağı olarak adlandırılmaktadır. 
Tablo 1’de kuşak teorisinin çalışmada kullanılacak versiyonu verilmiştir. 

Tablo 1. Kuşak Teorisi

Kuşak Adı Dönemi

Sessiz Kuşak – Silent Generation, Tradionalists 1925-1945

Bebek Patlaması Kuşağı – Baby Boomers 1946-1964

X Kuşağı – Gen X, Baby Bust 1965-1979

Y Kuşağı – Gen Y, Echo Boom, Next Generation, Milen-
yum

1980-1999

Z Kuşağı – iGen, Instant Online 2000 ve sonrası

*Kaynak: Reeves ve Oh, 2008:296-297; Crumpacker and Crumpacker, 2007: 351; 
Haeberle ve diğerleri, 2009: 62; Keleş 2011: 131; Kyles, 2005:54; Lancaster ve Stillman, 



175Kuşakların Sanata Bakış Açısı: X, Y, Z Kuşakları Üzerinden Bir İnceleme

2002: 59; Senbir, 2004: 22-26; Yelkikalan ve Altın, 2010: 1-2; Kuran, 2014; Kuran, 2015; 
Türk, 2013; Twenge, 2013.

Tablo 1’de görüldüğü gibi X, Y, Z kuşaklarının dönemleri bu çalışmada 
kullanılan dönemlerdir. 

X Kuşağı (1965-1979)

Bu kuşak çalışanları esnek, kendine güvenen bir yapıya sahiptir. Çok 
stresli işlerden uzak durmaktadırlar. İşlerini sadeleştirerek yaşamak için 
yaptıkları işten keyif almaya bakarlar. Kadınların iş yaşamında aktif olmaya 
başladığı ve kadınların erkeklerden daha eğitimli olduğu kuşaktır. Birden 
fazla kariyer planı yapmaya çalışırlar. X Kuşağı üyeleri daha iyi yaşamak 
için daha az çocuk sahibi olmaktadır. Rekabetçilerdir, otoriteye ve kurallara 
saygılıdırlar, sonuç odaklı yaklaşım sergilerler. (Mücevher, 2018)

Y Kuşağı veya Milenyum Kuşağı (1980-1999)

Sokakta oyun oynayarak büyüyen son ve dijital medyayla büyüyen ilk 
kuşak olma özelliğine sahiptir. Teknoloji tutkunu olan bu kuşak teknoloji 
kullanımını iyi bilen bir kuşak olarak da tanımlanmaktadır. Bu kuşak için 
hayatlarını rahat yaşamak önemlidir. Teknoloji hayatlarında çok önemli 
bir yer kaplamaktadır. Şu ana kadar yaşamış en eğitimli, en teknolojiye 
açık, bilgi kaynaklarından her şeyi öğrenebilen, dünyayı keşfetmeye çalışan 
insan topluluğu şeklinde ifade edilmektedir. Esnek çalışma programları, iş 
yerlerinde daha fazla kişisel zaman ve kariyer tavsiyesi isterler. Otoriteye 
karşı saldırgan bir tutum sergilerler. Sabırsızdırlar, yenilikçidirler, 
süreç odaklı yaklaşıma sahiptirler, şeffaf ve adaletli yönetim anlayışını 
benimserler. 2016 yılı itibariyle dünyada en çok nüfusa sahip kuşaktır. Bir 
dini inanca ait hissetmeyenler ile kendini LGBT olarak tanımlayanların 
oranı da en çok bu kuşakta görülmektedir. (Mücevher, 2018)

Z Kuşağı (2000 ve Sonrası)

Kimi kaynaklarda 1996 yılından itibaren gösterilse de ülkemizde 2000 
yılından günümüze kadar olan zamanda doğmuş kişiler bu kuşağa dahil 
edilmektedir. İnternet kuşağı olarak adlandırılan Z Kuşağı 21. Yüzyılın 
ilk neslidir. Teknolojinin ilerlemesiyle diğer kuşaklara oranla daha 
uzun yaşamaları beklenen kuşaktır. Teknolojinin içine doğan bu kuşak 
mensupları bilgisayarlar, yazılım hileleri, akıllı telefonlar ve diğer teknolojik 
cihazlara aşırı derecede hakimdir. Bu onları sosyal, bilimsel vb. birçok 
açıdan etkiler ve donanım sahibi olmalarını sağlar. Bu kazanımlar kişileri 
mutlu etmek yerine gerginleştirir. Sonuç olarak da mutsuz bireyler ortaya 
çıkar. Sosyal mecralarda hesap açarak kendilerine profil oluşturan bireyler 
burada kendilerine bir rol biçip o rol gereği fikirler üretip, savunur o rolün 
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gereği neyse onu yaparlar gerçek hayata geçtiklerinde ise fikirleri yok olur 
ve üretemez hale gelirler (Mücevher, 2018).

