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I

ÖNSÖZ

Uluslararası Livre de Lyon Yayınevi bünyesinde editörlüğünü yaptığımız 
“Güzel Sanatlarda Güncel Araştırmalar: Metodoloji, Araştırma ve Uygulama” 
adlı kitabımızı siz değerli okuyucularımıza sunmaktan gurur duyuyoruz.

İçinde yaşadığımız çağda, sanatın teknolojinin etkisiyle farklılaşması, 
bu alana yeni yaklaşımlar ve yöntemler kazandırmaktadır. Bu sebeple, sanat 
ve tasarım alanında çağa özgü araştırmalar ve çalışmaların yapılması önem arz 
etmektedir. Geçmişten günümüze sanat dünyasında kullanılan farklı yaklaşımlar, 
yöntem ve teknikler etkisini hem sanat pratiklerinde hem de güzel sanatlar 
eğitiminde hissettirmektedir. Güzel sanatlar alanında yapılan bu yenilikçi ve 
özgün çalışmalar, sanat literatürüne katkı sağlayarak kültürel mirasın inşasında 
etkin bir rol oynamaktadır. Sanat iletişiminin etkili bir şekilde yapılabilmesi 
için sanat alanında yapılan çalışmaların akademik yazılar, metinler ve kitaplar 
aracılığı ile anlamlandırılması gerekmektedir. 

Bu kitap ile güzel sanatlar alanında gerçekleştirilen güncel çalışmaları 
okuyucuyla buluşturmayı amaçlamaktayız. Yedi bölümden oluşan kitabımız, 
cam, resim, seramik ve müzik gibi güzel sanatların farklı alanlarını incelemekte 
ve bu alanlarla ilgili güncel yaklaşımları ele almaktadır. Tarihsel ve çağdaş 
yaklaşımlara, yöntemlere, eserlere ve sanatçı çalışmalarına değinen konu 
başlıklarıyla kitabımızı, sanat ve tasarım alanındaki siz değerli paydaşlarımızın 
beğenisine sunuyoruz.

 Kitabımıza büyük emek vererek katkı sağlayan değerli yazarlarımıza, 
editörlerimize, hakemlerimize ve tasarım ekibimize teşekkürlerimizi sunarız.

Doç. Dr. Selvin YEŞİLAY & Prof. Hüseyin Bülent AKDENİZ
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B Ö L Ü M  I

CAM SANATINDA YENİ TEKNOLOJİLER 
VE YAKLAŞIMLAR

New Technologies and Approaches in Glass Art

Selvin YEŞİLAY
(Doç.Dr.), Eskişehir, Türkiye, Anadolu Üniversitesi, Güzel Sanatlar Fakültesi, 

Cam Bölümü, e-mail: syesilay@anadolu.edu.tr
ORCID: 0000-0002-8217-3874

1. Giriş

Cam modern hayatta karşımıza farklı formlarda çıkan, sanatçının 
düşünce ve duygularını güçlü bir biçimde ifade etmesine olanak 
tanıyan çağımızın en popüler malzemelerinden biridir. Camın yıllardır   

süregelen serüveninde sanatçılar cam malzeme kullanımında yaratıcı kavramları 
ve yenilikçi yaklaşımları gün ve gün keşfederek eşsiz bakış açılarıyla özgün 
sanat eserleri ortaya koymaktadır.

Georges Bontemps (1799-1883) 1868’de, insanoğlunun endüstriyel 
dehasını kanıtlayan bu kadar çok ve çeşitli ürün arasında, cam kadar birçok 
farklı alanda kullanıma sahip olan ve özellikleri bu kadar harika olan çok az ürün 
olduğunu belirtmiştir. Diğer köklü malzemelerin aksine, cam hem endüstriyel 
hem de teknolojik açıdan son 50 yılda iki bin yılda olduğundan daha fazla 
gelişme kat etmiştir. Cam, modern dünyada her yerde bulunur hale gelmiştir. 
Bu nedenle artık Cam Çağı’nda yaşadığımızı iddia etmekle fazla ileri gitmiş 
olmayız (Richet, 2021).

Cam, yeni yeteneklerin ve uygulamaların kilidini açmakta en önemli 
malzeme olarak karşımıza çıkmaktadır. Mimarlar, tasarımcılar, mühendisler ve 
daha fazlası, benzersiz dönüştürücü özellikleri ve yadsınamaz stili nedeniyle 
camı benimsemiştir. Günümüzde inceliğiyle, dayanıklılığıyla, esnekliğiyle 
ve daha farklı birçok şaşırtıcı özelliğiyle karşımıza çıkan cam, yenilikçi cam 
tasarımlarını her zamankinden daha pratik hale getirmektedir (http-1).
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Sanatsal cam işçiliği ve endüstriyel cam üretiminin tarihi, üstesinden 
gelinen ve yaratıcılık yoluyla yeni fırsatlara yol açan zorluklarla doludur. 
Endüstriyel cam üreticilerinin deneyimleri sanatçılar için önemlidir: Bu son 
derece teknolojik ortamlardan öğrenilenler, stüdyolardaki cam işlerine yaratıcı 
bir şekilde uygulanabilir. Teknoloji geliştikçe sanatsal cam üretiminde daha az 
kısıtlamayla karşılaşılmaktadır (Bialek, 2022). 

Keşfedildiği günden beri cam, teknolojideki hızlı gelişmelere ayak 
uydurabilmiş ve dijital çağın etkisiyle daha da hızla değişim göstermiştir. Çağdaş 
cam sanatçıları, renk ve ışık etkileri, şekillendirilebilme kolaylığı, estetik ve 
fonksiyonellik gibi benzersiz özellikleri ile camı yeni malzeme ve teknolojileri 
kullanarak üretmektedirler. 

Neden camla çalışmalı? Zorluklar diğer malzemelerin çoğundan daha 
büyüktür, ancak ödüller de daha büyüktür. Cam sanatçısı, cam yapımının 
doğasında var olan karmaşık tekniklerin, kimyasal sorunların üstesinden 
gelmek, bu konularda ustalaşmak, daha sonra bundan yararlanmak ve bu bilgi 
ve beceriyi yaratıcı bir şekilde kullanmak zorundadır, çünkü camın sanatçılar 
tarafından yararlanılabilecek birçok olağanüstü ve benzersiz özelliği vardır. Bu 
özellikler, camı orijinal konseptler, yaratıcılık ve iletişim arayışında günümüzün 
en heyecan verici araçlarından biri haline getirmiştir (Hemp, 1995). 

Teknolojinin cam sanatını ve geleceğini korumaya nasıl yardımcı olduğunu 
gösteren bir kuruluş olan The Corning Museum of Glass (Corning Cam Müzesi) 
bünyesinde bulunan Bilimsel Araştırma Departmanı, müzenin cam malzemesi, 
bileşimi, yapısı ve tarih boyunca, modern dünyada ve gelecekte kullanımları 
hakkındaki bilimsel ve teknik bilgiler konusunda önemli bir kaynaktır. Bilimsel 
gelişmelerin camla ilgili tüm alanlara nüfus etmesi için çalışmalar yapan müze 
cam sanatını ve zanaatını ilerletmek ve bu öğrenimi dünya çapındaki üreticilere 
yaymak için cam bilimi ve teknolojisi üzerine yeni, orijinal araştırmalar 
yürütmektedir (Dey, 2018).

Glass Art Society (Cam Sanatı Topluluğu), 1971’de kurulmuş, misyonu 
küresel cam topluluğunun tüm yönlerini birbirine bağlamak, ilham vermek ve 
güçlendirmek olan, kâr amacı gütmeyen uluslararası bir üyelik organizasyonudur. 
GAS yaptığı çalışmalarla, sanatçılar, eğitimciler, öğrenciler, koleksiyonerler, 
galeri ve müze personeli, sanat eleştirmenleri, imalatçılar ve cam üretimi, 
teknolojisi ve estetiği ile ilgilenen herkes arasındaki iletişimi teşvik etmeye 
çalışmaktadır. Kuruluş, cam sanatı alanına fayda sağlayabilecek yeniliklere 
yönelik araştırmaları finanse etmeye yönelik hibe (Technology Advancing Glass 
grant program) çağrılarına çıkmaktadır (http-2). Ayrıca, camdan yapılan sanat 
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alanını genel olarak ilerletecek yeni malzemeler, teknikler, yapım yöntemleri 
veya teknoloji uygulamalarına yönelik araştırmaları finanse eder (Dey, 2018).

Bu çalışma, teknoloji ve sanat ilişkisine genel bir çerçevede değinerek, 
sanatsal cam üretiminde yeni ve yaratıcı cam uygulama ve araştırmalarının 
bazı örneklerini ele almaktadır. Tarihsel bir genel bakışın ardından, camda 3B 
yazıcı tekniği, fosforesans camlar, cam dekorasyonunda inovatif yöntemler, 
disiplinler arası sanatsal cam çalışmaları, seramiğin cam ile birlikte kullanımı ve 
kaligrafik cam konuları ele alınarak alanla ilgili yeni yaklaşımlar ve teknolojiler 
incelenmiştir.

2. Sanat ve Teknoloji İlişkisi

Tarih boyunca sanat sahip olduğu yaratıcı ve vizyoner ifade biçimi 
dolayısıyla çok benzersiz bir değere sahip olmuştur. Yenilik, orijinallik ve 
didaktiklik, iyi bir sanat eseri yapmak için gerekli olan şeylerdir. Eserde yer 
alan kavram(lar) veya fikir(ler) geleneksel estetik ve maddi kaygıların önüne 
geçer. Günümüzde sanat, yeni yorumlara açık, gelişen ve küresel bir pratik 
haline gelmiştir. Tarih boyunca teknoloji, sanatçılara yeni araçlar sağlamıştır. 
Yeni teknolojiler ortaya çıktıkça, sanatçılar bunları kullanmayı öğrenmiş ve 
geleneksel ifade araçları dönüştürülmüş veya tamamen yeni ifade araçları 
geliştirilmiştir. Sanat zamansızdır ve en yeni araçlar ya da eğilimlerle 
kaybolmaz. Sanatın değişimi tarih boyunca gözlemlenmiştir ve yeni sanatsal 
ifade biçimleri sanat dilini bir bütün olarak geliştirmiştir. Kamera gerçekçi 
resmi ortadan kaldırmamıştır. Teknoloji de güzel sanatların geleneklerini ve 
temel yaklaşımlarını (resim, heykel vb.) ortadan kaldırmayacaktır (Gever, 
2015).

Yaratıcılık, her alanda ilerlemenin temel koşulu olmuştur. İnsanın maksimum 
inovasyon potansiyelinin açığa çıkması için beynin her iki tarafı arasında bir 
ilişki geliştirecek biçimde yazma, müzik, sanat, tiyatro ve dans gibi sanatlar 
bilim, teknoloji, mühendislik ve matematikle eşleşmiştir. Bilimsel ilerleme 
hem kavramsal hem de teknolojik ilerlemeye bağlıdır; bu da bilim adamlarının 
yaratıcılığına, yeni iç görüler veya fikirler üretme yeteneklerine bağlıdır ve 
bunun tersi de geçerlidir. Çeşitli çalışmalar, birçok keşfin arkasındaki yaratıcı 
süreçlerin, sanat ve bilim kadar çeşitli disiplinler arasında benzer mekanizmalara 
dayandığını göstermektedir. Bilim, yaşamı kolaylaştırır. Ama dünyayı içinde 
yaşanmaya değer kılan sanattır. Daha yakından bakmaya başladığınızda, bilim 
ve sanatın birleşmesiyle olağanüstü şeylerin ortaya çıktığını fark edersiniz. Her 
iki alanın kesiştiği noktada, bilim ve sanat birbirlerini inanılmaz ve değerli 
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yollarla etkilemekte ve şekillendirmektedir. Günümüz ortamında, teknolojinin 
rolü daha da önemli hale gelmiştir (Dey, 2018).

