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Giriş

Sanat tarihi ne anlatır?

Sanat tarihi yalnızca ünlü eserlerin adlarını ve tarihlerini ezberlemek değildir. İnsanların dünyayı
nasıl gördüğünü, neye inandığını, iktidarı nasıl temsil ettiğini ve değişen yaşam koşullarına nasıl
cevap verdiğini inceler. Bir dönemin sanatı; din, ekonomi, teknoloji, savaş, bilim ve gündelik
hayatla birlikte biçimlenir.

Bu kitapta her dönem önce kendi tarihsel bağlamıyla açıklanır. Ardından bir eser üzerinden bakış
yönlendirilir; kısa bilgiler ve bir sonraki döneme geçiş aynı sayfada ayrı kutular hâlinde sunulur.
Amaç tek bir doğru yorum vermek değil, gördüğünüz ayrıntılardan anlam kurmaya başlamanızı
sağlamaktır.

Önce görsele sessizce bak. Açıklamayı oku. Ardından üç kutudaki sorularla esere yeniden dön.

BU KITAP NASIL KULLANILIR?
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Tarih öncesi sanat

İlk izler

Altamira mağara resminden bizon, Üst Paleolitik

İnsanların henüz yazıyı kullanmadığı çağlarda sanat, gündelik yaşamdan ve doğayla kurulan
kırılgan ilişkiden doğdu. Mağara duvarları, küçük heykelcikler ve işlenmiş araçlar; avı,
bereketi, topluluk hafızasını ve görünmeyen güçleri anlamlandırmanın yollarıydı. Bu imgeler
yalnızca süs değildi; hareketi, hayvan bilgisini ve kuşaktan kuşağa aktarılan deneyimi
taşıyordu.

Hayvanın gövdesindeki kıvrıma, üst üste gelen çizgilere ve mağara yüzeyinin doğal çıkıntılarının nasıl kullanıldığına bak.

BAKARKEN ŞUNLARI FARK ET

Mağara resimleri çoğu zaman mağaranın kolay ulaşılan girişinde değil, karanlık ve derin bölümlerinde bulunur.

BILIYOR MUYDUNUZ?

Yerleşik yaşam, tapınak ve şehirle birlikte sanatın iktidarla ilişkisi Mezopotamya’da belirginleşir.

BIR SONRAKI ADIM
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Mezopotamya

Şehir, tanrı ve iktidar

İnsan başlı kanatlı boğa (lamassu), MÖ 883-859

Mezopotamya sanatı, tarımın, yazının ve ilk şehir devletlerinin oluşturduğu düzen içinde
gelişti. Tapınaklar ekonomik ve dinsel merkezdi; hükümdar, tanrılarla toplum arasında aracı
olarak sunuluyordu. Kabartmalar savaş, av ve tören sahneleriyle iktidarın gücünü görünür
kılarken koruyucu varlıklar saray kapılarında düzeni gözetiyordu. Sanat burada hem kutsal
bir dil hem de yönetimin hafızasıydı.

Lamassunun önden bakıldığında duran, yandan bakıldığında yürüyen beş bacaklı düzenini ve insan, boğa, kuş birleşimini incele.

BAKARKEN ŞUNLARI FARK ET

Çivi yazısı başlangıçta edebiyat için değil, ürün ve vergi kayıtlarını tutmak için geliştirildi.

BILIYOR MUYDUNUZ?

Nil çevresinde süreklilik ve ölümden sonraki yaşam düşüncesi, Mısır sanatına daha katı bir düzen kazandırır.

BIR SONRAKI ADIM
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Antik Mısır

Sonsuzluk için sanat

Hatshepsut’un oturan heykeli, yaklaşık MÖ 1479-1458

Antik Mısır sanatını biçimlendiren temel düşünce süreklilikti. Nil’in düzenli taşkınları,
merkezi krallık ve ölümden sonra yaşam inancı; insan bedeninin, tanrıların ve hükümdarın
değişmeyen kurallarla gösterilmesine yol açtı. Amaç geçici bir anı yakalamak değil, kişinin
kimliğini sonsuzlukta korumaktı. Ölçek, duruş ve malzeme toplumsal konumu anlatıyor;
firavun bedeni siyasal gücü kutsallıkla birleştiriyordu.