Kuşakların Sanata Bakış Açısı

Günümüzde sanata bakış açısını etkileyen en önemli faktör medyadır. 
Modern sanatın dönüşerek postmodern sanata evirilmesi sanat algısını da 
değiştirmiştir. Kuşakların bu konudaki yaklaşımlarının farklı olması da çok 
normaldir. Çünkü X kuşağı modern ve klasik sanata şahit olmuş bir nesildir. 
Y ve Z kuşakları ise sanata medya sayesinde şahit olan nesillerdendir. Bu 
yüzden Y ve Z kuşaklarının klasik sanatı araştırmadan belli bir sanat fikrine 
sahip olması zor olacaktır. Yapılan araştırma da öngörülen X kuşağının 
klasik ve modern sanata daha meyilli olmasıdır ve araştırma sonuçları 
göstermektedir ki bu öngörü doğrudur. Sadece X kuşağı değil diğer kuşaklar 
da modern sanatı tercih etmektedir. Bu sonuç görüşmecilerin sanata belli 
bir düzeyde ilgileri olduğunu da göstermektedir. (Bal, 2020)

Yöntem

Her kuşağın kendine ait algı düzeyi, tutum ve inanç farklılıkları 
bulunmaktadır. Kuşaklar arası farklılıklar olduğu yapılan birçok çalışmada 
ortaya çıkmaktadır. Çok aşamalı bir süreç olarak planlanan araştırmada 
amaç kuşakların sanata bakış açılarını değerlendirmektir. Ön aşama 
olarak X, Y, Z kuşaklarından beşer kişi kullanılarak toplamda on beş kişiyle 
araştırmacı tarafından hazırlanan sorular eşliğinde derinlemesine görüşme 
tekniği kullanılmıştır. 15 kişi ile başlanan bu çalışma sayesinde kuşakların 
sanata bakış açılarının kuşaklar arasında ne derecede farklılıklar olduğunu 
göstermektedir. Ayrıca aynı kuşakta bulunan kişilerin de bakış açıları ele 
alınmıştır.

Araştırma Modeli

Yapılan araştırmada Derinlemesine Görüşme tekniği kullanılmıştır. 
Kuşakları temsil eden bireylerle birebir görüşmek her zaman daha etkili 
olacağı için bu teknik tercih edilmiştir. Diğer tekniklerde kişilerin daha 
rahat davranıp soruları cevaplamaktan kaçması olasıdır. Bu yüzden 
derinlemesine görüşme tekniğinde bir sohbet ortamı yaratılarak 
görüşmeler gerçekleştirilmiştir. Hasan Hüseyin Tekin bu tekniği şu şekilde 
açıklamaktadır:

 “Derinlemesine görüşme, araştırılan konunun bütün boyutlarını 
kapsayan, daha çok açık uçlu soruların sorulduğu ve detaylı 
cevapların alınmasına imkan veren, yüz yüze, birebir görüşülerek 
bilgi toplanmasına imkan veren bir veri toplama tekniğidir. 
Karşıdaki kişinin duygu, bilgi, tecrübe ve gözlemlerine görüşme 
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yoluyla ulaşılır.” (Tekin, 2012, s. 101)

Model seçildikten sonra sorular araştırmacı tarafından hazırlanmıştır. 
Direkt alınabilecek bir ölçek bulunmadığı için sorular konuyla bağlantılı 
olacak şekilde seçilmiştir. Görüşmeciler her kuşaktan beşer kişi olacak 
şekilde toplamda on beş kişiden oluşmaktadır. Görüşmeciler özellikle yaşları 
birbirine yakın olan bireylerden seçilmiştir. Burada amaç kuşakları temsil 
eden kişilerin yaşları yakın olmasına rağmen bakış açılarında farklılık olup 
olmadığını ortaya çıkarmaktır. Görüşmecilerle birebir olarak görüşülmüş, 
görüşmeler sonradan çözümlenebilmek amacıyla ses kaydına alınmıştır.

Evren ve Örneklem/Katılımcılar

Araştırmaya katılan 15 görüşmecinin ismi gizli tutulmaktadır. Demografik 
bilgiler olarak sadece yaş, öğrenim durumu ve meslekleri öğrenilmiştir. 
Görüşmeciler seçilirken özellikle kuşakları temsil eden kişiler olup 
olmadığına ve yaşlarının birbirine yakın olmasına dikkat edilmiştir. Seçilen 
kişilerin cinsiyetine çok dikkat edilmemiştir buna rağmen 8 erkek, 7 
kadından oluşmaktadır.

Nitel araştırma yöntemi olan derinlemesine görüşme tekniğinde 
sorular açık uçlu olduğu için kişilerin cevaplarına göre gelişme göstermiştir. 
Sabit olarak 12 sorudan oluşan araştırma, görüşmecilerin cevaplarına 
bağlı olarak birkaç alt soru da içerebilmektedir. Görüşmecilerin bilgileri 
net anlayabilmesi için sorulara dair açıklamalar yönlendirme yapılmadan 
gerçekleştirilmiştir.

Veri Toplama Araçları

Araştırma için literatürdeki ölçekler araştırılmıştır ama herhangi bir ölçek 
bulunamamıştır. Sorular araştırmacı tarafından hazırlanmıştır. Konunun 
içeriğine uygun olarak 12 sorudan oluşan araştırmada başlangıç olarak 
demografik bilgiler öğrenilmeye çalışılmıştır. Yaş, öğrenim durumu ve 
meslek bu sorular içerisindedir. Bu bölümdeki amaç kişilerin kuşaklara 
uyup uymamasıdır. İkinci bölümde sanata dair 9 soru bulunmaktadır. Bu 
bölümdeki amaç ise görüşmecilerin sanata bakış açılarını, ilgi düzeylerini 
ölçmektir. İkinci bölüm için hazırlanan sorular içerisinde birbirini 
destekler nitelikte sorular bulunmaktadır. Bu sayede görüşmecilerin algı ve 
tutumlarında bir çelişki olup olmadığı ölçülmeye çalışılmıştır. Son bölümde 
ise sanat ve kültürle alakalı sorular yer almaktadır. Sanatı kültürel olarak 
nasıl değerlendirdikleri bu bölüm sayesinde öğrenilmiştir. 