Teknoloji ve sanat, insan gelişiminin tüm aşamalarına nüfuz eden uzun 
ve özel bir ilişkiye sahiptir. Tarih ve modernite boyunca mürekkep, kâğıt ve 
camdan kameralara, mikrofonlara ve bilgisayarlara uzanan teknolojiler yeni 
sanat biçimlerine olanak sağlamıştır. Sanat ve teknolojisi ilişkisini yorumlarken 
iki temel soru karşımıza çıkmaktadır:

Teknolojik gelişmeler, sanatsal uğraşların yeni boyutlarını nasıl mümkün 
kılıyor? Sanatsal uğraşlar, teknolojik gelişmelerin yeni boyutlarını nasıl mümkün 
kılıyor?

Teknolojik fırsatlar olmadan müzelerimizi ve galerilerimizi dolduran 
resim, süs eşyası, fotoğraf, sinema ve çağdaş dijital çalışmaları hayata geçirmek 
mümkün değildir. Bu ilişkinin tersi de önemlidir, sanat yeniliği yönlendirir ve 
teknoloji için önemli bir talep yaratır. Sanatçılar, çalışmaları sırasında sıklıkla 
yeni teknikler geliştirir ve teknolojik gelişmede yeni yönlere yol açabilecek 
şekillerde hayal gücünün sınırlarını zorlar.

İki soru, teknoloji ve sanat arasındaki aynı derin sinerjik ilişkinin farklı 
yönlerini ortaya koymaktadır. Bu iki disiplin birbirlerini desteklerken sanatçılar 
ve teknoloji uzmanları için olumlu sonuçlar doğurmakta ve aynı zamanda daha 
geniş sosyal, kültürel ve ekonomik faydalar sağlamaktadır. Teknoloji ve sanat 
arasındaki derin sinerji göz önüne alındığında, her iki alandaki gelişmeler 
diğerine fayda sağlama eğilimindedir. Kültür sektörünün içinde ve ötesinde fikir 
ve kavramları keşfetmeleri için sanatçılara fon sağlanarak, her türlü sanatsal 
etkinliğin teşvik edilmesi, sanatsal etkinliklerin her zaman olduğu gibi teknolojik 
yenilikler için itici güç olmasını sağlayabilir. Bunun yanı sıra her türlü teknolojik 
yeniliği teşvik etmek, bazen şaşırtıcı şekillerde sanatsal ve yaratıcı faaliyetleri 
destekleyebilir (European Parliament, 2019).

Schlesinger, bilimin ve sanatın gerçekliğe dair aynı yaklaşıma sahip 
olduğunu göstermeye çalışmıştır. Bilim, dış dünyayı yeniden yapılandırmamızı, 
sanat ise bu dünyayla ilgili deneyimlerimizi yorumlamamızı sağlar. Bilim ve 
teknolojinin sanat üzerinde kaçınılmaz bir etkisi olduğuna dair şüphe yoktur 
(Ellul and Hofstadter, 1979).

Zamanla sanat ve teknoloji arasındaki yakın ilişki, farklı buluşların sanatsal 
uygulamaları ile görünür hale gelir. Keppler’in dünyanın yörüngesi hakkında 
sunduğu bilgi, İtalyan mimar Bramante’nin oval kubbelerinin yapımında ilham 
kaynağı olur. Teknoloji ve sanat ilişkisinde teknolojik yeniliklerin sanata içerik 
olarak yansıdığı görülür. Örneğin Michelangelo Buonarotti, Sistine Şapeli 
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duvarlarına “Adem’in Yaratılışı” isimli eserini resmederken, anatomi bilgisini 
yaratılışın bildik hikayesi içine gizleyerek yansıtmıştır. Elde ettiği sanatsal 
başarının yanında, o dönemde gerçekleştirilmesi zor tıp deneylerinin kanıtlarını 
resminde gizlemiştir (Tekin, 2020).

Monet, üzerinde çalıştığı tuvali, kelimenin fizikçiler tarafından kullanıldığı 
anlamda bir tür “alan”, yani etkileşim halindeki küçük parçacıklara farklılaşmış 
bir alan olarak görüyordu ve Monet, tıpkı Maxwell’in 1868’den 1873’e kadar 
elektromanyetik alan teorisini mükemmelleştirmesi gibi kendi resim tarzını icat 
etti (Ellul and Hofstadter, 1979).

İzafiyet Teorisinin evren algımızı ne kadar değiştirdiğini biliyoruz. 
Newton’un “tekdüze, rasyonel” uzayı çözüldüğünde, sanat insanın yeni alanı 
olan uzay-zaman’ı hesaba katmak zorunda kaldı. Şaşırtıcı olmayan bir şekilde, 
Picasso’nun “Avignon Demoiselles” adlı eseri tam da bu dönemde yapmıştır. 
Yine, aşağı yukarı anti maddenin keşfedildiği zamanlarda sanatta anti-sanat 
kavramı ortaya çıkmıştır. 

İnsan ve teknoloji ilişkisi ilk insandan günümüze kadar gelişimini 
sürdürerek gelmiştir. İnsanın doğanın yarattığı   değerlere karşı ürettiği ve kültür 
olarak nitelendirilen değerleri (ki buna sanat da dahildir) oluşturmada tarihin her 
sürecinde teknolojinin izlerini bulmak mümkündür (Uğurlu, 2008).

Sanat, 19. yüzyılın ortalarında ve 20. yüzyılda modern bilimin ve aynı 
dönemde modern sanatın doğumu ile tamamen değişmiştir. Fotoğraf, şimdiye 
kadar sanat üzerinde en belirgin etkiye sahip teknolojidir. Sanatçılar, fotoğrafın 
insanların, mekanların ve olayların gerçekçi resimlerini üretmekten daha ucuz 
ve daha doğru bir araç olduğunu anlamışlardır (Gever, 2015).

Gün geçtikçe artan teknolojik iyileştirmeler ile sanatsal ifade 
araçlarının faklı potansiyelleri keşfedilmektedir. Sanat ve teknoloji ilişkisinde 
günümüz teknolojisi sanat ile izleyici arasında bir bağlantı unsuru olarak 
değerlendirilmektedir. Günümüz sanatı teknolojinin de etkisiyle izleyici hem 
sanat yapıtının anlamlandırılmasında hem de eserin anlamına etkin katılımı ile 
önemli bir unsur sayılmaktadır (Tekin, 2020). Dijital dönem sanatı teknoloji 
nedeniyle hala her zamankinden daha fazla değişmektedir. İletişim/İnternet, 
sosyal ağlar, dijital üretim ile nano-bio, self-modifikayon, artırılmış gerçeklik, 
sanal gerçeklik, “tekillik” ve diğer alanlardaki gelişmeler yaşamlarımızı, 
dünyaya ve kendimize bakışımızı kökten değiştirmek için hem umut veren hem 
de tehditler barındıran unsurlar olarak karşımıza çıkmaktadır.

Tüm dünyada geleceğimizin mühendisliğini yapan, yeni teknolojiler 
ve hizmetler için sınırları zorlayan ve geliştiren bilim adamları, yazılım 
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geliştiricileri, müzisyenler, görsel sanatçılar, film yapımcıları, tasarımcılar, 
mucitler ve girişimciler yeni insan deneyimlerinin yaratılmasını sağlarlar.

Tüm bunlara ek olarak sanatsal öğrenimin üretken alanında malzemenin 
önemi dikkate değerdir. Sanatsal ifade için bir araç olarak kullanmayı umduğumuz 
malzeme üzerinde en azından bir miktar kontrol geliştirmedikçe, malzemenin 
bir araç statüsüne ulaşması pek olası değildir. Bu, bir bireyin yalnızca malzeme 
yönetiminde beceri geliştirmesi değil, aynı zamanda malzemeyle çalışmak için 
gerekli araçları kullanma konusunda da beceri geliştirmesi gerektiği anlamına 
gelir (Finley and Knowles, 1995).

3. Cam Sanatında İnovatif Yaklaşımlar ve Teknolojiler

Günümüzde çağdaş cam sanatı, tarihsel yöntemleri güncel ilgi alanlarıyla 
harmanlayarak, yeni teknoloji ve malzemelerin kullanımıyla çarpıcı ve farklı 
sanat eserleri ortaya çıkaran geniş bir alandır. Bu bölümde camın kullanımına 
yönelik yenilikçi yaklaşımları ve çağdaş sanat içindeki söylemini ilerletmeye 
yönelik çalışma ve teknolojiler ele alınmıştır.

Yeşilay (2011), “İnorganik esaslı fosforesans pigmentlerin üretimi, 
geleneksel cam ve sır sistemlerinde kullanımı” başlıklı çalışmasında reçeteleri 
kendisine ait olan karanlıkta ışık yayma özelliğine sahip fosforesans pigmentleri 
(Görsel 1) camda kullanarak yeni ve fonksiyonel özellikte camlar üretmiştir 
(Kaya ve Karasu, 2012).

Görsel 1. Yeşil ve mavi renkte üretilen fosforesans  
pigmentlerin karanlıktaki görünümü.

İlerleyen yıllarda fosforesans özelliğe sahip bu camların üretimini farklı 
ve özgün tasarımlarla gerçekleştirilmiştir (Akbey, 2019). Çalışmada deneysel 
yöntemler ile uygulamaları yapılan sanatsal cam eserlerin üretiminde kullanılan 
atölye ekipmanları ve cam şekillendirme yöntemlerine değinilmiştir. Belli dalga 
boyundaki (görünür aralık) ışığı emerek (soğurarak) karanlıkta yayan, uzun 
ışıldama süreli sanatsal camlar elde edilmiştir (Görsel 2).
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Görsel 2. Karanlık ortamda ışık yayan fosforesans  
özellikli sanatsal cam çalışmaları.

Özkaya (2019), sıcak cam şekillendirme tekniği ile ürettiği cam 
tasarımlarında çeşitli metal tuzlarını kullanarak cam yüzeyinde özgün renk 
ve doku etkileri elde etmiştir (Görsel 3). Cam dekor yöntemlerindeki çağdaş 
yaklaşımların farklı malzemeler ve yeni yöntemlerin kullanımı ile çeşitlendiğini 
ifade eden sanatçı çalışmasında 9 adet suda çözünen metal tuzu kullanmıştır. 
Deneysel çalışmalar füzyon tekniği ile uygulanmış, elde edilen parçalar 
sıcak cam şekillendirme tekniği ile birleştirilmiştir. Çalışmada genel sonuçlar 
değerlendirildiğinde, cam malzemelerin 135 yüzeylerinde kontrollü ısıl işlemler 
kullanılarak suda çözünen metal tuzlarının büyük çoğunluğunun, 1000˚C’de 
başarı ile artistik yüzey oluşumuna katkı sağladığı görülmüştür. Çalışmalar 
üzerinde elde edilen, sulu boya ifadesindeki renk geçişleri sunan etkiler, metalik, 
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dokunsal ve biçimsel yaklaşımlar anlamında özgün sanatsal kullanımlara açık 
dekoratif etkilerin oluşturulması sağlanmıştır.