Heykelin simetrisine, kapalı duruşuna, ileri bakan yüzüne ve bedenin kişisel ayrıntıdan çok kalıcılık fikrine hizmet edişine bak.

BAKARKEN ŞUNLARI FARK ET

Mısır resminde baş ve bacaklar profilden, göz ve omuzlar cepheden gösterilerek bedenin en tanınabilir parçaları birleştirilirdi.

BILIYOR MUYDUNUZ?

Yunan sanatında kalıcı düzen fikri, hareket eden ve ölçülen insan bedenine doğru dönüşür.

BIR SONRAKI ADIM
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Antik Yunan

İdeal beden arayışı

Mermer kouros, yaklaşık MÖ 590-580

Antik Yunan sanatı insanı evrenin ölçüsü olarak ele aldı. Kent devletleri, atletizm, felsefe ve
kamusal tartışma kültürü bedenin oranlarına ve dengeli harekete verilen önemi artırdı.
Sanatçılar Mısır’ın anıtsal duruşundan etkilendiler; fakat zamanla ağırlık aktarımını, kasları
ve doğal hareketi araştırdılar. İdeal beden belirli bir kişiyi değil, ölçü, akıl ve erdemle kurulan
kusursuz insan fikrini anlatıyordu.

Sol ayağın öne çıkmasına rağmen bedenin neden hâlâ dengeli ve cepheden göründüğünü; diz, karın ve saçtaki şematik tekrarları incele.

BAKARKEN ŞUNLARI FARK ET

Kouros heykelleri çoğu kez mezar işareti ya da tanrılara sunu olarak kullanılıyordu.

BILIYOR MUYDUNUZ?

Roma, Yunan biçimlerini portre, hukuk, mühendislik ve imparatorluk propagandasının hizmetine uyarlayacaktır.

BIR SONRAKI ADIM

9



Antik Roma

Sanat ve imparatorluk

İmparator Augustus portresi, MS 1. yüzyıl

Roma sanatı geniş bir imparatorluğun yönetim, hafıza ve temsil ihtiyacından doğdu. Yunan
idealizmi; Etrüsk geleneği, gerçekçi atalar portreleri ve gelişmiş mühendislikle birleşti. Heykel
ve mimarlık yalnız güzellik üretmiyor, imparatorun her yerde hazır olduğu duygusunu
kuruyordu. Zafer takları, yollar, hamamlar ve portreler Roma düzenini görünür hâle
getirirken bireysel yüz ayrıntıları yurttaşlık ve soy fikrini güçlendiriyordu.

Augustus’un genç ve kusursuz yüzüyle gerçek bir portre arasındaki gerilime; saç düzenine ve bakışın otoritesine dikkat et.

BAKARKEN ŞUNLARI FARK ET

Bir imparatorun portresi farklı eyaletlere gönderilerek onun yüzünün standartlaşması sağlanırdı.

BILIYOR MUYDUNUZ?

Hıristiyanlığın yayılmasıyla görünür dünyanın benzerliğinden çok kutsal hakikatin işaretleri önem kazanır.

BIR SONRAKI ADIM
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Bizans sanatı

Görünenin ötesi

Meryem ve Çocuk ikonası, 13. yüzyıl

Bizans sanatında görüntünün görevi dünyayı taklit etmekten çok kutsal olanla ilişki kurmaktı.
Roma mirası, Hıristiyan teolojisi ve saray törenleri birleşerek altın zeminli, cepheden ve
zamansız figürler oluşturdu. Perspektifin geri çekilmesi bir yetersizlik değil, dünyevi mekânı
aşma tercihiydi. İkona, yalnızca bakılan bir resim değil; dua, hafıza ve topluluk kimliğinin
merkezindeki kutsal bir varlıktı.

Altın zeminin zamanı nasıl kaldırdığına, yüzlerin doğrudan bakışına ve bedenlerin hacimden çok işaret gibi kurulmasına bak.

BAKARKEN ŞUNLARI FARK ET

İkonaların kutsallığı üzerine yaşanan İkonoklazm tartışmaları, 8. ve 9. yüzyıllarda görüntülerin yasaklanmasına yol açtı.

BILIYOR MUYDUNUZ?

Batı Avrupa’da katedraller, vitray ve sivri kemerlerle kutsal anlatıyı dev ölçekli bir deneyime dönüştürür.

