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1. BATI SANATINDA SOYUT RESĠM 

 

1912 yılında Vassily Kandinsky‟nin (1866-1944) "Concerning The Spiritual In Art", "Sanatta 

Zihinsellik Üzerine" adını taĢıyan teorik kitabı yayımlanır. Bunu Mondrianın (1872-1944), 

1919-20 tarihlerinde "Natural Reality And Abstract Reality" (An Essay in Trialogue Form) 

adlı kitabı takip eder. Bu kitaplar iki ünlü sanatçının resimdeki tutumunu ve sanat etiklerini 

açıklayan niteliktedir. Kandinsky‟nin imzasını attığı "Sanatta Zihinsellik Üzerine" adlı kitap, 

soyut sanatın felsefi içeriğini ve ne olduğunu "konseptini" dile getirmekteydi. Kandinsky 

resim çalıĢmaları sırasında temellendirmiĢ ve geliĢtirmiĢ olduğu soyut sanat teorisini kendine 

özgü diliyle aktarmaktaydı. Soyut sanatın manifestosu niteliğini taĢıyan bu kitap yayınlandığı 

anda geniĢ bir yankı yaratmıĢ ve birçok sanatçıyı etkisi altına almıĢtır. 

 

Dünya sanatında figüratif resim geleneğini ve ifadelerini bir kenara bırakıp, Batı resim 

geleneklerinin karĢıt yönünde üretilen soyut sanat örnekleri yüzyılın baĢlangıçlarında ilk kez 

1910‟da Kandinsky‟nin yapmıĢ olduğu bir suluboya kompozisyonu ile baĢlamıĢ Mondrian, 

Robert Delaunay (1885-1941), Picabia(1879-1953), Jean Arp (1887-1966) ve Franz Kupka 

(1871-1957) ile devam etmiĢtir. 1910larda baĢlayan bu stil gerçekte bir ekol olmayıp bir 

anlayıĢı dile getirmekteydi. Soyut sanatın en büyük özelliği artık sanatçıların doğaya 

bakmadan beyinleriyle çalıĢmalarıydı. Zihinsel yaratının ve iĢleyiĢin önem kazandığı bu tarz 

"Cerebral" bir tutumu sergiliyordu. Soyut sanatçılar sanat politikalarında öylesine kesin bir 

tavır içine girmiĢlerdi ki ünlü usta Mondrian gerçek peyzaja arkasını dönerek oturuyordu. Hiç 

bir potre, natürmort ya da peyzaja prim verilmiyordu. 

Soyut sanat baĢlangıcından günümüze kadar birçok avangard sanat akımıyla çarpıĢarak 

ilerlemiĢ, 1907de baĢlayan Kübizm, 1910da Fütürizm, 1911de Ekspresyonizm, 1913‟de 

Süpramatizm,1914‟de Konstrüktivizm, 1916‟da Dada hareketi, 1918'de Pürizm ve 1923‟de 

Sürrealizm gibi sanat ekolleriyle gizli bir yarıĢ içinde yüzyılı tamamlamıĢtır. Soyut sanatla 

birlikte figüratif sanatın baĢvurduğu araç ve gereçler, ideler, anlayıĢlar değiĢmiĢ, yerine 

tuvalde gözün alıĢık olmadığı formlar, yeni espas anlayıĢları, renk ve ıĢık lekeleri, aykırı bir 

çizgi ve tuvalde renk elemanlarıyla sağlanan yeni armoniler gündeme gelmeye baĢlamıĢtır. 

Gerçekte 1910larda Kandinsky, Mondrian, Jean Arp ve Picabia ile baĢlayan soyut sanat ilk 

kez gündeme geldiğinde batı entelejensiyası tarafından bile zor anlaĢılır bir yapı taĢımaktaydı. 

Bu güçlük, soyut resim yapan sanatçıların dünyayı yeni bir dille ifade etmeleri, doğaya 

sırtlarını dönerek apayrı estetiğe baĢvurmalarından kaynaklanmaktaydı. Soyut resim yapan 

sanatçı insanın gözle görebildiği tüm biçimlerin ötesinde yepyeni bir biçim önermekteydi. 

Batı resim tradisyonları içinde soyut sanat hemen kabul görmemiĢ, tartıĢmalara ve 

yadırgamalara yol açmıĢtır, çünkü resim izleyicisi yine de tabloda bir hikâye etme, anlatı 

beklemekteydi. 

1.1. Batı resminde soyuta giden yol 

Batı sanatında Kandinsky ve Mondrian ile baĢladığı kabul edilen soyut resim kökleri yüz yıl 

öncelerine dayanan bir dizi sanatsal devrim ve evrim ile ĢekillenmiĢtir. Bu devrimsel 

atılımları yapan ve estetik olarak sanata bir aĢama kazandırmıĢ olan Ģahsında ortaya 

konulması soyut sanatı anlamak açısından açıklayıcıdır.  

 



1.1.1. William Turner (1775 – 1851) 

19.yüzyıl sanatı ve toplumu değiĢime uğratacak önemli toplumsal olaylara sahne olmuĢtur. 

1830, 1848 ayaklanmaları, 1870 savaĢı, 1789 Fransız Devrimi, geliĢmekte olan sanayinin 

neden olmaya baĢladığı bunalımlar, bu dönemdeki toplumsal olayların en belirginleridir. 

18.yüzyılın sonlarında doğan Romantizm güzel sanatlar alanında ünlü sanatçılar yetiĢtirmiĢtir. 

Bu akımın en önemli sanatçıları Fransisko Goya, Teodore Gericault, Eugene Delacroix‟tir. 

Romantik sanat duyguyu temel alır. Sanatçı doğrudan kendisine yönelmiĢtir, güzellik yerine 

ifadeyi ön plânda tutar. 

“Ship on Fire”, 1826-1830 

Turner‟ın 1834‟de yaptığı Lordlar Kamarası ve Avam Kamarası Yangını adlı resim, onu çok 

etkileyen bir olayın çarpıcı bir sunumudur. 1830‟lı yılların sonlarından itibaren doğanın yıkıcı 

gücünü ortaya koyan hareketli kompozisyonlar daha fazla önem kazanmaya baĢlar. Rüzgârın 

ve suyun gücü, hem açık, sert fırça vuruĢları hem de birçok örnekte dönen, helezoni 

kompozisyonlarla aktarılır. Özellikle, Goethe‟nin teorilerine göndermeler içeren ve 1842- 

1844 yıllarında gerçekleĢtirdiği Gölge ve Karanlık- Su Baskının AkĢamı, IĢık ve Renk- Su 

Baskınından Sonraki Sabah, Kar Fırtınası, Yağmur- Buhar ve Hız- Büyük Batı Demiryolu 

gibi resimler, bu anlamda önemlidir. IĢık ve Renk, 1843 yılında Goethe‟ye özel bir referansla 

sergilenmiĢtir. Turner‟ın sanat üretiminin zirvesini oluĢturan bu resimlerde, tuval yüzeyi bir 

ıĢık kaynağına dönüĢmüĢ, biçimler ve renkler bu kaynağın içerisinde giderek soyutlaĢan bir 

doğa görünümü tanımlamaya baĢlamıĢtır. ÇağdaĢ resmin öncüsü olarak değerlendirilen Ġngiliz 

sanatçının kapalı, insanlardan kaçan bir kiĢiliği vardı ve 1851 yılında Thames kıyılarında 

takma bir isim kullanarak tek baĢına yaĢadığı bakımsız bir kulübede hayata veda etmiĢtir.  

Turner tabiatçı gelecekçilikten uzaklaĢma eğilimiyle soyut sanatın ilk habercilerinden biri 

olarak kabul edilebilir. Kendisi Protestan Ġngiltere‟sinin sanatsal durgunluğunda dünya 



sanatının tamamını etkileyecek öncül bir tutumun baĢlatıcısı olarak, sanat tarihinde önemli bir 

yere oturmuĢtur.  

“A Sunset”, 1840 

1.1.2. Paul Cezanne (1839 - 1906) 

 

Van Gogh, Gauguin, Seurat, Lautrec, Cezanne gibi Ġzlenimcilik sonrası sanatçılar modern 

resmin öncüleri olarak kabul edilmektedirler. Bu sanatçılar arasında, resim sanatında köklü 

değiĢikliklerin yolunu açan bir anlayıĢın yaratıcısı olan Cezanne‟ın ayrıcalıklı bir yere sahip 

olduğu görülmektedir. O, gönüllü bir Ģekilde inzivaya çekilerek sürekli çalıĢmıĢ ve tuvalle 

olan hesaplaĢması sonucunda resim sanatında çığır açmıĢtır.  

 

Paul Cezanne, varlıklı bir banker ve tüccarın oğlu olarak, 1839 yılında Aix- en- Provence‟da 

dünyaya gelmiĢtir. Collège Bourbon‟da aldığı eğitim sırasında, edebiyat alanında ünlü bir 

isim olacak Emile Zola ile dostluk kurmuĢtur. Kendisi için çok Ģey ifade eden bu dostluk, 

Aix‟in kırlarında yapılan uzun gezintiler sırasında sanat üzerine yoğunlaĢan derin sohbetlerle 

pekiĢmiĢtir. Nana ve Meyhane‟nin yazarı Zola, çok sonraları Cezanne‟a yazdığı bir 

mektubunda bu günleri Ģu Ģekilde hatırlayacaktır: On yıl boyunca sanattan ve edebiyattan 

konuĢup durduk... Farkında olmaksızın bizim birer devrimci olduğumuzu Ģimdi görebiliyor 

musun? 

 

Aix`de Zola‟yla birlikte doğayla içiçe süren yaĢantı, onun sanat görüĢünün biçimlenmesinde 

etkili olan erken kaynaklardan birisi olarak değerlendirilebilir. Zola‟nın 1858‟de annesiyle 

birlikte Paris‟e yerleĢmesi, bu yaĢantının kesilmesine neden olmuĢtur, ancak iki arkadaĢ sanat 

üzerine tartıĢmalarını düzenli mektuplaĢmalarla sürdürmüĢlerdir. Bu sırada Cezanne, 

babasının isteğiyle Aix‟deki üniversitede hukuk öğrenimi görmeye baĢlamıĢ, fakat aynı 



zamanda alçı heykellerden kopyalar ve doğadan çalıĢmalar yaptığı çizim akademisine 

kaydolmuĢtur. Giderek resme yoğunlaĢmaya baĢlaması ve hukuk eğitimini ikinci plana 

atması, Zola‟nın onu heyecanlandıran Paris hikâyeleri ve Paris‟e gelmesi konusundaki 

ısrarlarıyla birleĢince 1861‟de babasının izniyle bu Ģehre gitmiĢtir. 

 

 
 

“Mountains in Provence”, 1886-1890 

 

Burada Atelier Suisse‟de resim eğitimi almaya baĢlamıĢtır. Her sabah 6 ile 11 arasında beĢ 

saat süren çalıĢmalar sonrasında, zamanının çoğunu Louvre‟da eski ustaların eserlerini 

inceleyerek geçirmiĢtir. Fakat altı ay sonunda, Zola‟nın karĢı çıkıĢına rağmen, Aix‟e geri 

dönmüĢ ve babasının ofisinde çalıĢmaya baĢlamıĢtır. Aix‟de geçen yaklaĢık bir yıllık sürenin 

ardından, 1862 sonlarında tekrar Paris‟e gitmiĢtir. Atelier Suisse‟de Pissarro ile tanıĢması 

onun sanat kariyeri açısından son derece önemli bir geliĢmedir. Pissarro aracılığıyla 1862‟de 

Monet, Bazille, Sisley ve Renoir ile tanıĢmıĢ, nadiren de olsa genç sanatçıların Café 

Guerbois‟daki toplantılarına katılmıĢ, fakat tartıĢmalara dâhil olmamıĢtır. 

 

Cezanne, bu dönemde babasından gelen harçlıkla yaĢamını sürdürmektedir. 1863‟de 

Reddedilenler Salonu‟nda eserlerini sergilemiĢtir. Akademi jürisinin, sanatçıların eserlerini 

gösterebildikleri düzenli bir sergi etkinliği olan ve sanat ortamı açısından büyük önem taĢıyan 

Paris Salonu‟na gönderilen resimlerin tümünü geri çevirmesi üzerine düzenlenen bu sergi, 

Akademi karĢıtı öncü sanat yaklaĢımlarının toplandığı bir etkinlik kimliğini kazanmıĢtır. 

Sanat kariyerinin baĢlangıcındaki Cezanne‟ın bu sergide yer alması, onun öncü kimliğinin ilk 

iĢaretlerini vermektedir. Bu arada, yakın dostu Zola 1866‟da L‟Evenement gazetesinde onu 

öven yazılar yazmıĢtır. 



Paris‟teki ilk dönemlerinde, özellikle Delacroix‟nın sanatından etkilenmiĢ olduğu 

anlaĢılmaktadır. Louvre‟da ustalardan kopyalar yaparak çalıĢmakta, Zola ile sanatın geleceği 

üzerine tartıĢmalar yapmaktadır. 1870�e kadar Paris‟te çalıĢmalarını sürdürmüĢ olmakla 

birlikte, 1865 ve 1866‟da Aix‟de uzun süreli olarak ikamet ettiği dönemler olmuĢ ve bu sırada 

babasının, amcasının ve ressam Achille Emperaire‟in palet bıçağı tekniğiyle gerçekleĢtirdiği 

ve koyu renklerin hâkim olduğu portrelerini yapmıĢtır. 1860‟larda sanatçının coĢkulu güneyli 

yaradılıĢı kendini bir seri melodramatik ve az çok erotik nitelikte resimde ifade etmiĢtir. 

Otopsi (1861) ve Cinayet (1870) gerilimin yüksek olduğu çalıĢmalarıdır; buna karĢılık 

Kaçırma (1867) ve Aziz Antonio‟nun BaĢtan ÇıkarılıĢı (y.1870) erotizmin hissedildiği bu 

döneme ait örneklerdir. Bu resimlerin ortak özelliği, belirgin bir deformasyon ve koyu renk 

kullanımıdır. Bu dönemde ayrıca bazı natürmort çalıĢmaları da gerçekleĢtirmiĢtir. 

 

1860‟lı yıllarda Paris‟te yoğunlaĢan çalıĢmaları, Fransa- Prusya savaĢının çıkması üzerine 

kesintiye uğramıĢ ve sanatçı, Fransa‟nın güneyindeki Estaque‟a, sonradan karısı olacak 

modeli Hortense Fiquet ile birlikte gitmiĢtir. Babası bu kadınla olan iliĢkisinden dolayı 

Cezanne‟a destek olmayı kestiği için maddi açıdan sıkıntı yaĢadığı bu dönemde, resme 

giderek daha fazla yoğunlaĢmıĢtır. 1866‟da Seine nehri kıyısında ilk açık hava resmi 

çalıĢmalarını yapmıĢ olan sanatçı için güneyin ıĢığı yeni bir kaynak olmuĢtur. 

 

1872 yılında Ponoise‟da, Pissarro ile birlikte çalıĢmaya baĢlamıĢ ve onunla uzun ve verimli 

bir düĢünce alıĢveriĢine girerek ıĢıklı, izlenimci palete yönelmiĢtir. Pissarro ile çalıĢtığı bu 

dönemde, izlenimcilerin geliĢtirdiği renk ve ıĢık kuramlarını özümsemiĢ olan Cezanne, aynı 

sıralarda Van Gogh‟la ve resimleri karĢılığında kendisinden boya ve tuval bezi alabildiği 

sanat taciri Julien Tanguy ile tanıĢmıĢtır. Bir baĢka sanat taciri ünlü Ambroise Vollard, ilk 

defa Cezanne‟ın bir resmini Tanguy‟ün vitrininde görüĢünü Ģu Ģekilde hatırlamaktadır: „Ġlk 

defa olarak ressamın bir tablosunu görüĢüm, bir nehir kenarı gösteren bir resmi, Clauzel 

sokağındaki küçük bir boya satıcısının, Tanguy Baba‟nın vitrininde idi. Bu bende, mideme 

yediğim bir darbe etkisini yarattı. (VOLLARD, A.; Bir Tablo Satıcısının Anıları, ç: Nur 

Vergin, Halk El Sanatları Yayınları, Ġstanbul, 1974, s77) 

 

  
House and Trees, 1890- 94 



Cezanne, 1874 yılında fotoğrafçı Nadar‟ın Paris‟te Boulevard des Capucines‟deki 

stüdyosunda açılan ilk izlenimci sergiye katılmıĢtır. Sergide yer alan Modern Olympia halkın 

en fazla tepkisini çeken eserlerden birisi olmuĢtur. Manet‟nin aynı konulu resmine gönderme 

olan bu çalıĢmada; siyah bir kadın tarafından elbiseleri çıkartılan uzanmıĢ çıplak bir kadın 

figürü ve onları izleyen bir erkek figürü (muhtemelen Cezanne‟ın kendisi) yer almaktadır. 

Fırça vuruĢlarındaki rahatlık ve figürlerdeki deformasyonun dıĢında, konunun çarpıcılığı 

tepkilerin odak noktası olmasına yol açmıĢtır. Sergideki diğer izlenimci tarzdaki manzaraların 

arasında bu konu özellikle dikkat çekmiĢ olmalıdır. 

 

Sanatçı, izlenimcilerin üçüncü sergisine 16 resmiyle katılmıĢtır. Bu dönemde, üslubunda 

giderek Cezanne‟ın yaradılıĢındaki coĢkulu romantizmin etkileri durulmaya baĢlamıĢ ve aslen 

ona pek de uygun olmayan Delacroix benzeri tekniği terk etmiĢtir. 1870‟li yıllarda ürettiği 

manzara, natürmort ve portrelerde kendine özgü resim dilinin oluĢmaya baĢladığı 

görülmektedir. Sanat görüĢünün izlenimcilerinkiyle uyuĢmadığını anlamıĢtır. O, izlenimciler 

gibi, doğadan anlık izlenimler edinmeye ve bu nedenle hızlı çalıĢmaya temellenen resim 

anlayıĢından farklı bir görüĢe sahiptir. Cezanne da izlenimciler gibi doğadan çalıĢmayı 

benimsemiĢ olmakla birlikte, onlardan farklı olarak doğayı yalnız geçici görünümüyle değil, 

kalıcı ve değiĢmez değerleriyle vermek istemektedir. 

 

Onun resminde, çizgi, ton ve renk baĢlıca öğelerdir. Renk ise, çizgi ve tonu da içeren temel 

öğedir. Sanatçı bu konuda Ģunları söylemiĢtir: „Çizgi ve renk ayrı Ģeyler değildir, boyarken 

çizersiniz de... Renk doygun duruma gelince form da bütünlük kazanmıĢ olur.‟ 

 

Louvre‟da eserlerini inceleme fırsatını bulduğu Poussin‟i doğadan yola çıkarak yeniden 

yaratmayı amaçladığını belirten Cezanne, doğada varolan biçimleri silindir, koni, küre gibi 

geometrik biçimler olarak ayrıĢtırmıĢ ve bunlardan yola çıkarak doğayı yeniden yaratmayı 

amaçlamıĢtır. Onun amaçlarından birisi de, izlenimciliğe biçimsel nitelikler kazandırarak, bu 

akımı bir müze sanatı gibi sağlam ve sürekli bir içeriğe büründürmektir. Uzun ve zahmetli 

çalıĢma yöntemi, Cezanne‟ın pek çok resmini tamamlayamamasına neden olmakla birlikte, 

yoğun çalıĢma temposu çok sayıda baĢyapıt üretmesine olanak sağlamıĢtır. 

 

 
”Riverbanks”, 1904-1905 



 

Estaque, Aix ve Paris‟te süren yaĢamı sanatla doludur ve daha 1874 tarihli Yukarıdan Auvers 

Görünümü ve 1873- 1877 arasına tarihlenen Büfe Üzerinde Kaplar, Meyveler ve Bisküitler 

adlı natürmortunda yukarıda değinilen sanat görüĢünün örneklerini vermeye baĢlamıĢtır. 

BaĢta Estaque‟da yaptığı görünümler olmak üzere manzaralar, portreler, natürmortlar, 

yıkananlar, kâğıt oynayanlar gibi temalar etrafında geliĢen sanat anlayıĢı; titiz ve derin bir 

doğa gözlemine ve ıĢık, renk, kompozisyon analizine dayanmaktadır. Büyük Yıkananlar, 

Kâğıt Oynayanlar, Sainte - Victoire Dağı, Madam Cezanne gibi eserlerinde doruğa ulaĢan 

resim dili, kendisinden sonra gelen kuĢakları derinden etkilemiĢ ve Cezanne‟a modern sanatın 

öncüsü olma onurunu kazandırmıĢtır. 

 

Babasının 1886‟daki ölümü, ona doğum yeri olan Aix‟daki evinde resme yoğunlaĢtığı bir 

inzivaya çekilebilme olanağını veren serveti sağlamıĢtır. EleĢtirmenler ve halktan gelen 

tepkiler ile yakın dostu Zola‟nın 1886‟da yayınladığı L‟Oeuvre adlı kitabında baĢarısız bir 

ressam karakteri olan Claude Lainter için Cezanne‟ı model alması bu gönüllü inzivanın 

nedenleri arasında yer almıĢ olmalıdır. Ama daha da önemlisi, bu onun sanatçı kiĢiliğinin 

doğal bir sonucudur. „Gerçek sanatçı gösteriĢi sevmez, zamanın moda akımlarına bel 

bağlamaz, kendi köĢesinde çalıĢmayı yeğler yalnızca... AraĢtırır ama ben buldum diye ortalığı 

gürültüye boğmaz asla.‟ 

 

Bu dönemde öncü sanata verdiği destekle tanınan sanat taciri Vollard‟ın, Tanguy‟ün 

vitrininde eserlerini gördüğü Cezanne‟ın bir sergisini açmak için ona ulaĢma çabası, 

sanatçının kendisini ne ölçüde izole ettiğini ortaya koymaktadır: „...mesleğe girer girmez ilk 

tasarım bir Cezanne tabloları sergisi oldu. Fakat bunun için ressam ile iliĢki kurmam 

gerekiyordu. Bu oldukça güç bir iĢti, zira Cezanne katiyen adresini vermezdi.‟(VOLLARD, 

a.g.e., s.78) 

 

Vollard‟ın çabalarıyla düzenlenen ilk büyük Cezanne sergisi, 1895 yılında gerçekleĢmiĢtir. 