Veri Analizi

Görüşmeler birebir olarak ses kayıt cihazı eşliğinde gerçekleşmiştir. 
Cevapların yanlış aktarılmaması amacıyla ses kayıt cihazından dinlenip 
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bulgular elde edilmiştir. Analiz yapılırken bütün sorular her kuşak için tek 
tek incelenmiş en sonunda da genel değerlendirme yapılmıştır.

Araştırma Etiği

Mevcut araştırma süresince “Yükseköğretim Kurumları Bilimsel Araştırma 
ve Yayın Etiği Yönergesi” çerçevesinde hareket edilmiştir. 

Bulgular

X Kuşağı

Tablo 2. Bulgular

SORULAR CEVAPLAR

Yaş
1971 (1)
1972 (1)
1978 (2)
1979 (1)

Cinsiyet Kadın (2)
Erkek (3)

Eğitim
Ortaokul (1)
Lise (1)
Üniversite (2)
Lisansüstü (1)

Meslek
Ev Hanımı (2)
Emekli (1)
Özel Güvenlik (1)
Akademisyen (1)

Tablo 2. de yer alan bulgularda 1971, 1972, 1978, 1978 ve 1979 yılında 
doğanlardan oluşan beşli grup 2 kadın 3 erkekten oluşmaktadır. 40-50 yaş 
aralığını kapsamaktadır. Görüşmecilerden 1 tanesi lise terk, 1 tanesi lise 
mezunu, 2 tanesi üniversite mezunu ve biri yüksek lisans mezunudur. 
Aynı şekilde görüşmecilerin ikisi ev hanımı, biri emekli, biri özel güvenlik 
görevlisi ve diğeri de akademisyendir.
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Tablo 3. Bulgular

SORULAR CEVAPLAR

Sanat nedir?

Kendine has yapılacak bir şey 

Bütünün içindeki güzellik 

İfade biçimi

Sahtekarlık

Taklit etme

Toplum için yapılan ve her şey olabilen

Sanat gerekli midir? Gereklidir (5)

Gerekli değildir

Sanat dallarından hangile-
rini biliyorsunuz?

Müzik (2)

Resim (2)

Diğer (1)

Sanata ilgi düzeyiniz ne 
derecededir?

İlgili (2)

Orta derecede (1)

İlgisiz (2)

Uğraşmak istediğiniz sanat 
dalı hangisidir?

Heykel

Müzik

Resim

Üç Boyutlu Sanat

Yemek Yapmak

Tablo 3. de belirtildiği gibi sanat nedir sorusuna kendine has yapılacak 
bir şey, bütünün içindeki güzellik, ifade biçimi, sahtekarlık, taklit etme, 
toplum için yapılan, her şey olabilen gibi cevaplar verilmiştir. Ortak 
düşünceye sahip görüşmeci bulunmamıştır. Sanat gerekli midir sorusuna 
ise bütün görüşmeciler gereklidir demiştir. Bu soruda görüşmecilerden 
birisi şu cevabı vermiştir:

“Şöyle bir hikaye anlatayım: “Bir avcı toplum var. Son zamanlarda 
popüler olan altı tane avcı var. Bir tanesi ava çıkmıyor. Her gün 
akşama kadar bekliyor, avdan dönenlerle konuşuyor, sohbet ediyor, 
hikayeler anlatıyor. Birkaç gün devam ediyor. Günlerden bir gün 
diğer beşi diyor ki biz her gün gidiyoruz ava o gitmiyor. Bizimle 
akşamları sohbet ediyor, muhabbet ediyor, geçinip gidiyor. Onu 
da ava götürelim diyor. Onu da ava götürüyorlar. Beş gün boyunca 
erken uyandırıyorlar. İşte ava götürüyorlar hep beraber yorgun 
argın geliyorlar. E oturup konuşacak adam yok, hepsi uyuyor. 
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Sabah da aynen devam ediyorlar. Sonunda bakıyorlar bir eksiklik 
hissediyorlar kendilerinde diyorlar ki burada bir terslik var. Ne 
değişti? Bizimle beraber geliyor artık. Bizimle muhabbet edemiyor 
artık, akşam bize hikayeler anlatamıyor, stresimizi atamıyoruz. 
Bu sefer onu uyandırmayalım.”  Yani sanatın gerekliliği en basit 
bu şekilde anlatılabilir. Bir sanatçı ruhu aynı bedensel iş gibi insan 
benliğine hitap eden doyuran bir ulus, bir varlık ya da bir terimdir.” 
(Y. Bayar, kişisel görüşme, 9 Ekim 2022)

Sanat dalı olarak çoğunluğun ilk aklına gelen Tablo 3. de belirtildiği 
gibi müzik ve resim olmuştur. Farklı olarak el sanatları, dans, plastik 
sanatlar, dijital sanatlar ve yemek yapmak söylenmiştir. Sanatın nasıl 
değerlendirildiği önemlidir. Bu yüzden farklı cevapların gelmesi normaldir. 
Sanata ilgi düzeylerine bakıldığında 2 kişinin ilgisi bulunmazken 1 kişi orta 
derecede diğer 2 kişi yüksek derece de ilgiye sahiptir. Uğraşmak istedikleri 
sanat sorulduğunda heykel, müzik, resim, üç boyutlu sanat ve yemek 
yapmak cevapları elde edilmiştir.

Tablo 4. Bulgular

SORULAR CEVAPLAR

Sanat bir ifade biçimi mi-
dir?

Evet (5)

Hayır 

Sanata gereken önem veri-
liyor mu?

Veriliyor (1)

Verilmiyor (3)

Yerine Göre Değişebilir (1)

Sanatın insan gelişimine 
katkısı olduğunu düşünü-
yor musunuz?

Evet (5)

Hayır

Modern sanatları mı yoksa 
postmodern sanatları mı 
tercih edersiniz?