BIR SONRAKI ADIM
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Gotik sanat

Işığın mimarisi

Simone Martini, Müjde, 1333

Gotik sanat, büyüyen kentler, güçlü loncalar ve yükselen katedral kültürü içinde şekillendi.
Sivri kemer, kaburgalı tonoz ve uçan payanda duvarları hafifletti; renkli vitraydan geçen ışık
ilahi varlığın simgesine dönüştü. Resim ve heykelde figürler Bizans’ın katı düzeninden daha
zarif, duygulu ve anlatısal hâle geldi. Sanat, okuma bilmeyen geniş topluluklara kutsal
öyküleri beden, jest ve renk aracılığıyla aktarıyordu.

Melekle Meryem arasındaki boşluğa, altın zemine rağmen artan hareket duygusuna ve giysi kıvrımlarının zarif ritmine bak.

BAKARKEN ŞUNLARI FARK ET

Gotik katedrallerdeki heykeller yalnız süs değil, cephe boyunca okunabilen büyük bir taş anlatıydı.

BILIYOR MUYDUNUZ?

İslam dünyasında yazı, geometri ve ışık; kutsal mekânı farklı bir görsel mantıkla kurar.

BIR SONRAKI ADIM
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İslam sanatı

Desen, ışık ve kutsal mekân

Bitkisel bezemeli tabak, 10. yüzyıl

İslam sanatı tek bir coğrafyanın ya da tek bir üslubun adı değildir; Endülüs’ten Orta Asya’ya
uzanan geniş bir kültür dünyasını kapsar. Kur’an’ın söze verdiği önem hat sanatını öne
çıkarırken geometri ve bitkisel bezeme sonsuzluk fikrini ritimle görünür kıldı. Figür özellikle
saray ve el yazmalarında yer aldı; ibadet mekânlarında ise yön, ışık, tekrar ve malzeme
manevî atmosferi kurdu.

Merkezden yayılan düzeni, tekrarın gözünü nasıl dolaştırdığını ve yazı ile bezeme arasındaki sınırın nasıl inceldiğini fark et.

BAKARKEN ŞUNLARI FARK ET

“Arabesk” denilen bezeme, tek bir motif değil; dallanarak devam eden bitkisel ve geometrik düzenlerin genel adıdır.

BILIYOR MUYDUNUZ?

Osmanlı sanatı bu mirası Bizans, İran, Orta Asya ve Akdeniz gelenekleriyle yeniden yorumlar.

BIR SONRAKI ADIM
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Osmanlı sanatı

Merkez, hikâye ve zarafet

Osman Hamdi Bey, Cami Kapısında, 1880’ler

Osmanlı sanatı saray, din, gündelik yaşam ve çok kültürlü imparatorluk çevresinde gelişti.
Erken dönemden itibaren Selçuklu ve Bizans mimarisi; İran minyatürü, Çin porseleni ve
Avrupa resmiyle etkileşim kuruldu. Minyatür tek bakış noktasına bağlı kalmadan bilgiyi
düzenlerken çini, hat ve mimarlık mekânı bütüncül bir yüzeye dönüştürdü. 19. yüzyılda Batılı
teknikler yerel kimlik ve modernleşme tartışmalarıyla birleşti.

Mekânın mimari ayrıntılarına, figürün duruşuna ve Doğu’yu dışarıdan egzotikleştiren bakışla içeriden temsil arasındaki farka bak.

BAKARKEN ŞUNLARI FARK ET

Osman Hamdi Bey yalnız ressam değil, arkeolog ve İstanbul Arkeoloji Müzeleri’nin kurucusuydu.

BILIYOR MUYDUNUZ?

Doğu Asya’da boşluk, fırça izi ve doğayla uyum bambaşka bir görme geleneği kurar.

BIR SONRAKI ADIM
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Doğu Asya sanatı

Boşluk da bir biçimdir

Katsushika Hokusai, Kanagawa Açıklarında Büyük Dalga, yaklaşık 1830-32

Doğu Asya sanatında doğa yalnız betimlenen bir manzara değil, insanın evrendeki yerini
düşündüren canlı bir düzendir. Çin’de Konfüçyüsçülük, Taoizm ve Budizm; Japonya’da Şinto
ve Zen gelenekleri fırça izine, boşluğa ve geçiciliğe verilen önemi besledi. Tek renkli mürekkep
resmi ruh hâlini birkaç izde toplarken ahşap baskılar kent yaşamını geniş kitlelere taşıdı.