Görsel 3. Farklı metal tuzları kullanılarak üretilmiş sanatsal camlar (a) 
Hiyerarşik İzlenimler 6, Bakır Nitrat (b) Hiyerarşik İzlenimler 2, Nikel Klorür 

(c) Hiyerarşik İzlenimler 3, Kobalt Nitrat.
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Camın sanat malzemesi olarak ufuklarını genişletmesine büyük etkisi olan 
gelişmelerden birisi de istenilen boyuttaki karmaşık formların kesilebilmesini 
sağlayan su jeti makinalarıdır.  Bu teknoloji, sanat, tasarım ve mimari alanda, 
malzemenin ve sürecin parametrelerini daha da genişletmeye yardımcı 
olmuştur (Cutler, 2007). Cam üzerine çizebildiğiniz her şeyi kesebilmenize 
ve aynı parçaları çoklu kesmeye imkan tanıyan bir tekniktir. Uygulamada 
aşındırmaya ve kırmaya gerek olmadığından daha az malzeme israfı olur 
(Abacı, 2019). 

3B tarama ve su jeti kesme yöntemlerini bir arada kullanarak cam heykeller 
üreten sanatçı Jed Malitz eserlerinde hareket hissi vermenin yanı sıra yansıtılma 
sürecinde ışığın kendisini ortaya çıkarmayı hedeflemiştir. Görsel 4’te 5-eksenli 
su jeti kullanılarak üretilen 3B cam heykel görülmektedir (http-3, http-4).

  .

Görsel 4. Jed Malitz, The Hidden Face of God, yükseklik: 2.89 m.

1990’lardan itibaren su jeti teknolojisini kullanan sanatçı ve akademisyen 
Vanessa Cutler, su jeti teknolojisini başarılı bir şekilde kullanmalarına yardımcı 
olmak için işletmeler, sanatçılar ve öğrencilere danışmanlık yapmaktadır. Su jeti 
teknolojisi sadece sanatsal açıdan değil ekonomik açıdan da benzersiz olanaklar 
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sunmakta ve net formlar elde edebilmenin yanı sıra katmanlı eserler üretmek ve 
daha kalın camları kesebilmek gibi önemli avantajlar da sağlar (http-5). Cutler, 
2012 yılında yayınladığı “New Technologies in Glass” isimli kitabında gelişen 
teknolojinin, daha hızlı, daha doğru, daha büyük ölçeklerde eserler üretmek ve 
çoklu olarak çalışmak isteyenler için yeni kapılar açtığını ve yeniliğin sınırlarını 
zorladığını belirtmiştir. Görsel 5’te Sanatçının su jeti kullanarak ürettiği eserleri 
sunulmuştur (http-6).

Görsel 5. Vanessa Cutler (a) Wheaton, Siyah cam ara katmanlara sahip su jeti 
ile kesilmiş cam, (b) Summer Season, Renkli cam ara katmanlara sahip su jeti 

ile kesilmiş cam.

Mark A. Ganter 2016 yılında yayınladığı makalede 3B (üç boyutlu) baskı 
teknolojisinde cam uygulamalarını sunmuştur. Tipik olarak bir malzemenin 
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birbirini izleyen birçok ince katmanını döşeyerek üç boyutlu dijital bir modelden 
fiziksel bir nesne üretme işlemi olan 3B baskı ilk başlarda “hızlı prototipleme” 
olarak adlandırılmıştır. Yazar yedi temel üç boyutlu baskı kategorisinden, 
malzeme ekstrüzyonu ve bağlayıcı püskürtmenin (biner jetting) cam sanatçıları 
için en uygun iki kategori olduğunu belirtmiştir. Malzeme ekstrüzyonu temelde 
üç-eksenli bir portal üzerinde sıcak bir tutkal tabancası olan ve genellikle fiber 
baskısı olarak adlandırılan bir işlemdir. Fiberleri eriterek ardışık katmanlar 
üzerindeki kesitlerde ekstrüde etmek yoluyla bir 3B nesne oluşturulur.

Bağlayıcı püskürtme işleminde ise ince tozdan art arda katmanlar yayarak 
ve her katmana seçici olarak bağlayıcı basarak 3B bir nesne üretilir ve tozun 
istenen tasarım alanına yapışması sağlanır. Bu işleme genellikle 3B toz 
baskı denir. 3B toz baskı, çok yönlü süreçlerden biridir çünkü ince toz haline 
getirilebilen hemen hemen her malzeme potansiyel bir baskı malzemesidir 
(Ganter, 2015).

2018 yılında Sunderland Üniversitesi’nde gerçekleştirilen “Yapılamazı 
Yapmaya Doğru: 3B Baskı, 21. Yüzyılda Fırında Cam Şekillendirme 
Uygulamalarına Nasıl Bilgi Verebilir?” başlıklı bir doktora çalışmasında, 
geleneksel elle yapılan cam üretiminin sanat ve tasarımın genişleyen bir 
alanında yeniden değerlendirildiği ve sorgulandığı bir noktada, geleneksel ile 
dijital üretimin kesişimi stüdyo camıyla ilişkisi içinde ele alınmıştır. Projede 
yeni yaklaşım, süreç ve malzeme kombinasyonlarının geliştirilmesinin keşfi, 
denenmesi ve belgelenmesi yoluyla geleceğe yönelik stratejiler araştırılmıştır. 
Araştırma, CAD, 3B baskı ve cam döküm yöntemlerini birleştiren ‘ortodoks’ 
ve ‘doğaçlama’ olarak tanımlanan iki ana yapım yaklaşımının geliştirilmesi 
yoluyla fırınlanmış camda teknolojik ve estetik olanakların geliştirilmesine 
katkıda bulunmayı amaçlamıştır. Çalışma sonucunda, çizim, fiziksel ve dijital 
modelleme yoluyla geliştirdiği formlarda, ölçek, renk, yüzey dokusu ve ışığın 
olası optik etkilerini sürecin bir parçası olarak değerlendirerek sanatsal camlar 
üretilmiştir (Görsel 6) (Thwaites, 2018).
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(a)

(b)

Görsel 6. Angela Thwaites, (a) Allis ring thing 7, 2016,  
(b) Akrobatiky Double horn 16, 2017, Fotoğraflar: D. Lawson.

Camlarda 2B baskı yaklaşımlarını 3B baskıyla ve bunların döküm 
camlarla entegrasyonunu çalışan Jeffrey Sarmiento (2019), araştırmasında 
fırın camlarında meydana gelen ergime işlemi sırasında oluşan hareketin 
görsel efektlerinin kullanıldığı baskıya yönelik 2B ve 3B yaklaşımların bir 
kombinasyonunu keşfetmek istemiştir. Atölye çalışmalarında camda görsel 
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efektler elde etmek için bazı yeni sanat eserlerinin yanı sıra teknikleri de ortaya 
çıkarmıştır. Sanatçı araştırmadaki temel başarının serigrafi bilgisini cam yapım 
teknikleriyle bir araya getirerek, 3B uzayda 2B görüntülerle bir yaklaşımın 
eklemlenmesi olduğunu ifade etmiştir. Uygulanan teknikte camın ısıya ve 
yerçekimine karşı gösterdiği doğal tepkiden yararlanılmıştır (Görsel 7). 

Görsel 7. Jeffrey Sarmiento, Encyclopaedia (Swim), 2018.  
Serigrafi baskılı, döküm ve parlatılmış cam. Fotoğraf: David Williams.

Araştırmacının grafik yüzdürme teknikleri olarak adlandırdığı bu teknikte 
camın içinde kaplanmış basılı görüntünün normalde düz olan birikintileri 
üç boyutta etkinleştirilmiştir. Görsel 8’da 2B ve 3B baskı yaklaşımlarının 
birleştirilmesi ile üretilen cam form ve yapım aşamaları görülmektedir 
(Sarmiento, 2019).

Görsel 8. Jeffrey Sarmiento’ya ait atölye  
çalışmaları ve üretilen cam form. 2018.
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Cam sanatçısı Mustafa Ağatekin, farklı katmanları kaynaştırarak sıcak bir 
halde bir araya getirdiği cam sanat eserlerinde seramikleri ekleme malzemesi 
olarak kullandığı bir teknik geliştirmiştir (Jessamy, 2009) (Görsel 9). 2002 
yılında uygulamaya başladığı bu yeni teknikle ilgili Polonya, Lüksemburg ve 
Kenya’da çalıştaylara katılmıştır. Seramiğin cam içinde kullanımına yönelik 
yaptığı çalışmaları füzyon tekniğinde, 1000 ℃ ve 1200 ℃’lik seramik döküm 
çamurları ve seramik sır altı boyalarını kullanarak gerçekleştirmiştir. Düz 
camların yüzeylerine seramiğin tüm doku ve renkleriyle transferi sağlanmıştır 
(Ağatekin, 2009).

Görsel 9. Mustafa Ağatekin, Dün-bugün-yarın,  
Füzyon tekniğinde seramik ekleme, 53x87.

Cam sanatında bir yenilik olarak karşımıza çıkan plazma ve neon tekniği 
ile renk ve ışığı dinamik bir şekilde barındıran cam eserler elde edebiliriz. 
Kaliforniya’da bulunan The Museum Neon Art’da bu tekniklerle yapılmış 
eserlerin yer aldığı sergiler düzenlenmektedir. 2017 yılında müzede gerçekleşen 
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“Art of Plasma” isimli sergide, izleyicilere durağan ve parlak gazın başlı başına 
sanatsal bir ortam ve malzeme etkisi yaratabildiğini gösteren, çok çeşitli ve 
yaratıcı neon ve cam sanat eserleri sunulmuştur (Görsel 10). Sanatsal ifade ile 
bilimsel ilke arasındaki geçitte yer alan neon, elektrik ve kinetik sanat eserlerinin 
yer aldığı, küratörlüğünü sanatçı Ed Kirshner ve Kim Koga’nın yaptığı sergi için 
Koga, küresel cam sanatı hareketi nedeniyle birçok cam sanatçısının neon ve 
plazma dünyasına geçtiğini ve neon gazının birçok sanatsal kullanımını gözler 
önüne serdiklerini belirtmiştir (Landa, 2017) (http-3 yeni http-7).

(a)

   

(b)

Görsel 10. (a) Eric Franklin, Memory Arborization, (b) Wayne Strattman, 
Plasma Bot, Alevde şekillendirme, Borosilikat Cam, 6x24x84.
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Ed Kirshner çalışmalarında dinamik ışık efektleri üretmek için, nadir 
bulunan gazları elektronik Tesla bobinleriyle iyonize ederek özgün cam 
eserler üretmektedir (Görsel 11). Bu teknikte, gaz karışımı ve basınç gibi 
birçok değişkenin yanı sıra cam tasarımın geometrisi de çok hassas bir şekilde 
ayarlanmalıdır.

Görsel 11. Fiery Bowl, Ed Kirshner, Bernd Weinmayer  
tarafından açık alevde şekillendirilmiştir, 2012.

Kaynak: http://www.californiastudioglass.org/?p=134

Almanya doğumlu cam sanatçısı Bernd Weinmayer, ayrıntılı, gerçekçi ve 
gerçeküstü cam sanatı yaratmak için ustalıkla kullandığı alevle şekillendirme 
teknikleriyle tanınır. Ürettiği cam heykellerde dinamik gaz plazma ışığını akıcı 
şeffaf cam formlarına dahil ederek dikkat çekici işlere imza atmıştır (Görsel 12) 
(http-4 yeni 8, http-5 yeni 9).
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(a)         (b)

(c)

Görsel 12. Bernd Weinmayer (a) Happy End, 2016, yükseklik: 26 cm, (b) 
Airbone,| 2001 yükseklik: 95 cm, (c) Red wine glasses, 2005.