Modern Sanatlar (2)

Postmodern Sanatlar (2)

İkisi de (1)

Sanatın ifade biçimi olduğuna hepsi katılmaktadır ve bu Tablo 4. de 
net olarak görülmektedir. Sanata gereken önem veriliyor mu sorusuna 3 
kişi verilmiyor derken 1 kişi verildiğini söylemiştir, bir kişi de yerine göre 
değişebileceğini ileri sürmüştür. Sanatın insan gelişimine katkısı var mı 
sorusunda da görüşmeciler evet diyerek aynı fikirde buluşmuştur. Modern 
sanatlar diyen 2 kişi, postmodern sanatlar diyen 2 kişi ve ikisini de tercih 
eden 1 kişi bulunmaktadır.
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Tablo 5. Bulgular

SORULAR CEVAPLAR

Sanat toplumdan topluma 
değişiklik gösterir mi?

Evet değişiklik gösterir (3)

Kişiden kişiye değişiklik gösterir (1)

Dönemden döneme değişiklik gösterir 
(1)

Sanat toplumların kültürel 
değerlerini yansıtabilir mi?

Evet (5)

Hayır

Sanat ile kültürel değerleri-
mizi nasıl bağdaştırırsınız?

Kültürümüz her türlü sanatla ifade 
edilebilir

Sanat o ülkenin ve toplumun kültü-
rüdür

Atalardan gelen şeylerin en önemli 
aracı sanattır

Sanat icra edilirken kültürden etkilen-
mektedir

Tablo 5.de çoğunluk sanatın toplumdan topluma değişiklik göstereceği 
söylenmiştir. Ama iki kişi dönemden döneme ve kişiden kişiye değişiklik 
gösterebileceğini savunmuştur. Sanatın kültürel değerleri yansıttığına 
hepsi katılmaktadır. Sanat ile kültürel değerlerimizi nasıl bağdaştırırsınız 
sorusuna kültürümüzü her türlü sanat aracılığıyla ifade edebileceğimiz, 
sanat o ülkenin veya toplumun kültürünü ifade eder bizim kültürümüzde 
de bu geçerli olmakta, atalardan geçen şeylerin en önemli aracı sanattır ve 
sanat icra edilirken kültürden etkilenilmektedir cevapları verilmiştir. Bu 
soruya bir görüşmeci şu cevabı vermiştir:

“Sanatsız kalan bir toplumun hayat damarlarından biri kopmuş 
demektir.” (M. Kaynak, kişisel görüşme, 8 Ekim 2022)

Y Kuşağı

Tablo 6. Bulgular

SORULAR CEVAPLAR

Yaş

1988 (1)

1995 (2)

1996 (1)

1999 (1)

Cinsiyet Kadın (2)

Erkek (3)
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Eğitim

Ortaokul 

Lise 

Üniversite (1)

Lisansüstü (4)

Meslek

Öğrenci (3)

Freelance Grafiker (1)

Akademisyen (1)

Tablo 6.da görüldüğü üzere 1988, 1995, 1995, 1996 ve 1999dan oluşan beşli 
grupta 2 kadın ve 3 erkek bulunmaktadır. 20-35 yaş aralığını kapsamaktadır. 
Görüşmecilerden 1 tanesi lisans öğrencisi, 3 tanesi yüksek lisans öğrencisi 
ve biri doktora öğrencisidir. Aynı şekilde görüşmecilerin 3 tanesi öğrenci 
olduğu için farklı meslekle ilgilenmezken biri akademisyen biri de freelance 
grafiker olarak çalışmaktadır.

Tablo 7. Bulgular

SORULAR CEVAPLAR

Sanat nedir? İfade biçimi

Dışavurum

Yaşam tecrübesi aktarma

Sanat gerekli midir? Gereklidir (3)

Gerekli değildir (1)

Şartlara göre değişir (1)

Sanat dallarından hangile-
rini biliyorsunuz?

Müzik (1)

Resim (1)

Diğer (3)

Sanata ilgi düzeyiniz ne 
derecededir?

İlgili 

Orta derecede (4)

İlgisiz 

Ruh haline göre (1)

Uğraşmak istediğiniz sanat 
dalı hangisidir?

Söz sanatı

Dijital sanat

Müzik

Enstrüman

Minyatür
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Sanat nedir sorusuna çoğunluk ifade biçimi demiştir ve bu net bir şekilde 
Tablo 7.de görülmektedir. Ayrıca dışavurum ve yaşam tecrübesi aktarma 
cevapları da Tablo 7.de belirtilmektedir. Sanat gerekli midir sorusuna ise 
çoğu görüşmeci gereklidir derken bir kişi gerekli değildir demiş diğer bir 
kişi de şartlara göre değişir cevabını vermiştir. Sanat dalı olarak çoğunluğun 
ilk aklına gelen şeyler aynı değildir. Cevaplar arasında aynı dallar 
bulunmaktadır. X kuşağından farklı cevaplar gelmiştir. Müzik, resim, heykel, 
sinema, performans sanatı, edebiyat, mimari, musiki, ebru, minyatür, halı/
kilim dokuma cevapları verilmiştir. Sanata ilgi düzeylerine bakıldığında 4 
kişi orta derecede diğer 1 kişi ruh haline göre ilgi göstermektedir. Uğraşmak 
istedikleri sanat sorulduğunda söz sanatı, dijital sanat, müzik, enstrüman 
ve minyatür cevapları elde edilmiştir.

Tablo 8. Bulgular

SORULAR CEVAPLAR

Sanat bir ifade biçimi mi-
dir?

Evet (5)

Hayır 

Sanata gereken önem veri-
liyor mu?