Dalgadaki tekrarın Fuji Dağı’nı nasıl çerçevelediğine, büyük-küçük ölçek karşıtlığına ve boş gökyüzünün gerilimdeki rolüne bak.

BAKARKEN ŞUNLARI FARK ET

Japon ukiyo-e baskıları 19. yüzyılda Avrupa’ya ulaştığında Empresyonistlerin kadraj ve renk anlayışını güçlü biçimde etkiledi.

BILIYOR MUYDUNUZ?

İtalya’da antik kültüre dönüş, bilimsel gözlem ve hümanizm Rönesans’ın yeni mekân anlayışını oluşturur.

BIR SONRAKI ADIM
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Rönesans

Dünyayı yeniden ölçmek

Raphael, Madonna and Child Enthroned with Saints, yaklaşık 1504

Rönesans, antik Yunan ve Roma kültürüne duyulan ilginin hümanizm, kent zenginliği ve
bilimsel gözlemle birleşmesiydi. Sanatçılar perspektif, anatomi ve ışık aracılığıyla görünür
dünyayı tutarlı bir mekânda kurmaya çalıştı. Dinsel konular sürse de insan bedeni, bireysel
yüz ve sanatçının yaratıcı kimliği yeni önem kazandı. Resim, yalnız inancı aktaran bir yüzey
değil, ölçülebilir bir dünyanın zihinsel modeli hâline geldi.

Tahtın ve mimari çerçevenin merkez düzenine, figürlerin bakışlarla birbirine bağlanmasına ve derinliğin katmanlar hâlinde kurulmasına bak.

BAKARKEN ŞUNLARI FARK ET

Rönesans atölyelerinde usta, kalfa ve çıraklar aynı eser üzerinde birlikte çalışabiliyordu.

BILIYOR MUYDUNUZ?

Barok sanat bu dengeli düzeni hareket, teatral ışık ve güçlü duyguyla sarsacaktır.

BIR SONRAKI ADIM
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Barok

Sahne ışıkları yanıyor

Caravaggio, Aziz Petrus’un İnkârı, 1610

Barok sanat 17. yüzyılın din savaşları, mutlak monarşileri ve bilimsel keşifleri içinde gelişti.
Katolik Reformu izleyiciyi duygusal olarak etkileyen imgeleri desteklerken saraylar iktidarı
ihtişamla sergiledi. Güçlü ışık-karanlık karşıtlığı, çapraz hareket ve anın dramatik seçimi
resmi bir sahneye dönüştürdü. Amaç yalnız anlatmak değil, izleyiciyi olayın psikolojik ve
bedensel gerilimine çekmekti.

Ellerin ve bakışların suçlama zincirini nasıl kurduğuna, ışığın yüzleri seçip çevreyi belirsiz bırakmasına dikkat et.

BAKARKEN ŞUNLARI FARK ET

Caravaggio kutsal kişileri ideal bedenlerle değil, Roma sokaklarından tanıdığı sıradan insan tipleriyle resmediyordu.

BILIYOR MUYDUNUZ?

Rokoko, Barok ihtişamı daha özel, hafif ve oyunlu saray mekânlarına taşıyacaktır.

BIR SONRAKI ADIM
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Rokoko

Zarafet ve oyun

François Boucher çevresi, 18. yüzyıl rokoko resmi

Rokoko 18. yüzyıl Fransa’sında saray çevresinin özel salonlarında gelişti. Barok’un ağır siyasal
gösterisi daha açık renkli, kıvrımlı ve mahrem bir estetiğe dönüştü. Aşk, oyun, bahçe, müzik
ve gündelik zevkler öne çıkarken dekorasyonla resim arasındaki sınırlar eridi. Bu zarafet
yalnız yüzeysel neşe değil, ayrıcalıklı bir sınıfın dünyayı hafiflik ve incelik içinde görme
biçimiydi.

Pastel renkleri, kıvrımlı çizgileri, kumaş ve ten yüzeylerindeki yumuşaklığı; sahnenin seyirciye sunduğu mahrem tiyatroyu incele.

BAKARKEN ŞUNLARI FARK ET

“Rokoko” sözcüğü, kaya ve deniz kabuğu biçimli süslemeyi anlatan Fransızca rocaille kelimesiyle ilişkilidir.