“Anatomik Neon” adlı serinin yaratıcısı cam sanatçısı Jessica Lloyd-Jones, 
sıcak cam üfleme tekniği ile üretilmiş camlarda elektrik akımının etkisi altında 
farklı renkler elde etmek amacıyla inert gazları kullanmıştır (Görsel 13). Sanat, 
bilim ve teknolojiyi birleştiren sanatçı, içinde yaşadığımız dünyaya yeni bakış 
açıları sağlamak için malzemelerin ve ışığın yenilikçi kullanımı yoluyla enerji, 
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madde ve doğa kavramlarını irdelemiştir. Malzemelerin fiziksel özellikleri ve 
ışığın soyut doğası ile yaptığı deneylerde, aktif enerji ve duyusal deneyimi 
uyandırmak için genellikle aydınlatma, renk ve optik unsurlarını kullanarak, 
maddi ve maddi olmayan dünya arasındaki diyaloğu araştırdığını ifade eden 
sanatçı, bilimsel araştırmaların çeşitli alanlarındaki uzmanlarla, mimarlar ve 
tasarım ekipleriyle iş birliği yapmaktadır.

  

(a)                                       (b)

Görsel 13.  (a) ‘Electric Lungs’ 2008–2010, 40×30×10 cm, Üfleme cam, 
xenon, elektrik, (b) Pulse 2008-2010, 16 cm × 12 cm × 10 cm.

Kaynak: https://www.jessicalloydjones.com/mixed-media/anatomical-neon

Camda yeni bir yaklaşım sunan bir diğer çalışma ise camın malzeme 
özelliklerini mürekkebe kıyasla tartışan ve camın kaligrafik ifade ile kullanım 
olanaklarını araştıran Ayako Tani tarafından yapılmıştır. Kaligrafi ve camın 
disiplinler arası araştırma alanına katkı sağlamak için yaptığı çalışmada esas 
olarak sanatçının vücut hareketinin cam çizgilerden yapılmış uzamsal izler 
olarak nasıl tezahür edebileceğine dair tartışmayı geliştirmek istemiştir. Camın 
uzamsal izlerin cisimleşmesini sağlayan ender bir malzeme olduğunu savunan 
sanatçı elin hareketini camda yakalama fikrini göstermek için ‘kaligrafik alevde 
şekillendirme’ kavramını geliştirmiştir. Açık alevde şekillendirmede cam, 
uzamsal izlere somut formlar verebilir, çünkü erimiş cam serbestçe akar ve hızla 
soğur ve bir şekle girer. Erimiş camı havada gerdirmenin bedensel etkisi, bir 
fırçayı mürekkebe daldırıp yapılan çizime benzer. Mürekkep izi nasıl elin ve 
fırçanın hareketinin iziyse, cam da erimiş haldeyken, elle manipüle edilen sıcak 
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camın hareketini somutlaştıran uzamsal bir iz oluşturur. Görsel 14’da sanatçıya 
ait kaligrafik cam çalışmaları   görülmektedir (Tani, 2019).

(a)

(b)

Görsel 14. Ayako Tani (a) Hayalet (2010), Alevde şekillendirme borosilikat 
cam ve ahşap çerçeve, Değişken boyut, (b) Murmuration no. 3 (2017).

Cam ve seramik alanındaki tecrübelerinden yola çıkarak cam sanatında 
yenilikçi bir yaklaşımla araştırmalar yapan Mehmet Aydın, düşük derecelerde 
geliştirdiği seramik sırlarının cam yüzeylerinde renklendirici olarak 
kullanımlarını araştırmıştır. Çalışmalarında özgün sır reçetelerinde krom, bakır, 
mangan, demir ve kobalt oksitlerin yanında seramik boyalarını da kullanarak 
kendi renk paletini geliştirmiştir. Sanatçı 650 ℃ gelişebilen sırlar üretmenin 
yanında, ham olarak geliştirdiği temel sır reçetesini fritleştirerek de denemeler 
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gerçekleştirmiş ve sır reçetelerini 630 ℃ kullanılabilir hale getirmiştir (Aydın, 
2021). Sanatçının cam yüzeyler üzerine yaptığı sır uygulamalarıyla ürettiği 
eserler Görsel 15’te görülmektedir.

 

    (a)              (b)

Görsel 15. (a) Sanatçının 2021 yılında “An Döküntüleri” adıyla Urla Kırmızı 
Sanat Galerisi’nde gerçekleştirdiği kişisel sergisinden bir kare

Kaynak: https://www.atolyekirmizi.com/an-dokuntuleri

(b) “Eklektik”, Füzyon Tekniği, 19x20x55 cm, 2021,  
Kaynak: Mehmet Aydın Fotoğraf Arşivi

Sonuç

Sanat, tasarım, iletişim, sağlık, enerji üretimi ve enerjinin muhafazası 
gibi alanlarda birçok önemli role sahip olan cam doğası gereği sürdürülebilir 
bir malzemedir. Birleşmiş Milletler Genel Kurulu, gelecek nesiller için daha 
sürdürülebilir bir dünyayı teşvik etmek adına edindiği temel hedefler bağlamında 
2022’yi cam yılı olarak ilan edilmiştir. Birleşmiş Milletler Uluslararası Cam Yılı 
kapsamında, camın geçmişini, bugününü ve geleceğini tüm biçimleriyle ele alan, 
camın zengin tarihi hakkında bilgilendirici ve cam, sanat, teknoloji ve kültür 
arasındaki bağları vurgulayan uluslararası birçok etkinlik gerçekleştirilmiştir. 
Uluslararası Cam Komisyonu (ICG), Cam Dernekleri Topluluğu (CGA) ve 
Uluslararası Cam Müzeleri ve Koleksiyonları Komitesi (ICOM) ile birlikte 
Birleşmiş Milletlerin aldığı bu karar şeffaf ve kolaylaştırıcı bir malzeme olarak 
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camın toplumlarımızdaki teknolojik, bilimsel, ekonomik, çevresel, tarihi ve 
sanatsal rolünün altını çizmek adına önemli bir adım olarak değerlendirilebiliriz.

Cam sanatçıya sınırsız tasarım olanağı sunan ve yaratıcı ifade arayışına 
cevap veren hem sanatsal hem de teknolojik bir malzemedir. Kırılganlık, şeffaflık 
ve şekillendirilebilme özellikleri ile güçlü bir estetik sese sahiptir ve çarpıcı bir 
güzellikle sizi kendine çeker. Birkaç bin yıldır bir sanat formu ve yüzlerce yıldır 
endüstriyel bir ürün olagelmiştir. Cam sanatı bilim ve teknolojideki gelişmelerle 
birlikte evrilmiş ve sanatsal malzeme olarak cam çağdaş cam sanatçılarını yeni 
düşünme ve çalışma yolları için her zaman teşvik etmiştir. Son yıllarda sanat 
eğitimi veren birçok üniversitede sanatsal cam çalışmaları bilimsel araştırmalarla 
desteklenmiş, alanda yeni teknolojiler ve malzemelerin kullanımına yönelik 
çok sayıda lisansüstü tez çalışması yapılmıştır. Bu çalışmalar tasarım ve sanat 
alanında sınırsız fırsatlar sunan bu zengin disiplinin daha da ilerlemesini 
sağlamaktadır. Camın sanatsal malzeme olarak sunduğu avantajlar, yaratıcı 
alanda önemli bir role sahip olan bilim ve teknolojideki ilerlemelerin de etkisi ile 
bizi şaşırtmaya devam edecektir. Bu teknolojik gelişmeler, yaratıcılığın içinde 
ve ötesinde, sanatçı ve tasarımcılar için yeni iç görüler ve farklı biçimlerde 
çalışma olasılıkları sunmada etkili olmuştur.

Dijital teknolojilerin varlığı geleneksel üretim yöntemleri ile elde edilmesi 
imkansız olan cam sanat eserlerinin yaratılmasına imkan sağlamaktadır. Cam 
sanatı, kökeni çok eskiye dayanan ve içinde bulunduğu çağı etkileyen tamamen 
çağdaş bir disiplindir. Birçok endüstri alanında kullanılmasının yanı sıra günlük 
hayatımızda da karşıma çıkmaktadır. Cam, tüm bunların üstünde eşsiz bir sanat 
malzemesidir. Üretimi bilgi gerektirmesine ve zorluklarına rağmen sanatçıya 
sınırsız tasarım olanakları tanıyan birçok özelliği kendinde barındırır. 

İlk bulunduğu zamanlarda medeniyetin gelişmesine katkı sunmuş olan cam 
hem teknolojik anlamda hem sanat ve tasarım malzemesi olarak yaşadığımız 
çağın belirleyici unsurlarından biri olarak karşımıza çıkmaya devam edecektir.
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1. Giriş

21. yüzyılın ikinci çeyreğinin içinde bulunduğumuz bu günlerde sanat 
alanında yazılan yazılarda sanat deneyimi ifadesinin kullanımının arttığı 
gözlemlenebilir. Pandeminin etkisiyle birlikte, özellikle 2020 yılından 

sonra sanal müze ve galerilerin internet ortamında gezilebilmesiyle birlikte bu 
konunun pekiştiği görülmektedir. Bu bağlamda bir müze, galeri ya da sanat 
mekanına gitmeden orada bulunan çalışmaları görme üzerine kurulu olan sanal 
gezintilerin sanat deneyimini ne kadar yaşattığı ile ilgili çalışmaların sayısı 
da gün geçtikçe artmaktadır. Ortaya konulan birçok çalışmanın sonuçlarına 
göre söylenebilir ki, şu anki teknolojiyle oluşturulan ve uzaktan gezilebilen 
sanal sergilerde, gerçek bir fiziksel mekanda yaşanan sanat deneyimi elde 
edilememektedir (Świerczyńska Kaczor, 2015: 225–232; Widjono, 2020: 
93-99). Günümüzdeki sanal sergi ziyaretlerinin, deneyim yaşamaktan daha çok 
eğitim amaçlı olarak kullanılabileceği önem arz eden bir tartışma konusudur. 

Pandemiden önce de, sanatı deneyimleme konusu elbette bulunmaktadır. 
Platon’un mimesis kuramı, taklidin insana yaşattığı duygular bağlamında 
bu konuyla ilişkilidir. Benzer şekilde Aristoteles de duyguların, davranışlar 
aracılığı ile boşalımını tanımladığı katharsis kavramıyla görüntülenin duygulara 
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yansıyarak bir deneyim olarak yaşanmasını vurgular (Erinç, 2004: 13- 27). İlk 
kez 1934’te basılan “Deneyim Olarak Sanat” adlı eserinde John Dewey de, ruh 
ve beden olarak insanın estetik deneyimine odaklanır (Dewey, 2021). Estetik 
deneyimden ise fizyolojinin, psikoloji ve biyolojiyle buluşmasıyla yaşanan bir 
deneyim olarak bahsedilebilir. 

Estetik deneyimin bedenle, ruhla, zihinle, duygularla birlikte yaşanan 
bütünsel bir deneyim olduğuna örnek gösterilebilecek durumlar da mevcuttur: 
Örneğin Stendhal Sendromu. Stendhal Sendromu olarak adlandırılan durum; 
sanat çalışması karşısında kalp atışı ve nefes alış hızı aynı zamanda kaslardaki 
farklılıklar gibi  fiziksel değişimlere neden olan duygulanma ve bayılma hissi 
olarak tanımlanabilir (Yatık, 2021). Tröndle ve Tschacher (2012) de sanat yoluyla 
elde edilen duygusal etkilerin bedenle ilişkisini izleyicinin sanat deneyimi 
bağlamında kapsamlı bir araştırma yaparak sorgulamışlardır. Araştırmacılar 
Kunstmuseum St. Gallen’de bir sergiyi deneyimleyen her bir ziyaretçinin kalp 
atışlarını, nefes hızlarını ölçen aletler ve nabızlarını ölçen eldivenler aracılığıyla 
toplamda 532 katılımcıyla bir proje gerçekleştirmişlerdir. Projede izleyiciler bir 
süre sınırlamasına tabi tutulmamış ve ziyaretçilerin bir eserin önünde geçirdiği 
süre de ölçülerek hesaba katılmıştır. Böylelikle her bir ziyaretçinin farklı 
deneyimler elde ettiği sonucuna ulaşmışlardır. Fiziksel yapının duyguyla ilişkili 
olduğunu ve her bir kişi için farklı durumlar yaşandığını belirtmişlerdir. 