Vollard‟ın, kendisinin bir portresini de yapmıĢ olan Cezanne‟a olan hayranlığına ünlü 

Amerikalı yazar Gertrude Stein‟ın anılarında tanık olabiliriz: „Gertrude Stein‟la erkek kardeĢi 

Cezanne‟ları görmek istediklerini söylediler. Vollard‟ın yüzü biraz yumuĢadı ve oldukça kibar 

bir tavra büründü. Gertrude Stein‟la kardeĢinin sonradan öğrendiklerine göre, Cezanne, 

Vollard‟ın taptığı bir ressamdı. (STEIN, Gertrude; Alice B. Toklas�ın ÖzyaĢamöyküsü, ç: N. 

Kasap, 1.basım, Metis Yayınları, Ġstanbul, Ocak 1992, s.42) 

 

YaĢamının sonuna değin üreten Cezanne, 1900‟ların hemen baĢlarından itibaren sanat 

ortamında saygın bir yer edinmeye baĢlamıĢ, 1904 Sonbahar Salonu‟nda sanatçıya özel bölüm 

ayrılmıĢtır. ÇağdaĢ sanat akımlarını derinden etkilemiĢ olan Cezanne, ilerlemiĢ yaĢında bile 

doğadan yola çıkan sanat anlayıĢından ayrılmamıĢtır: „YaĢlandım iyiden iyiye... YaĢayacak 

fazla bir zamanım kalmadı. Gerçeklik doğadadır, bunu kanıtlayacağım.‟ 

 

Cezanne, güncel sanat ortamına çok fazla girmeden, sanat üzerine düĢünerek, yılmadan 

çalıĢıp üreterek ortaya koyduğu sayısız eseriyle gerçekliğin doğada olduğunu kanıtlamıĢtır. 

Cezanne‟nin yarattığı sanatsal dil dünya sanatını geri dönülmez bir biçimde derinden 

etkileyecek olan Kübizm ve Soyut Sanatın kapılarını aralamıĢtır.  

1.1.3. Wassily Kandinsky (1866 – 1944) 

Kandinsky‟nin öncü sanat görüĢünde anahtar kelime “içsel gereklilik” tir. Sanat içsel 

gereklilikten doğmalı ve büyümelidir; dıĢ izlenimlerin rehberliğiyle değil. Sanatçının “iç 



sesi”, sanatın esasları konusunda karar veren merci olmalıdır. Kandinsky‟ye göre sanatın 

tinsel(ruhani) bir rolü vardır. 1911 tarihli “Sanatta Tinsel Olan Üzerine” adlı kuramsal 

çalıĢmasında toplumda materyalist düĢünce tarzının baĢat, insanlığın tinsel potansiyelinin ise 

tehdit altında olduğunu dile getirir. Kandinsky bu dönemde öncü sanatçılardan biri olan Franz 

Marc ile birlikte bir yıllık çıkarma hazırlığındadır. Yıllıkta yer alacak makaleler ressamlar ve 

müzisyenler tarafından yazılacak, halk sanatı, Asya ve Afrika sanatı, çocuk resimleri ve 

etnografik buluntuların röprodüksiyonları bu makalelere eĢlik edecek, ayrıca Van Gogh, 

Cézanne ve Rousseau‟ya ait illüstrasyonlar da bu yıllık içinde yer alacaktır. Yıllık 1912‟de 

“Der Blaue Reiter(Mavi Binici) Yıllığı” adıyla yayımlanır. Kandinsky, Der Blaue Reiter 

baĢlığının Franz Marc ve kendisinin mavi rengi, ayrıca Marc‟ın atları kendisinin ise binicileri 

sevmelerinden dolayı konduğunu açıklar. Mavi renk ayrıca tinsel olanı simgelemektedir. 

Derginin çıkmasındaki amaç, sanatta yeni bir dil(tinsel dil) kullanarak çeĢitli kültürel 

kaynakları bir araya getirip geleneksel anlatımın o günkü limitlerini zorlamaktır. Blaue Reiter 

Yıllığı‟nın editörlüğünü yapan Kandinsky ve Marc, düzenledikleri sergilerle ve sanat adına 

gerçekleĢtirdikleri faaliyetlerle öncü sanat grubu Der Blaue Reiter‟ın çekirdeğini oluĢtururlar. 

 
“Improvisation 31” (Sea Battle),1913 

Kandinsky, bir ressamın “katı soyut sanat” anlayıĢının peĢinden koĢmaması gerektiğini, onun 

yerine zıtlık ve aykırılığın söz konusu olduğu günün sosyal ve tinsel durumlarına eğilerek 

resimlerini bu etkiyle yapması gerektiğini belirtir. “İçsel gerekliliğe” öncelik veren 

Kandinsky‟nin dünyevi objelere referans vermeden resim yapma tavrı tepkisel ve dogmatik 

olandan farklıdır. Sanatçı, “iç sesin” dıĢ görünüm üzerindeki otoritesini kabul etmiĢtir; ancak 

bu görüĢ Kandinsky‟nin resimlerinde tanınabilir öğelerin tamamen dıĢlanmasına da sebep 

olmaz. Gene de sanatçının resimlerindeki objeler kompozisyon içinde erir ve zorlukla 

tanınırlar. Doğada olanı çağrıĢtırmazlar çünkü bu objeler sanatçının hayal gücünün ürünleridir 

ve tinsel bir tınıları vardır. 



1920‟ler Kandinsky‟nin yapıtlarında geometrik formların görüldüğü yıllardır. “Siyah 

Üzerinde Daireler” adlı yapıtında bu değiĢim görülebilir. Bu dönem yapıtlarında Münih 

döneminde yaptığı resimlerdeki soyutlama anlayıĢından eser yoktur. Moskova‟da 

gerçekleĢtirdiği bu yapıtlarında dikdörtgen, daire gibi tanımlanabilir geometrik formlar, 

benekler ve noktalar kendi repertuarında yer alan formlarla kaynaĢtırılırlar. Kandinsky, bu 

dönem yapıtlarında sıklıkla kullandığı dairenin tanımını yapar; buna göre daire, “büyük 

karĢıtlıkların sentezi”dir. Ġlginç ve ortak merkezli güçleri dengeler. 

BaĢta da belirtildiği gibi Kandinsky soyut resmin ilk sanatçısı olarak kabul edilmektedir ve bu 

durumu hem kuramsal hem de sanatsal çalıĢmalar ile ortaya koymuĢtur. Kandinsky‟nin ilk 

açık örneklerini ürettiği soyut sanat hızla yaygınlaĢarak çok sayıda farklı yaklaĢım ve tutumda 

farklı birer dil olarak üretilecektir. Soyut sanatın bu geliĢimi daha sonraları tasarım, mimarlık 

gibi uygulama alanlarına da etkilerini gösterecek, felsefi ve düĢünsel olarak daha da 

derinleĢtirilerek modernizmin önemli bir aĢaması olarak etkin bir akım olarak kabul 

edilmiĢtir.  

“

Relationship”, 1924 



2. TÜRK RESMĠNDE SOYUT EĞĠLĠMLER 

2.1. Soyutlamayı anlama girişimlerimiz 

Bizde resimsel anlatımlar yerel bir geliĢime bağlı olamadan biçimleme anlayıĢları dıĢarıdan 

hep hazır olarak alındı. Bunun nedeni sanatçı ve düĢünürlerimizin sanatsal üslup ve akımlar 

üzerine fazla eğilmemeleri ve bunların oluĢ nedenlerini ve zeminlerini araĢtırıp 

incelememeleri idi. Salt soyut çalıĢma Kandinsky‟nin 1910‟larda yaptığı lirik non – figüratif 

resimle ortaya çıkmıĢtır. Ancak biz bu geliĢimin ne olduğunu 1955‟lerde anlamaya baĢladık. 

Bizde ilk soyut çalıĢmalar geometrik – non – figüratif bir biçimleme sınırı içinde kalmıĢtı. 

Batının kübizm ile ilgili çalıĢmaları Picasso ve Braque‟nin 1907‟de açtıkları sergiden 

çıkardıkları biçimsel sonuçlara dayanıyordu ve Cezanne‟nin akademizmasından uzaktı. Bizde 

ise görüntüye dayanan bir Cezanne anlayıĢının sınırları bir türlü aĢılamıyordu.  

Resimsel anlayıĢımız alt yapısı oluĢmadan batıdan alınıyordu. Bundan dolayı bizdeki soyut 

resmin oluĢumu birbiri ile iliĢkisiz değerlendirmelerle ilgilidir. Batıda farklı zamanlarda 

oluĢmuĢ biçimlemeler Ġkinci Dünya SavaĢı‟ndan sonra sergilerimizde mantar gibi boy 

göstermiĢleridir. Ancak soyuta iliĢkin tüm bu giriĢimler sonunda batı sanatının sorunlarının 

etraflıca anlaĢılmasını sağlamıĢtır. Dolayısıyla soyut resmin sınırsız bir anlatım alanı 

olduğunu anlamıĢtık. Hatta soyut anlayıĢı geleneksel halk sanatıyla iliĢkilendiren 

sanatçılarımız oldu. Kimi yapıtlarda yöresel ve folklorik motiflerin soyut düzenini 

değerlendirme çabasındadır.  

Türkiye‟de ilk soyut giriĢimler geometrik – non – figüratif çerçeve içinde olmuĢtur. Renk 

soyutlaması mantığı ise ilk defa müstakiller ve D grubunda görülmeye baĢlamıĢtı. Ancak bir 

fov, Die Brücke, Der Blaue Reiter gibi renk soyutlamasına dayanan dıĢa vurumcu anlayıĢlar 

bizde pek yankı yapmamıĢtır. Renk soyutlamasına geçiĢteki gecikmenin, lirik – non – 

figüratif anlayıĢının geç kalmasına neden olduğu kabul edilebilir.  

1930‟lardan 1955‟lere kadar yapılan çalıĢmalarda renkten çok çizgisel biçim bozmaları 

egemendi. Suut Kemal YETKĠN ve Nurullah BERK gibi yazarlarımız, geometrik 

soyutlamaya bağlı kalıĢımızı haklı çıkarmak için eski hattat yapıtlarının soyut biçimleniĢine 

değinmiĢlerdir ve soyutlamanın ilk planda biçimsel yönden anlaĢıldığını vurgularlar.  

1950 – 1960 yılları arasında fov ve dıĢa vurumcu anlayıĢ arasında bir soyutlamaya giden 

sanatçımız sadece Zeki Faik ĠZER‟dir diyebiliriz. Batıda çözümlenmiĢ soyut akımlar bizde en 

erken 1950‟lerden sonra bir sorun olarak benimsenmiĢtir. Yabancı eğilimler bağımsız olarak 

sanatçılarımızın ilgileri ile ithal edilmiĢtir. Bu nedenle batını soyut resimdeki oluĢum süreci 

bizim resmimize düzenli bir Ģekilde yansımaz. 

2.2. Soyut resme olan ilk ilgiler 

Ülkemizde soyutlamaya iliĢkin ilk yazıların çıkması 1947 yılındaki dergilerde saptanıyor. 

1943‟ten itibaren Nurullah BERK, Sabri BERKEL, Refik EKĠPMAN, Cemal TOLLU, Salih 

URALLI gibi ressamlar Picasso – Braque sentetik kübizmine yakın çalıĢmalar yapmıĢlardır. 

1948‟de Ferruh BAġAĞA, “ AĢk “ adlı tablosu Devlet Resim Sergisinde birincilik ödülü 

almıĢtı. Resim bir erkek ve kadın siluetinin soyutlamasına dayanıyordu ve o dönemde soyuta 

yaklaĢımın en cüretli örneğidir. Bu dönemde ayrıca Nurulah BERK modern resimle ilgili 

yazılar yazar. 1950‟li yıllar ve onu izleyen dönem Türkiye‟de soyutçu eğilimlerin satıĢsızlık 

riskine karĢın tutunma uğraĢı verdiği çabalarla geçmiĢtir. Birer yeni çıkıĢ olarak 



yorumlanması gereken soyutçu eğilimlerin devreye girdiği yıllarda Türkiye‟de resim 

anlayıĢları genel anlamda kübist biçimlendirme yöntemlerine ve fovist görüĢe yakın bir yol 

izlemekteydi.  

Ġlk soyut çalıĢmalar ile ilgili Bülent ECEVĠT‟in bir yazısında, 1954 yılında bir sergide eserleri 

sergilenen Cemal BĠNGÖL, Nejat DEVRĠM, Eren EYÜBOĞLU ve Füreyya KILIÇ, non – 

figüratif tarzda çalıĢan ilk soyutçu ressamlar olarak tanımlanırlar. Aynı dönemde Fuat PEKĠN 

“ Mücerret Resim “ baĢlıklı yazısında Halil DĠKMEN, Ferruh BAġAĞA, Hasan KAVRUK 

ve Salih URALLI adlı ressamların soyut anlayıĢta çalıĢtıklarını beliriyor. Yine o sıralarda 

tamamen geometrik – non – figüratif çizgide iki genç ressam Adnan ÇOKER ve Lütfi 

GÜNAY resimlerini Ġstanbul Maya Galeri‟de ve Ankara‟da Dil Tarih ve Coğrafya Fakültesi 

giriĢinde sergiliyorlar. 1953 ve 1954 yılları önemli bir çıkıĢı gösterir. Yapılanlarda geometrik 

soyut bir çizgidedir. Ancak devlet sergileri jürileri bu anlayıĢa pek iltifat etmiyor ve resimler 

ancak özel sergilerle topluma sunulabiliyor. 

Bunun yanında yurt dıĢında çalıĢan sanatçılarımızın eserleri kimi galerilerde sergileniyor. 

Nejat DEVRĠM, Selim TURAN ve Fahrünissa ZEYD bu dönemin önemli isimleridir. 

Avrupa‟da yaĢayan Türk ressamları arasında ilk non – figüratif çalıĢmalar yapan ressam 

Selim TURAN‟dır. O dönemde Avrupa‟da Ġkinci Dünya SavaĢı sonrasında yoğun bir Ģekilde 

non – figüratif bir çalıĢma gözlenir. 1950‟den sonra bu anlayıĢı savunan Uluslar arası Sanat 

EleĢtirmenleri Derneği (AICA) Paris‟te kuruldu. 1954‟te Ġstanbul‟da AICA‟nın yıllık 

kongresi toplandı. Ünlü sanat tarihçileri ve eleĢtirmenleri geldi. Aynı yıl Ġstanbul‟da Sanat 

Tenkitçileri Derneği kurumlaĢtırılmıĢtır. AICA‟nın toplantısı nedeniyle 1954‟te özel bir banka 

hasat konulu bir yarıĢma açar. Aliye BERGER soyut bir kompozisyon mantığı üzerine kurulu 

resmi ile birincilik ödülünü alır. Non – figüratif sanatın batıda büyük bir çekicilik 

kazanmasına paralel olarak ülkemizde de bu yönde yapılan çalıĢmalara ilgi arttı. Ancak 1959 

lardan sonra devlet sergilerinde bu anlayıĢa ait çalıĢmalar önemli bir yer almaya baĢlıyor. Bu 

sıralarda dikkat çeken ressamlar Ġ.G.S.A. çatısı altında çalıĢan Zeki Faik ĠZER , Sabri 

BERKEL ve Halil DĠKMEN‟dir. Zeki Faik ĠZER figüratif ve dıĢa vurumcu bir renk ve fırça 

tuĢu ile soyutlamaya yöneliyordu. Sabri BERKEL ise geometrik çizgisel kompozisyonlardan 

oluĢan ve eski yazı esprisine dayanan bir soyuta oradan da geometrik ya da lirik olmayan non 

– figüratif bir anlayıĢın statik lekeciliğine yöneliyordu. Bu dönemdeki önemli isimlerden biri 

de Bedri Rahmi EYÜBOĞLU‟dur. Brüksel‟deki Türk Fuarı için yaptığı mozaikler soyutlama 

öğelerine rağmen, figüratif bir anlayıĢta idi. Almanya‟ya yaptığı seyahatlerde soyut resmin 

tanınmıĢ isimleri ile tanıĢmıĢtı ve Ġstanbul‟a dönüĢünde soyutla ilgili çalıĢmalara baĢlamıĢtı.   

2.3. Soyut resim anlayışının yaygınlaşması  

1959 – 1960‟larda soyut anlayıĢı benimsemiĢ aktif olarak çalıĢan ressamlar Zeki Faik ĠZER, 

Sabri BERKEL, Halil DĠKMEN, ġemsi AREL, Ercüment KALMIK, Ferruh BAġAĞA, Nuri 

ĠYEM, Adnan ÇOKER, Cemal BĠNGÖL, Adnan TURANĠ, Lütfü GÜNAY ve Cemil 

EREN‟dir. Ressamlar soyutun çeĢitli anlayıĢlarını temsil ediyorlardı. 1960‟tan sonra Devlet 

Resim ve Heykel Sergilerinde, müstakiller ve D grubu sonrası kuĢağının desteği ile soyuta 

karĢı ilgi artar. Bu yeni kuĢağın akademideki hocalarının da desteği ile soyut anlayıĢ büyük 

bir etkinlik ve yayılma gücü gösterebilmiĢtir. Buna paralel olarak bu alandaki yayınlar da 

artmıĢtır. Ancak yazıları genelde ressamlar ele almıĢtır. Suut Kemal YETKĠN ve Mazhar 

ĠPġĠROĞLU dıĢında, bilim adamlarımız bu alanın sorunlarına pek değinmemiĢlerdir. 

Ressamlarımız batı akımları ile yakından ilgilenmelerine rağmen oluĢtukları ortamları 

yeterince araĢtırmıyorlardı. Soyut biçimlendirme teorik olarak bir takım sorunların 



araĢtırılmasını gerektiriyordu. Bu da soyut anlayıĢın ortaya koyduğu sorunlarla ilgili bir 

çözümlemenin gerekliliğini zorunlu kılar.  

2.4. Soyut resmin mantığı ve sorunları 

Figüratif resimde resimsel biçimleme soyut resimdeki biçimleme mantığıyla zıttır. Soyut 

resmin yapısında doğa izlenimi yoktur. Soyut sanat yeni bir resim düzeni, yeni bir boya 

gerçeği ve değerlendirmesini ortaya koymuĢtur. Soyut resmin düzeni ve yeni boya etkisi, 

doğaya bakma ve onu değerlendirme görüĢünü de değiĢtirmiĢtir.  

Soyut resim biçimlemelerindeki yeni resimsel anlatım olanakları batıda figüratif resmi 

sürdürenleri etkilediği gibi bizim ressamlarımızı da etkilemiĢtir. Öyle ki soyut resme karĢı 

olanlar bile soyut resmin yapıt düzeni ve boyasal yenilikleri kendi figürlü resimlerinde 

kullanmaya baĢlamıĢlardır. Nedir bu yenilikler? 

Biçimlendirme mantığı doğal biçimlerin optik doğruluğuna ya da akli biçim ve ölçülere 

yaklaĢım açısından geliĢim göstermiĢtir. Bu sürece uygun olarak da çizgiye indirgenmiĢ 

mekan kavramından optik görüntülü mekan kavramına doğru resimsel bir biçimleme geliĢimi 

olmuĢtur. Figür resmi çizgisel anlatımda büyük oranda doğanın sunduğu ölçü, yapı ve renk 

mantığına bağımlı kalmıĢtı. Doğa biçimini bir inceleme aracı olan desen, soyut resimde 

gerekliliğini yitirmiĢtir. Bu durum karĢısında soyut resimdeki desen içeriğinin anlaĢılması ve 

saptanması gerekiyordu. Tüm bunlar batıda olduğu gibi bizde de soyuta atılan ilk adımlarda 

sorunlar yaratıyordu. Soyut sanatın Güzel Sanatlar öğretimi yapan kurumlara girmesinin 

gecikmesi bu sorunlara dayanır. Diğer bir sorun da (modle) iĢleminin soyut resimde değerini 

yitirmiĢ olmasıdır. Figür resminde “modle” iĢlemi doğa biçiminin üç boyutlu görüntüsünü 

kesinlikle saptamak için bulunmuĢtur. Ancak soyut sanatın nesnenin görüntüsü ve inĢası ile 

ilgilenmemesi modle iĢleminin anlamsızlığını ortaya çıkarmıĢtır. Batıda modlenin önemsiz 

olduğunu hatta anatomi bilgisinin sanatçı için gereksiz olduğunu yazanlar oldu.  

Bir diğer ayrılık da soyut resmin yüzeyindeki düzenleme mantığıdır. Soyut resim doğa 

görüntülerinin mekan içinde sıralanmasına dayanan derinlik yaratma iĢlevine gereksinim 

duymaz. Böyle olunca da sadece resimsel öğeler ve iliĢkileri, resim düzeninin iliĢkileri içinde 

daha engelsiz oluĢturulabilmektedir. Figür resmin mekânsal kuruluĢ mantığı soyut resimde 

önemini yitirmektedir. Nesnelerin sıralanmasına iliĢkin perspektifin ortadan kalkması ile bir 

sonsuzluk oluĢmuĢtur. Böylece yeni bir hacim anlayıĢı biçimlenmiĢtir.  

Soyut resimdeki bir diğer özellik açık kompozisyondan uzaklaĢan, tamamen resimsel 

gereklerden oluĢan bağlantılarla inĢa edilen bir kompozisyon kurulmasıdır.  

3. TÜRK SANATINDA SOYUT RESĠM SINIFLANDIRMASI VE ÖNEMLĠ 

TEMSĠLCĠLERĠ 

Bizdeki soyut resim sınıflaması Ģu biçimde özetlenebilir; 

a. Geometrik soyutlamacılar  

b. Lirik soyutlamacılar  

c. Geometrik non – figüratif  

d. Lirik non – figüratif  



Bu sınıflandırma içinde yer alan sanatçılardan tek bir anlayıĢ içinde çalıĢımlarını sürdüren çok 

azdır. Ayrıca batının aksine birtakım sanatçının bir grup halinde tek bir anlayıĢ çevresinde 

birleĢemediklerini ve yeni bir akım yaratamadıklarını saptıyoruz.  