Veriliyor (1)

Verilmiyor (3)

Kişiden Kişiye Değişebilir (1)

Sanatın insan gelişimine 
katkısı olduğunu düşünü-
yor musunuz?

Evet (5)

Hayır

Modern sanatları mı yoksa 
postmodern sanatları mı 
tercih edersiniz?

Modern Sanatlar (2)

Postmodern Sanatlar 

İkisi de (2)

Klasikçi (1)

Sanatın ifade biçimi olduğuna hepsi katılmaktadır. Sanata gereken 
önem veriliyor mu sorusuna Tablo 8.de görüldüğü üzere 3 kişi verilmiyor 
derken 1 kişi verildiğini söylemiştir, bir kişi de kişiden kişiye değişebileceğini 
ileri sürmüştür. Burada bir görüşmeci şu cevabı vermiştir:

“Ülkemizde verildiğini düşünmüyorum. Zaten sanata verilen 
değer ülkenin bilinç yapısının direkt turnusolüdür. Sanat ve 
bilim birbiriyle çok eşdeğer bir şeydir. Bunu Star Wars filmini 
izlediğinizde görürsünüz. George Lucas’ın Jedi’ın Dönüşü 
filmindeki savaş sahnelerinde kullandığı cihazları ki adam 
bunları 1970’lerde 80’lerde çekmiş. Şuan günümüzde kullanıyoruz 
biz o cihazları ve kimsenin haberi yok. Drone’lar var filmde yani 
havada uçan ve Cumhuriyetçiler tayfasından görüntü ve bilgi 
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alan casuslar var aslında günümüzdeki İHAlar, SİHAlar ya da 
dronelar var. Adam bunları bilmem kaç yıl önce yapmış, hayal 
etmiş. Bununla alakalı çok güzel bir hikaye var. George Kennedy 
ülkenin belli başlı önde gelen sanatçılarıyla bir toplantı yapıyor. 
İşte toplantı muhtemelen bakın sanata önem veriyoruz toplantısı 
ama toplantının çıkışında Garo Videl diye bir edebiyatçı var ve bu 
edebiyatçı tam toplantının çıkışında başkanın kulağına eğiliyor 
ve şunu diyor “Aya insan gönderin, uzaya insan gönderin” yani 
bundan yaklaşık 10 yıl sonra da gerçekten aya insan gönderiliyor. 
Sanat aslında bilimin müjdeleyicisidir yani sanatın açtığı 
yelpazede bilimde vardır. İnsanın tam hayal gücü dediğimiz şey 
tam olarak budur. Bu yüzden sanatta benim için bilim ve insanın 
sanat hayalinin içkin bir ilişkisi vardır.” (A.Toker, kişisel görüşme, 
8 Ekim 2022)

Sanatın insan gelişimine katkısı var mı sorusunda da görüşmeciler evet 
diyerek aynı fikirde buluşmuştur. Modern sanatlar diyen 2 kişi, postmodern 
sanatlar diyen hiç yok, ikisini de tercih eden 2 kişi ve klasikçi olan 1 kişi 
bulunmaktadır. Burada aslında beklenilen sonuca ulaşılmamıştır. Tablo 
4. ve Tablo 8. karşılaştırıldığında Y kuşağının X kuşağından daha çok 
postmodern sanatı seçmesi öngörülmekteydi ama Y kuşağı postmodern 
sanatı gereksiz olarak nitelendirmektedir. 

Tablo 9. Bulgular

SORULAR CEVAPLAR

Sanat toplumdan topluma 
değişiklik gösterir mi?

Evet değişiklik gösterir (5)

Sanat toplumların kültürel 
değerlerini yansıtabilir mi?

Evet (5)

Hayır

Sanat ile kültürel değerleri-
mizi nasıl bağdaştırırsınız?

Sanat kültürle renklenmektedir

Kültür değiştiği için çağımızı yansıt-
mamaktadır

Kültürel değerler sanatı oluşturmak-
tadır

Kültürel aktarım sağlanamamaktadır

Çoğunluk sanatın toplumdan topluma değişiklik göstereceğini 
söylemiştir. Sanatın kültürel değerleri yansıttığına hepsi katılmaktadır. 
Tablo 5. ve Tablo 9. karşılaştırıldığında X ve Y kuşaklarının bu soruda 
ortak cevap verdiği görülmektedir. Sanat ile kültürel değerlerimizi nasıl 
bağdaştırırsınız sorusuna sanatın kültürle renklendiği, toplum kültürü 
değiştiği için içinde bulunduğumuz çağı yansıtmadığı, kültürle sanatı 
harmanlayıp kullanan sanatçıların olduğu, sanatı oluşturanın kültürel 
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değerler olduğu ve birçok sebeple kültürel aktarımın sağlanamadığı 
cevapları verilmiştir. Bu soruya da bir görüşmeci şu cevapları vermiştir:

“Bu bağlamda kişinin içinde yaşadığı toplumu ve kendi değerlerini 
tanıması çok çok kıymet arz ediyor. Keza kendine yabancılaşmış, öz 
değerlerine yabancılaşmış bir kişinin kendi klasik sanat anlayışıyla 
zevk alamaması çok çok normal bir şey. Çünkü tanımadığınız 
şeyden zevk alamazsınız. Bilmiyorsunuz ilk önce tanımak aşina 
olmak bilmek gerek. Kültürel aktarımdan bahsettik ya az önce 
bu aktarımı da nesiller arasında kopukluğu belli bir dil ve lisan ile 
belli bir duygusal aktarımla olabilir ama şu anda modernitenin 
de getirdiği bazı kopukluklardan dolayı bu kültürel aktarımından 
tam olarak sağlandığını düşünmüyorum açıkçası.” (A. Yıldırım, 
kişisel görüşme, 8 Ekim 2022)