Tröndle ve Tschacher çalışmalarını geleneksel bir sergileme düzenine 
sahip bir alanda gerçekleştirmişlerdir. Özellikle 21. Yüzyılda sanat eserlerinde 
izleyicinin katılımı bağlamında yaşadığı deneyim de teknolojik ve dijital 
dönüşümle birlikte farklılaşmaktadır (Coşkun, 2014: 79).  Böylelikle izleyicinin 
rolü de farklılaşır. Morkoç  (2019: 6) da Jonathan Crary’nin ‘’Gözlemcinin 
Teknikleri’’ kitabına atıfta bulunarak teknolojinin gelişimiyle ilişkili olarak 
görme ve algılamanın da değişime uğradığını, izleyiciyi farklı konumlara 
taşıdığını belirtir. Bu konuda Gül (2020: 162) de; “mevcut teknik olanaklar 
dâhilinde sanatçının görsel algısı, görsel düşünme süreçleri ve bu doğrultuda 
yüzeyin sınırlanış ölçütleri de değişmektedir” şeklinde görüşlerini bildirmiştir. 
Görme yoluyla yaşanan deneyimde gerçekliğin farklı algılanması mümkündür. 
Günümüzde dijital olarak hazırlanmış ve izleyiciyi içine alarak bir mekanı 
kaplayan çalışmalar mevcuttur. Böylelikle kabul edilebilir ki, izleyici sanat 
eseri karşısında değil, sanat eserinin içinde sanat çalışmasını “deneyimleme” 
olanağı bulur. Bu bağlamdan hareketle bu çalışmada dijital yollarla tüm mekanı 
kaplayarak izleyiciyi katılımcıya dönüştüren ve katılımcıya kendi gerçekliğini 
unutturan immersive sanat çalışmaları ele alınmak istenmiştir. 
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2. Immersive ve Immersive Sanat

Kelime olarak “immerse” daldırmak, suya batırmak; “immersion” ise 
dalma, daldırma; batma, batırılma; bütün vücudu suya daldırarak vaftiz etme 
anlamlarına gelmektedir (Redhouse, 2006: 484). Sanat alanını temel alan 
Türkçe kaynaklarda immersion; sürükleyicilik (sürükleyici sanat) (Şiray, 2022: 
67; Küçükosman ve Okkalı, 2022: 181) ve içine alma (Arslan, 2018: 409) olarak 
geçmektedir. Immersive teknoloji ise; insanı 360 derece içine alan ve yeni bir 
geçeklik yaratan sarmayalan teknoloji anlamına gelmektedir (http-1). 

Immersive kavramının 1990’ların sonunda ve 2000’lerin başında daha 
çok sanal gerçeklik (Vr) gözlükleri gibi farklı araçlarla, aynı zamanda karmaşık 
teknik medya araçlarıyla ilişkilendirildiği, 2010’lu yıllardan sonra ise derinlik ve 
duyumsamanın yoğunluğu üzerine yaşanan deneyimle ilişkilendirilmiş olduğu 
söylenebilir. 2020’li yıllarda ise Vr veya Ar teknolojileriyle birlikte immersive 
bir deneyim yaşanabilmekle birlikte, herhangi bir araç olmadan, bir iç mekanın 
tüm alanlarının kullanılmasıyla, katılımcıyı çevreleyen enstalasyonların da 
immersive (immersive enstalasyon) olarak tanımlanabildiği görülmüştür.  
Bu bağlamda özellikle Yoyoi Kusama’nın iç mekanı 360 derece kapsayarak 
oluşturduğu aynalı enstalasyonları kaynaklarda örnek verilmiştir (Görsel 1) 
(Bouye, 2021; Roberts, 2021). Uz da 2017’de yayımlanan yazısında katılımcıyı 
içine alan ve teknolojik olanakla oluşturulan örneklerin yanında daha organik 
ve teknolojinin kullanılmadığı örnekleri mekan, enstalasyon ve deneyimle ilgili 
çalışmasında ele almıştır (Uz, 2017: 472-481). Bu kullanımdan dolayı dijital 
yollar kullanarak oluşturulan çalışmaların başına “dijital” terimi eklenerek 
belirtilmektedir; dijital immersive (enstalasyon) deneyim şeklinde. Immersive 
medya şeklindeki kullanımın ise; doğrudan dijital yollarla yapılan immersive 
sanat (enstalasyonları) deneyimini belirtmek için kullanıldığı görülmüştür 
(Yürür, 2021). 
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Görsel 1. Yayoi Kusama, Dots Obsession (Nokta Takıntısı),  
Immersive Enstalasyon, 2015, Centre D’art le Lait, Fransa.

Kaynak: https://www.artrabbit.com/events/yayoi- 
kusama-dots-obsession-infinited-mirrored-room

Özetle belirtmek gerekirse ise “immersive sanat” teriminin;

“insanı içine alan, sürükleyici bir deneyimin anlamının sadece dijital 
medyanın gün geçtikçe artan gündelik etkileşimi olmadığını, her şeyden 
önce gerçekle sanalın, dünya ile imgenin, gerçeklik ile kurgunun 
ayrımlarının azaldığı fakat geçirgenliklerinin, geçiciliklerinin ve 
sınırlarının bulanıklığının farkına varıldığı tasarlanmış mekânların, 
deneyim mekânlarının etkileşiminin olduğu” (Kolesch, 2021, s. 422’dan 
aktaran Şiray, 2022: 272) sanat çalışmaları için kullanıldığı belirtilebilir.

Grau (2003: 13) immersion kavramını tanımlarken buradaki amacın; 
“görüntü alanını bir bütün haline getiren veya en azından gözlemcinin tüm görüş 
alanını dolduran yapay bir dünya kurmak” olduğunu aynı zamanda kavramın 
dijital sanat çalışmalarının en önemli özelliklerinden olarak da kabul edildiğini 
bildirir. Grau (2003: 15) immersion kavramını Platon’un mimesis kavramıyla da 
ilişkilendirir; immersive çalışmalarda ayrıntıların kesinliği, yüzeysel görünüm, 
ışıklandırma, perspektif ve renk paleti aracılığıyla mimesisin inşa edildiğini 
belirtir. Böylelikle immersion kavramının katılımcının kendi gerçekliği dışında 
yeni bir gerçeklik algılamasıyla ilişkili olduğu kabul edilebilir. Bu durum Fransız 
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Filozof Jean Baudrillard’ın bahsettiği Simülasyon Kuramını da çağrıştırmaktadır. 
Braudrillard’a göre: “İmgeler artık gerçekliğin aynası değildir, gerçekliğin 
bağrını kuşatmış ve onu hipergerçekliğe dönüştürmüşlerdir” (Baudrillard, 2012: 
39). Immersive sanat çalışmalarında da Baudrillard’ın tanımladığı gibi sanat 
yoluyla yeni bir gerçekliğin oluştuğu görülür. 

Immersive terimini örneklerle tanımlamak gerekirse, buna Türkiye’den bir 
örnekle başlanabilir: Refik Anadol’un “Makine Hatıraları: Uzay” sergisi. Sergi 19 
Mart-25 Nisan 2021 arasında Pilevneli Dolapdere’de ziyaretçilerle buluşmuştur 
(Görsel 2). Bir ziyaretçi olarak serginin deneyimlenmesi, Anadol’un yarattığı 
evrene girerek ve bu evreni yaşayarak gerçekleşmektedir. Sergide, sanatçı, uzay 
konseptli bilgileri özel algoritmalar yardımıyla yapay zekaya işletmiş ve bu 
bilgileri sanat enstalasyonlarına dönüştürmüştür. Anılar ve Düşler olmak üzere 
iki bölümden meydana gelen sergideki çalışmalar, dijital görüntülerle sergiye 
gelen ziyaretçiyi her taraftan kapsayarak içine alır (Charitonidou, 2022: 7-10’den 
aktaran Küçükosman ve Okkalı, 2022: 185). Katılımcı bu evrenin içerisinde 
nereye bakarsa baksın bu evrenden kaçamaz. Tekkök Karaöz (2021) bu süreci; 
“Sergi boyunca veriler, bizimle duygusal bir bağ kuruyor ve merak uyandırıyor. 
Her verinin soyuttan somuta, kavramdan imgeye dönüşmesi izleyicinin hayal 
gücünü de sonsuzluğa götürüyor” şeklinde yorumlamıştır. 

 

Görsel 2. Refik Anadol, “Makine Hatıraları: Uzay”, Dijital enstalasyon  
sergisi, 19 Mart-25 Nisan 2021, Pilevneli Galeri, İstanbul.

Kaynak: https://www.artfulliving.com.tr/sanat/refik-anadol-gunumuz-ve-
gelecegin-dehasi-i-22978

Bu çalışma bağlamında belirtilmesi gerektiği düşünülen başka bir konu 
da serginin tek başına bir tek sanatçı tarafından yaratılmadığıdır. Bir ekip 
yardımıyla aynı zamanda yapay zeka kullanılarak yapılan sergi 21. Yüzyılda 
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sanatın ve sanatçının konumunun nerede olduğunu da sorgulatmaktadır. 
Geleneksel sanatta tek başına atölyede çalışan sanatçı artık bir ekiple birlikte, 
hatta NASA ile çalışarak hatta insan olmayan makineler aracılığıyla sanat 
üretimlerini bir ortaklık şeklinde oluşturur. Öyle ki, atölyede çalışan sanatçı, 
sergilemek için eserini atölye dışına bittikten sonra çıkarır ve çalışma sergi 
mekanında sergilenir. Fakat 21. Yüzyıl sanat ortamına bakılırsa, sürecin sanatçı 
dışında başkaları tarafından da oluşturulan ve çalışmanın içerisine dahil olan 
katılımcının yaşadığı deneyim düşünülerek kurgulanan çalışmaların olduğu 
görülür. Böylelikle bilim, teknoloji ve sanat bu bağlamda buluşarak katılımcıya 
yönelik bir “deneyimi” önemser. Anadol’un sergisi bir galeride yer alsa da, genel 
olarak bu tür çalışmaların yer aldığı sanat mekanlarının, kurum ve müzelerin 
sayılarının arttığı gözlemlenebilir.  

3. Dijital Immersive Sanatı Benimseyen Sanat Kurumları

Bir önceki bölümde yapılan tanımlardan anlaşılabileceği üzere, önüne 
immersive sıfatı gelen bir sanat çalışması izleyiciyi, izleyici konumundan 
çıkararak katılımcı olarak çalışmanın içine alır (Kolesch 2021, s. 422’den aktaran 
Şiray, 2022: 272). Bu durum immersive sanat çalışmalarının katılımcıyı 360 
derece kapsamasıyla fiziksel olarak içine alması demektir. Katılımcının fiziksel 
olarak çalışmanın “içinde” bulunması, katılımcının hislerini ve davranışlarını, 
kısaca yaşadığı deneyimi de etkileyerek, hem fiziksel hem de duygusal olarak 
sanatın “içinde” olması olarak kabul edilebilir (Grau, 2003: 13). Katılımcı 
deneyimi bir süreci kapsayan bir olaydır.