BILIYOR MUYDUNUZ?

Aydınlanma ve devrim çağında Neoklasisizm, bu hafifliğe ahlak, yurttaşlık ve antik düzenle karşılık verir.

BIR SONRAKI ADIM
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Neoklasisizm

Aklın ve erdemin sahnesi

Jacques-Louis David, Sokrates’in Ölümü, 1787

Neoklasisizm, Antik Yunan ve Roma’ya duyulan yenilenmiş ilginin Aydınlanma düşüncesiyle
birleşmesidir. Pompeii ve Herculaneum kazıları geçmişi somutlaştırırken devrim öncesi
siyasal ortam görev, fedakârlık ve yurttaşlık erdemini öne çıkardı. Sanatçılar Rokoko’nun
kıvrımlı hafifliğine karşı açık çizgi, düzenli kompozisyon ve heykelsi bedenleri tercih etti.
Tarih resmi, bugünün ahlaki seçimlerini geçmiş üzerinden tartışan bir araç oldu.

Sokrates’in dikey bedenini yas tutan öğrencilerle karşılaştır; sert çizgilerin ve sakin mimarinin ahlaki kararlılığı nasıl güçlendirdiğine bak.

BAKARKEN ŞUNLARI FARK ET

David daha sonra Fransız Devrimi’nin ve Napolyon yönetiminin en etkili görsel anlatıcılarından biri oldu.

BILIYOR MUYDUNUZ?

Romantizm, aklın düzenine karşı duygu, doğa, devrim ve bilinmeyenin gücünü öne çıkarır.

BIR SONRAKI ADIM
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Romantizm

Akıl yetmediğinde

Eugène Delacroix, Rebecca’nın Kaçırılışı, 1846

Romantizm, Sanayi Devrimi ve Aydınlanma’nın akılcı düzenine karşı duygunun, hayal
gücünün ve bireysel deneyimin gücünü savundu. Fırtına, savaş, uzak coğrafyalar ve kontrol
edilemeyen doğa; insanın sınırlarını gösteren yüce deneyimler olarak işlendi. Sanatçı renk,
hız ve dramatik hareketle yalnız bir olayı değil, olay karşısındaki korku, coşku ve özgürlük
arzusunu görünür kıldı.

Çapraz hareketi, atların ve bedenlerin oluşturduğu düğümü, sıcak-soğuk renk çatışmasını ve kontrol kaybı hissini izle.

BAKARKEN ŞUNLARI FARK ET

Romantik “yüce” kavramı, güzel olandan farklı olarak hayranlıkla korkuyu aynı anda uyandıran deneyimi anlatır.

BILIYOR MUYDUNUZ?

Realizm, uzak ve olağanüstü sahneler yerine çağdaş toplumun sıradan yaşamına döner.

BIR SONRAKI ADIM

20



Realizm

Gündelik hayat sahneye çıkıyor

Gustave Courbet, Köyün Genç Hanımları, 1851-52

Realizm 1848 devrimleri, kentleşme ve sınıfsal dönüşüm ortamında gelişti. Sanatçılar
mitolojik kahramanlar yerine işçileri, köylüleri ve gündelik yaşamı büyük boyutlu tuvallerin
konusu yaptı. Bu yaklaşım fotoğraf gibi tarafsız değildi; kimin görülmeye değer sayıldığına
ilişkin siyasal bir tercihti. Kaba yüzey, ağır beden ve sıradan mekân ideal güzellik kurallarını
sorgulayarak modern toplumun çelişkilerini görünür kıldı.

Figürlerin manzaraya nasıl yerleştiğine, sınıfsal ayrıntılara ve ideal güzellikten bilinçli uzaklaşmaya bak.

BAKARKEN ŞUNLARI FARK ET

Courbet, “Görmediğim meleği resmedemem” sözüyle sanatın somut dünyaya dayanması gerektiğini savunuyordu.

BILIYOR MUYDUNUZ?

Empresyonistler gündelik yaşamı koruyacak, fakat biçimden çok ışığın değişen anlarına odaklanacaktır.