Z Kuşağı

Tablo 10. Bulgular

SORULAR CEVAPLAR

Yaş

2001 (3)

2004 (1)

2008 (1)

Cinsiyet Kadın (3)

Erkek (2)

Eğitim

Ortaokul 

Lise (2)

Üniversite (3)

Lisansüstü 

Meslek Öğrenci (5)

Tablo 10.da görüldüğü üzere 2001, 2001, 2001, 2004 ve 2008’den 
oluşan beşli grupta 3 kadın 2 erkek bulunmaktadır. 14-21 yaş aralığını 
kapsamaktadır. Görüşmecilerden 3 tanesi üniversite öğrencisi 2 tanesi lise 
öğrencisidir. Aynı şekilde görüşmecilerin hepsi öğrenci olduğu için farklı 
meslekle ilgilenmemektedir.
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Tablo 11. Bulgular

SORULAR CEVAPLAR

Sanat nedir? İfade biçimi

İçinden geldiği gibi bir şeyler 
yapabilmek

Sanat gerekli midir? Gereklidir (5)

Gerekli değildir 

Sanat dallarından hangile-
rini biliyorsunuz?

Müzik (1)

Resim (3)

Diğer (1)

Sanata ilgi düzeyiniz ne 
derecededir?

İlgili (3)

Orta derecede (1)

İlgisiz (1)

Uğraşmak istediğiniz sanat 
dalı hangisidir?

Resim

Müzik

Tiyatro

Dans

Heykel 

Sanat nedir sorusuna çoğunluk ifade biçimi demiştir. Ayrıca içinden 
geldiği gibi bir şeyler yapabilmek cevabı da verilmiştir. Tablo 7. ve Tablo 11. 
karşılaştırıldığında Y ve Z kuşaklarının sanat ifade biçimidir cevabında aynı 
görüşe sahip olduğu ortaya çıkmaktadır. Sanat gerekli midir sorusuna ise 
çoğunluk gereklidir cevabını vermiştir.  Sanat dalı olarak çoğunluğun ilk 
aklına gelen şeyler aynıdır. Cevaplar arasında resim en çok söylenilendir.  
Resimden sonra müzik, fotoğrafçılık, edebiyat, dans, heykel, kabartma 
sanatları da söylenmiştir. Sanata ilgi düzeylerine bakıldığında 1 kişi orta 
derecede diğer 3 kişi yüksek ilgi derecesine sahiptir. 1 kişinin de ilgisi yoktur. 
Uğraşmak istedikleri sanat sorulduğunda resim, müzik, tiyatro, dans ve 
heykel cevapları elde edilmiştir.

Tablo 12. Bulgular

SORULAR CEVAPLAR

Sanat bir ifade biçimi mi-
dir?

Evet (5)

Hayır 

Sanata gereken önem veri-
liyor mu?

Veriliyor 

Verilmiyor (4)

Kişiden Kişiye Değişebilir (1)
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Sanatın insan gelişimine 
katkısı olduğunu düşünü-
yor musunuz?

Evet (5)

Hayır

Modern sanatları mı yoksa 
postmodern sanatları mı 
tercih edersiniz?

Modern Sanatlar (2)

Postmodern Sanatlar (3)

Sanatın ifade biçimi olduğuna hepsi katılmaktadır. Sanata gereken 
önem veriliyor mu sorusuna 4 kişi verilmiyor derken 1 kişi de kişiden kişiye 
değişebileceğini ileri sürmüştür. Sanatın insan gelişimine katkısı var mı 
sorusunda da görüşmeciler evet diyerek aynı fikirde buluşmuştur. Tablo 
4., Tablo 8. ve Tablo 12.de görülmektedir ki tüm katılımcılar sanatın insan 
gelişimine katkısı olduğunu düşünmektedir. Modern sanatlar diyen 2 kişi, 
postmodern sanatlar diyen 3 kişi bulunmaktadır.

Tablo 13. Bulgular

SORULAR CEVAPLAR

Sanat toplumdan topluma 
değişiklik gösterir mi?

Evet değişiklik gösterir (4)

Evrenseldir (1)

Sanat toplumların kültürel 
değerlerini yansıtabilir mi?

Evet (5)

Hayır

Sanat ile kültürel değerleri-
mizi nasıl bağdaştırırsınız?

Sanat kültür değerlerle beslenmektedir

Z kuşağının sanatla ilgilenecek refahı 
yoktur

Sanata özen yoktur

Sanat ve kültür birbirinden kopmuştur

Sanat üretilmemektedir

Sanat hayal gücünü geliştirdiğinde 
kültürel olarak da gelişilecektir

Çoğunluk sanatın toplumdan topluma değişiklik göstereceğini 
söylemiştir. Bir kişi evrensel olduğunu ileri sürmüştür. Sanatın kültürel 
değerleri yansıttığına hepsi katılmaktadır. Sanat ile kültürel değerlerimizi 
nasıl bağdaştırırsınız sorusuna sanatın kültürel değerlerden beslenen bir 
öge olduğu, sanata özen olmadığı, sanat ve kültürün birbirinden koptuğu, 
sanat üretilmediği ve sanat hayal gücünü geliştirdiğinde kültürel olarak da 
gelişileceği cevapları verilmiştir. Tablo 13.de görülmektedir ki Z kuşağı sanat 
ile kültürel değerlerimizi nasıl bağdaştırırsınız sorusunda diğer kuşaklara 
göre daha olumsuz cevaplar vermiştir. Bir görüşmeci bu soruya şu cevabı 
vermiştir:
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“Ben kendi kültürüme bağlı biri değilim. En fazla müzik 
sanatçılarını bilirim en yaygın o sanırım kültürümüzde. Onun 
dışında hiç ilgilenmiyorum ve bilmiyorum. Onun dışında hep X 
kuşağı tarafından ilgilenilen bir konu çünkü Z kuşağı hep dersinde 
o kadar refahı yok.” (B. Karakurt, kişisel görüşme, 6 Ekim 2022)