3.1.Geometrik Soyutlamacılar 

 

Türk resim sanatında figürü, geometrik bir özetleme ile soyutlayan geometrik 

soyutlamacılarımız, ilk soyut yapıtımızı verenler olmamıĢlardır. Örneğin Ferruh BaĢağa 

1947‟deki “AĢk” adlı yapıtında, modle‟yi resminde bırakmasına karĢın, figürü resminin ana 

konusu olarak muhafaza ediyordu. Hamit Görele de büyük, düz yüzeyler haline getirdiği 

sembolik nesne biçimlerini tuval yüzeyine dağıtarak bir çeĢit düzenleme yapıyordu. Yazdığı 

yazılarda da rengin önemine iĢaret etmekle birlikte, resimlerinde geometrik olarak 

soyutlanmıĢ biçim renkten ağır basıyordu. Onun çalıĢmalarında nesne renkleri dikkate 

alınmıyor, yalnız salt renklerle kesin sınırlı geometrik biçimlerin içi dolduruluyordu. Ayrıca, 

tuval yüzeyinde görülen biçimler çalıĢma sırasında belirmiĢ değil, daha çok araĢtırılmadan 

benimsenmiĢ biçimler olarak ele alınıyordu. Bu nedenledir ki, Görele‟nin soyutlama resimleri, 

salt soyut biçimleri değil, sembolik kimi nesne biçimlerini içerdiğinden bu bölümde 

sınıflanması uygun görülmüĢtür.1 Görele‟nin soyutlama görüĢünü açık olarak yansıtan Devlet 

Sergilerinde yer almıĢ çalıĢmaları bulunmaktadır. Görünüm adlı yapıtında (Resim 290) sıcak-

soğuk renk karĢılaĢtırmalarını kullanarak figüratif içerikli bir kompozisyon oluĢturmuĢtur. Bu 

resimde onun geometrik temele ağırlık verdiğini ifade etmektedir bize.  

 

Figüre bağımlı soyutlama eğilimi ile bize modleden ilk geçenler arasında Salih Urallı da yer 

alır.2 1945‟lerde yaptığı çizgisel kesiĢmelere dayanan bir kübizma oluĢturmuĢtur. ÇalıĢmaları 

kesin konturlu, hesaplı bir düzey ve çizgiler kompozisyonundan oluĢmaktadır. Yapılan 

parçalanmıĢ figür çizgilerinin uyumlu arabeskler haline getirilmesi ile yetinen bir 

soyutlamadır.3 Resimlerinde ıĢık gölge oyunu çok görülmektedir. Onun resimlerini 

inceledikten sonra Ģunu rahatlıkla söyleyebiliriz; resimlerini akli bir düzenleme anlayıĢı ile 

oluĢturmuĢtur. 

 

Refik Epikman‟ın soyutlamasında, eski figüratif, geometrik inĢalı resminden birçok eleman 

vardır. 1960 öncesi resimlerinde ıĢık ve gölgeyi kullanarak inĢai resimler oluĢturmuĢtur. Fakat 

1963 sonrasındaki resimlerinde büyük bir geliĢim göstererek üç boyutlu, geometrik-soyut 

motif arkasında, bir kent ve nesne dünyasını bulmaktayız. Görünüm-Peyzaj adlı resmi (Resim 

290) soyut motiflerden oluĢturulmaktadır, kullandığı renk klavyesi geçmiĢ figüratif dönemin 

peyzaj ve kompozisyonlarını yansıtmakta, renkçi duygululuğunun egemen olduğu ilginç bir 

çalıĢmadır. Genel olarak Ekipman‟ın geometrik kuruluĢlu resimlerinde, lirik olarak 

tanımlayabileceğimiz bir sevimlilik, bir içtenlik görülmektedir.   

 

3.1.1. Refik Ekipman 

(Ġstanbul, 1908 -  Ġstanbul, 1974) 

 

1902 yılında Ġstanbul‟da doğan Refik Epikman 1918 yılında Sanayi-i Nefise Mektebine 

girer.1924 yılında girdiği Milli Eğitim Bakanlığı sınavını kazanarak öğrenimine devam etmek 

amacıyla Paris‟e gider. Paris‟te Julian Akademisi‟nde Paul-Albert Laurents atölyesinde 

çalıĢır.1928 yılında öğrenimini tamamlayıp Ġstanbul‟a dönerek Güzel Sanatlar Akademisi‟ne 

öğretmen olarak atanır.Aynı yıl kurulan Müstakil Ressamlar ve HeykeltraĢlar Birliği‟nin 

kurucu üyeleri arasında yer alır. 

 



15 Nisan 1929 yılında kurulan Müstakil Ressamlar ve HeykeltıraĢlar Birliği‟nin kurucu 

üyeleri arasında Refik Epikman dıĢında, Cevat Dereli, ġeref Abdik, Mahmut Cüda, Nurullah 

Berk, Hale Asaf, Ali Avni Çelebi, Zeki Kocamemi gibi ressamlar ile Muhittin Sebati ve Ratip 

AĢir Acudoğu gibi heykeltıraĢlar yer almaktadır. Müstakil Ressamlar ve HeykeltıraĢlar Birliği 

Türkiye Cumhuriyeti‟nin resim alanında kurumsallaĢmasının belirgin bir kanıtı olan, sanatçı 

birliği olarak kurulmuĢtur. ÇağdaĢ Türkiye Cumhuriyeti‟nin resim alanında “Müstakiller” 

hareketi, Avrupa‟da sanat alanında hızla ortaya çıkan değiĢimleri Türkiye‟ye getirmiĢlerdir. 

Bir baĢka açıdan bakıldığında Müstakiller hareketinin, Türkiye Cumhuriyeti‟nde eser veren 

sanatçıların ortak anlayıĢ çerçevesinde bir araya gelerek “grup” kavramının ortaya çıkmasını 

sağladığı görülmektedir. 

 

Bu birliğin önemli üyeleri arasında yer alan Epikman 1931 yılında askerlik nedeniyle 

akademideki görevinden ayrılmıĢtır. Ressam‟ın askerde olduğu dönemde akademiye egemen 

olan, Osmanlı Ressamlar Cemiyeti üyelerinin engellemeleri nedeniyle,1933 yılında askerlik 

görevinden dönen Epikman, tekrar akademiye kabul edilmemiĢtir. 

 

Bunun üzerine Ankara Atatürk Lisesi‟nde resim öğretmeni olarak göreve baĢlamıĢ, 1939 

yılında ise Ankara Gazi Muallim Mektebi ve Terbiye Enstitüsü, Resim-iĢ bölümüne atölye 

hocası olarak atanmıĢtır.  

 

1966 yılına kadar bu görevde kalan Epikman, emekli olduktan sonra Halkevlerinde Güzel 

Sanatlar kolu baĢkanlığına getirilmiĢtir. Refik Fazıl Epikman, resim uygulamalarının dıĢında 

çeĢitli yayın organlarında yazdığı yazılar ile Türkiye Cumhuriyetinin BaĢkentinde sanat 

olgusu adına önemli faaliyetler gerçekleĢtirmiĢ ve 36. Devlet Resim Heykel sergisinde Ģeref 

ödülüne layık görüldükten 1 gün sonra 17 Mayıs 1974 tarihinde yaĢama veda etmiĢtir. 

 

Ressam Refik Epikman kiĢisel sergi açmamıĢtır. ÇalıĢmalarını karma sergilerde sergilemiĢtir. 

Bunun yanında Birinci Büyük Millet Meclisi binasının toplantı salonuna açılan odalarına 

Cumhuriyet‟in ilanını konu alan büyük boyutlu resimler yapmıĢtır. 

 

Epikmanın çalıĢmalarını resimsel dil açısından, dıĢa vurumcu konstrüktif - kübist etkili ve 

soyut eğilimler olmak üzere iki grupta toplamak mümkündür. Her iki grupta da konu 

seçiminde çeĢitlilik hakimdir.  

 

Epikman yurt dıĢına çıkmadan önce Akademi‟de Çallı‟nın yanında çalıĢmıĢtır. Bu süre 

içerisinde izlenimci akımın etkisi altında yetiĢmiĢtir. Ancak Fransa‟daki eğitiminden sonra 

yurda döndüğünde izlenimcilik anlayıĢından tamamen uzaklaĢarak konstrüktif bir temelden 

hareket ederek resim yapmaya baĢlamıĢ, süreç içerisinde kübist anlayıĢın yansımalarını 

çalıĢmalarına dâhil etmiĢtir. Bu dönem resimlerinde kullandığı renk ve ıĢık, izlenimci resim 

anlayıĢından tamamen farklı özelliklere sahiptir. Bu özellikleri yansıtan en önemli eseri 1928 

yılında yaptığı “Bar” adlı resmidir. Bu resimde komposizyon içerisinde yer alan figürlerin 

kübist - kontrüktivist bir anlayıĢla biçimlendiği görülmektedir. Komposizyonda etkili olan 

ıĢık, loĢ bir ortamı betimleyecek niteliktedir. 

 

Komposizyonun merkezinde yer alan dans eden çift, belirgin bir hareket etkisini yansıtacak 

Ģekilde biçimlenmiĢtir. Bu hareket etkisi, figürler üstüne düĢen parlak ıĢık ve devinimin 

gereği biçim bozma çabasıyla desteklenerek sergilenmiĢtir. Resmin solunda yer alan kırmızı 

giysili figür, komposizyonun temasını oluĢturan bar ortamında dans eden çiftlerin 

çoğulluğunu vurgulamak adına tamamlayıcı bir unsur olarak kullanılmıĢtır. Bu figür aynı 

zamanda yaĢanılan mekanın, resim çerçevesinin sınırlarıyla sınırlı olmadığını göstermektedir. 



Ayrıca resim yüzeyinde kullanılan kırmızı ve sarı renklerin nitelikleri expresif bir tavrın 

varlığını da göstermektedir. 

 

Türkiye Cumhuriyeti sanat ortamında 1950‟lerden itibaren baĢlayan soyut eğilimler Refik 

Fazıl Epikman‟ın resimlerinde 1960‟lı yıllardan sonra etkisini göstermeye baĢlamıĢtır. 

1966 yılında yapmıĢ olduğu “Statik Düzen” adlı eseri soyut anlayıĢın egemen olduğu önemli 

bir örnektir. Bu tarihlerde “Soyut Komposizyon” adı altında bir kaç resim daha yapmıĢtır. Bu 

resimlerinde tuval yüzeyine dağılan geometrik kuruluĢları ve lekesel değerler ile görsel ve 

duygusal çağrıĢımları ortaya koymaktadır. 

 

“Statik Düzen” adlı çalıĢmasından sonra ki bir tarihte yapmıĢ olduğu “Vizyon III” adlı 

çalıĢmasında komposizyona hakim olan erkek figürü ile komposizyonda yer alan diğer 

unsurlar arasında varolan oransızlık, yeni eğilimin yansıması olarak karĢımıza çıkmaktadır. 

Bunun yanında soyut anlayıĢla yapmıĢ olduğu diğer resimlerinden farklı olarak biçime bağlı 

kalmasına rağmen kübist bir tavrın egemen olduğu gözlemlenmektedir. 

 

Refik Epikman, resim çalıĢmalarının yanında sanat yazarlığı da yapmıĢtır. Ar, Ülkü, Güzel 

Sanatlar Dergisi gibi günün yayın organlarında sergi eleĢtirileri, sanat olayları ve sanat 

akımları ile ilgili yazılar yazmıĢtır.Halkevi yayınları arasında çıkan 1944 yılında yazdığı 13-

17. yüzyıllar arası “Klasik Ressamlar” , 1946 yılında yazdığı 17.,18. ve 19. Yüzyıl Dünya 

Sanatı adlı kitaplar sanat tarihi araĢtırmalarının ürünleridir. 

 

Refik Fazıl Epikman, Türkiye Cumhuriyeti‟nde sanat olgusu adına, resim uygulamalarıyla 

çağdaĢ anlayıĢa yönelik olarak izlenen yolda önemli bir mesafe almıĢtır. Bunun yanında 

yaptığı teorik çalıĢmalarla sanat olgusunun toplum tarafından tanınması için önemli çabalar 

sergilemiĢtir. 

 

3.2.Lirik Soyutlamacılar 

 

Resimsel lirizm, sanatçının iç dünyasındaki fırtınaların bir dıĢa vuruĢudur. Ġfadenin 

malzemesi de boya ve fırçalardır. Lirizmin önemi Ģudur; sanatçı çerçevesindeki görüntüleri 

değil, kendi iç dünyasındaki konseri vermektedir. Bu konser bir iç savaĢtır. Bu savaĢın 

görüntülerinin nasıl baĢladığı ve nasıl bittiği sanatçının kendisi tarafından bile 

bilinmemektedir. Fakat çalıĢma bittiğinde sanatçının bile ĢaĢırdığı, daha önce aklına bile 

gelmeyen bir motif çıkmaktadır karĢısına. Lirik soyutlamada doğasal bir motiften hareket 

edildiğini gözlemlemekteyiz. Bu çocuk, bir kadın, bir doğa görüntüsü, renkli nesneler yada 

hareketli bir figür biçiminin etkisi, sanatçı için bir çıkıĢ noktası olabilmektedir. Resim 293.te 

Zeki Faik Ġzer‟in bir çalıĢmasını görmekteyiz. Resme uzun süre baktığımızda birçok görüntü 

çıkarabilmekteyiz. Renk olarak mavinin ağırlıklı olduğu çalıĢmaya açık (beyaz) ve koyu 

(siyah) renkler orantılı bir Ģekilde serpiĢtirilmiĢtir. Kullanılan sarı ve kırmızı renkleri tatlı bir 

hava verdiği gibi kanımca gözü karıĢtırmaktadır.  

 

Lirik soyutlamada konuya dayanan görüntüden çok, yazısal notlar ön plana çıkmaktadır.4 Bu 

özelliği çalıĢmalarında yansıtan sanatçılarımızdan biriside Ercüment Kalmık‟tır Yelkenler adlı 

çalıĢmasında (Resim 294) manzara resmine yakınlığı (düz renkli tekeler ve çizgiler 

kullanarak) ve doğa sevgisini bağımsız tatlı bir anlatım yoluyla soyutlamıĢtır. Renk paletini 

sıcak, kendine özgü bir tavırla seçerek oluĢturmuĢtur. Renk paletinde turuncu, krom sarıları, 

pembe, viĢne çürüğü, deniz ve Prusya mavileri, tatlı yeĢiller, sıcak kahverengiler en çok 

bulunan renklerdir. Soyutlama resimlerindeki renkler yalın ve bağımsız olarak kullanılmıĢtır.  

 



Abidin Elderoğlu eski yazımızı anımsatan bir figüratiflikten hareket ederek, kıvrak hatların 

figüratif kompozisyon Ģekline dökmüĢtür. Resim 295 sanatçının tarzını çok açık bir Ģekilde 

yansıtmaktadır.  

 

Lirik soyutlama alanında Abidin Dino‟nun da bazı araĢtırmaları yer almaktadır. Siyah-mavi, 

kırmızı-mavi sıralamalarının adacıklar haline getirdiği “Siyah deniz” bunu en güzel 

örneklerinden birisidir. Sanatçının son resimlerinde bazı figüratif motifleri anlamsız hale 

getirerek soyut bir doku vermiĢtir.   

 

 ÇalıĢmalarını yurt dıĢında yapmakta olan Fahrünnisa Zeid, 1948‟de Paris‟te yerleĢince 

soyutlamaya yöneliyor ve yapıtlarını 1964‟de Ankara‟da Hitit müzesinde düzenlediği geniĢ 

kapsamlı sergisinde, heyecanlı lirik soyutlama örnekleri verdiği görülmüĢtü.5 sanatçı 

yumuĢak ve sert görüntü etkileri veren bir boya durumunu belirtiyordu. Bu özelliği de olan 

dikkate değer bir yenilik yansıtıyordu.  

 

Arif Kaptan ilk lirik soyutlamacılarımızdandır. Soyutlamacılığına yon veren en önemli faktör 

doğa sevgisidir. Birçok soyutlama resminde Ġstanbul‟un renkli, çiçekli avlularına açılan 

pencerelerin çerçeveleri içinde yer alan görüntülere rastlanmaktadır. Resim 297‟de Arif 

Kaptan‟ın soyut bir kompozisyonunu görüyoruz. Etkileyici bir düz zemin ürerine. 

 

Soyutlamaya ilk yönelenlerden biriside Hasan Kavruk‟tur Lhote‟den öğrenim görmesine 

karĢılık, Konstrüktif bir kübizmin katılığına kapılmamıĢtır. Sanatçı fırça ve spatul kullanarak, 

strüktüal görüntülü boyaların rastlantısal esprisini yakalayarak bir doğa soyutlamasına 

gitmiĢtir. Resimlerde, konudan çok, boyasal güzellik ve dokusal espri birinci derecede önem 

kazanır.  

 

Mustafa EsirkuĢ geometriye baĢvurmadan soyutlama giriĢmiĢ bir sanatçımızdır. 1965‟lerden 

sonra, içinde yer yer kimi figürlerin ima edildiği boyal dokulu soyutlamalar yapmıĢtır. 

Tuvallerinde daha çok siyah-beyaz değerler kullanmıĢtır.  

 

Özdemir Altan 1966 ile 1975 arası soyutlamaya yönelik çalıĢmalar yapmıĢtır. 1975‟ten sonra 

ise figüre dayalı, pop etkilerinin görüldüğü lirik soyutlama içinde resimsel heyecanı 

görülmektedir. Dokumalarında da aynı anlayıĢı görmekteyiz. Resimsel halı düzeni 

farklılığının en belirgin örneklerini Özdemir Altan‟ın iĢlerinde görebiliriz.6 Sanatçı, 

kompresör (tabanca ile boya atan alet) kullanarak çalıĢmalar yapmıĢtır. Fırça sürüĢleri hızlı ve 

dinamik, zıt etkili renkler genellikle siyah-beyaz değerli olup derin hacimler oluĢturmuĢtur.  

 

Turan Erol 1962-65 arası soyutlama manzaralar yapmıĢtır. Soyutlamalarındaki konularında 

Ankara gecekonduları ile Bodrum manzaralarını kullanmıĢ, gittikçe figüratif manzara 

anlatımına yönelmiĢtir.   

 

Devrim Erbil 1962‟lerden sonra lirik soyutlamada kendi tarzını aramıĢtır. Bizlere kahverengi 

zemin üzerine bir çırpıda yapılmıĢ, kalın boyaların tuĢların kullandığı, aktif yazısal soyutlama 

örneklerini sunmuĢtur. Devlet Sergisinde daha sonraları grafik etkisi veren yazısal tuĢlarla, 

kuĢbakıĢı Ġstanbul planını soyutladığını görüyoruz. Bu çalıĢmalarından zamanla derinlik 

etkisinden uzaklaĢmıĢ ve halı gibi düz bir zemin resmine ulaĢmıĢtır. Görünümde, düz bir 

yüzeye indirgenmiĢtir resimlerini ve lirik-soyutlamayı terk ettiği görülmektedir.  

 



Ömer Uluç‟un resimlerinde figüre dayalı soyutlamalar görmekteyiz. Uluç‟un hızlı olmasına 

karĢın oldukça rahat sürülmüĢ enli fırça darbelerinden oluĢturduğu resimleri renkçi 

davranıĢları içermektedir.  

 

Bir baĢka lirik soyutlamacı ressamımızda Mustafa Ayaz‟dır. O, tam bir doğa soyutlamacısıdır. 

Doğadan çalıĢtığı lekesel notlarını, çalıĢma sırasında soyut düz yüzeye yansıtmakta ve iĢin 

sonunda renkli bir duyarlıkla düzenlemektedir. Son dönemlerde sanatçı, akılcı bir 

kompozisyon anlayıĢı oluĢturarak, tuvallerini ikiye, üçe, dörde bölerek bunları çizgisel etki 

egemenliğinde kompoze etmektedir.  

 

Zafer Gençaydın, renkçi bir tutum gösteren lirik soyutlamacımızdır. Resimlerinde doğasal 

öğeler, dıĢavurumcu bir görüntü sergiler.  

 

Lirik soyutlama anlayıĢında çalıĢmalar yapanlar arasına, Burhan Uygur‟un sokulması yanlıĢ 

olmaz. Ancak onun resimlerindeki figürlerin anlatımı, oldukça soyutlanmıĢ bir 

dıĢavurumculuğu da yansıtmaktadır. Aynı anlayıĢı, Süleyman Velioğlu, Tamer ve Tangül 

Akakıncı ile Güngör Taner‟de de görmek olanaklıdır.  

 

Lirik soyutlama eğiliminde çalıĢan ressamlarımız, geometrik non-figüratif resimlerde 

bilincine varılan, modlesiz fakat hacimli biçimlemeyi yapıtlarında sürdürmektedirler. Bu 

biçimlemede görülen hacim etkisi optik görüntülü mekan resimlemesindekine 

benzememektedir. Bu hacim, yeni oylum etkisi boyasal anlatımdaki renk tonlarının farklılığı 

ile zıtlıklarına dayanmaktadır. 7  

 

3.2.1. Zeki Faik Ġzer 

(Ġstanbul, 15 Nisan 1905- Ġstanbul, 12 Aralık 1988) 

 

Ġlk resim eğitimini ilkokul sıralarında Agah Efendi'den aldı. 13 yaĢında Ģiir yazmaya baĢladı. 

ġiirleri Ġnsan ve Akbaba dergilerinde yayımlandı. 1923'de Sanayi-i Nefise Mekteb-i Âlisi'ne 

girdi, temel sanat eğitimini Hikmet Onat'tan aldı. Ġbrahim Çallı Atölyesi'ne girdi. 1928'de 

Avrupa sınavını kazanarak Paris'e gitti. Andre Lhote ve Emile-Othon Friesz Atölyelerine 

devam etti. Paris Güzel Sanatlar Yüksek Okulu'nda fresk ve seramik çalıĢtı. 1930'da Grand 

Palais "Sonbahar Sergisi"nde bir natürmortu sergilendi. 

 

1928-1932 yılları arasında Paris'te eğitim gören Ġzer, 1932'de Gazi Eğitim EnstĠtüsü'ne resim 

öğretmeni oldu. Kısa süre sonra Atatürk Erkek Lisesi'ne atandı. Ġstifa ederek Ġstanbul'a döndü. 

1933'de D Grubu kurucuları arasına katıldı. 1934'de ikinci kez Paris'e gitti, iki yıl kaldı.  