BIR SONRAKI ADIM
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Empresyonizm

Bir anın ışığı

Pierre-Auguste Renoir, Deniz Kıyısında, 1883

Empresyonizm modern Paris, demiryolları, yeni eğlence mekânları ve taşınabilir boya
tüplerinin sağladığı açık hava çalışmalarıyla doğdu. Sanatçılar nesnenin sabit renginden çok
ışık altında değişen görünüşünü yakalamaya çalıştı. Kısa fırça izleri, kesik kadrajlar ve
gündelik sahneler tamamlanmamışlık izlenimi veriyordu; oysa amaç görmenin geçici,
bedensel ve zamana bağlı deneyimini resmetmekti.

Yüzeydeki küçük renk dokunuşlarının uzaktan nasıl birleştiğine, kadrajın fotoğraf gibi sahneyi kesmesine ve ışığın biçimleri yumuşatmasına bak.

BAKARKEN ŞUNLARI FARK ET

“Empresyonizm” adı başlangıçta Monet’nin İzlenim, Gün Doğumu resmiyle alay etmek için kullanılan eleştirel bir ifadeydi.

BILIYOR MUYDUNUZ?

Post-Empresyonistler bu geçici görme deneyiminden daha kalıcı yapı, simge ve kişisel ifade arayacaktır.

BIR SONRAKI ADIM
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Post-Empresyonizm

Görüntünün ardındaki yapı

Vincent van Gogh, Selviler, 1889

Post-Empresyonizm tek bir üslup değil, Empresyonizm sonrasında farklı yönlere açılan
arayışların ortak adıdır. Cézanne doğadaki yapıyı, Van Gogh renk ve fırça izinin duygusal
gücünü, Gauguin simgeyi ve düz yüzeyi araştırdı. Sanat artık yalnız görülen anı değil,
sanatçının zihinsel düzenini ve iç dünyasını da yansıtıyordu. Bu çeşitlilik 20. yüzyılın
soyutlama ve dışavurumcu hareketlerine zemin hazırladı.

Selvilerin alev gibi yükselen ritmine, gökyüzü ile toprağı birbirine bağlayan fırça izlerine ve doğal renkten uzaklaşan duygusal palete bak.

BAKARKEN ŞUNLARI FARK ET

Van Gogh’un kalın boya kullanımı, yüzeyde fiziksel bir kabartı oluşturan impasto tekniğinin güçlü örneklerindendir.

BILIYOR MUYDUNUZ?

Ekspresyonizm, rengin ve biçim bozulmasının duyguyu doğrudan taşıyabileceğini daha da ileri götürür.

BIR SONRAKI ADIM
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Ekspresyonizm

İç dünyanın rengi

Edvard Munch, Çığlık, 1893

Ekspresyonizm hızlı kentleşme, yabancılaşma ve savaş öncesi Avrupa’nın gerilimleri içinde
ortaya çıktı. Sanatçılar dış dünyayı doğru kopyalamak yerine kaygı, korku, yalnızlık ve coşku
gibi iç durumları görünür kılmak için rengi ve biçimi bozdu. Keskin çizgiler, çarpık perspektif
ve doğal olmayan renkler gerçekliğin psikolojik deneyimini anlatıyordu. Resim artık gözün
gördüğünden çok bedenin ve zihnin hissettiği şeye yaklaşmıştı.

Gökyüzü, su ve figürde tekrarlanan dalgalı çizgilerin sesi nasıl görünür hâle getirdiğine; yüzün bireysellikten simgeye dönüşmesine bak.

BAKARKEN ŞUNLARI FARK ET

Munch, bu kompozisyonu doğada duyduğunu söylediği “büyük ve sonsuz bir çığlık” deneyimiyle ilişkilendirmişti.

BILIYOR MUYDUNUZ?

Kübizm aynı dönemde duygudan çok görmenin yapısını parçalayarak tek bakış noktası fikrini sorgular.

BIR SONRAKI ADIM
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Kübizm

Tek bakış yetmediğinde

Juan Gris, Pablo Picasso Portresi, 1912

Kübizm, fotoğrafın temsil gücü ve Cézanne’ın doğayı geometrik kütleler olarak ele alan
yaklaşımından etkilendi. Picasso, Braque ve Gris nesneyi tek bir noktadan görünüyormuş gibi
sunmak yerine farklı açılar ve anları aynı yüzeyde birleştirdi. Figür ile arka plan parçalanarak
birbirine yaklaştı; resmin pencere olduğu yanılsaması yerini düz tuvalin kendi mantığına
bıraktı.