Tartışma, Sonuç ve Öneriler

İnsanlık var olduğu sürece sanatın tanımı değişmektedir. Günümüzde 
sanat dijitale evrilmektedir. Bu yüzden sanat da insanlığın evrimi ile birlikte 
dönüşmekte ve tanımı değişmektedir. Kuşak kavramında sosyal faktörler 
dikkate alınarak yaş gruplarında incelemeler yapılmış ve bu grupların kişilik 
özellikleri üzerinde sonuçlar elde edilmiştir. Yapılan çalışmalar sonucunda 
kuşakların belirgin özellikleri ortaya çıkarılmıştır. Kuşaktan kuşağa farklı 
algılanabilecek bir kavram olan sanat insanlığın geçirdiği bütün evrimlerde 
dönüşmektedir ve kuşaklar nasıl ki ülkelerin sosyo-kültürel özelliklerinden 
etkilenirse sanat da kültürden etkilenmektedir. Sanata bakış açısını 
etkileyen en önemli faktör medyadır. Araştırma yapılmadan önce kuşaklar 
arasında sanata yaklaşımın farklı olması öngörülmüştür. Çünkü X kuşağı 
medyayla çok iç içe değilken Y ve Z kuşakları medyayla iç içedir. Bu da 
kuşakların sanata bakış açısını etkileyen bir faktördür. Ayrıca X kuşağının 
modern sanatları, Y ve Z kuşaklarının ise postmodern sanatları tercih 
edeceği öngörülmüştür. Bu öngörülerden sadece X ve Z kuşakları hakkında 
olan kısmı araştırma sonucunda doğru çıkmıştır. Y kuşağının postmodern 
sanatı tercih edeceği öngörülürken bu kuşak modern sanatı daha çok tercih 
etmektedir. Her ne kadar teknolojiyle içli dışlı olsalar bile modern sanat 
algısından uzaklaşmayıp belli bir sanat düzeyine sahip oldukları ortaya 
çıkarılmıştır.  

Kuşakların sanata bakış açılarına dair literatürde yapılan bir 
çalışmaya rastlanmamıştır. Genel olarak kuşaklarla alakalı satın alma 
eğilimleri, toplumsal cinsiyete bakış açıları, medya kullanım düzeyleri 
gibi araştırmalar yapılmıştır. Yapılan çoğu çalışmada kuşaklar arasında 
çatışmalar olduğu ileri sürülürken bu çalışmada kuşakların aynı görüşlere 
sahip olduğu sorular bulunmaktadır. Kuşaklar bir araya getirildiğinde 
çatışma durumunun doğması beklenirken bu araştırma konusunda 
kuşakların ortak düşüncelere sahip olarak çatışma durumunu ortadan 
kaldırabilmeleri olasıdır. 

Çalışmanın amacı, kuşakların sanata bakış açıları arasındaki benzerlikleri 
ve farklılıkları tespit etmektir. Ön araştırma olarak hazırlanan çalışmada X, Y, 
Z kuşaklarından toplamda on beş kişiyle araştırmacı tarafından hazırlanan 
sorular eşliğinde derinlemesine görüşme tekniği kullanılmıştır. X kuşağı 
sanatı tanımlarken ortak bir düşünceye sahip değildir. Görüşmeciler 
birbirlerinden çok farklı cevaplar vermiştir. Sanat kavramı kişilerarasında 
çok farklı değerlendirilebilmektedir. Hatta sanat dalı olarak X kuşağında 



189Kuşakların Sanata Bakış Açısı: X, Y, Z Kuşakları Üzerinden Bir İnceleme

yemek yapmak söylenmiştir. Bu cevabı veren görüşmeci standart tariflerin 
dışına çıkan, kendinden bir şeyler katarak yaratıcılığını konuşturan 
şeflerinde yemeklerinin sanat olduğunu ileri sürmüştür. Y kuşağı sanatın 
tanımında neredeyse aynı cevapları vermiştir. Y kuşağından postmodern 
sanatları tercih etmesi beklenirken bu kuşaktakiler postmodern sanatı 
gereksiz olarak değerlendirmiştir. Z kuşağı sanat ve kültürel değerlerin 
bağdaştırılmasında diğer kuşaklara göre daha olumsuz cevaplar vermiştir. 
Sürekli derslerle iç içe olan, gelecek kaygısı yaşayan bu kuşak sanatla 
uğraşabilecek kadar refahı olmadığını ileri sürmektedir. Günümüz toplum 
şartları açısından değerlendirecek olursak Z kuşağının ileri sürdüğü 
bu düşünce kesinlikle doğrudur. Günümüzde ve kültürümüzde sanata 
gereken önem verilmemektedir. Sanatın sadece müzikten ibaret olduğu 
düşünülmektedir. Toplumlara sanatla ilgilenebilecekleri zamanlar ve 
imkanlar verildiğinde kişilerin sanat ilgisi ve bilgisi daha da artacaktır. Yeni 
sanatçılar ortaya çıkıp daha çok desteklenecektir. 