 

1937'de Ġstanbul Devlet Güzel Sanatlar Akademisi fotoğraf atölyesine girdi. 1939'da CHP 

tarafından düzenlenen Yurt Gezileri kapsamında EskiĢehir'e gitti. 1945'de Ġsmail Oygar 

Galerisi'nde ilk kiĢisel sergisini açtı. ÇeĢitli sergilere katıldı, duvar resmi uygulamaları yaptı.  

 

1948-1952 yılları arasında Ġstanbul Güzel Sanatlar Akademisi Müdürlüğü ve Resim Bölümü 

BaĢkanlığı yaptı. 1949'da Ġncelemelerde bulunmak üzere Fransa, Almanya ve Ġtalya'ya gitti. 

1951'de Türk Sanat Tarihi Enstitüsü'nü kurdu. ÇeĢitli dergilerde sanat üzerine yazıları 

yayımlandı. 1968'de emekliye ayrıldı, Akademi'de adına bir sergi düzenlendi. Bu onun 13 

üncü kiĢisel sergisiydi. 1971- 1984 yılları arasında yaĢamını Paris'te sürdürdü. 

 

Ġlk yıllarda hocası Çallı'nın etkisiyle izlenimciliği denedi, bir süre gerçekçi ve doğaya bağlı 

olarak çalıĢtı. Paris'teki öğrencilik yıllarında Kübizm ve Ekspresyonizm etkilerini sanatında 



ölçülü bir biçimde uyguladı. Romantikleri inceledi. 1960'lardan sonra müzik ve resimde ritim 

iliĢkisini öne çıkaran lirik soyutlamalara yöneldi. Resimde desen yapısından çok piktüral ve 

içsel olanı önemsedi. Yapıtlarında duyarlı bir ataklık ve içtenlik görülür.  

 

 
1944 

 
1963 



1976'dan sonra televizyon ekranından çalıĢtığı desen ve resimlerinde devinimsel olanın 

ritmini ve hızını dıĢavurumcu bir yaklaĢımla ele aldı. Devinim ve ritmi resimsel kılmak istedi. 

Bu yıllarda kolaj denemeleri yaptı. BaĢlangıçtan beri, konuyu sanat yapıtının ancak çıkıĢ 

noktası olarak gördü, amaç edinmedi. Doğanın ritmini, çeliĢkilerini, karĢıtlıkların uyumunu 

anlatmak istedi. Doğu-Batı etkilenimini de karĢıtlıkların uyumu, devinimi ya da ritmi olarak 

kullanmak istedi. Çin ve Japon sanatlarından etkilendi. 

 

3.2.2. Abidin Dino 

(Ġstanbul, 23 Mart 1913-Paris, 7 Aralık 1993) 

 

Ailesi ile bir süre Ġsviçre'de yaĢadıktan sonra 1925 yılında Türkiye'ye döndü. Robert 

Kolej'deki Öğrenimini yarıda bırakarak resim ve karikatür yapmaya baĢladı, ilk karikatür ve 

desenleri Yann (1930) ve Artist (1931) dergilerinde yayımlandı. Nâzım Hikmet'in Sesi 

Kaybeden ġehir (1931) ve Bir Ölü Evi (1932) kitaplarının kapaklarını ve sayfalarını 

resimledi. 1933 yılında D Grubu'nun kurucuları arasına katıldı. 1934 yılında desenleri, 

"Türkiye'nin Kalbi Ankara" filminin Rus yönetmeni Sergey Yutkeviç'in ilgisini çekti. Sinema 

dekoratörlüğü eğitimi yapmak üzere Yutkeviç'le Rusya'ya gitti, orada üç yıl (1934-1937) 

kaldı. 

 

 
“Ġsimsiz”, 1971 

 

1937 yılına değin Leningrad (St. Petersburg), Moskova, Kiev ve Odessa'da Madenciler adlı 

bir filmin çekimini gerçekleĢtirdi. 1937'de Londra ve Paris'e gitti, Paris'te Gertrude Stein, 

Tristan Tzara ve Pablo Picasso gibi sanatçılarla tanıĢtı. 

 



1939 yılında New York Sergisi Türk Pavyonu'nu düzenlemekle görevlendirildi. 1939 yılında 

CHP Yurt Gezileri kapsamında Balıkesir'e gönderildi. 1941'de Grubu'ndan ayrıldı ve Yeniler 

Grubu ile birlikte 'Liman Sergisi'ne katıldı. 1942'de ilk heykel çalıĢmalarına baĢladı. 1951'de 

Anadolu uygarlıklarından esinlenerek seramikler gerçekleĢtirdi. 

 

 

1952'de Paris'e giderek orada yerleĢti. 1954'den baĢlayarak sekiz yıl boyunca Paris Salon de 

Mai (Mayıs Salonu) sergilerine katıldı. 1979'da Fransa Görsel Sanatlar Ulusal Birliği (UNAP) 

Onur BaĢkanlığına seçildi. 

 

Avrupa'nın çeĢidi kentlerinde, Cezayir, New York ve California'da, Türkiye'de sergiler açtı. 

"Eller" dizisinin heykele uygulanması olan anıtı 1993'de Maçka Demokrasi Parkı'na dikildi. 

 

Paris'te ölen Dino, vasiyeti üzerine Ġstanbul'da AĢiyan mezarlığına gömüldü. Yarın, Artist, 

Ses, Yeni Ses, Yeni Edebiyat, Serveti Fünun, Yeni Adam dergilerinde yazılan, çizimleri ve 

kitapları yayımlandı. 

 

 
“Çiçekleme”, 1990 

 



Abidin Dino'nun El (1984), Yüzler (1985), Çok YaĢayan Ölüler (1985), Bu Dünya (1986), 

Abidin (1986), Acıyı Çizmek (1989), Çiçekleme (1990), Ak La Ka Ra (1993), Biçimden Öte 

(1993), ĠĢkence Desenleri (1994), Bennu Gerede-Ferit Edgü (1994) adlı kitapları 

bulunmaktadır. 

 

1928-29 yıllarında baĢlayan 'Eller' dizisini uzun bir süreçte çeĢitli biçimlerde yineledi. 

1930'larda yaptığı çizimler sürrealist olarak adlandırıldı. 1940'larda hat sanatının arabesk ve 

müziğe dayalı ritminden, geleneksel Türk sanatlarındaki motiflerden (çiçek), Anadolu halk 

kültürü gereçlerinden (ibrik), toplumsal dinamiğin yaĢantılarından (liman iĢçileri, köylüler, 

kalabalıklar, savaĢlar, politika, iĢkenceler, atom) etkilendi ve yararlandı. 

 

Türk resminde ölü doğa, manzara ve portreye yönelik konu istiflerini ve batı anlamındaki 

peinture tekniği ile aynı konuların içselleĢtirilmeden sürdürülmesine karĢı, yeniliği özde 

aramanın gerekliliğini savundu. 

 

1940'ların sonlarına doğru resimlerinde toplumcu gerçekçi olmayı istemediğini söylemesine 

karĢın lirik gerçekçi bir yaklaĢım izledi. Konularını gerçekçi bir yanılsamayla değil, düĢssel 

bir biçimde çizimledi. Toplum gerçeğinin içinde geliĢen halk sanatçılarının çizgisi, üretimi, 

rengi, biçimi onun çizgisel ritmi, gerçeği ve düĢsü duygulanımlarıyla çakıĢtı. Bununla birlikte 

motife bağlı yinelemeleri çağdaĢlaĢmaya engel olarak gördü, Ġstanbul onun Ġlham ve 

yorumlama kaynağı oldu. Ayasofya, Beyazıt Meydanı, Galata Kulesi, Ġstanbul sokakları, 

Pera, kendine özgü çizgileriyle yapıtlarına yansıdı. 

 

3.2.3. Arif Bedii Kaptan 

(1906-1979) 

 

1906'da Ġstanbul'da doğmuĢtur. Deniz Harp Okulu'nu bitirdi. Nazmi Ziya ve Ali çelebi ile 

uzun süre resim çalıĢtı. 1974'te askerlikten ayrılarak Paris'e gitti. 1949'a kadar Andre Lohote 

atölyesinde resim çalıĢmalarını sürdürdü. Yurda döndükten sonra çağımızın sanat görüĢlerine 

uygun çalıĢmalara girmiĢtir. 

 

Galatasaray, D Grubu, Devlet Resim ve Heykel Sergileri ile çeĢitli karma sergilere eserler 

veren Arif Kaptan içte ve dıĢta kendini kabul ettirmiĢtir. 1940 yılında Halkevleri Genel 

Merkezi tarafından yurdun çeĢitli bölgelerine gönderilen ressamlardan birisi de Arif 

Kaptan'dır. Göderildiği Kastamonu'da baĢarılı peyzajlar derlemiĢtir ki, onun bu çalıĢmaları da 

irinci sanat devresine girmiĢtir. birçok yarıĢmalardan ödüller ve beğeniler alan sanatçımızı 

1979 yılında kaybettik. 

 

3.2.4. Devrim Erbil 

(1937 UĢak) 

 

1955`de Ġstanbul Devlet Güzel Sanatlar Akademisi Resim Bölümü`ne girdi. Galeride Halil 

Dikmen`in, atölyede Bedri Rahmi Eyüboğlu`nun öğrencisi oldu. 

1959`da "Soyutçu 7`ler" grubunu kurdu. 

Ġstanbul Güzel Sanatlar Akademisi Yüksek Resim Bölümü`nü bitirdi. 

1962`de Akademi`ye asistan oldu. Bedri Rahmi Eyüboğlu, Cemal Tollu ve Cevat Dereli 

Atölyelerinde görev aldı. 

1963`te Tülay Tura, Altan Gurman, Adnan Çoker ve Sarkis`le "Mavi Grup" u kurdu. 

1965`de Ġspanya Hükümeti`nin verdiği sanat bursunu kazanarak gittiği Madrit ve 

Barcelona`da baĢladığı meslek araĢtırma ve incelemelerine Paris ve Londra`da devam etti. 



1969`da Türkiye ÇağdaĢ Ressamlar Derneği baĢkanlığı görevinde bulundu. 1970 yılında 

Ġ.D.G.S Akademisi`nden doçentlik ünvanı aldı. 

1975`de Görsel Sanatçılar Derneği BaĢkanlığı yaptı. 

1979`da Ġstanbul Resim Heykel Müzesi Müdürlüğü`ne atandı; üçbuçuk yıl süreyle bu görevde 

bulundu. 

1981 yılında Ġ.D.G.S Akademisi`nde Profösörlüğe yükseldi. 

1985`de Mimar Sinan Üniversitesi, Güzel Sanatlar Fakültesi Resim Bölümü BaĢkanlığı, 

1988`de Yıldız Üniversitesi Güzel Sanatlar Bölümü BaĢkanlığı, 

1990 yılında Mimar Sinan Üniversitesi Güzel Sanatlar Fakültesi Dekan Yardımcılığı görevine 

getirildi. 

1991`de Devlet Sanatçısı Ünvanı ile onurlandırılmıĢtır. 

 

 
“Ritmik Deniz Yorumu”, 1999 

 



Devrim Erbil yurtdıĢında pek çok karma sergi açtı. Türk Sanatını tanıtan sergilerin 

komiserliğini yaptı. (Ġskenderiye, Belgrad, Sofya, Kuveyt) Sanat üzerine konferanslar verdi, 

yazılar yayınlandı. 

 

Sanatçının eserleri Ġstanbul-Ankara-Ġzmir Resim ve Heykel Müzelerinde, BükreĢ Modern 

Sanatlar Müzesinde, Banja Luka Umnetnicka Galerija`da Ben and Abby Grey Foundation 

Koleksiyonu`nda, Ankara Milli Kütüphane Koleksiyonu`nda, yurtiçi ve yurtdıĢında resmi 

kurumlarda ve özel koleksiyonlarda bulunmaktadır. 

 

ÖDÜLLERĠ: 

 

2000 Gazeteciler Cemiyeti "Sedat Simavi Görsel Sanat." 

1998 Kırgızistan Cumh. Bilim, Sanat Kurulu Onur Üyeliği 

1982 Devlet Resim Heykel Sergisi "BaĢarı" Ödülü 

1978 Devlet Resim Heykel Sergisi "BaĢarı" Ödülü 

1976 DYO Resim YarıĢması Ödülü 

1973 T.C. 50. Yılı "Atatürk Cumhuriyet Ödülü" 

1972 Ġskenderiye Bienali Ödülü 

1968 Türkiye ÇağdaĢ Ressamlar "Genç Ressamlar" 1.Ödülü 

1966 Tahran Bienali "Saray Kraliyet" 1. Ödülü 

 

3.2.5. Ömer Uluç 

 

1931 Ġstanbul‟da doğdu 

1953 Robert Kolej, mühendislik bölümü 

1953-1957 ABD‟de önce mühendislik, daha sonra resim eğitimi gördü 

1965-1966 Londra La Haye ve Paris‟te yaĢadı 

1971 T.R.T. Birincilik Ödülü 

1972-1973 ABD ve Meksika‟da resim çalıĢmalarını sürdürdü 

1973-1977 Nijerya‟da yaĢadı 

1983 Paris‟e yerleĢti 

1993 DAAD Bursuyla Berlin‟e davet edildi 

 

Ġstanbul ve Paris‟te yaĢıyor. 

 

KiĢisel Sergiler 

 

1955 Earl Pilgram Gallery, Boston, ABD 

1957-1964 Alman Kültür Merkezi, Ġstanbul 

1965 Galerie Lissabon, La Haye 

1966 Galerie La Roue, Paris 

1968 Galeri I, Ġstanbul 

1970 Galeri I, Ġstanbul 

1978 Maçka Sanat Galerisi, Ġstanbul 

1978 Vakko Sanat Galerisi, Ankara 

1980 Maçka Sanat Galerisi, Ġstanbul 

1980 Evrensel Sanat Galerisi, Ankara 

1982 Maçka Sanat Galerisi, Ġstanbul 

1985 Galeri Nev, Ankara 

1986 Maçka Sanat Galerisi, Ġstanbul 



1986 Galerie Jean Claude Riedel, Paris 

1988 Maçka Sanat Galerisi, Ġstanbul 

1989 Espace Vendome, Paris 

1990 Derimod Kültür Merkezi, Ġstanbul 

1991 Galeri Nev, Ankara 

1991 Pulchri Studio, La Haye 

1992 Lebendiges Müzesi, Berlin 

1993 Arkeon Sanat Galerisi, Ġstanbul 

1994 Atatürk Kültür Merkezi, Galeri Baraz Organizasyonu, Ġstanbul 

1994 Galerie Montenay, Paris 

1995 Atatürk Kültür Merkezi, Galeri Nev Organizasyonu, Ġstanbul 

1997 Yapı Kredi Bankası Sanat Galerisi, Ġstanbul 

1998 Galerie Montenay, Paris 

 

 
“Ġkon”, 1970 

 



Grup Sergileri 

 

1951-1952 Tavanarası Grubu, Fransız Kültür Merkezi, Ġstanbul 

1953 Maya Galerisi, Ġstanbul 

1955 Amerikan Haberler Merkezi, Ġstanbul 

1966 Gallery Bulton, Londra 

1969 Sao Paulo Bienali, Brezilya 

1977 Ulslararası Plastik Sanatlar Sergisi, Belgrad 

1979 "BaĢlangıcından Günümüzü Türk Resminden Bir Kesit", Galeri Baraz Organizasyonu, 

Ġstanbul 

1981 "Türk Resminde Çıplak", Galeri Baraz, Ġstanbul 

1982 "Türk Kültür DeğiĢimi Ġçinde Resim Sanatımız", Galeri Baraz Organizasyonu, 

Hisarbank, Ġstanbul 

1982 "Türk Resminde Figür ve Portre", Galeri Baraz, Ġstanbul 

1983 "Son Yüzyılın Nadide 50 Türk Resmi", Galeri Baraz Organizasyonu, Alarko Sanat 

Galerisi, Ġstanbul 

1984 "1950’den Günümüze Türk Resim Sanatından Bir Kesit", Alarko Sanat Galerisi, 

Ġstanbul 

1986 "Yüzyılın Ġkinci Yarısında Türk Resmi", Galeri Baraz Organizasyonu, Yıldız Sarayı, 

Ġstanbul 

1986 "ÇağdaĢ Türk Plastik Sanatlar Sergisi", Ankara 

1986 I. Uluslararası Asya-Avrupa Sanat Bienali, Ankara 

1987 "Türk Resminde ModernleĢme Süreci", Galeri Baraz Organizasyonu, Atatürk Kültür 

Merkezi, Ġstanbul 

1987 "Güncel Boyutlarıyla Resim Sanatımız", Galeri Baraz Organizasyonu, Atatürk Kültür 

Merkezi, Ġstanbul 

1987 I. Uluslararası Ġstanbul Bienali, Mimar Sinan Hamamı, Ġstanbul 

1987 "Paris’teki Türk Sanatçılar", Les Fontaines Kültür Merkezi, Paris 

1988 "ÇağdaĢ Türk Resminden I", Galeri Baraz Koleksiyonu, Yıldız Sarayı, Ġstanbul 

1988 "Adsız Kadınlar", Urart Sanat Galerisi, Ġstanbul 

1988 Soyak Sanat Galerisi, Ġstanbul 

1989 "Adsız Kadınlar", Urart Sanat Galerisi, Ankara 

1989 "Büyük Sergi", ÇağdaĢ Türk Ressamları, Galeri Baraz Organizasyonu, Atatürk Kültür 

Merkezi, Ankara 

1989 "Büyük Sergi", ÇağdaĢ Türk Ressamları, EskiĢehir Üniversitesi Sergi Salonu, EskiĢehir 

1989 II. Uluslararası Ġstanbul Bienali, Ġstanbul 

1990 "Büyük Sergi II", ÇağdaĢ Türk Ressamları, Resim ve Heykel Müzesi, Ġstanbul 

1990 "Büyük Sergi II", ÇağdaĢ Türk Ressamları, Atatürk Kültür Merkezi, Ankara 

1990 "ÇağdaĢ Türk Resminden Bir Kesit", Galeri Baraz Organizasyonu, Cemal ReĢit Rey 

Sergi Salonu, Ġstanbul 

1990 "ÇağdaĢ Türk Resmi", Açık Artırma, Küsav, Yıldız Silahhane, Ġstanbul 

1990 "Paristanbul", Uluslararası Sanat Merkezi, Paris 

1990 "Etkinlikler Sürecinde 15. Yıl", Galeri Baraz Organizasyonu, Atatürk Kültür Merkezi, 

Ġstanbul 

1991 "ÇağdaĢ Türk Resminden II", Galeri Baraz Koleksiyonu, Yıldız Üniversitesi, Ġstanbul 

1992 II. Ġstanbul Sanat Fuarı, TÜYAP, Ġstanbul 

1992 "New York-Ġstanbul", Galeri Baraz Organizasyonu, Atatürk Kültür Merkezi, Ġstanbul 

1993 III. Ġstanbul Sanat Fuarı, TÜYAP, Ġstanbul 



1995 "ÇağdaĢ Türk Sanatında Resim ve Kavramsal Eğilimler I", Galeri Baraz Organizasyonu, 

Koç Üniversitesi, Ġstanbul 

1995 V. Ġstanbul Sanat Fuarı, TÜYAP, Ġstanbul 

1995 "Modern Türk Resim ve Heykel Sanatından Bir Kesit", Galeri Baraz Organizasyonu, 

KaĢ Galerisi, Ġstanbul 

1995 "ÇağdaĢ Türk Sanatından Resim ve Kavramsal Eğilimler II", Galeri Baraz 

Organizasyonu, Koç Üniversitesi, Ġstanbul 

1995 Exposition de Groupe, Galerie Montenay, Giroux 

1996 "ÇağdaĢ Türk Ressamları", Galeri Baraz, Ġstanbul 

1996 "ÇağdaĢ Türk Resminde Özgün Üsluplar", Galeri Baraz Organizasyonu, Cemal ReĢit 

Rey Sergi Salonu, Ġstanbul 

1996 Exposition de Groupe, Galerie Montenay, Giroux 

1997 "ÇağdaĢ Türk Ressamları", Galeri Baraz Organizasyonu, Lütfü Kırdar Sergi Salonu, 

Ġstanbul 

1997 Exposition de Groupe, Galerie Montenay, Giroux 

1997 "ÇağdaĢ Türk Resminden III", Galeri Baraz Organizasyonu, Yıldız Üniversitesi, 

Ġstanbul 

1997 "ÇağdaĢ Türk Resminde Estetik Dinamikler", Galeri Baraz Organizasyonu, Koç 

Üniversitesi, Ġstanbul 

1997 FIAC Paris Galerie Montenay, Giroux 

1998 "41. Yıl - 41 Sanatçı  41 Yapıt", Marmara Üniversitesi Güzel Sanatlar Fakültesi Sergi 

Salonu, Ġstanbul 

1998 "Türk Resminde Soyut Eğilimler", Galeri Baraz Organizasyonu, Atatürk Kültür 

Merkezi, Ġstanbul 

 

Sanatçının Eserlerinin Yer Aldığı Müzeler 

 

Les Musées du Ministere de la Culture, Paris 

Leben Diges Museum, Sehering, Berlin 

Ġstanbul Resim ve Heykel Müzesi 

 

3.2.6. Mustafa Ayaz 
(1938, Çaykara - Trabzon) 

 

1953 yılında Erzurum - Pulur Ġlköğretmen Okulu'na girdi. 1956'da Çapa Ġlköğretmen Okulu 

Resim Semineri'ne katıldı. Semineri tamamlayınca bir yıl kendi doğduğu köyde öğretmenlik 

yaptı.  

 

1960-1963 yılları arasında Gazi Eğitim Enstitüsü Resim-ĠĢ Bölümü'nde öğrenim gördü. 

Atölye hocası Adnan Turanı ile çalıĢtı ve ondan etkilendi. 1963-1966 yıllarında Çorum 

Ġlköğretmen Okulu'nda resim öğretmenliği yaptı.  

 

1966'da G.E.E. Resim-ĠĢ Bölümü'ne asistan olarak girdi. Uzun yıllar görev yaptığı Gazi 

Eğitim Enstitüsü'nden 1985'de Hacettepe Üniversitesi Güzel Sanatlar Fakültesi'ne geçti. 