Yüzü aynı anda önden ve yandan çağrıştıran düzlemleri, tekrar eden üçgenleri ve figürle arka planın birbirine karışmasını incele.

BAKARKEN ŞUNLARI FARK ET

Kübist kolajlarda gazete, duvar kâğıdı ve bilet gibi gündelik malzemeler doğrudan resme yapıştırılıyordu.

BILIYOR MUYDUNUZ?

Dada, savaşın ardından yalnız görüntünün değil, sanat eseri ve sanatçı fikrinin kendisini sorgulayacaktır.

BIR SONRAKI ADIM
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Dada

Sanatın kurallarına itiraz

Marcel Duchamp, Çeşme, 1917; fotoğraf Alfred Stieglitz

Dada, Birinci Dünya Savaşı’nın yıkımı karşısında akılcı ve ilerlemeci Avrupa kültürüne
duyulan güvensizlikten doğdu. Sanatçılar rastlantı, saçmalık, kolaj ve hazır nesneyle estetik
değerlerin otoritesini hedef aldı. Bir nesnenin sanat olmasını el becerisi mi, sanatçının seçimi
mi, yoksa kurumun onayı mı belirler sorusu öne çıktı. Dada’nın amacı yeni bir güzellik kuralı
kurmaktan çok mevcut kuralları bozmak ve düşünceyi kışkırtmaktı.

Sıradan bir pisuvarın kaide, imza ve sergileme bağlamıyla nasıl başka bir anlam kazandığını düşün.

BAKARKEN ŞUNLARI FARK ET

Duchamp’ın Çeşme adlı hazır nesnesinin özgün örneği kayboldu; bugün müzelerde görülenler daha sonra yetkilendirilmiş kopyalardır.

BILIYOR MUYDUNUZ?

Sürrealizm, Dada’nın isyanını bilinçdışı, rüya ve otomatik üretim yöntemleriyle yeni bir imge dünyasına taşır.

BIR SONRAKI ADIM
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Sürrealizm

Rüyanın mantığı

Paul Klee, Cıvıldayan Makine, 1922

Sürrealizm savaş sonrası dönemde Freud’un bilinçdışı kuramlarından, rüyalardan ve
Dada’nın rastlantıya verdiği değerden etkilendi. Sanatçılar gündelik aklın denetimini
gevşeterek beklenmedik nesne birleşimleri, otomatik çizim ve tekinsiz mekânlar yarattı. Amaç
kaçışçı bir düş dünyası değil, bastırılmış arzu ve korkuların toplumsal gerçekliği nasıl
biçimlendirdiğini açığa çıkarmaktı.

Kuş, makine ve el krankı arasındaki belirsiz ilişkiye; oyunlu görünen düzenin nasıl tedirgin edici bir mekanizmaya dönüştüğüne bak.

BAKARKEN ŞUNLARI FARK ET

Sürrealistler “mükemmel ceset” oyununda kâğıdı katlayarak birbirlerinin çizimini görmeden ortak figürler üretirdi.

BILIYOR MUYDUNUZ?

Soyut sanat, tanınabilir nesneyi bütünüyle bırakıp renk, çizgi ve ritmin kendi başına anlam üretebileceğini araştırır.

BIR SONRAKI ADIM
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Soyut sanat

Renk ve çizginin dili

Wassily Kandinsky, Kompozisyon VII, 1913

Soyut sanat, fotoğrafın görünür dünyayı kaydettiği ve modern bilimin maddeyi yeni
biçimlerde açıkladığı bir dönemde gelişti. Kandinsky, Mondrian ve Maleviç gibi sanatçılar
müzik, maneviyat ve geometriden etkilenerek resmin nesneye bağlı olmadan duygu ve
düşünce üretebileceğini savundu. Renk, çizgi, yüzey ve ritim artık bir şeyin görüntüsünü
taşımak zorunda değildi; eserin doğrudan konusu hâline geldi.

Gözünün önce hangi renk ve çizgiye gittiğini, hareketin nerede hızlanıp durduğunu ve kompozisyonun müzik gibi nasıl tekrar kurduğunu izle.

BAKARKEN ŞUNLARI FARK ET

Kandinsky renklerin ruhsal ve işitsel karşılıkları olduğuna inanıyor; resmi müzikle karşılaştırıyordu.

BILIYOR MUYDUNUZ?