Bu bağlamda Umberto Eco’nun fikirlerinden bahsedilebilir. Eco ‘’Açık 
Yapıt’’ adlı kitabında izleyicinin sanat çalışmasıyla olan iletişimini araştırır. 
Yazarın ‘’açık’’ olarak tabir ettiği eserler, izleyiciyi sanatçıyla birlikte yaratmaya 
davet eder. Böylelikle sanatçının yapıtı ile okuyucu/izleyici arasındaki mesafe 
azalır ve yapıtla karşılaşan her kişi için yapıtla arasında yeni ilişkiler ortaya 
çıkar. Yapıt tamamlanmış gibi görünse bile bu şekilde sonsuz sayıda varyasyona 
dönüşerek oluşmaya devam eder (Eco, 2019: 91-95).

Umberto Eco dışında izleyicinin katılımcıya dönüşerek, süreci paylaşması, 
katılımcı olarak rolünü ve katılımcının yaşadığı deneyimi araştıran çalışmalar 
bulunduğu görülür. Bunlar:  Walter Benjamin’in ‘Üretici Olarak Yazar’ı (1934), 
John Dewey’in ‘Deneyim olarak Sanat’ı (1934), Roland Barthes’in ‘Yazarın 
Ölümü’ (1698), Duchamp’ın, Kaprow’un ve Beuys’un yazıları, Bishop’un 
(Bishop, 2007: 36) Katılımcı Sanat hakkındaki fikirleri, Bourriaud’un ‘İlişkisel 
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Estetik’i (1998), Ranciere’nin Özgürleşen Seyirci’si (2006) olarak belirtilebilir 
(Karaca, 2016: 67). 

Katılımcı deneyimi odaklı anlayış, müze kavramını değiştirerek sergilemeyi 
de etkilemiş, müzeler, izleyicinin aktif katılımcı olarak rol alabilecekleri 
deneyimleme mekanlarına dönüşmeye başlamıştır (Schubert, 2004: 65). Bu 
konuda Kuru (2022: 1376) şunları belirtmektedir:

“II. Dünya Savaşı’ndan sonra New York merkezli yeni sanat anlayışının 
yapısal parçalarından birisi olan izleyicinin öznel deneyiminin yeniden 
tanımlanması süreci, müzenin de kendini dönüştürmesine yol açmıştı. 
Bu dönemin baskın düşüncesine göre, sanat bir temsil aracı, herhangi 
bir ideolojiye ve bu bağlamda tek bakışlı bir tarih yazımına ya da ardıl 
anlamlara göndermede bulunan kapalı bir sabit değildi. Kendi anlamını 
izleyici ile kurduğu sürekli, karşılıklı ve değişken etkileşim ile yeniden 
üreten bir çeşit aygıttı. Dolayısıyla bu dönüşümün en önemli unsurlarından 
birisi sanatçı ile izleyici arasındaki (eşitsiz) ilişkinin yeniden formüle 
edilmesiydi. Bu formülde izleyici, yapıtın anlamını kolektif olarak üreten 
etkin bir katılımcıydı” (Kuru, 2022: 1376).

İzleyicilerin katılımcıya dönüştüğü sergiler öncelikle bilim müzeleri 
kategorisinde başlamış, daha sonra diğer müze türlerini de etkilemiştir. (Caulton, 
1998, 1’den aktaran Gül, 2014: 5-6). 2000’li yıllarda ise immersive sanat anlayışını 
benimseyen pek çok müze, kurum veya merkez olarak nitelenen alanların 
olduğu görülmektedir. Bunlara örnek olarak Artechouse ile başlanabilir. Kurum 
yeni teknoloji ve yeni yaratıcı ifade biçimleriyle çalışan sanatçıların eserlerini 
sergilemeye odaklanan bir anlayışla 2015 yılında Sandro ve Tati tarafından 
kurulmuştur. Artechouse’un web sayfasında sergilerinden biri olan “Submerge 
(Batırmak)” (Görsel 3) hakkında şu şekilde bir betimlemede bulunulmuştur: “…
düşüncemizi genişletmek için bariz olanın ötesine bakmamızı teşvik ediyor; bizi 
daha derin düşünmeye, bakış açımızı geliştirmeye, iletişim akışını açmaya ve 
başkalarıyla bağlantı kurmaya zorluyor.” Bu cümleden de anlaşılabileceği üzere 
çalışmanın tamamen katılımcı deneyimi üzerine kurgulandığı görülebilir. Bir 
denizaltını andıran yoğun mavi rengin kullanıldığı çalışmada, hareketli dokuların 
ve ışığın etkisiyle katılımcının kendi fiziksel dünyadaki yerini unutarak, yeni bir 
gerçekliğin içine geçtiği kabul edilebilir. Kurumun web sayfasında çalışmayla 
ilgili ayrıca şu ifadeler de yer almaktadır: 
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“Ruhumuza dinlendirici bir renk olarak damgasını vuran PANTONE 
19-4052 Klasik Mavi, insan ruhuna bir huzur ve sükunet duygusu 
getirerek sığınak sunar. Bu çoklu-duyumsal enstalasyon da aynı şeyi 
yaptı, düşüncelerimizi merkezledi, konsantrasyona yardımcı oldu ve 
ziyaretçileri uçsuz bucaksız bir mavilik alemine çekerek dirençliliği 
teşvik etti” (http 2).

Görsel 3. ARTECHOUSE, Submerge (Batırmak),  
Immersive Enstalasyon, Artechouse, 2020, New York.

Kaynak: https://www.behindthescenesnyc.com/ 
submerge-immersive-installation-at-artechouse/

Başka bir kuruluş olan Gooest ise 2010 yılında dijital yeni medya Ar-Ge ve 
uygulama alanı olarak Çin’de kurulmuştur. Gooest, etkileşimli, çoklu duyusal 
ürünler ve deneyimler oluşturmak için gelişmiş dijital yeni medya teknolojisini 
uygulamaya odaklanmaktadır. Kurum, GooestTech, Gooest Park, Digital Π 
Sportainment, Smart Π Edutainment, Gooest INTL vb. alt markalara sahip olup 
70’den fazla etkileşimli ürünü, 500’den fazla uygulama senaryosunu ve çok 
sektörlü çözümleri bağımsız olarak araştırıp geliştirmeye çalışmaktadır (http-3). 

Immersive sanat çalışmaları kapsamında Gooest’te 30 Kasım 2019’dan 15 
Şubat 2020’ye kadar süren “Cruise light, Light and Shadow (Seyir ışığı, Işık ve 
Gölge)” adlı sergiden bahsedilebilir (Görsel 4).  Modern ışık ve gölge teknolojisini 
geleneksel sanatla birleştiren bu sergi sanal ve gerçeğin çarpışmasıyla doğal 
sanatın güzelliğini bütünleştiren eşsiz bir ortam yaratarak ziyaretçileri hassas 
yaşam estetiği sunan duyusal bir sanat yolculuğuna çıkarır (http-3). Sergisindeki 
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çalışmalardan biri olan “Flower Waterfall (Çiçek Şelalesi)”da bir şelaledeki 
suyun hareketleriyle oluşan görsel etkileri görmek mümkündür. Fakat çalışmada 
ziyaretçiler sadece bir şelalede akan suyun gerçek yaşamdaki görüntüsünün bir 
benzerini görmez. Su görüntüleriyle birlikte çiçeklerle oluşturulan bir tasarım 
görür ve böylelikle oluşan yeni bir gerçekliğe tanık olur. Suyun sıçramalarıyla 
çiçeklerin ilişkisinin varlığını deneyimler. Ziyaretçi bu görsel etkilerin arasında 
yürürken bir meditasyondaymış gibi kendisiyle de yüzleşebilir; böylelikle 
gerçek yaşamda rastlanılamayan bir deneyimi yaşar.  

Görsel 4. Gooest, Flower Waterfall (Çiçek Şelalesi),  
İnteraktif Enstalasyon, Gooest Tech, Çin, 2021.

Kaynak: http://www.gooest.net/product_detail.aspx?id=134

Yukarıdaki betimlemeden anlaşılacağı üzere çalışma, doğanın sanatçılar 
tarafından dijital olarak kurgulanmış bir versiyonunun ziyaretçi tarafından 
deneyimlenmesine odaklanmaktadır. Ayrıca serginin yer aldığı alan olan 
Gooest’te çocuk oyun alanları, lunapark, ebeveyn-çocuk gibi farklı multimedya 
etkileşimli alanlar da mevcuttur. Alan sadece sanat için değil eğlenceli etkinliklerle 
deneyim yaşayarak vakit geçirilebilmek için de tasarlanmıştır. Bu durum aynı 
zamanda sanatın 21. Yüzyıldaki konumu ve algılanma biçimi hakkında da bilgi 
verir. Her ne kadar sanat deneyimi yaşamak üzerine kurgulamalar yapılsa da 
bu alanın oluşumunun tek sebebinin sanat olmadığı, farklı alanlarda yaşanan 
deneyimin de önemsendiği söylenebilir. Sanatın, büyük harflerle yazılan 
anlamından uzaklaşılarak, günlük yaşam ve eğlence kavramıyla yakınlaştığı 
görülebilir.
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Benzer bir ifade, Artnet’e konuşan Artscapes UK’nın kurucu direktörü 
Rose Balston’un 2021 yılında Londra’da açılan Frameless hakkında söylediği 
sözlerde bulunmaktadır:

“Frameless için ziyaretçilere heyecan verici görsel bir deneyim sunacağını 
düşündüğümüz çok sayıda tür, teknik ve dönemden eserler seçtik. Sanat 
herkes içindir, kürasyonda buna dikkat ettik. İster deneyimli bir sanat 
tarihçisi olun, ister konuyla yeni tanışan ya da sadece görsel bir deneyim 
peşinde olan biri… Bu proje herkesin keyif alacağı bir deneyim olacak” 
(http-4). 

“Sanat herkes içindir” ifadesinin de, Beuys’un katılımcı sanat çalışmalarını 
tanımlarken benimsediği “Toplumsal Heykel” anlayışıyla uyuştuğu üzerine 
vurgu yapılabilir. Frameless sergilerinde ünlü sanatçıların resimlerinin kapsayıcı 
ve katılımcı bir şekilde ele alınmasıyla oluşturulan çalışmalar yer almaktadır 
(Görsel 5). Daha önce de Leonardo Da Vinci, Chagal, Klee, Van Gogh gibi 
ünlü sanatçıların eserlerinin dijital immersive enstalasyon olarak kurgulandığı 
sergiler dünyada farklı mekanlarda açılmıştır. Frameless’taki sergilerde yer alan 
sanatçılar ise; Cezanne, Kandinsky, Monet, Canaletto, Rembrandt and Klimt 
olarak belirtilmiştir (http-4).

Görsel 5. Frameless adlı merkezde yer alan olan 

bir sanat çalışmasından görünüm, Londra, 2022.