1987'de profesör unvanıyla emekli oldu. Bir süre Bilkent Üniversitesi Güzel Sanatlar 

Fakültesi'nde öğretim üyeliği yaptı. Sanat çalıĢmalarına ağırlık verebilmek için bu görevinden 

de ayrıldı.  

 

1968 yılından bu yana 40'ın üzerinde kiĢisel sergi açtı. YurtdıĢında ve yurtiçinde çok sayıda 

karma sergi ve bienalle katılan Ayaz‟ın üç yüzden fazla yapıtı yabancı ülke koleksiyonlarında, 



iki bine yakını da yerli koleksiyonlarda bulunmaktadır.  

 

Toplam on iki ödül kazanan sanatçı, 1971‟de TRT Sanat Ödülünü ve 1973, 1980, 1983 Devlet 

Resim ve Heykel Sergilerinde BaĢarı Ödülleri almıĢtır. Sanatçı, halen çalıĢmalarını Ankara‟da 

sürdürmektedir. 

 

 
“DüĢ Gibi”, 1977 

 

1960'lardan günümüze resminin değiĢmeden kalan üç temel unsuru desen, renk ve ritim 

duygusudur. 1970 öncesi resimlerinde lekeci bir tutumu benimsedi. 1970 sonrasında resimsel 

çizginin kaligrafik değerleri üzerinde yoğunlaĢtı. 1975'ten sonra soyuttan somuta doğru bir 

değiĢim görüldü, figüre yöneldi. Bununla birlikte figürlerinde kaligrafik çizgi estetiğini terk 

etmedi. Yapıtlarında dramatik yanı öne çıkarmadı. Boyaya iliĢkin özellikleri önemsedi ve 

boyasal tadı duyumsattı. Resminin ana konusunu 'kadın' izleği oluĢturdu. Kadını değiĢik 

sosyal çevrelerde, değiĢik ortamlarda ana konu olarak ele aldı. Devingen anlatımı, fantastik 

öğeleri arasında kendi figürüne her zaman yer verdi. 

 

 

 



3.2.7. Zafer Gençaydın 
(1941, Ankara) 

 

 

1941‟de Ankara‟da doğdu. 1965‟te Gazi Eğitim Enstitüsü Resim-ĠĢ Bölümünü bitirdi. 

1977‟de Berlin Güzel Sanatlar Yüksekokulu Resim Bölümü‟ndeki eğitimini „meisterschüler‟ 

unvanı alarak tamamladı. 1977 - 1978 yılları arası aynı okulun Görsel ĠletiĢim Bölümü‟nde 

Film Yapısının Temelleri-Resim Ses ĠliĢkileri seminerlerine katıldı. 1978 - 1983 Gazi 

Üniversitesi Resim-ĠĢ Bölümü‟nde görev yaptı. KuruluĢundan bu yana Hacettepe Üniversitesi 

Güzel Sanatlar Fakültesi Resim Bölümü‟nde görev yapmakta olan sanatçı, 1994 yılında 

profesör oldu. Ġki dönem fakülte dekanlığı yaptı. DeğiĢik aralıklarla Almanya‟daki Kültür 

seminerlerine davet edildi.  

 

Ankara Resim Heykel, DYO, Anadolu, Hacettepe, Gazi, Ġstanbul Modern gibi müzelerde 

eserleri yer alan Gençaydın, yurtiçinde ve yurtdıĢında birçok karma sergiye katıldı ve ödüller 

aldı. Kazandığı birçok ödül arasında 1980 ORHS BaĢarı Ödülü, 1987 Ankara Sanat Kurumu 

ödülü önemlilerindendir. Otuz kiĢisel sergi açtı. Üç kitabı ve çok sayıda deneme ve araĢtırma 

yazıları yayınlanmıĢtır.  

 

 
“Komposizyon” 

 

Almanya’da ‘Yeni VahĢiler Grubu’yla baĢlattığı soyut dıĢavurumcu resim anlayıĢını ısrarlı bir 

Ģekilde sürdüren sanatçı, yaĢama ve sanata dinamik bir süreç olarak bakmaktadır. Her Ģey 

devingen ve gerilim yüklüdür. ÇalıĢmalarında insan, doğa ve toplumsal olayların dramatiğini 



yansıtan öğeler ön plana çıkmaktadır. Sanatçı için resim, kiĢinin el yazısı gibidir ve iç 

dünyasının katıksız dıĢavurumudur. 

 

3.3. Geometrik Non-Figüratifler  

 

Bizde geometrik non-figüratifin içine getirildiği zemin, Batıdakinden farklı olduğu gibi; 

gösterdiği geliĢimde, alınıp getirildiği yerden farklıdır. Batıda, Picasso-Braque kübizminin 

yolundan soyuta varmıĢtır, dolaylı olarak nesnel görüntü öğeleri, bu akımla ilgili yapıtlarda 

biçim yönünden parçalanmalarına rağmen tanınırlıklarını yitirmemiĢlerdir. Daha doğrusu, 

kübizmde nesne, biçim olarak zorlanıp parçalanmasına rağmen, resimde, görüntüye dayanan 

konu terk edilmemiĢtir. Bu nedenle, kübizmi yaratanlar arasında, geometrik non-figüratif tek 

bir yapıt verene bile rastlanmamıĢtır. Batıdaki salt soyut anlatıma, nesnenin renk yolu ile 

parçalanarak varıldığına daha önce değinmiĢti. Ayrıca bizde, bu yoldaki bir oluĢumun 

olmadığı da belirtilmiĢti. Ġlginç olan, Ankara ve Ġstanbul‟da bu anlayıĢın bir moda etkisi 

içinde, 1953‟lerde aniden Batıdaki yaygınlığına paralel olarak benimsenip ithal edildiğidir. 

Örneklerin çözümlenmesi, bu yargıyı doğrulamaktadır. Bu nedenle rengin, non-figüratif 

anlayıĢın oluĢumunda yarattığı ilginç olaylar yaĢanmadan, aniden soyut çalıĢmalar yaptık. 

Hem de yazısal lirik bir figüratifle değil, Batıda çok sonra oluĢan geometrik non-figüratifle.  

 

Bu resimsel bir olaydır. Bu bakımdan burada açık olarak belirtilmesinde yarar görülmüĢtür 

ancak bu ters tutum ve gidiĢi belirtirken, bizde yapılan ücretli, kararlı davranıĢı övmek bile 

gerekir. Çünkü bu sanatsal olayların içeriğinin eninde sonunda anlaĢılmasının gerektiğini 

kabullenme bile, bizim gibi Batıyı önce anlamaya önem vermiĢ bir ülke için elbette olumlu 

olarak değerlendirilmelidir. 8 

 

Non-figüratif çalıĢmaları yapanların baĢında Cemal Bingöl gelir. Sanatçı non-figüratif 

çalıĢmalarına kolajla baĢlamıĢtır. Kolajdan soyut resim öğeleri olarak yararlanmıĢtır. Türk 

resmi için bu değiĢik bir yorumdu ve oldukça ilgi görmüĢtür. Daha sonraları kolajdan 

vazgeçmiĢ, resimlerinde, statik, geometrik bir motif oluĢturan yüzey parçalarını, çekingen bir 

renk tavrıyla resmetmiĢtir. Hacim kavramına yer vermeyen sanatçımız, matematiksel, 

disiplinli, neredeyse duygusuz diyebileceğimiz bir ifadeyle, çalıĢmalarını, Ģiirimsi, geometrik, 

sade ve kesin sınırlı, bir motifle sonuçlandırmıĢtır. 

 

Türk resmine non-figüratif bir tavır göstermesine karĢılık, önceden belirlenmiĢ, katı, duruk bir 

soyut yazıyı motif olarak alan sanatçı ġemsi Arel‟dir. Yazı motifleri içgüdüsel olarak 

belirlenmiĢ değildir, önceden belirlediği yazı motifini genellikle saman sarısı ve gri zeminler 

üzerine resmetmiĢtir. Kompozisyonları dengeli ve akılcıdır.   

 

Eski yazımızın non-figüratif soyut çalıĢmanın ilk oluĢumu Sabri Berkel‟de görülmektedir. Bu 

husustaki ilk çaba, aslında daha 1957‟lerde Sabri Berkel‟de görülmektedir. Berkel‟in 1958 

Brüksel Dünya Fuarı‟ndaki Türk Pavyonunda sergilenen bir resmi, bu yazısal kompozisyonun 

ilk örneğidir. Ancak çizgisel bir arabesk haline getirilmiĢ bu yazı-resimde, el yazısının 

dinamik, hamleli heyecanına yer verilmemiĢtir. Burada benimsenen, inĢai, ritmik bir çizgi 

dokusunun girift, mühür gibi katı bir motifidir. Yani önceden saptanmıĢ çizgisel bir motifin 

resmedilmesi benimsenmiĢtir. Daha doğrusu buluĢ, resimden öncedir. Ancak, eski yazımızdan 

esinlenmiĢ olmakla birlikte bu, yazının soyutlanmıĢ kiĢisel bu motifidir. Bu çizgisel öğeli 

kompozisyonel saptama, aslında sanatçının “Simitçi” sinde, “Mimar Sinan” portresinde aynen 

yer almıĢtır. Ancak Berkel, bu çizgisel doku resminden lekesel bir yüzeyler resmine gitmiĢtir. 

Onun son aĢaması olarak gözlemlenen lekesel damla formları, boyasal iĢlem olarak gene 

önceden saptanmıĢ kompozisyonel notların resmedilmesine dayanmaktadır. Bu nedenle, 



Berkel‟in, önceden saptanmıĢ notlarını akılcı olarak düzenleyen bir ressam diye 

değerlendirilmesi doğru olacaktır. Ayrıca onun bu tutumu, yalnız soyutlamaları ile soyut 

çalıĢmalarında değil, eski figürlü resimlerinde de görülmektedir. Berkel‟in bir diğer özelliği 

de, çalıĢmalarında rengin değil, siyah beyaz değerlerin egemen oluĢudur. O, içgüdüsel, ateĢli, 

rastlamsal hiçbir nota, resminde yer vermemiĢtir. 

 

Cemil Eren hiçbir akademik eğitim almadan önemli soyut çalıĢmalar yapan bir sanatçıdır. ĠĢe 

kolajla baĢlamıĢtır, lekesel dikdörtgenlerin hareketli, yatay-dikey düzenlemelerine önem 

vermiĢtir. Sonraki dönemlerde dikdörtgen lekeler yok olmuĢtur. Böylece Eren‟in soyut 

resmide yok olmuĢtur. Eren 1960‟larda figürlü resme yönelmiĢtir.  

 

BaĢarılı Anadolu manzaraları resmetmiĢ sanatçımız Ġsmail Altınok geometrik Non-figüratif 

alana geçiĢ yapan bir sanatçımızdır. Yaptığı çalıĢmalar yüzey parçalamalarına dayanan, katı 

kuramcı, disiplinli bir anlayıĢ yansıtmaktadır. Geometrik non–figüratif alanda çalıĢmalar 

yapan genç kuĢak sanatçımız Halil Akdeniz de yer almaktadır. Üslubu; geometrik, kesin,düz 

renkli yüzey çizgilerini giderek yatay ve dikey yönlerde düzenlemeye götürmüĢtür. Renk 

geçiĢleri duygusal değildir, hacimsel atmosfer derinliklerinden kaçınmıĢtır.  

 

“D grubu“ ressamlarından Elif Naci‟de 1960‟dan sonra geometrik bir soyutlamayı ifade eden 

çalıĢmalar yapmıĢtır. Bu çalıĢmalarında renkçi bir yaklaĢımdan çok siyah-beyaz değerlerden 

oluĢmuĢ soyut bir yüzey parçalanmasına yönelmiĢtir.  

 

Bekir Sami Çimen akrilik boya kullanımı ile dikkati çekmektedir. Sert bir geometrizme 

rağmen resimlerinde ritmik, çizgisel sıralama, turuncu, çimen yeĢili, limon sarısı renkler 

içerisinde Ģiirsel bir etki yaratmaktadır.  

  

3.3.1. Cemal Bingöl 

(Erzurum, 1912-Ankara, 1993) 

 

1936‟da GEE Resim-ĠĢ Bölümünü bitirdi. Daha çok sanat eğitimi dalında, uzmanlık düzeyine 

varan etkinliklerde bulundu. Düzenlediği çocuk sergilerini, 1942‟ de, Londra‟da açtı. Sanat 

eğitimcisi olarak, batılı sanat çevrelerinin ilgi ve beğenisini kazandı. 1949‟ da gittiği Paris‟te, 

bir süre Andre Lhote atölyesinde çalıĢtı. 1961‟de Ankara‟da kurulan Siyah Kalem Grubu 

üyeleri arasında yer aldı. 1963-1967 yılları arasında, Ankara Devlet Güzel Sanatlar Galerisi‟ni 

yönetti. 

 

Ödüller: 

 

1965 26.DRHS (Ġkincilik Ödülü) 

1979 40.DRHS (BaĢarı Ödülü) 

 

1950’ li yıllarda baĢladığı soyut-geometrik çalıĢmalarıyla, Türkiye’de bu sanat anlayıĢının 

öncüleri arasında yer aldı. Ancak daha sonra, bu çalıĢmaları aynı yoğunlukta sürdürmedi. 

Çocuk resimlerinin estetiği ve konumu üzerine kurumsal görüĢler üreterek bu alanda yararlı 

çalıĢmalarda bulundu. 

 

1907 Üsküp’de doğdu. 

1927 Üsküp-Sırp Fransız Okulu (Ecola Franco-Serbe), Yugoslavya 

1927-28 Belgrad Güzel Sanatlar Okulu (Umetnicka Skola), Yugoslavya 



1929-35 Floransa Güzel Sanatlar Akademisi (Regia Accademia di belle arti), Ġtalya 

1935 Türkiye’ye yerleĢti. 

1936 Ġsmetpasa Kız Enstitüsü resim öğretmenliği, Ankara 

1938 Ġstanbul Erkek Terzi Okulu ve Sultanahmet Kız Sanat Okulu resim öğretmenliği, 

Ġstanbul 

1939 Ġstanbul Güzel Sanatlar Akademisi gravür atölyesi asistanlığı 

1961 22. Devlet Sergisi, Resim I. Ödülü 

1981-88 Ġstanbul Ġstasyon Sanat Evi’nde Atölye Dersleri, TeĢvikiye 

1981 Dekorasyon Dergisi 3. Altin Palet Resim YarıĢması "Yılın Sanatçısı" Ödülü 

1984 Uffizi Müzesi bir portresini aldı, Floransa 

1984 Kültür ve Turizm Bakanlığı Onur Ödülü 

1991 "Devlet Sanatçısı" unvanı 

1993 Ġstanbul’da öldü. 

 

KiĢisel Sergiler 

 

1935 Güzel Sanatlar Akademisi, Ġstanbul 

1945 "Ġstanbul Filarmoni Derneği", Galatasaray Lokali 

1953 "Ġstanbul Filarmoni Derneği" 

1957 Amerikan Haberler Merkezi, Beyoğlu, Ġstanbul 

1962 Avusturya Devlet Basımevi Sergi Salonu, Avusturya 

1963 Türkiye Büyükelçiliği Basın ve Turizm AteĢeliği, Bern, Ġsviçre 

1977 Retrospektif Sergisi, Ġstanbul Devlet Güzel Sanatlar Akademisi 

1978 Galeri Baraz, KurtuluĢ, 28 Nisan-30 Mayıs 

1980 Den Haag, Pulchri Galerisi, Hollanda 

1988 Tem Sanat Galerisi 

1989 Retrospektif, AKM, Ġstanbul 

 

Grup Sergileri 

 

1940 Ġkinci Devlet Resim ve Heykel Sergisi, Ankara 

1941 "d-Grubu Sergisi", DGSA, Ġstanbul 

1943 Üçüncü Devlet Resim ve Heykel Sergisi, Ankara 

1944 Devlet Resim ve Heykel Sergisi, Ankara 

1945 "d-Grubu Sergisi", Ġsmail Oygar Galerisi, Ġstanbul 

1945 8. Devlet Resim ve Heyel Sergisi, Ankara 

1946 "Geçmisin ve Bugünün Türk Sanatı", Paris 

1949 "Uluslararası Sanat Grubu Sergisi" Palazzo Carignana, Torono 

1951 "9 Türk Ressamı", Ġstanbul Üniversitesi 

1951 "Modern Türk Resmi Sergisi", Atina Sanat Dostları Cemiyeti 

1954 "Ġhtihsal"  Yapı ve Kredi Bankası 

1956 "28. Uluslararası Venedik Bienali" 

1957 "4. Uluslararası Sao Paolo Bienali" 

1957 "Tokyo Uluslararası 1. Gravür Bienali" 

1958 "Venedik Bienali" 

1958 "Lugano Uluslararası Gravür ve Desen Sergisi", Ġtalya 

1960 "Viyana Türk Grafik Sanatları Sergisi", Avusturya 

1961 "Devlet Resim ve Heykel Sergisi", Ankara 

1962 Venedik Bienali 



1964 "ÇağdaĢ Türk Sanatı", Paris, Brüksel, Berlin, Viyana 

1966 "5. Tahran Bölgesel Bienali" 

1966 "Türk Grafik Sanatı Sergisi", Sofya, Bulgaristan 

1966 "ÇağdaĢ Türk Resmi Sergisi", Üsküp, Yugoslavya 

1968 "ÇağdaĢ Türk Grafik Sanatı Sergisi", BudapeĢte, Zeged, Macaristan 

1969 "10. Sao Paolo Bienali" 

1970 "11. Buenos Aires Uluslararası Gravür Sergisi" 

1975 "Inaugural Exhibition" (AçılıĢ Sergisi) New York Üniversitesi, "Grey Art Gallery and 

Study Center", ABD 

1977 "Galeri Baraz Koleksiyonu", Galeri Baraz, Ġstanbul 

1981 "Türk Resminde Peysaj", Galeri Baraz, Ġstanbul 

1981 "Türk Resminde Çıplak", Galeri Baraz, Ġstanbul 

1982 "Türk Resminde Figür ve Portre", Galeri Baraz, Ġstanbul 

1982 "Türk Kültür DeğiĢimi Ġçinde Resim Sanatımız", Galeri Baraz Organizasyonu, 

Hisarbank Sanat Galerisi, Ġstanbul 

1987 "Türk Resminde ModernleĢme Süreci",Galeri Baraz Organizasyonu, AKM, Ġstanbul 

1987 "Güncel Boyutlarıyla Resim Sanatımız", Galeri Baraz Organizasyonu, AKM, Ġstanbul 

1989 "Büyük Sergi", ÇağdaĢ Türk Ressamları, Galeri Baraz Organizasyonu, Atatürk Kültür 

Merkezi, Ankara 

1998 "Türk Resminde Soyut Eğilimler", Galeri Baraz Organizasyonu, AKM, Ġstanbul 

 

3.3.2. Halil Akdeniz 
(1944, Antalya) 

 

1962-65 Ankara Gazi Eğitim Enstitüsü Resim-Is Bölümünü bitirdi. 

1965 Lüleburgaz-Kepirtepe Ġlkögretmen Okulu'nda resim öğretmenliği yaptı. 

1967 Milli Eğitim Bakanlığı bursuyla Almanya'ya gitti. 

1968 Berlin Devlet Güzel Sanatlar Akademisi Resim Bölümünde lisans öğrenimi ve güzel 

sanatlar master'i yapti. Prof. Hann Trier ve Prof. Ulrich Knispel'in ögrencisi oldu. 

1969-74 Paris, Lyon, Bayonne, Alby, Londra, Amsterdam, Berlin, Köln, Bonn, Kasel, Münih, 

Cenevre, Floransa, Venedik, Barcelona, Madrid, Toledo, Kopenhagen, Stockholm, Helsinki 

kentlerinde müze ve galerilerde araĢtırma ve incelemelerde bulundu. 

Ġtalya‟da kilise, saray ve müzelerde fresk tekniği üzerine, Hollanda ve Almanya'da müzecilik 

ve sergileme yöntemleri üzerine ekskursionlara katildi. 

1975 Almanya dönüsü Ankara Gazi Eğitim Enstitüsü resim bölümü ögretmenligine atandı. 

Ayni zamanda Hacettepe Üniversitesi'nde Güzel Sanatlar dersleri verdi. 

1975 XXXVI. Devlet Resim ve Heykel Sergisi Resim ödülü 

1977 Ġtalya, Fransa, Hollanda ve Almanya'da müzelerde inceleme ve araĢtırma yaptı.  

1978 Ġzmir Ege Üniversitesi (Dokuz Eylül Üniversitesi) Resim Bölümü'nü kurdu.  

1982 "Görsel Algılama Açısından Renk Kullanımı ve Etkileri" adli tezi ile master derecesini 

aldi. 

1982 XXXIII. Devlet Resim ve Heykel Sergisi Resim ödülü 

1984 Izmir Dokuz Eylül Üniversitesi-"Sanatta Yeterlilik" derecesini aldı. 

1984 Viking Baskı Resim Sergisi Baskı Resim ödülü 

1985 XIX. DYO Resim YarıĢması Resim ödülü 

1986 Ġzmir Dokuz Eylül Üniversitesi Güzel Sanatlar Fakültesi Resim Anasanat Dalı‟nda 

Yardımcı Doçent oldu. 

1987 Doçentlik unvanını aldı. 

1987 Bilkent Üniversitesi Güzel Sanatlar Fakültesi Resim Bölümü'ne öğretim üyesi olarak 

atandı.  



1988 TP Atatürk Resim YarıĢması I.lik ödülü 

1988 Türk Sanat Kurumu "Yılın Sanatçısı" ödülü (Tomur Atagök ile birlikte) 

1990 Ġzmir Dokuz Eylül Üniversitesi "Bilim Doktoru" unvanını aldı. 

1990 "T.C. CumhurbaĢkanlığı KöĢkü Yeni Binası Ġç Mekanları Sanatsal Değerlendirme 

Projesi" kapsamında kütüphane duvarına "Anadolu Uygarlıkları Kültürlerarası" adli bir 

çalıĢma gerçekleĢtirdi. 