Pop Art, soyut sanatın içsel dilinden uzaklaşıp reklam, ürün ve ünlü yüzleri sanatın merkezine yerleştirir.

BIR SONRAKI ADIM
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Pop Art

Tüketim toplumunun aynası

Honys Torres, La Piedad Gringa, 2015

Pop Art 1950’ler ve 1960’larda televizyon, reklam, çizgi roman ve seri üretim kültürünün
yükselişiyle ortaya çıktı. Sanatçılar yüksek sanatla gündelik tüketim imgeleri arasındaki sınırı
bulanıklaştırdı. Parlak renk, tekrar ve tanıdık markalar hem modern yaşamın çekiciliğini hem
de insanı standartlaştıran gücünü gösteriyordu. Görüntü artık benzersiz olmaktan çok
dolaşımda çoğalan, satın alınan ve hızla tüketilen bir işaretti.

Klasik Pietà düzeniyle çizgi roman ve medya figürlerinin nasıl çarpıştırıldığına; parlak renklerin eleştiriyi nasıl çekici kıldığına bak.

BAKARKEN ŞUNLARI FARK ET

Pop Art sanatçıları reklam dilini yalnız kutlamadı; tekrar ve aşinalık yoluyla tüketim kültürünün duyguları nasıl biçimlendirdiğini de gösterdi.

BILIYOR MUYDUNUZ?

Çağdaş sanat, tek bir üslup yerine fikir, mekân, beden, teknoloji ve izleyici katılımı üzerinden çoğalacaktır.

BIR SONRAKI ADIM
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Çağdaş sanat

Sanat nerede biter?

Ai Weiwei, Trace yerleştirmesi, 2014

Çağdaş sanat 1960’lardan bugüne uzanan tek bir üslup değil, farklı yöntem ve sorular alanıdır.
Kavramsal sanat, performans, video, yerleştirme, dijital üretim ve toplumsal katılım; eserin
yalnız nesne olmak zorunda olmadığını gösterdi. Küreselleşme, kimlik, göç, iklim, gözetim ve
adalet gibi konular sanatın malzemesine dönüştü. Anlam çoğu zaman eserin bulunduğu
mekân, izleyicinin deneyimi ve üretildiği siyasal bağlamla birlikte kurulur.

Portrelerin zemine yayılışına, ziyaretçinin eser içinde yürüyerek görüntülerle ilişki kurmasına ve hapishane mekânının anlamı nasıl değiştirdiğine bak.

BAKARKEN ŞUNLARI FARK ET

Performans ve yerleştirme eserlerinden bazen yalnız fotoğraf, video, talimat ya da izleyici anlatıları kalır.

BILIYOR MUYDUNUZ?

Sanat tarihinin sonunda değiliz: yeni eserler geçmişin biçimlerini ve sorularını her gün yeniden yorumlar.

BIR SONRAKI ADIM
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Uygulama

Bir esere bakmanın beş yolu

Yorumlamadan önce renk, çizgi, malzeme, figür ve boşlukları tarif et.

1. GÖR

Gözün önce nereye gidiyor? Sanatçı bu yönlendirmeyi nasıl kurmuş?

2. SOR

Eseri dönemin inançları, teknolojisi, toplumsal yapısı ve sipariş sistemiyle ilişkilendir.

3. BAĞLA

Önceki ve sonraki dönemlerle biçim, amaç ve izleyici ilişkisini karşılaştır.

4. KARŞILAŞTIR

İlk izlenimin değişti mi? Hangi ayrıntı artık farklı görünüyor?

5. YENIDEN BAK
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Son söz

Bakmak zaman ister

Bir eserin önünde ne söylemeniz gerektiğini hemen bilmek zorunda değilsiniz. Önce
durun; gözünüzün nereye gittiğini, hangi ayrıntının sizi rahatsız ettiğini ya da çektiğini
fark edin. Sanat tarihi bu ilk karşılaşmayı bilgiyle derinleştirir, fakat merakı ortadan
kaldırmaz.

Bu kısa yol haritası, dönemleri kapalı kutular gibi değil, birbirine cevap veren sorular dizisi
olarak görmeniz için hazırlandı. Bir sonraki adımınız bir müze salonu, bir kitap, bir şehir
yapısı ya da uzun süre baktığınız tek bir resim olabilir.

Bakmaya devam edin.

ARCHE NOVA  (Dear BY)
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