Kaynak: https://artdogistanbul.com/londranin-yeni-dijital-sanat-merkezi/
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Artechouse, Gooest, Artscapes gibi kurumlara benzer Türkiye’den bir 
örnek olarak ise DasDas verilebilir. DasDas Mart 2017’de Ataşehir, İstanbul›da 
açılan çok amaçlı sahne ve gösteri sanatları merkezidir. Bilim, sanat ve teknoloji 
ekseninde sanat yerleştirmelerini milyonlarla buluşturan ödüllü Ouchhh 
Studyo’nun eserlerinin yer aldığı “Paralel Universe (Paralel Evren)” sergisi 
11 Haziran-15 Eylül 2021 tarihleri arasında DasDas’ta yer almıştır (Görsel 
6). Sergi Van Gogh, Veri Boyama Deneyimi, Şiirsel Yapay Zeka, Göbeklitepe 
Mimari Veri ve Osman Hamdi Bey Eserleri isimli ayrı bölümlerden 
oluşmaktadır. Bu bölümlerden biri olan Van Gogh’un çalışmalarının immersive 
olarak deneyimlenebileceği sergi için kurumun web sitesinde şu şekilde bir 
açıklama yer almaktadır: “Her biri 30 dakika sürecek seanslarda, yapay zeka 
sayesinde Van Gogh tablolarını sadece görmeyecek aynı zamanda tabloların 
içinde gezinebileceksiniz (http-5, http-6)” Bu açıklama geçmiş dönemde bile 
yapılsa sanat eserlerinin yeni teknolojilerle farklı biçimlere bürünerek, insanları 
etkilemeye devam ettiğine yönelik bir örnektir. Aynı zamanda günümüz sanatında 
“görme” eyleminin öneminden ziyade ziyaretçinin bir katılımcı olarak bir süreç 
içinde, eseri yaşayarak deneyimlemesinin önemsenmeye başladığını vurgular. 

Görsel 6. Ouchhh Studyo, Paralel Universe (Paralel Evren), 2021,  
DasDas, İstanbul.

Kaynak: https://www.dasdas.com.tr/parallel-universe/

4. Etkileşimli Dijital Immersive Çalışmalar

Immersive sanat çalışmalarında izleyici kendi deneyimini yaratırken aynı 
zamanda sanat çalışmasıyla bir ilişki içindedir elbette fakat katılımcıyla doğrudan 
iletişime girerek, katılımcının hareketleriyle birlikte bünyesinde farklılıklar 
oluşan çalışmalar (interaktif) etkileşimli çalışmalar olarak betimlenir (Canbolat 
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ve Boyacı, 2022: 61). Etkileşim “insanların çevrelerinde karşılaştıkları nesneler, 
yüzeyler ve ortamlar ile karşılıklı iletişim içine girdikleri” alanlar olarak 
tanımlanabilir  (Gül, 2014: 7). Böylelikle katılımcının yaşadığı deneyimin o 
anda ve eşsiz bir biçimde yaşanmasına olanak tanınır. Etkileşim kavramına 
dijital sanat çalışmalarında ve immersive sanatı benimseyen sanat kurumlarında 
da çokça rastlanmaktadır. Özellikle 21. Yüzyılda hem dijital hem immersive 
hem de etkileşimli sanat çalışmaları sunan ilk örneklerden olan Mori Building 
içindeki TeamArtLab’ın çalışmaları bu doğrultuda örnek verilebilir. 

TeamLab’ın, “Endless (Sonsuzluk)” isimli çalışmasında sonsuzluğa 
uzanan bir su birikintisi, suyun yüzeyinde yüzen balıklar ve ışıkların olduğu 
bir ortam görüntüsü bulunur (Görsel 7). Suyun içindeki balık görüntüleri 
çalışmanın içinde yürüyen insanlarla çarpıştığında çiçeğe dönüşür ve dağılır. Bir 
bilgisayar programı tarafından gerçek zamanlı olarak katılımcıların hareketleri 
işlenir ve katılımcının hareketiyle eş zamanlı olarak çalışmadaki imgeler 
değişikliğe uğrar. Bu özellik aynı zamanda aynı durumun bir daha hiç bir zaman 
tekrarlanmayacağını, o ana ait ve biricik bir deneyim anı olduğunu gösterir. Bu 
çalışmalara benzer pek çok etkileşimli dijital immersive sanat örneğini Mori 
Building’de görmek mümkündür (http-7).

   

Görsel 7. TeamLab, Endless (Sonsuzluk), 2016-2018,  
Etkileşimli Dijital Sanat Enstalasyonu, Mori Building.

Kaynak: https://planets.teamlab.art/tokyo/?utm_source=web&utm_
medium=art&utm_campaign=firstview&utm_content=borderless_

azabudai#modal-6

2005 yılında kurulan Random International da izleyiciyle etkileşimli 
deneysel çalışmalar yapmaktadır. Başka bir etkileşimli çalışma olarak da 
Ramdom International’ın “Rain Room (Yağmur Odası)” çalışması örnek 
verilebilir (Görsel 8). Su, enjeksiyonlu kalıplanmış fayans, selenoid valfler, 
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basınç regülatörleri, özel yazılım, 3D izleme kameraları, çelik kirişler, su 
yönetim sistemi, zemin gibi eleman ve tekniklerle yapılan bu yerleştirme, ilk kez 
2012 yılında Londra Babrican’da gösterilmiştir. Daha sonra bazı sergilerinde 
alan büyüklükleri farklılaştırılıp New York MoMa, Şangay Yuz Museum, Los 
Angeles LACMA gibi yerlerde de izleyiciyle buluşmuştur. Rain Room’un var 
olduğu alanda insan, doğa ve teknoloji ilişkisinin araştırıldığı eşsiz bir atmosfer 
söz konusudur. Enstalasyona  girdikten sonra ziyaretçiler yağmur yağan bir 
odada bulunurlar. Katılımcı yağmurun sesini ve kokusu yoğun olarak hissetse de 
yağmur üzerine yağmaz çünkü katılımcı hareket ettikçe yağmurun yağış yönü 
değişir. Bu oda ziyaretçiyle etkileşim içindedir ve ziyaretçi oda içine girdiğinde 
her tarafta düşen su damlalarını kontrol edebilme olanağına sahiptir. Böylelikle 
katılımcı ıslanmadan bir yağmur deneyimi yaşar. Bir kişinin yaşamı boyunca 
şemsiyesiz ya da yağmurluksuz olarak gerçekte başına gelemeyecek bir durum 
yaşanır. Böylece yeni bir gerçeklik oluşur. Daha önceki örneklerde de olduğu 
gibi bu çalışma da katılımcı yapıtın önemli bir parçasıdır. Onunla bütündür, o 
olmadan hedeflenen anlam ve görüntü söz konusu değildir (Uz, 2017: 478-479).

Görsel 8. Random International, “Rain Room (Yağmur Odası)”, 2012.

Kaynak: Uz, N. (2017).  Heykel, Mekân Ve Deneyim,  
Journal of Awareness, Volume 2, Issue 3S, 479.

Bir başka etkileşimli immersive enstalasyon örneği olarak ise “Light 
Strings’ten (Işık Telleri)” bahsedilebilir (Görsel 9, 10). Çalışmasını aynı zamanda 
akademik bir yayın içinde tanıtan sanatçı ve yazar Seo, çalışmayı katılımcıların 
sanat eseriyle ilgili deneyimlerini incelemenin bir yolu olarak oluşturduğunu 
belirtmiştir. Light Strings’te çalışmanın bulunduğu mekanın tavanından sarkan 
2500’den fazla özel üretilmiş ve düzleştirilmiş fiber optik şerit bulunmaktadır. 
Fiber optik şeridin her bir ucu, doğrudan projeksiyon ızgarasındaki bir noktaya 
eşlenmiştir. Sanatçı kullandığı malzemeyle ilgili olarak şunları belirtmiştir: 
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“Light Strings’te, fiziksel olarak kucaklayan, esnek ve açık, katılımcılara 
boşlukta serbest hareket sağlayan bir alan yaratmaya çalıştım. (…) Sanat 
yaratma sürecinde, fiber optikler benim için sadece soğuk plastik teller 
değil. Mekanda tıpkı benim gibi bilgisayar tarafından üretilen diğer 
etkileşimli öğeler ve katılımcılarla aynı şekilde yaşıyorlar”. 

Katılımcılar tavandan sarkan şeritlerin ucundaki ışıklarla ışıktan biçimler 
oluşturabilir. Katılımcı hareket ettikçe ışıktan oluşan biçimlerin formu değişir. 
Biçimi oluşturan bir nesnenin ortada olmaması bağlamında çalışmanın yeni bir 
gerçeklik oluşturduğu söylenebilir. Sonuç olarak, beden hareketleriyle uzamsal 
bir ortamda ve bir süreç dahilinde katılımcıların hareketlerinin deneyimsel bir 
modeli geliştirilmiştir (Seo, 2015). 

Görsel 9. Jinsil Hwaryoung Seo, Light Strings (Işık Telleri), 2015.

Kaynak: https://isea2015.org/proceeding/submissions/ISEA2015_
submission_237.pdf

   

Görsel 10. Jinsil Hwaryoung Seo, Light Strings (Işık Telleri), 2015.

Kaynak: https://digitalartarchive.siggraph.org/artwork/jinsil-hwaryoung-seo-
greg-corness-light-strings-kinesthetic-immersive-environment/
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Seo (2015), sanat çalışmasıyla ilişkili olarak yayınladığı makalesinde ise 
şunları belirtir: 

“Light Strings’teki tüm deneyim, çevre ve katılımcı tarafından birlikte inşa 
edilen sürükleyici (immersive) bir özellik ile anlam yaratan bir deneyim 
olarak yorumlanabilir. Bu yazıda açıkladığım modelde, daldırma bedensel, 
uzamsal ve bağlamsal bilinçten oluşur.  Bu model üzerinden yaptığım 
araştırma yolculuğu, sarmalanmanın yalnızca sanal gerçeklik ortamlarında 
değil, aynı zamanda bedeni, alanı ve bağlamsal farkındalığı güçlendiren 
fiziksel ama etkileşimli gerçekliklerde de mevcut olduğunu gösteriyor. 
Bu çok kritik. Sürükleyici deneyimimizin farkındalığının, sanatsal, tıbbi, 
pedagojik ve eğlence alanları da dahil olmak üzere insan deneyiminin tüm 
alanlarını dönüştürmek için oldukça umut verici bir yol sağlayacağına 
inanıyorum.”

Sonuç 

21. yüzyıl sanatını anlamlandırmak için sanat alanında pek çok yayın 
yapılmaktadır. Bunlar arasında değişen estetik anlayış, katılımcı, etkileşimli 
sanat gibi terimlerle birlikte dijital yollarla oluşturulan sanatla (nft, metaverse 
vb.) ilgili pek çok yeni terim ve kavramdan bahsedilebilir. Bu çalışmada da, hem 
dijital hem de katılımcı sanatı içeren bir kavram olan immersive sanat, sanat 
çalışmalardan örneklerle açıklanmaya çalışılmıştır.

Immersive olarak tanımlanan bütün çalışmaların ortak özelliği olarak 
izleyicinin katılımcıya dönüştüğü ve katılımcının yaşadığı “deneyim” 
kavramının önemsendiği görülür. Bu deneyim aynı zamanda biricik ve tektir, 
o ana aittir ve herkesin deneyimi birbirinden farklıdır. İncelenen örneklerde 
katılımcıların duyuları tarafından algılanan verilerle hislerin oluşmasına 
odaklanılmış olduğu görülür.  Bu anlamda sadece sanatı deneyimlemekten 
değil, bir bütün olarak katılımcının farklı hisler yaşamasının önemsendiğinden 
bahsedilebilir. Immersive sanat çalışmalarını bünyesinde bulunduran kurumlar 
genellikle çok parçalı bir yapıdadır ve genel olarak eğlence-sanat-kültür merkezi 
olarak tanımlanmaktadır. Bu durumun sanatın tanımının ilerleyen zamanda 
tekrar ve tekrar değişebileceğini gösterdiği de kabul edilebilir. Aynı zamanda 
bilim, teknoloji ve sanatın beraberce işlediği, sanatçıların tek başlarına değil, 
yazılımcılar, bilim insanları ve farklı alanlardan kişilerle birlikte bir takım 
halinde çalışıyor olması da sanat tanımının değişmesine yol açmaktadır.  
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Immersive sanatın içerisinde sadece görme eylemiyle değil, sesle, kokuyla, 
dokunmayla ilişkili olan örnekleri de görmek mümkündür. Benzer şekilde, Vr 
ve Ar teknolojileri gibi farklı teknolojiler kullanılarak da immersive deneyim 
yaşanabilir. Bu çalışmada ise, fiziksel bir odada insanın görme eylemiyle 
birlikte farklı bir gerçeklik algılamasından yola çıkan örnekler ele alınmıştır. 
Dijital immersive enstalasyonların görsel sanatlar alanında var olmaya devam 
ederek aynı zamanda bundan sonra metaverse, oyunlar, filmler gibi farklı 
versiyonları da içine katarak ve farklı duyulara hitap ederek sayılarının artacağı 
düşünülmektedir. 