1990 P.T.T. 150. Yıl Plastik Sanatlar YarıĢması Resim ödülü 

1991 ODTÜ-Mimarlık Fakültesi'nin Rusya Bağımsız Devletler Topluluğu‟na düzenlediği 

araĢtırma ve inceleme gezisine katildi. Tiflis, Moskova ve Leningrad müzelerinde 

incelemelerde bulundu. 

1991 III. Uluslararası Yunus Emre YarıĢması Resim ödülü 

1992 Bulgaristan I. Uluslararası Modern Sanat Festivali'ne katildi. 

1992 Bulgaristan I. Uluslararası Modern Sanat Festivali "Proecss-Space" "Altın Madalya" 

I.lik ödülü 

1994 Bilkent Üniversitesi'ndeki görevinden ayrıldı.  

1994 Anadolu Üniversitesi Güzel Sanatlar Fakültesi Resim Anasanat Dalı Profesörlük 

unvanını aldı. 

Ankara'da yasıyor.  

 

”Anadolu Uygarlıkları Güncel Notlar” 

 

KĠġĠSEL SERGĠLER: 

 

1974 "Meisterschxler" Bitirme Sergisi, Devlet Güzel Sanatlar Akademisi, Berlin 

1975 Devlet Güzel Sanatlar Galerisi, Ankara 

1977 Almanya Federal Cumhuriyeti, Ankara 

1978 Evrensel Sanat Galerisi, Ankara 

1986 Yapı Kredi Bankası Sanat Galerisi, Ġzmir 

1986 Antik Koleksiyon Sanat Galerisi, Ankara 

1987 Urart Sanat Galerisi, Ġstanbul 

1988 Beymen-Bedesten Sanat Galerisi, Ankara 



1988 Anadolu Üniversitesi Palet Sanat Galerisi, EskiĢehir 

1990 BM Sanat Galerisi, Ġstanbul 

1991 Siyah-Beyaz Sanat Galerisi, Ankara 

1992 FY-Art Galeri, Ġzmir 

1993 Siyah-Beyaz Sanat Galerisi, Ankara 

 

GRUP SERGĠLERĠ 

 

1961 "3 Genx Sanatxi" Resim Sergisi, Belediye Salonu, Antalya 

1962 UNESCO "Life of Peoples of The World" Sergisi, Tokyo 

1965 XXVI. Devlet Resim ve Heykel Sergisi, Ankara 

1968 XXIX. Devlet Resim ve Heykel Sergisi, Ankara 

1971 "F. Berliner Kunstausstellung, I", Berlin 

1972 "F. Berliner Kunstausstellung, II", Berlin 

1973 "F. Berliner Kunstausstellung, III", Berlin 

1974 "F. Berliner Kunstausstellung, IV", Berlin 

1975 XXXVI. Devlet Resim ve Heykel Sergisi, Ankara 

1975 IX. DYO Resim Sergisi, Ġzmir-Ġstanbul-Ankara 

1977 XI. DYO Resim Sergisi, Ġzmir-Ġstanbul-Ankara 

1977 "10 Genç Türk Sanatçısı" Resim Grafik Sergisi, Ankara-Hamburg-Berlin 

1977 Ġstanbul Sanat Bayramı "Yeni Eğilimler" Sergisi, DGSA, Ġstanbul 

1978 "Osman Hamdi Sanat ödülü" Resim sergisi, DGSA, Ġstanbul 

1978 "XXXIX. Devlet Resim ve Heykel Sergisi, Ankara  

1978 XII. DYO Resim Sergisi, Ġzmir-Ġstanbul-Ankara 

1983 "BükreĢ Balkanlar II. Sanat Bienali", BükreĢ 

1983 "La Peinture en Turquie" Fransız Büyükelçiliği, Ankara 

1983 Cumhuriyetin 60. Yılı nedeniyle Kültür ve Turizm Bakanligi yurt disi sergileri, 

Danimarka-Çekoslovakya-Polonya-Macaristan 

1983 Avrupa Konseyi XVIII. Sanat Sergisi Anadolu Medeniyetleri "Çagdas Türk Resim 

Sanatı Sergisi", Ġstanbul 

1983 XVII. DYO Resim Sergisi, Ġzmir-Ġstanbul-Ankara 

1984 Viking Baskı Resim II.lik ödülü Sergisi, Ġzmir-Ġstanbul-Ankara  

1985 XIII. Uluslararası Ġstanbul Festivali "Öncü Türk Sanatından Bir Kesit", Yıldız 

Üniversitesi, Ġstanbul  

1985 "Arta Turca", BükreĢ 

1985 XIX. DYO Resim Sergisi, Ġzmir-Ġstanbul-Ankara 

1986 "ÇağdaĢ Türk Resmi" BudapeĢte 

1986 TBMM "ÇağdaĢ Türk Plastik Sanatları" Sergisi, ĠĢ Bankası Galerisi, Ankara 

1986 Joseph Beuys'un anısına "Bir BaĢka Sanat", Alman Kültür Merkezi, Ġzmir 

1986 Resim Sergisi, Türk Amerikan Derneği Sanat Galerisi, Ankara-Ġzmir 

1987 Resim Sergisi, Türk Amerikan Derneği Sanat Galerisi, Ankara-Ġzmir 

1988 "Yasayan Türk Resim Sanatından Örnekler", Lahey 

1989 "Büyük Sergi" ÇağdaĢ Türk Ressamları, Galeri Baraz Organizasyonu, AKM, Ankara 

1989 Uluslararası II. Ġstanbul Bienali, Ġstanbul 

1989 L. Devlet Resim ve Heykel Sergisi, Ankara  

1989 I. Uluslararası Yunus Emre Resim YarıĢması, EskiĢehir 

1990 "Büyük Sergi", Ġstanbul Devlet Resim Heykel Müzesi, AKM, Ġstanbul-Ankara 

1991 III. Uluslararası Yunus Emre Resim YarıĢması, EskiĢehir 

1991 "Yasayan Türk Resim Sanatından Örnekler", Galeri Mars, Moskova 

1992 Bulgaristan I. Uluslararası Modern Sanat Festivali, Sofya 



1992 "Ani-Bellek I", Ġstanbul 

1992 II. Ġstanbul Sanat Fuarı, Tüyap, Ġstanbul 

1993 "ÇağdaĢ Türk Resmi", Central House of Artists, Moskova 

1994 Siyah-Beyaz Sanat Galerisi X. yıl Sergisi, AKM, Istanbul 

1998 "Türk Resminde Soyut Eğilimler", Galeri Baraz Organizasyonu, AKM, Ġstanbul 

 

3.4. Lirik Non-Figüratifler 

 

Daha 1945‟lerde, bizim Paris‟e yerleĢmiĢ ressamlarımızdan Nejat Devrim ve Selim Turan, 

soyut resme yönelmiĢlerdi. Fahrünnisa Zeit ise, 1948‟de ilk soyut resmini yapıyordu. Bu 

ressamlarımızdan ilk ikisinin Paris‟te Muee d Art Modernc‟de yer aldıkları bilinmektedir. 

Nejat Devrim‟in Knaraus Lexikon‟da yer alan açıklaması ilgi çekicidir. Nejat parçalama 

iĢlemine, ilk giriĢimden hiç bir Ģey kalmayıncaya değin devam edilmesi görüĢündedir. Hatta 

bu parçalama iĢlemine “çılgınlığa varıncaya değin” devam edilmesini gerekli görmektedir ve 

resimlerinde de bu görüĢün uygulandığı saptanabilmektedir. Tuval yüzeyinde bir çeĢit savaĢçı 

durumunda görünen o, boyasal öğelerin, durulup motifsel bir görüntü almasına değin 

çalıĢmasını sürdürmektedir. Kısacası onun lirik anlatımı, bir çeĢit didinmeye, tahribe, 

parçalanmaya dayanmaktadır. Eğer bu çalıĢmalarının daha 1945‟lerde baĢladığı dikkate 

alınırsa, onun ve Selim Turan‟ın, bizdeki ilk lirik non-figüratifler oldukları ortaya çıkar. 

Nejat‟ın çalıĢmalarında bir ön fikrin, akılcı, taslakçı bir anlayıĢın ya da bir dıĢ etkinin önemi 

olmayacağı, daha doğrusu yer alamayacağı açıktır. Nejat, bu görünüĢün paralelinde gravürler 

de yapmıĢtır. 

 

Selim Turan‟ın çalıĢmaları ülkemizde çok az görülmüĢtür. Lirik çalıĢma keyfi bir güzellik 

gibi görünse de her fırça vuruĢundaki strüktürel etki ağırlığının kompozisyonda yerini bulması 

söz konusu Olduğundan, sonuç itibariyle sanatçı yer yer üzücü tereddüt içinde 

kalabilmektedir. Turan‟ın resimlerinde bu üzücü durum yansımaktadır. Fakat Turan son 

dönemlerde bu yorucu anlayıĢtan, arayıĢa dayanamayan bir figür resmine yönelmiĢtir.  

 

Abidin Elderoğlu‟nun çalıĢmaları, Sabri Berkel ve ġemsi Arel‟de gördüğümüz gibi, 

resmetmeye dayanan yazısal bir soyutlama ile baĢlamıĢtır. ”Soyut kompozisyonlarında eski 

kaligrafik unsurları andıran biçimler, kıvrak bir hareket ritmiyle özgün motiflere 

dönüĢürler”11 1965‟lerden sonra resimlerinde aydınlık bir renkçiler gözlemlenir.  

 

Bedri Rahmi Eyüboğlu‟nunda lirik soyut çalıĢmaları bulunmaktadır. 1960‟lardan sonra soyut 

çalıĢmalar yapmıĢ bu çalıĢmaları ölümüne dek sürdürmüĢtür. Resimlerinde boyasal bir doku 

zevki görülmekte ve bu soyutlamalarının arkasında kimi folklorik motif ve yazılar yer 

almıĢtır. Bu sebepten dolayı çalıĢmalarında tam bir non-figüratif özellik yoktur, Dememiz 

yanlıĢ olmaz. Kendini sürekli değiĢtirip geliĢtiren yeniliğe karĢı ilgili, meraklı, renkli 

kiĢiliğinin resimlerine aynen yansımıĢtır.   

 

Eren Eyüboğlu lirik anlamda non-figüratife eĢinden (B.Rahmi Eyüboğlu) daha önce 

baĢlamıĢtır. ÇalıĢmalarında yer yer yazısal etkiler görülmektedir. 

 

Türk resim tarihinde ilk soyutlama ve soyut çalıĢmaları yapanlar arasında Ferruh BaĢağa yer 

almaktadır. Lirik non-figüratif anlayıĢını son çalıĢmalarında açıkça ifade etmektedir. O zengin 

bir boya dokusu oluĢturmak istediğinden dolayı motifsel kompozisyona önem vermemiĢtir. 

BaĢağa soyutlamaya 1947‟lerde yönelmiĢtir diyebiliriz. Çünkü o zamanlar yapmıĢ olduğu 

“AĢk“ adlı resminde figüre soyutlama çabalarını göstermekteyiz. BaĢağa‟nın lirik yöndeki 

soyut resimlerinde renkçi bir tutumu fazla benimsemediğini görmekteyiz.  



 

Nuri Ġyem‟de bir ara Ferruh BaĢağa‟dan etkilenmiĢ, daha çok non-figüratf dıĢ görüntüye 

ulaĢtırılmıĢ bir manzara ve nesne soyutlaması sınırları içinde kalmıĢtır. 

 

Lirik soyut anlatım, yazısal özellikler taĢıyan boyasal bir savaĢtır. Fransızların motifsel 

lekeciliği ile Amerikalıların motifsiz, rastlamsal lekeciliği de gene bu anlayıĢ içinde sınıflanır. 

Bizde lirik non-figüratif resim yapanlarda bu iki değerlendirme de görülür. Daha önce 

denildiği gibi bizde 1953‟lerde Ankara ve Ġstanbul„da yapılan non-figüratif çalıĢmalar, 

geometrik bir kuruluĢu yansıtmakta idi ve soyuta da böyle girilmiĢti. Ülkemizin dıĢında bu 

anlayıĢa yani non-figüratife giren ressamımız ise, Batıdaki geliĢime uygun olarak lirik bir 

soyutlamadan ulaĢmıĢlardı. Bu oluĢum yolu, doğal, zorlamasız ve rengin nesneleri parçalayan 

yazısal notları ile bunların bağlantılarının yarattığı resimsel dokuya dayanmaktadır. Bu 

nedenle burada soyutlamadan soyuta geçiĢ, doğal bir oluĢum olmaktadır. Willy Baumeister‟in 

1955‟lerde Stuttgart Akademisinde “Sakın kendinizi zorlamayın Bırakınız organik olarak 

geliĢsin. Yoksa kendinize olan inancınızı yitirirsiniz ve devamlı olarak dıĢarıdan etkilenerek 

kendinizi bulmanızı zorlaĢtırırsınız. ”Sözü, aslında modaya dayanan ve durumumuz 

dolayısıyla bizde sık görülen etkilenmeleri de geçersizleĢtiriyordu. Baumeister‟in organik 

geliĢime önem vermesi, bu nedenle sanırım sağlam bir gerekçeyle de sahipti. Bir sanatçının 

çalıĢmasındaki organik geliĢimin önemini kavradıkça bu öneriyi öğrenime sık sık 

yinelemiĢimdir. Burada, bu satırların yazarı olarak çekinip gerçekçi olmama durumunda 

kalmamak için, kendi kiĢisel çabalamada kısaca değinmeyi gerekli görüyorum. Turan Erol bir 

yazısında: “KuĢkusuz gerçek soyut resmin en taze ve güçlü örneklerini Ankara‟da Adnan 

Turani, Ġstanbul‟da Adnan Çoker vermekteydiler. Ġkisi de yurt dıĢında geçen uzunca süreli 

öğrenimlerini 1960 yılına doğru tamamlayarak dönmüĢlerdi. Bu ressamlar, önceden bilinen 

hiçbir nesnesel motiften hareket etmeden tuval üzerinde boya ile çetin bir hesaplaĢmanın 

sonunda biçimi elde ediyorlardı” diye kendi gözlemini saptıyordu. 

 

Adnan Çoker Paris‟te ve yurda döndükten sonra büyük yazısal tuĢların dokusu gösteren 

çalıĢmalar yapmaya baĢlamıĢtı. Bu çalıĢmalarında renkçi bir tavır görülmemektedir. Daha çok 

beyazın hakim olduğu yazısal notlardır. 1970‟lerden sonra geometrik biçimler içine yazısal 

notlar koyarak; tuval yüzeyini akılda kalacak bir motife ulaĢtırmıĢtır.  

 

Fethi Arda‟nın tarzı ise; yazısal fırça notlarından oluĢan bir resim anlayıĢıdır. Bu tarz on yıl 

kadar sürmüĢtür. Kompozisyonlarında akılcı bir düzeni amaçlamamıĢ tarihi fırça 

serbestliğinin oluĢturduğu yazısal bir dili benimsemiĢtir.  

 

Lirik non-figüratif anlatım sonunda ortaya çıkan boyasal-yazısal notlar arasında bağlantılar 

kurulmaya baĢlayınca, bunların sanatçıya esinlettiği motifler olmaktadır. Bu boyasal oyun, bir 

çok lirik çalıĢan sanatçının yapıtını ilginç motiflere götürmüĢtür. 

 

Lirik anlatımı motife ulaĢtıranlar arasında Hasan Kaptan‟da yer alır. Resimlerini akılcı bir 

soğukkanlılığı yansıması olarak tanımlayabiliriz. Geometrik motiflerini daha Çok pastel 

renkler ve pek gösteriĢli olmayan tuĢ anlatımı içinde biçimlendirir.  

 

Mubin Orhan, soyut lekeciği benimseyenler arasında yer alır. SulandırılmıĢ yağlı boya ile 

soyut lekeler oluĢturulmuĢ bir lirik-soyutlamacıdır. Lirik soyut anlatımı benimseyenler 

arasında Erdal Alantar, Fethi Kayaalp, Zahit BüyükiĢleyen ve Altan Gürman‟ın resimlerinde 

girmektedir.   

 

 



 

 

 

3.4.1. Nejad Melih Devrim 

(1923-1995) 

 

1923 yılında Ġstanbul‟da doğan sanatçı, 1944 yılında mezun olduğu Ġstanbul Güzel Sanatlar 

Akademisi‟nde Léopold Lévy‟nin öğrencisi oldu. Öğrencilik yıllarında kaligrafi ve Bizans 

sanatı üzerine çalıĢmalar yaptı. 1946 yılında Paris‟e yerleĢen sanatçı çeĢitli Avrupa ülkeleri, 

ABD, Orta Asya ve Çin‟de sanat çalıĢmaları yaptı. Dünyanın değiĢik sanat merkezlerinde 

kırktan fazla kiĢisel sergi gerçekleĢtiren sanatçının eserleri, 1948 yılından itibaren Paris‟te 

düzenlenen Mayıs Salonu (Salon de Mai) ve Yeni Gerçekçiler Salonu‟nda (Salon des Réalités 

Nouvelles) yer aldı. 1954-62 yılları arasında da Paris Ekolü (Ecole de Paris) sergilerine 

katıldı. 1952‟de kurucularından olduğu Ekim Salonu‟nun (Salon d‟Octobre) baĢkanlığını 

yaptı. 

 

 
“Gardens of Plants”, 1948 



 

Sanat tarihçisi Sefa Sağlam Nejad Devrim‟in, Amerika‟da Soyut Ekspresyonizm olarak 

bilinen ve çoğunluğu Avrupa‟dan gelenlerle baĢlayan hareketin Avrupa‟daki karĢılığı olan 

lirik soyut ve kısmen geometrik soyut içinde yer aldığını söylemektedir. 

1995 Nowy Sacz, Polonya’da öldü. 

 

KĠġĠSEL SERGĠLERĠ: 

 

1944 Taksim Bahçesi, Ġstanbul 

1947 Galerie Allard, Paris 

1949 Galerie Saint Georges, Londra 

1950 Galerie Lydia Conti, Paris 

1951 Galerie Beaune, Paris 

1953 Galerie Ex Libris, Brüksel 

1953 Galerie Marcel Evard, Lille 

1953 Galerie aul Facchetti, Paris 

1956 Galerie M.C. Coard, Paris 

1956 Galerie B. Birch, Kopenhag 

1957 Alexander Zodiac Iolas, New York 

1958 Güzel Sanatlar Sarayı, Retrospektif, Brüksel 

1958-63 Galerie La Cour d‟Ingres, Paris 

1957-61-67 Galerie Hybler, Kopenhag 

1960 Paris Galerisi, Londra 

1960 Ressamlar Birliği, VarĢova 

1962 Ressamlar Birliği Galerisi, Pekin, Çin 

1963 Galerie Westing, Odense-Danimarka 

1964 Resim ve Heykel Müzesi, Pekin 

1964 K. Kunsthandel Galerisi, Kopenhag 

1965 Alman Kültür Merkezi, Ġstanbul 

1967 Amman Belediye Segisi, Ürdün 

1969 Basın Klübü, VarĢova 

1973-74-75 Gladsaxe Sanat Çevresi, Danimarka 

1975 Galerie Isabella Lemarie Dubreuil, Paris 

1977 Galerie Krytykow, VarĢova 

1978 Bedri Rahmi Galerisi, Ġstanbul 

1980 Sutton Place, New York 

1981 Bedri Rahmi Galerisi, Ġstanbul 

1981 Galerie Hubert Winter, Viyana 

1982 Tiglar Sanat Galerisi, Ġstanbul 

1982 Vakko Sanat Galerisi, Ankara 

1983 Galerie MPIK, Krakow 

1984 Galerie AEGIDIUS, Randers-Danimarka 

1987 Galerie Callu Merite, Paris 

1988 Galeri Baraz, Ġstanbul 

 

GRUP SERGĠLERĠ: 

 

1941-43 Yeniler Grubu, Ġstanbul 

1946 Uluslararası UNESCO Sergisi, Paris 

1948 Mayıs Salonu Paris 



1948 Yeni Gerçeklikler Salonu, Paris 

1948 Galerie Maeght, Paris 

1948 Galerie Saint-Placide, EleĢtiri Ödülü 

1949 Mayıs Salonu Paris 

1949 Yeni Gerçeklikler Salonu, Paris 

1949 Galerie Maeght, Paris 

1949 Papalar Sarayı, Duvar Resmi, Avignon 

1950 Mayıs Salonu Paris 

1950 Yeni Gerçeklikler Salonu, Paris 

1950 Galerie Maeght, Paris 

1950 Galerie Bedune 

1950 ABD ve Fransa’daki Genç Ressamlar, Sidney Janis Galerisi, New York, ABD 

1951 Mayıs Salonu, Paris 

1951 Yeni Gerçeklikler Salonu, Paris 

1952 Galerie Babylone, Paris 

1952 Galerie Marcel Evrard, Lille, Fransa 

1952 La Hune, Charles Estienne‟in "Küfür Gülü"Sergisi, Paris 

1952 I Ekim Salonu, Paris 

1953 Hanover Galerisi, Londra 

1953 Fransız Ġtalyan Sergisi, Torino 

1953 "Genç Paris Okulu", Modern Sanatlar Müzesi, Madrid 

1954 Mayıs Salonu, Paris 

1955 Brooklyn Müzesi, New York 

1956 Mayıs Salonu, Paris 

1959 Galerie La Cour d‟Ingres, Paris 

1964 "Günümüz Türk Sanatı", Modern Sanatçılar Müzesi, Paris 

1965 Galerie Müzesi 

1969 Estetik Müzesi, Torino 

1975 Estetik Müzesi, Torino 

1987 Türk Resminde ModernleĢme Süreci, Galeri Baraz Organizasyonu, AKM, Ġstanbul 

1987 Güncel Boyutlarla Resim Sanatımız, Galeri Baraz Organizasyonu, AKM, Ġstanbul 

1987 YahĢi Baraz Koleksiyonundan Bir Kesit, Beymen Sanat Galerisi, Ankara 

1989 "Büyük Sergi", Galeri Baraz Organizasyonu, Atatürk Kültür Merkezi, Ankara 

1989 "Büyük Sergi", Galeri Baraz Organizasyonu, EskiĢehir Üniversitesi Sergi Salonu, 

EskiĢehir 

1990 "Paristanbul", Uluslararası Sanat Merkezi, Paris 

1990 "Etkinlikler Süresince 15. Yıl", Galeri Baraz Organizasonu, AKM, Ġstanbul 

1992 Leopold Levy ve öğrencileri, Almelek Sanat Galerisi, Ġstanbul 

1998 "Türk Resminde Soyut Eğilimler", Galeri Baraz Organizasyonu, AKM, Ġstanbul 

 

Sanatçının Eserlerinin Yer Aldığı Müzeler 

 

Modern Sanatlar Müzesi, Paris 

Belçika Kraliyet Müzesi 

Ulusal Müze,VarĢova 

Devlet Resim ve Heykel Müzesi, Ġstanbul 

Saint-Etienne Müzesi, Fransa 

Grenoble Müzesi, Fransa 

Aalborg Müzesi, Danimarka 

Aarhus Müzesi, Danimarka 



Havana Müzesi, Küba 

Pekin Müzesi, Çin 

Tuborg Vakfı, Kopenhag 

 

 

3.4.2. Fahrelnissa Zeid 

 

1901 Ġstanbul‟da doğdu. 