Sonuç olarak X kuşağının sanata bakış açısı kişiler arasında çok 
değişmekteyken Y ve Z kuşağı aynı görüşe sahip olmaktadır. Çoğunluk ifade 
biçimi olarak sanatı tanımlamaktadır. Burada X kuşağının sanatla iç içe 
olup farklı tanımlara yönelmesi normal olarak değerlendirilmektedir. Sanat 
gerekli midir sorusuna büyük bir çoğunluk evet cevabını vermiştir. Kuşaklar 
arasında bir farklılık gözükmemektedir. Sanat dallarından hangilerini 
biliyorsunuz sorusuna çoğunluk resim ve müzik cevabını vermiştir. 
Ama Y kuşağında X kuşağından farklı cevaplar görülmüştür. X kuşağı 
genelde sanata resim ve müzik ile aşina olduğu için verdiği cevaplar abes 
karşılanmamaktadır. Sanata ilgi düzeyleri genel olarak orta seviyededir. 
Bu da belli bir sanat birikimine sahip olduklarını göstermektedir.  
Uğraşmak istenilen sanata genelde müzik cevabı verilmiştir. Kuşaklar 
arasında uğraşmak istenilen sanat sorusuna en farklı cevap verenler X 
ve Y kuşağıdır. Z kuşağı da hayatının genelinde müzikle iç içe olduğu için 
farklı bir cevap vermemeleri beklenen bir sonuçtur. Sanatın ifade biçimi 
olduğuna karşı çıkan yoktur. Sanata gereken önem veriliyor mu sorusuna 
çoğunluk verilmiyor cevabını vermiştir. Genel olarak ülkemiz üzerinden 
değerlendirilen bu soruda sanatçıların ve sanatın engellenmesi ileri 
sürülmüştür. X ve Y kuşağı aynı cevapları vermiştir. Z kuşağından bir kişi 
kişiden kişiye değişeceğini söylemiştir. Sanatın insan gelişimine katkısı 
olması sorusunda da herkes evet demiştir. Modern sanatları tercih edenler 
çoğunluktadır. Bu soruda tek farklılık Y kuşağından kimsenin postmoderni 
tercih etmemesidir. Sanatın toplumdan topluma değişiklik gösterdiğine 
çoğu katılımcı katılmaktadır.  Sanat kültürel değerleri yansıtabilir mi 
sorusuna tüm katılımcılar katılmaktadır. Sanat ile kültürel değerlerimizi 
nasıl bağdaştırırsınız sorusuna X kuşağı daha olumlu cevaplar verirken Y 
kuşağında durum değişmektedir. Y kuşağında kültürümüzden uzaklaşıldığı 
ileri sürülmüştür. X kuşağı ise olaya tamamen olumsuz yaklaşmaktadır. 
Sanat ve kültür arasında artık bir bağ olmadığını ileri sürmüşlerdir.
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Bu sonuçlar şunu göstermektedir ki kuşaklar arasında sanata bakış 
açısında çok büyük farklılıklar yoktur. Sanata daha kolay ulaşan Y ve 
Z kuşakları kültürle sanat arasındaki bağlantıya genel olarak olumsuz 
yaklaşmıştır. Eskiden olduğu kadar kültür ve sanat arasında bağ olmadığını 
düşünmektedir. Sanata ulaşım konusunda ise aslında Y ve Z kuşakları 
daha kolay ulaşabilirken artık o kadar da refahları olmadığını, ülkedeki 
yasaklardan veya sanatın gereken değeri görmemesinden dolayı sanata 
ulaşamadıklarından yakınmışlardır. Görüşmeciler opera, tiyatro, sergi 
gibi sanatsal aktivitelere gidebilmek için yeterli maddi imkanlara da sahip 
olmadıklarını düşünmektedir. Genelde Y ve Z kuşağı bu düşüncededir. 
Ayrıca kuşakların kendi içlerinde çatışmalar mevcuttur. 

Araştırmanın önemi ele alındığında literatürde bu konuda hiçbir 
çalışma olmaması en büyük etken olmuştur. Araştırma çok daha kapsamlı 
bir grupla ve daha fazla görüşmeciyle tekrarlandığında, standart sapmanın 
daha düşük çıkacağı, sonuçlar açısından daha tatmin edici olacağı ve 
araştırmanın amacına daha net bir katkı sağlayacağı öngörülmektedir. Bu 
çalışmada kullanılan araştırma tekniğine ekstra olarak Odak Grup Tekniği 
eklendiğinde çok farklı sonuçlara ulaşılabileceği düşünülmektedir. Alan 
yazında yapılan araştırmalar kuşakların çatıştığını ileri sürerken odak 
grup tekniğiyle bir araştırma yapıldığında kuşaklar arasındaki çatışmanın 
sanat ve kültür konusuyla bir nebze de olsa ortadan kalkabileceği 
öngörülmektedir. Bu araştırmada kuşaklar arasında çok büyük farklılıklar 
beklenirken aslında kuşaklar arasında farklılıklar olmadığı görülmüştür. 
Asıl farklılıkların kuşaklar içinde bulunan bireyler arasında olduğu 
görülmektedir. Alan yazında kuşakların tek tek incelenip her bir kuşağın 
farklı özellikleri olduğu ve o kuşakta bulunan kişilerin ortak davranışlar 
ve düşünceler gerçekleştirildiği söylenmiştir. Bu çalışmada görülmektedir 
ki kuşaklar arasında sanata karşı ortak bir düşünce vardır ama kuşakların 
içinde yer alan bireylerde ortak düşünce çok nadir görülmektedir. Ön 
araştırma olarak hazırlanan bu çalışmanın sonuçları doğrultusunda en kısa 
sürede katılımcı sayısı arttırılıp araştırma genişletilecektir. 
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