1920 Sanayi-i Nefise Mekteb-i Alisi, Ġstanbul 

1928 Paris Ranson Akademisinde Stalbach ve Bissiére ile çalıĢtı. 

1929-30 Ġstanbul Güzel Sanatlar Akademisinde Namık Ġsmail ile çalıĢtı. 

1941 Ġstanbul‟a döndü. 

1942 D Grubuna katıldı. 

1981 Ürdün Kraliyet NiĢanı 

1987 Ġtalyan Rispoli NiĢanı 

1988 Fransız Commandeur des Arts et des Letres NiĢanı 

1991 Amman‟da öldü. 

 

KiĢisel Sergiler 

 

1944 Özel Sergi, Ġstanbul 

1945 Özel Sergi, Ġstanbul 

1946 Halk Evi, Ġzmir 

1946 Cernuschi Müzesi, Paris 

1947 St. Georges Galerisi, Londra 

1948 Gimpel Galerisi, Londra 

1949 Colette Allendy Galerisi, Paris 

1950 Hugo Galerisi, New York 

1950 Güzel Sanatlar Akademisi, Dublin 

1950 ÇağdaĢ Sanat Galerisi, Bristol 

1951 Beaune Galerisi, Paris 

1951 Salon des Réalités Nouvelles, Paris 

1952 Craven Galerisi, Paris 

1952 Galeri 16, Zürih 

1952 Art Gallery, Beloit (ABD) 

1952 "Alice Harikalar Diyarında" Sergisi, Kleber Galerisi, Paris 

1953 Dina Vierny Galerisi, Paris 

1953 Salon des Réalités Nouvelles, Paris 

1954 ÇağdaĢ Sanat Enstitüsü, Paris 

1954 Salon des Réalités Nouvelles, Paris 

1955 La Hune Galerisi, Paris 

1956 Güzel Sanatlar Sarayı, Brüksel 

1956 Güzel Sanatlar Sarayı, Brüksel 

1956 Kleber Galerisi, Paris 

1957 Lord‟s Galerisi, Paris 

1959 Ġschia, Ġtalya 

1961 Dina Vierny Galerisi, Paris 

1964 Güzel Sanatlar Akademisi, Ġstanbul 

1964 Hitit Müzesi, Ankara 

1969 Katia Granoff Galerisi, Paris 



1972 Katia Granoff Galerisi, Paris 

1981 Fahrel Nissa Zeid ve Enstitüsü Sergisi, Amman 

1990 Institut du Monde Arabe, Paris 

1994 Cemal ReĢit Rey, Galeri Baraz Organizasyonu, Erol Kerim Aksoy Vakfının 

Katkılarıyla, Ġstanbul 

Grup Sergileri 

 

1950 Uluslararası Kadın Ressamlar ve Gravür Sanatçıları Sergisi, Londra 

1951 Fransız Sanatçılar Sergisi, Floransa 

1952 Kunsthalle, Bern 

1952 "L‟Ecole de Paris" sergisi, Babylone Galerisi, Paris 

1952 "Témoignage d‟Aujourdhui" Sergisi, Güzel Sanatlar Sarayı, Brüksel 

1955 Dina Vierny Galerisi, Paris 

1955-56 Uluslararası Gravür Sergisi, Cincinnati (ABD) 

1955-56 Amerikan Federasyon Sanat Cemiyeti, New York (ABD) 

1972 Uluslararası Kadın Ressamlar ve Gravür Sanatçıları Sergisi, Roma 

1981 Salon d‟Automme, Paris 

1981 Festival d‟Akaba 

1982 Türk Resminde Figur ve Portre, Galeri Baraz, Ġstanbul 

1984 "Charles Eestienne ve Paris‟te Sanat 1945-66" 

1986 "Yüzyılın Ġkinci Yarısında Türk Resmi", Galeri Baraz Organizasyonu, Yıldız/Silahhane 

1987 Türk Resminde ModernleĢme Süreci, Galeri Baraz Organizasyonu, AKM, Ġstanbul 

1988 Kraliyet Kültür Merkezi Vitray Sergisi, Amman 

1989 "Büyük Sergi", Galeri Baraz Organizasyonu, AKM, Ankara 

1989 "Büyük Sergi", Galeri Baraz Organizasyonu, EskiĢehir Üniversitesi Sergi Salonu, 

EskiĢehir 

1990 "Etkinlikler Sürecinde 15. Yıl", Galeri Baraz Organizasyonu, AKM, Ġstanbul 

1994 "Arab Women Artists", National Museum of Women in the Arts, Washington, D.C. 

1994 "Arab Women Artists", Boston, Atlanta, Miami, ABD 

1998 "Türk Resminde Soyut Eğilimler", Galeri Baraz Organizasyonu, AKM, Ġstanbul 

 

3.4.3. Adnan Turani  

(1925) 

 

Adnan Turani 1925 yılında Ġstanbul‟da doğmuĢ Ġstanbul öğretmen okulunu bitirdikten sonra 

bir yıl öğretmenlik yapmıĢ ve daha sonra 1945 yılında Gazi Eğitim Enstitüsü Resim-ĠĢ 

bölümüne girmiĢ ve 1948 yılında buradan mezun olmuĢtur.1953 yılına kadar Anadolu‟da 

öğretmenlik yapan Turani, Milli Eğitim Bakanlığı‟nın yurtdıĢı sınavını kazanarak savaĢ 

sonrası yurtdıĢına gönderilen ilk öğrenciler arasına girmiĢtir. Önce Münih Güzel Sanatlar 

Akademisi‟nde Manfred Henninger ve BAUMEĠSTER‟in atölyelerinde çalıĢmıĢ; 1956 yılında 

Hamburg‟a giderek Heinz Trökes‟le 1959 yılının ortalarına kadar çalıĢmıĢtır. Daha sonra 

yurda dönen Adnan Turani, Gazi Eğitim Enstitüsü Resim-ĠĢ bölümüne atölye hocası olarak 

atanmıĢtır. 

 

1970 yılında Hacettepe Üniversitesi Edebiyat Fakültesi Sanat Tarihi bölümünde öğretim 

görevlisi olarak göreve baĢlamıĢ ve Güzel Sanatlar Enstitüsü koordinatörü olmuĢtur.1983 

yılında Hacettepe Üniversitesi Güzel Sanatlar Fakültesinin kuruluĢunda görev almıĢ ve aynı 

fakültenin resim bölümü baĢkanlığına atanmıĢtır. 

 



Hacettepe Üniversitesinde “Modern Resim Sanatını Yaratan Faktörler” konulu teziyle doktor 

unvanını alan Turani, ressamlığın yanında Sanat Tarihi alanında gerçekleĢtirdiği 

çalıĢmalarıyla Türkiye Cumhuriyeti toplumunun sanat olgusunu tanımasına önemli katkılarda 

bulunmuĢtur. “Dünya Sanat Tarihi”, “Türk Resim Sanatı”, “Sanat Terimleri Sözlüğü”, 

“ÇağdaĢ Sanat Felsefesi” gibi çalıĢmaları sanat alanında önemli kaynaklar olarak yerini 

korumaya devam etmektedir. 

 

1986-87 yıllarında Bilkent Üniversitesi‟nde Resim Bölümü BaĢkanlığı görevini yürüten Prof. 

Dr. Adnan Turani, Ankara‟da yaĢamını sürdürmektedir. 

 

Avrupa‟daki eğitimi sırasında non-figüratif bir anlayıĢa yönelen sanatçının üzerinde, 

Almanya‟da devam ettiği atölyelerin etkisi olmuĢtur.1970leri baĢlarına kadar süren soyut 

dönemi, daha sonraki deneyimlerini ve araĢtırmalarını biçimleyici olması bakımından önem 

taĢımaktadır. Özellikle renk sorunlarının çözümüne iliĢkin ilk belirleyici referansların 

oluĢumunda anayolu çizmiĢtir. 

 

Ġlk çalıĢmalarından olan “Paçavra Kilimden Abstraksiyona” adlı eseri, kültürel kaynaktan 

seçilen bir nesnenin sahip olduğu soyut renkli bir anlayıĢın resimsel dile aktarılmasının bir 

örneği olarak değerlendirilebilir. Ancak bu aktarma sırasında kilim nesnesinin sahip olduğu 

dekoratif renk kullanımından uzaklaĢıldığı gözlenmektedir. 

 

Adnan Turani‟nin; “ resimsel biçimleme ile ilgili mantığın oluĢması alınan resim eğitiminden 

çok sonra geliĢmektedir”; sözleri onun yaratı süreci içerisinde ki değiĢiminin bir ifadesi olarak 

ta değerlendirilebilir. Çünkü yurda döndükten sonra lirik soyut bir anlayıĢ temelinde 

Kaligrafik bir anlatıma yönelmesi bunun kanıtıdır. 

 

Yoğun denemeler gerçekleĢtiren Turani‟nin çalıĢmalarında zaman zaman bir defada çizilmiĢ 

kompozisyonel desenlere rastlanmaktadır. Bu çalıĢmalarında mümkün olduğunca az renk 

kullanarak güçlü bir anlatıma ulaĢtığı görülmektedir. 

 

Resimlerinde güçlü bir yapıya sahiptir. Özellikle “Keman Çalan Kadın” resimlerinde 

sergilenen desen bu konudaki ustalığını belirgin olarak ortaya koymaktadır. Keman çalan 

kadın resimlerine baktığımızda figüratif bir deformasyon olmasına karĢın, izleyen kiĢi 

açısından bir rahatsızlık yaratmamaktadır. Daha doğrusu var olan deformasyon 

hissedilmemektedir. Turani, bu durumu Ģöyle açıklamaktadır;„„Ġnsanın anlayıĢ boyutları 

değiĢmektedir, figüre iliĢkin kurgusal mantık içerisinde oranlar, figürü yapan kiĢi, (ressam) 

tarafından öylesine kurgulanır ki bu izleyicinin dikkatini çekmez onu rahatsız etmez.‟‟ Bunun 

için resim olgusunun temelinde varolan kurgusal mantığın, sanatsal yaratmada önemli bir 

faktör olduğunun kavranması gerekmektedir. Keman çalan kadın figürlerinin sahip olduğu 

hareket keman çalan bir insanın sahip olduğu hareketlerin baĢarılı bir gözlemi olarak ortaya 

çıkmaktadır. Bu baĢarının altında belki de, Turani‟nin gençlik yıllarında keman çalmıĢ olması 

yatmaktadır. 

 

Turani‟nin çalıĢmaları arasında yer alan doğa ya iliĢkin görüntülerde (peyzaj) ön plana çıkan 

renkçi anlayıĢ, konunun doğayla iliĢkisinin kesilmesini ve tamamen soyut bir boyuta 

geçmesini sağlamaktadır. Ancak kaligrafik yaklaĢımdan hiç bir zaman uzaklaĢmamıĢtır. 

Turani‟ye göre kaligrafi „„ Ġnsanın kendi iradesinin biçimlenmesidir, ressamın resimde imza 

ile özdeĢ tavrıdır, böylece ressam kendi karakterini sergilemektedir.‟‟ 

 



Turani‟nin son dönem yapıtları, onun 60 yıllık resim serüveniyle ilgili en önemli ipucunu bize 

veriyor. O da sanatçının araĢtırmacı yönünü, gözler önüne sermesi. "Resim bir boya olayıdır" 

diyen Turani‟nin o kadar yıldan sonra bugün vardığı nokta gerçekten ilginç. Turani, yaratma 

sürecini; "benim resmime dayanan çabam, her seferinde ayrı bir maceraya atılarak bu 

düĢünsel eylem savaĢında hiç olmazsa arada bir olumlu sonuç alma niyetine dayanır. Ben 

çevremde yeni biçimlemelere gidiyorum. Bu nedenle benim resmim, doğa etkisini soyut bir 

dilde yeniden inĢa etmektir. Böylece doğa biçimini değil, doğa etkisinin biçimini konu 

ediyorum. Bu etki biçimini arama her defasında, beni yeni biçimleme, biçim - motif sentezine 

sürüklüyor. Bu iĢlem, bir biçim transformasyonu değil, etki biçimi araĢtırmasıdır" sözleriyle 

tanımlamaktadır 

 

Turani‟nin etki biçim araĢtırmalarında renkler izleyiciyi önemli bir araĢtırmanın içine 

sürüklemektedir anacak bu durum izleyici tarafından fark edilmemektedir. Böylece izleyicinin 

ciddi, bilimsel araĢtırmanın o katı, ahenksiz ortamıyla ilgisi kalmaz ve eğlenceli bir ortamda, 

rengârenk, devingen süreç içerisine girer. Turani‟nin "Ģımarık, boyalı yüzleri, çocuksu 

tavırları, beni etkileyen her Ģey" diyerek içeriğini anlattığı kompozisyonlarının kimileri çiğ 

sarı ya da acı kırmızı, kimileri vahĢi siyah. Çünkü Turani‟ye göre resim, boya ile 

konuĢmaktır. 

 

Adnan Turani; ressamlığının yanı sıra “sanat bilimi” açısından verdiği eserler ve hocalığı 

sayesinde yetiĢtirdiği öğrencilerle kattığı değerler ile Türkiye Cumhuriyeti‟nde sanat alanında 

itici bir güç olarak varlığını sürdürmektedir. 

 

3.4.4. Selim Turan  

 

1915 Ġstanbul‟da doğdu 

1935 ĠDGSA Resim Bölümüne girdi 

1938 Resim bölümünden mezun oldu 

1939 Üsküdar Ortaokullarında ve Moda Kız Sanat Okulunda öğretmenlik yaptı. Güzel 

Sanatlar Akademisi Atölyelerinde çeĢitli dallarda ve Topkapı Sarayı‟nda minyatürler üzerinde 

çalıĢtı. 

1941 Halkevleri Yurtiçi Gezileri 10. Yıl Sergisi, Birincilik Ödülü 

1947 Paris‟e yerleĢti. Özel ve resmi atölyelerde çalıĢtı 

1953 Akademi Ranson‟da ders vermeye baĢladı 

1963 Fotainbleau Sanat Okulu‟nda ders verdi 

1965 Liles, Dreppe, Toulousse, Arcachon, Douet, Feltriere, Rouen gibi bölgelere heykel 

tasarımları yaptı 

1976 Goetz Akademisinde dersler verdi 

1991 Paris Sorbonne Üniversitesinde Profesör olarak doktora jürilerinde yer aldı 

1994 Paris‟te öldü 

 

KiĢisel Sergiler 

 

1950 Galeri Breteau, Paris 

1953 Suzanne Michele, Paris 

1954 Galeri Arnand, Paris 

1955 Galeri Obeliks, Londra 

1956 Galeri Europe, Brüksel 

1958 Galeri Craven, Paris 

1958 Galeri Obeliks, Londra 



1958 Galeri Weite, New York 

1958 Galeris Ġris Clert, Paris 

1958 Galeri Antilope 

1959 Ruth Wheit Galeri, Amerika 

1960 Galeri Lucien Durand, Paris, Fransa 

1961 Galeri L‟Ancienne Comedie, Fransa 

1961 Galeri Mercelle Dupuis, Paris, Fransa 

1961 Drian Galeri, Londra, Ġngiltere 

1962 Galeri R.Creuze, Paris, Fransa 

1963 Galeri Kerehache, Fransa 

1964 Galeri Maywald 

1966 Galeri Claude Bernard, Paris, Fransa 

1969 Türk-Alman Kültür Merkezi, Ġstanbul 

1970 Galeri I, Ġstanbul 

1975 Galeri Lagarde, Paris, Fransa 

1975 Galeri Cristine Leurent, Lille, Fransa 

1975 Retrospektif, Vivion Kültür Merkezi, Vivion, Fransa 

1979 Galeri Artisan, Ankara 

1982 Transept Lokali, Paris, Fransa 

1983 Transept Lokali, Paris, Fransa 

1984 Gla Eritsan, Ankara 

1984 En Galeri, Ġstanbul 

1985 Galeri Baraz, Ġstanbul 

1985 Galeri Nev, Ankara 

1989 Edpa Galeri, Ġstanbul 

1992 Tuuğray Sanat Galerisi, Ġstanbul 

1993 Selçuk YaĢar Sanat Galerisi, Ġzmir 

1993 Galeri Selvin, Ankara 



 

  
1970 

 

Grup Sergileri 

 

1939 "Liman Sergisi", Ġstanbul Yeniler Grubu 

1939 Devlet Sergis, Ankara 

1946 Modern Sanatlar Müzesi, Paris, Fransa 

1948 Güzel Sanatlar Ulusal Müzesi, Paris, Fransa 

1948 Galeri Des Deux Ġles 

1949 Galeri Rosenberg, Paris, Fransa 

1953 Suzanne Michele, Paris, Fransa 

1954 Galeri Voyelle, Paris, Fransa 

1956 Galeri Arneaudd, Paris, Fransa 

1956 Galeri Bretean, Paris, Fransa 

1956 Galeri Craven, Paris, Fransa 

1957 Edinburg Festivali , Edinburg, Ġngiltere 

1958 New Vision, Londra, Ġngiltere 

1958 Uluslararası Sergi, Brüksel 

1964 Modern Sanatlar Müzesi -Türk Sanatı, Paris, Fransa 

1964 Carnegie Enstitüsü, Amerika 

1968 Galatasaray 100. Yıl Resim Sergisi, Galeri I 

1969 Modern Sanatlar Müzesi ÇağdaĢ Türk Resmi Sergisi, Paris, Fransa 

1986 "Yüzyılın Ġkinci Yarısında Türk Resmi", Galeri Baraz organizasyonu, Yıldız Silahhane, 

Ġstanbul 

1986 "ÇağdaĢ Türk Sanatı" Sergisi, Ankara 

1987 "Karma Resim Sergisi", Galeri Baraz, Ġstanbul 



1987 I. Ġstanbul Bienali, Ġstanbul 

1987 Les Fontaines Kültür Merkezi, Paris, Fransa 

1987 "YahĢi Baraz Koleksiyonundan Bir Kesit", Galeri Baraz organizasyonu, Beymen Sanat 

Galerisi, Ankara 

1987 "Türk Resminde ModernleĢme Süreci", Galeri Baraz organizasyonu, AKM, Ġstanbul 

1989 "II. Uluslararası Ġstanbul Bienali", Ġstanbul 

1989 "Büyük Sergi/ÇağdaĢ Türk Ressamları", Galeri Baraz organizasyonu, AKM, Ankara 

1990 "ParisĠstanbul", Uluslararası Sanat Merkezi, Paris, Fransa 

1990 "Etkinlikler Sürecinde 15 Yıl", Galeri Baraz organizasyonu, AKM, Ġstanbul 

1990 A.G.F Paris’in Türk Ressamları, Paris, Fransa 

1992 "II. Ġstanbul Sanat Fuarı", TÜYAP, Ġstanbul 

1992 "New York-Ġstanbul",Galeri Baraz organizasyonu,AKM, Ġstanbul 

1994 "Cihat Burak/ Ergin Ġnan/ Selim Turan/ Burhan Uygur", Galeri Baraz, Ġstanbul 

1995 "ÇağdaĢ Türk Sanatında Resim ve Kavramsal Eğilimler I", Galeri Baraz organizasyonu, 

Koç Üniversitesi, Ġstanbul 

1998 "Türk Resminde Soyut Eğilimler", Galeri Baraz Organizasyonu, AKM, Ġstanbul 

 

3.4.5. Eren Eyüboğlu 

(1907, YaĢ-Romanya / 1988, KalamıĢ-Ġstanbul) 

 

1907 yılında Romanya´nın YaĢ kentinde dünyaya geldi. Lise çağında özel resim dersleri aldı. 

YaĢ Güzel Sanatlar Akademisi´nde resim öğrenimi yaptı. 1929´da Paris´e gitti. Dört yıl Julian 

Akademisi‟nde Andre Lhote´un Atölyesi´nde resim çalıĢtı. Paris‟te olduğu süre içinde Monet 

ve Cezzane‟nı inceledi ve bu sanatçıların kopyalarını çalıĢtı. 1930´da Paris´te Bedri Rahmi ile 

tanıĢtı ve 1936 yılında evlenerek Ġstanbul‟a döndü.1936 yılında Eren Eyüboğlu ve Bedri 

Rahmi Ġstanbul´da dostluklarını devam ettirdiler. O günden sonra, Türkiye´de bir Türk 

Sanatçısı olarak yaĢayan Eren Eyüboğlu, Anadolu´yu dolaĢtı ve Anadolu insanının yaĢam 

tarzını iĢlerdi. 

EĢliyle birlikte D Grubu‟na katılarak grubun çalıĢmalarında etkin roller almıĢtır. 

 

Bedri Rahmi ile Anadolu‟nun birçok yerini dolaĢan Eyüpoğlu, resimlerinde yarı soyut ve dıĢa 

vurumcu denebilecek bir doğa görüĢüyle; Doğu insanının geleneksel yaĢamına ait konuları 

resmetmiĢtir. Sanat yaĢamı boyunca farklı değiĢim süreçlerinden geçmesine rağmen ana 

eğilimini, Pekmez Hanı (1949), Köylü Kadınlar Kervanı (1958, ĠRHM), Köyde Oyuncakçı da 

(1983) olduğu gibi belirgin bir Ģekilde sürdürmüĢtür. 

 

Eren Eyüboğlu eserlerinde folklorik özellikleri plastik değerlerle birleĢtirmiĢ, biçim 

olgunluğunu ve anıtsallığı yeğleyerek süslemecilikten kaçınmıĢ, portre ve figürlerinde ıĢık 

gölge dağılımını bu esas doğrultusunda düzenlemiĢtir. 1930‟larda gerçekleĢtirdiği yapıtlarında 

geleneksel süsleme sanatlarından yola çıkarak doğaya ve yöreye bağlı kalıp çağdaĢ ve özgün 

bir biçime ulaĢma çabası sezilir. 

 

1950 yıllarında Picasso, Braque gibi ustalardan yaptığı kopyalar sanatçıyı ayrıntıdan 

uzaklaĢtırarak yalınlığa, çizgisel ritim ve coĢkulu bir renk lirizmine yöneltmiĢtir. 1955‟ten 

sonra bu bağlam içinde rengin ön planda olduğu Lirik Soyutlamalar yapmıĢtır. 1970‟ten sonra 

o güne kadar edindiği deneyimlerini kullanarak daha önce çalıĢtığı konulara dönmüĢtür. Bu 

dönem çalıĢmalarında figüre daha fazla düĢkünlük görülür. 1980‟e değin yeni renk ve çizgi 

değerleriyle yeni bir hayat bulan Anadolu manzaralarının yanı sıra, yine ayni renk ve çizgi 

anlayıĢından yola çıkarak anlamlı portre ve figürler çalıĢmıĢtır. „Görele‟li Fatma Kadın‟ e 

„Ağlayan Gelin‟ gibi portreleri, sanatçının biçim kaygıları yanı sıra duyarlı bir anlatım 



endiĢesi de taĢıdığını göstermektedir. „Üç Güzeller‟, „Dört Güzeller‟ gibi mitolojik konulu 

resimler de yapan Eyüboğlu, bu tür temalara çağdaĢ bir yorum kazandırmıĢtır. 

 

Anadolu coğrafyası, kültür zenginlikleri ve Anadolu insanı, resimlerinin esin kaynağı oldu. 

„Türkiye´yi hiçbir zaman ikinci yurdum olarak görmedim. 1936 yılından beri anayurdum oldu 

Türkiye. Daha önce bilmediğim, tanımadığım nice değerler, bana çizip boyama, yaratma 

coĢkusu veren değerler buldum yeni ülkemde”. Resme duyarlı ve sorumlu bir sanatçı idi Eren 

Eyüboğlu. Hiç ödün vermedi, baĢkaları sevsin diye resim yapmadı. 

 

Hep aradı, sordu; “Bir resim yaparsın çok iyidir, bir resim yaparsın fena değildir. Onu ´iyice´ 

bir resim izler, ´güzel´ bir resim, ´çok güzel´ bir resim daha sonra. Ama çok güzel bir resmi 

hiçbir Ģey izlemez. Bir çıkmazdır resim. Her zaman bilemezsin, bir önceki mi daha iyiydi, bir 

sonraki mi daha iyi olacaktır. Yoksa o anda yaptığın mı en iyisi, en güzelidir? Hem ne demek 

´iyi´ , ´güzel´? Bir duvara asılacak resim o duvarın sahibine göre güzeldir. Ama resim, 

dekoratif amaçla yapılanlar hariç, süsleme amacı taĢımaz.” 

 

“Bir duvarı süslemek amacıyla yapmıyorum resimlerimi”, ölümüne dek üretti sanatçı. “Kendi 

yolumu bulduktan sonra, bu yolun önü tıkanık mı açık mı, ilerledim mi, geriledim mi yoksa 

yerinde mi saydım bilmiyorum. Bildiğim tek Ģey var, çalıĢmak çabamı ölüm elimden fırçayı 

alıncaya dek sürdürmek.” Resimle mimarlığın iĢbirliği konusunda Bedri Rahmi´nin 

görüĢlerini paylaĢan Eren Eyüboğlu, eĢiyle birlikte Türkiye´de, bu alanda ilk yapıtlarını 

gerçekleĢtirdiler. 

 

Eren Eyüboğlu resmin yanı sıra baĢarılı Mozaik çalıĢmaları da yapmıĢtır. 

 

1953 yılında, Etibank / Ankara için gerçekleĢtirdiği mozaik çalıĢmalarını, 

4.Levent Mahallesi konut duvarları (1956-1957), 

Ankara Çocuk Hastanesi (1955), 

Hacettepe Hastanesi (1954-1955), 

Ġstanbul Manifaturacılar Sitesi (1963-1965), 

CerrahpaĢa (1978) ve HaydarpaĢa Göğüs Hastalıkları Hastanesi (1979) için yaptığı mozaik 

panolar izledi. 

 

Ardında binlerce resim, desen, seramik bırakan Eren Eyüboğlu 30 Ağustos 1988 günü, son 

otuz yılını yaĢadığı KalamıĢ´da ki atölye evinde yaĢama gözlerini kapadı. 

 

3.4.6. Bedri Rahmi Eyüboğlu 

(1911, Görele, Giresun - 1975, Ġstanbul) 

 

Türk ressam, seramikçi ve Ģair. 

 

Geleneksel Türk öğelerini kullandığı yapıtlarıyla tanınır. 

 

Trabzon‟daki ortaöğrenimi sırasında resim öğretmeni Zeki KOCAMEMĠ‟nin etkisiyle 

1929‟da Ġstanbul Güzel Sanatlar Akademisi‟ne girmiĢtir. Sırasıyla Nazmi Ziya GÜRAN ve 

Ġbrahim ÇALLI atölyelerinde çalıĢarak iki yıl sonra Çallı atölyesinden mezun olmuĢtur. 1931‟ 

de Fransa‟ ya gitmiĢ, kardeĢinin bursunu paylaĢarak orada bir yıl kalmıĢtır. Bu süre içinde 

GAUGUIN‟den kopyalar yapmıĢtır. 1932‟ de ikinci kez Paris‟e gittiğinde LHOTE‟un 

atölyesinde bir yıl kadar çalıĢmıĢ ve 1933‟te Ġstanbul‟ a dönmüĢtür. 1934‟te D GRUBU‟nun 

dördüncü sergisine resim vererek katılan sanatçı, son sergisine değin grup üyeliğini 



sürdürmüĢtür. Paris‟e ikinci gidiĢinde tanıĢtığı Romanyalı Eren‟in (Ernestine‟ nin) çabasıyla 

1935‟ te ilk kiĢisel sergisini BükreĢ‟te açan Bedri Rahmi, 1936‟ ta Eren‟le (EYÜBOĞLU) 

evlenmiĢ, bu arada çeĢitli iĢlerde çalıĢmıĢtır. 1936‟ da Moskova‟ da düzenlenen “ÇağdaĢ Türk 

Sanatı Sergisi” ne katılmıĢ ve 1937‟ de GSA‟da LEVY‟nin asistanı olmuĢtur. Cumhuriyet 

Halk Partisi‟nin Halkevleri aracılığıyla yürüttüğü yurt gezileri programı kapsamı içinde 1938‟ 

de Edirne‟ye, 1941‟ de, askerden döndükten sonra da Çorum‟a gönderilmiĢtir. 

 

Çallı‟nın atölyesinde öğrenci olduğu yıllarda Van GOGH‟un resimlerine ve halk kilimlerine 

ilgi duyan Bedri Rahmi, Fransa‟ya gittiği yıllarda yöresel özellikler taĢıyan, halk 

türkülerinden esinlenen resimler yapma isteğindeydi. 1940‟larda MATISSE ve DUFY‟ye 

ilgisi artmıĢ, Doğu sanatını incelemeye baĢlamıĢtır. Yurt gezilerinin etkisiyle yaptığı Anadolu 

görünümlü ve Anadolu‟ ya özgü konuları iĢleyen resimlerinden sonra yöneldiği alan duvar 

resimleridir. 1950‟lerde mozaik çalıĢmaları yoğunlaĢmıĢtır. 1956‟da Ankara Sergievi‟nde 

açılan ve yeni meclis binasına resim seçmek için düzenlenen Vilayet Tabloları yarıĢmasında 

seçici kurulda yer alan Bedri Rahmi, serginin alaylı bir biçimde kapatılması üzerine savaĢım 

verenlerden biri olmuĢtur. YaĢamı boyunca Türkiye‟ de ve dıĢarıda özel ve karma sergilere 

katılmıĢ olan sanatçı, 1958‟de Brüksel Dünya Sergisi için 272m2‟ lik mozaik panoyu, 

1959‟da da Paris‟ teki NATO Binası için, bugün yine Brüksel‟ de bulunan 50m2‟ lik panoyu 

yapmıĢtır. Bedri Rahmi, 1939‟da Türkiye‟de düzenlenen ilk Devlet Resim Heykel Sergisi‟nde 

Üçüncülük, 4. sergide Ġkincilik ve 33. sergide Birincilik ödüllerini; 1958 Brüksel Dünya 

Sergisi için koyulan Büyük Ödülü, Saõ Paulo Bienali‟ nde de Altın Madalya‟yı kazanmıĢtır. 

YaĢamı boyunca Anadolu kaynaklı halk sanatı örneklerine eğilen Bedri Rahmi, Batı resminin 

teknik olanaklarını kullanarak Anadolu duyarlığını yansıtmak istemiĢtir. Bu çabasının 

baĢlangıcı 1930‟ larda gerçekleĢtirdiği Karpuzlu Çıplak (1932), Odaiçi (1937) ve Deniz 

Kızları (1937) gibi resimlerinde açık bir biçimde görülür. Çevreye bakıĢı atölyesinde çalıĢtığı 

Lhote‟ dan çok Matisse ve Dufy‟ye benzer. Sanatçı Anadolu kültürünün tek bir örgesiyle 

yetinmediği gibi, çalıĢmalarını tek bir sanat türüyle sınırlamamıĢ, yağlıboya, OYMABASKI 

(Gravür), MOZAĠK ve SERAMĠK en çok denediği alanlar olmuĢtur. Kullandığı renkler, 

seçtiği halk sanatı örneklerinin canlılığını taĢırlar. Tüm etkilenmelerine rağmen Bedri Rahmi‟ 

nin resimlerinde halk örgeleri aynen kopya edilmemiĢtir. Onun amacı örgelerin biçim ve renk 

zenginliğini çağdaĢ teknikleri kullanarak bir bireĢime ulaĢtırmaktır. Bu anlayıĢla yaptığı 

çalıĢmaları giderek renk ve çizginin soyutlama olanaklarını araĢtırmasıyla birlikte geliĢmiĢtir. 

 

 
“Hayat Ağacı”, 1957 

 

Halk sanatının zenginliğini çağdaĢ teknikle yaĢatma ve özgün bir Türk resmine ulaĢma çabası 

içinde Bedri Rahmi‟nin önemli bir yeri vardır. Uzun yıllar yönettiği GSA‟daki atölyesinde 

pek çok öğrenci yetiĢtirmiĢtir. Halk Ģiirine de ilgi duyan sanatçı, ressamlığının yanı sıra Ģair 

yanıyla da tanınmıĢtır. Bazı gazete ve dergilerde yayımlanan deneme ve eleĢtiri onun çok 

yönlü kiĢiliğini yansıtan örneklerdendir.  



 

3.4.7. Adnan Çoker 

(Ġstanbul, 1927) 

 

Ġstanbul Devlet Güzel Sanatlar Akademisi Zeki Kocamemi Atölyesinde 1944-1951yılları 

arasında çalıĢan Çoker, Halil Dikmen‟den kompozisyon bilgileri edindi. Akademinin Yüksek 

Resim Bölümünü bitirdi. 1955‟te Avrupa konkurunu kazanarak devlet bursu ile Paris‟e gitti. 

1963‟te dört arkadaĢı ile “Mavi Grup”u kurdu. 1964-65 yılları arasında Fransız bursu ile 

Paris‟te Hayter Atölyesinde gravür, Goetz Atölyesinde resim çalıĢtı. Ġstanbul Devlet Güzel 

Sanatlar Akademisi‟nde ve Mimar Sinan Üniversitesi‟nde öğretim üyesi olarak çalıĢtı. 

 

 

Otuzun üzerinde kiĢisel sergi düzenledi, yurtiçinde ve yurtdıĢında çok sayıda karma sergiye 

ve bienallere katıldı. Yapıtları ile sekiz ödül aldı. Sanatçıya verilen ödüller arasında 1990‟da 

III. Uluslararası Asya-Avrupa Sanat Bienali Dostluk ve BarıĢ Sanat Ödülü de bulunmaktadır. 

Sanatçı çalıĢmalarını Ġstanbul‟da sürdürmektedir. 

 

KiĢisel Sergiler 

 

1953 Dil Tarih-Coğrafya Fakültesi, Ankara 

1954 Helikon Galerisi, Ankara 

1954 Maya Galerisi, Ġstanbul 

1955 Maya Galerisi, Ġstanbul 

1961 Türk Alman Kültür Merkezi, Ġstanbul 

1962 Türk Alman Kültür Merkezi, Ġstanbul 

1966 Türk Alman Kültür Merkezi, Ġstanbul 

1969 Galeri I, Ġstanbul 

1973 Amerikan Kültür Merkezi, Ġstanbul 

1979 Devlet Güzel Sanatlar Galerisi, Ġstanbul 

1986 Maçka Sanat Galerisi, Ġstanbul 

1988 Garanti Bankası Harbiye Sanat Galerisi, Ġstanbul 

1988 Mine Sanat Galerisi, Ġstanbul 

1989 Retrospektif Sergi, Derimod Kültür Merkezi, Ġstanbul 

1989-90 Maçka Sanat Galerisi, Ġstanbul 

1990 Mine Sanat Galerisi, Ġstanbul 

1991 Arda Sanat Galerisi, Ankara 

1993 Galeri Nev, Ankara 

1994-95 Galeri B, Ġstanbul 

1996 Aksanat Galerisi, Ġstanbul 

1996 Mine Sanat Galerisi, Ġstanbul 

 



 
“Metal Simetri”, 1973 

Grup Sergileri 

 

1957 Henri Goetz Atölyesi‟nden bir grup sergisi, Van Gogh‟un evi, Paris 

1958 Galerie Mariac, Paris 

1959 "Yabancı Sanatçılar Konkuru", Museé d‟Art Moderne, Paris 

1959 Vanesborg, Ġsveç 

1960 "Goetz Atölyesinden 7 Ressam Sergisi", Les Caves de la Tour Eiffel, Paris 

1961 "Goetz Atölyesinin Genç Sanatçıları Sergisi", Studio St. Germain, Paris 

1961 "Deuxiéme Biennale de Paris", Museé d‟Art Moderne, Paris 

1962 Uluslararası Venedik Bienali, Venedik 

1962 "An Exhibition of Painting and Sculpture by Contemporary Turkish Artists", The 

Pennsylvania Academy of The Fine Arts, Philedelphia 

1964 "ÇağdaĢ Türk Sanatı Sergisi", Roma, Berlin, Paris, Brüksel 

1966 "Bianco E Nero" Sergisi, Lugano 

1966 V. Tahran Bienali, Tahran 

1969 "Asamblaj I, Asamblaj II, Sınırlı Dünya ve Doğu Çerçevelemeleri", Sao Paolo Bienali 

1970 "ÇağdaĢ Türk Resmi", Binghampton, NewYork Eyalet Üniversitesi Sanat Galerisi, 

NewYork 

1974 "BeĢ Eleman" ve "Küme Tablo", UNESCO, Paris 

1974 "Bugünün Türk Resmi Sergisi", Hollanda 

1976 II. Uluslararası Ġskenderiye Bienali, Mısır 

1980 "Uluslararası Plastik Sanatlar Sergisi", Belgrad 

1982 "Resim Tarihimizde Bir Dönem: Soyut DıĢavurumculuk", Devlet Güzel Sanatlar 

Galerisi, Ġstanbul 



1983 "Son Yüzyılın Nadide Elli Türk Resmi", Galeri Baraz Organizasyonu, Alarko Sanat 

Galerisi, Ġstanbul 

1986 "Yüzyılın Ġkinci Yarısında Türk Resmi", Galeri Baraz Organizasyonu, Yıldız Silahane, 

Ġstanbul 

1987 "Güncel Boyutlarıyla Resim Sanatımız", Galeri Baraz Organizasyonu, AKM, Ġstanbul 

1987 "Türk Resminde ModernleĢme Süreci", Galeri Baraz Organizasyonu, AKM, Ġstanbul 

1988 "ÇağdaĢ Türk Resminden I", YahĢi Baraz Koleksiyonu, Yıldız Üniveristesi, Ġstanbul 

1989 "Büyük Sergi" ÇağdaĢ Türk Ressamları, Atatürk Kültür Merkezi, Ankara 

1990 "III. Uluslararası Asya-Avrupa Sanat Bienali", Ankara 

1990 "Etkinlikler Sürecinde 15. Yil", Galeri Baraz Organizasyonu, AKM, Ġstanbul 

1990 "ÇağdaĢ Türk Resminden Bir Kesit", Galeri Baraz Organizasyonu, Cemal ReĢit Rey 

Sergi Salonu, Ġstanbul 

1991 "ÇağdaĢ Türk Resminden II", Galeri Baraz Organizasyonu, YĢldĢz Üniversitesi, Ġstanbul 

1991 I. Ġstanbul Sanat Fuarı, TÜYAP, Ġstanbul 

1992 II. Ġstanbul Sanat Fuarı, TÜYAP, Ġstanbul 

1992 "NewYork - Ġstanbul", Galeri Baraz Organizasyonu, AKM, Ġstanbul 

1993 III. Ġstanbul Sanat Fuarı, TÜYAP, Ġstanbul 

1995 "ÇağdaĢ Türk Sanatında Resim ve Kavramsal Eğilimler I", Galeri Baraz Organizasyonu, 

Koç Üniversitesi, Ġstanbul 

1995 V. Ġstanbul Sanat Fuarı, TÜYAP, Ġstanbul 

1995 "ÇağdaĢ Türk Sanatında Resim ve Kavramsal Eğilimler II", Galeri Baraz 

Organizasyonu, Koç Üniversitesi, Ġstanbul 

1995 "Modern Türk Resim ve Heykel Sanatından Bir Kesit", Galeri Baraz Organizasyonu, 

Kas Galeri, Ġstanbul 

1996 "ÇağdaĢ Türk Ressamları", Galeri Baraz, Ġstanbul 

1996 VI. Ġstanbul Sanat Fuarı, TÜYAP, Ġstanbul 

1996 "ÇağdaĢ Türk Resminde Özgün Üsluplar", Galeri Baraz Organizasyonu, Cemal ReĢit 

Rey Sergi Salonu, Ġstanbul 

1997 "ÇağdaĢ Türk Resminden III", Galeri Baraz Organizasyonu, Yıldız Üniversitesi, 

Ġstanbul 

1997 "ÇağdaĢ Türk Resminde Estetik Dinamikler II", Galeri Baraz Organizasyonu, Koç 

Üniversitesi, Ġstanbul 

1998 "Türkiye ĠĢ Bankası Koleksiyonu" Tophane-i Amire Binasi, Ġstanbul 

1998 "41. Yıl - 41 Sanatçı - 41 Yapıt" Sergisi, Marmara Üniversitesi, Güzel Sanatlar Fakültesi 

Sergi Salonu, Ġstanbul 

1998 "Türk Resminde Soyut Eğilimler", Galeri Baraz Organizasyonu, AKM, Ġstanbul 

 

Adnan Çoker'in resmindeki bütün özel elemanlar ve değerler her biri kendi baĢına evren, her 

biri mutlak bütün olma yoluyla mutlak olandan ayrılmıĢ ve dirimli çalıĢma düzeyinde 

gerçekten birdirler. Resimlerin ırası tarihsel çıkıĢ noktasından niteliksel bir geçiĢ olduğu 

kadar, sanatçının hayal gücünün beslemiĢ olduğu bir alana da vardırır bizi. Hayal gücünün 

nesnesi tuvallerde estetik betime dönerken içinde genel olanın özel yoluyla görüldüğü resmin 

tasviri bütünüyle alegoriktir. Sentezci değil analizci bir kompozisyonun izleklerini süren 

sanatçı parçalara ayırma, tarihsel imleri diriltme, yeni bir espas yaratma gibi eylemlerle yükler 

tuvali. Adnan Çoker resminin bir diğer özelliği de resimde nesnelerin dıĢındaki uzamı uzam 

olarak tasvir etmesidir. Resimlerdeki siyah fon izlemini uyandıran bölüm sanatçının 

kurguladığı espas ve oluĢturduğu uzamdır. 

 



 
“Yeniden Yapılanma II”, 1992 

 

Adnan Çoker estetik ifadesi, özden gelenle evrensel "im"in tarihten gelenle Ģimdiki anın 

büyük bir sıçramayla buluĢmasıdır. Sanatçının özünde olan: DüĢünsel kombinasyonları 

bütünü en aza indirgemiĢ biçim ve renkler dengesinde yeniden biçimlenirler. Tarihsel kalkıĢ 

noktaları Selçuk, Bizans, Osmanlı estetiği ve betimleri bünyesinde bir üst-zihinsel değiĢimle 

büyük tuvallerde biz yenilenmiĢ bir biçim-renk anlayıĢının ve dengesinin kendisiyle 

karĢılaĢırız. Siyah renk sanatçıya göre bir renk olmaktan daha çok bir espastır, boyut 

duygusudur ve yapıtlarla bütünleĢir. Sanatçı tuvalde madde illüzyonunu gerçekleĢtirirken 

resimsel elemanların yardımıyla görsel alandan dokunabilinir espasa geçmektedir. Madde 

gerçeği ile sanatçının espası iç içe yer alırlar. Biçim sadeliği, "az"a baĢvurma ve renk azlığı 

onun karakteridir. Resimlerde elemanlar arası iliĢki resmin bütününe hizmet vermektedir. 

Tematik açından bakıldığında; resimlerinde bir büyük kubbe ile çok sevdiği Ġstanbul kentini 

anlatırken, daha ötede tarihsel imajların yorumlandığı bir kompozisyon bizi karĢılar. 

Sanatçının ağırlıklı konuları yapıtların isimlerinden de anlaĢıldığı gibi Gök Kubbe, Çifte Anıt, 

Sinan'a Saygı, Oryantal NiĢler gibi geleneksel değerlerden ve doğadan yola çıkılarak yapılan 

bu çalıĢmalardır. 
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