Immersive deneyimin eğitim amaçlı kullanılabileceği de belirtilebilir. 
İzleyicinin katılımcıya dönüşme sürecini ve deneyimini daha iyi anlamak 
için bundan sonraki araştırmalarda katılımcı deneyimleriyle ilgili anketler ve 
röportajlar yapılması önerilebilir. Araştırmanın Giriş Bölümünde bahsedilen 
Tröndle ve Tschacher’in çalışması gibi uzun soluklu çalışmalar etkileşimli 
ve dijital müzelerle yapılabilir. Geleneksel sanat deneyimi ile bu ortamlarda 
yaşanan deneyim arasındaki benzerlikler ve farklılıklar ortaya konulabilir. 
Ayrıca ünlü sanatçıların çalışmalarının immersive enstalasyon şeklinde ele 
alındığı örneklerle sanatçının orijinal çalışmasının deneyimlenmesi konusunda 
karşılaştırmalı araştırmalar yapılabilir.
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1. Giriş

20. yüzyıl müziği gelişimini diğer sanat alanlarında olduğu gibi klasik müzik 
alanında “yeni müzik” çağı adı altında sürdürürken kendisini kanıtlamaya 
çalışan, unutulmuş denilen bestecilerin de bu sahnede yer aldığı bir 

yüzyıl olma özelliği ile de isim yapmıştır denilebilir. 20. yüzyıl müziği denince 
tamamen yeni bir müzik yapısı akla gelse de aslında özgürlüğün, kahramanlığın 
müziği olduğu kadar da gericiliğin, savaşın ve düşmanlığın müziği var olmuştur 
çünkü orta sınıf ve zengin sınıf demeden tüm insanlığın yaşadığı bu çağda ne 
varsa olduğu gibi müziğe yansımıştır (Kaygısız, 2017 s.270).

Aleatori1 denilen müzik 1950 yıllarında ortaya çıkarak ses perdelerinin, ton 
renklerinin ve ritimin oldukça serbest olabildiği, özellikle icracının kendisine 
müziği icra etmede istediği materyali seçme şansı verdiği yeni bir kavram 
olarak ortaya çıkmıştır. Bu yeni kavramın öncüsü Amerikalı besteci John Cage 
olmuştur ve müziği şöyle tanımlamıştır:

1  Aleatori: Şansa bırakılmış müzik.
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“Kompozisyonumu düzenlemeye çalışıyorum sonunda ne olabileceği 
hakkında hiçbir bilgim olmayacak. Amacım amacı ortadan kaldırmak” (Kamien, 
1998 s.346).

Ses tınılarını ön plana koyarak besteler üreten Penderecki, John Cage ve 
Cowell bu stilin öncüleri olmuşlardır. Piyano telleri üzerinden yeni tınılar elde 
etmeye yönelik denemeler yapmışlar, en ince veya en kalın telde tüm sesleri 
bir arada duyurmaya çalışmışlardır. Yapılan tüm denemelerde ses üzerinde 
yoğunlaşarak aslında tamamen yeni müzik türü yaratılmıştır. Bir devrim 
gerçekleşmiştir de denilebilir. (Kaygısız, 2017 s. 298) Ligeti geleneksel müzik 
fikrini temelde Pierluigi ve Palestrina’dan öğrenerek bir yandan kendi ulusal 
Macar halk müziğini tüm kalbiyle eserlerinde hissettirmiştir (Çağlar, 2021 s. 
396). Bestecinin müziği ritim ve yazı tekniği yönünden yeni diyebileceğimiz 
aksak ritimli ve ses olanaklarını üst düzeye çıkarabilen bir yazı stili ile 
varolmuştur hatta zaman zaman elektronik müzik renklerinin akustik müziğin 
içerisinde gezindiği de görülebilmektedir (Karlıdağ, 2007 s.2).

Müzik tarihinde özellikle Macar bestecilerin veriminin göze çarptığı bu 
yüzyılda Bartok ve Kodaly gibi önemi Macar bestecileri besteleriyle kendilerini 
yeterince kanıtlamışlardır. İsmi onlar kadar duyulmayan ama müziğe olan 
katkılarıyla bilinen bestecilerden yeteneği ve bilgisi ile çok değerli sayılan 
György Ligeti araştırmanın konusu oluşturmaktadır. Araştırmada besteci’nin 
yaşamı ve müzik stiline değinilerek üflemeli beşlisi için bestelediği “Altı 
Bagatelles” adlı altı bölümden oluşan eserin altı bölümü obua icracılığının 
teknik ve müzikal yönü ele alınacaktır. Flüt, obua, klarinet, korno ve fagotun bir 
araya geldiği bu eserde bestecinin ön planda yoğunlaştığı ritim ve artikülasyon 
yoğunluğu içeren kanon şeklindeki yazısı enstrümanlar arasında verilen 
geçişlerle eserin ana hatlarını öne çıkartmaktadır. Eser teknik ve müzikal 
açıdan virtüözite gerektiren bir oda müziği eseridir ve seslendirecek olan obua 
icracılarına ve obua eğitmenlerine yararlı olması bakımından bu araştırmanın 
önerilerinin faydalı olacağı düşünülmektedir.

Bu çalışmada, bestecinin yaşamına değinilerek “Altı Bagatelles” adlı 
üflemeli beşli eserinin obua çalma teknikleri bakımından zorlukları tespit 
edilerek alternatif icra etme yolları sunulmuştur.  Araştırmanın problem 
cümlesi; “György Ligeti’nin Üflemeli Beşlisi İçin Bestelediği “Altı Bagatelles” 
Adlı Eserinin Obua Partisine Yönelik Çalışma Önerileri nelerdir” biçiminde 
oluşturulmuştur.
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1.2. Araştırmanın Önemi

Bu çalışma, György Ligeti’nin “Altı Bagatelles” adlı üflemeli beşlisi için 
yazılan eserini çalışacak öğrenci ve çalıştıracak öğretmenlere referans olması 
bakımından önemli görülmektedir.

1.3. Araştırmanın Sınırlılıkları

Çalışma, György Ligeti’nin “Altı Bagatelles” adlı üflemeli beşlisi için 
yazılan eserinin üflemeli partisi ile ilgili eserin bölümleri ve obua partisinin 
teknik analizi ile sınırlıdır.

2. Yöntem

2.1. Araştırmanın Modeli

Araştırma, genel tarama modelinde nitel bir çalışma olup; eser inceleme ve 
kaynak tarama yöntemiyle gerçekleştirilmiştir.

2.2. Veri Toplama ve Çözümleme

Araştırmanın eser inceleme boyutu “içerik analizi” yöntemi ile 
gerçekleştirilmiştir. Çalışılan örneklem üzerinde eserin bölümleri incelenerek 
ve çalışmanın zorlukları tespit edilerek yorumlanmış ve değerlendirilmiştir.

3. Bulgular ve Yorumlar

3.1. György Ligeti’nin Yaşamına İlişkin Bulgu ve Yorumlar

28 Mayıs 1923 yılında doğan besteci 6 yaşında iken Romanya’ya yerleşerek 
müzik derslerini Cluj konservatuvarında almaya başlamıştır. Budapeşte’deki 
müzik hocası Pal Kadona’dan dersler alarak Liszt Müzik Akademisi’nde 
eğitimine devam etmiştir. Ailesi toplama kamplarında esir düşerek yaşamlarını 
devam ettirmiş bilindiği üzere orada hayatlarını kaybetmişlerdir. Kodaly, Farkaş 
ve Veress hocaları olmuşlarıdır. Sovyet ordusunun devriminden sonra yurt dışına 
kaçan Ligeti Avusturya’ya sığınarak Köln’e geçmiştir. Avangart bestecilerle 
tanışarak elektronik müzik konusunda birkaç yıl çalışmalar yapmıştır (Işıksalan, 
2014 s.17).

Bestecinin yazdığı Apparitions ve Lontano adlı eserleri çok beğenilmiştir. 
Le Grand Macable operası çok ilgi çekerek kaydı yapılmış, piyano için Ligeti 
Etütleri de çok değerli eserleri arasındadır. Hamburg Müzik ve Tiyatro Yüksek 
Okulu’nda Profesörlük ünvanı alarak okulda eğitmenlik yapmıştır. Keman, 
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korno ve piyano triosu yazdıktan sonra bir ara besteci atonal serializm akımı 
yaklaşımlarını incelediği bir dönem geçirmiştir.

2000 yılında ciddi sağlık problemleri yaşayan besteci 2006 Haziran ayında 
yaşamını kaybetmiştir.

3.2. György Ligeti’nin Müzik Stili Üzerine İnceleme Sonucuna İlişkin 
Bulgu ve Yorumlar

Bestecinin müziği müzik yaşamında aslında zaman zaman geleneksel 
zaman zaman da deneysel olarak nitelendirdiği bir anlayış içerisinde değişken 
olabilmektedir. 14. yüzyıl bestecisi Guillaume Machaut’a ilgi duyması ve Mass 
de Notre Dame adlı eserini incelemesi eski müzik stiline duyduğu özlemi açıkça 
göstermektedir (Karlıdağ, 2007 s.2).

Bestecilik yaşamının ilk yıllarında Bartok müziği ve halk müziğine 
duyduğu ilgi son dönem bestelerinde yerini ritmik karmaşıklık yarattığı 
eserlerine bırakmaktadır. Kullandığı ölçü çizgileri icracıya yönünü belirlemede 
birlikte çalma bakımından kolaylık sağlamak amacıyla adeta kılavuz olması 
yönünden bestecinin en ayırt edici özelliğidir denilebilir. Genellikle eserleri belli 
bir çerçevede basit ve yalınlıkta aksanların ve metronomik yapının yoğunlukla 
hakim olduğu bir yazı düzenindedir. Besteci aslında kendini ne gelenekçi 
ne de atonal müzik bestecisi olarak tanımlamak istemektedir ve aslında post 
moderndir denildiğinde kendine has müzik anlayışı ile postmodernizm içinde 
yer alır. Bütünsel bir yaklaşımla dinleyiciye direk ulaşma amacında olan besteci 
kontrpuanın tüm unsurlarını ritim, armoni ve melodiyi ele alarak eski veya 
atonalist yakıştırmaları yıkacak kadar kendi yarattığı stili ortaya koyar (Çınar, 
2007 s.130-133).

Bestecinin yeteneği yüksek standartlardaki ses ve tını yoğunlaşması 
üzerinde daha belirgindir ama bir yandan da tonal öğelerden kendini mahrum 
etmemeye çalışması da açıkça görülmektedir. Besteci olması gereken müziği 
değil kendine hoş olan müziği kendisine baz almaktadır. Yıllar içinde Macar 
ezgilerinin yanı sıra doğu tınılarına hissettiği ilgi daha sonra gelişme içerisinde 
olan Avrupa müziklerine duyduğu ilgiyle beraber post modernist bir yaklaşımın 
içerisinde görülmektedir (Yıldırım, 2020 s.57).

Ligeti’nin yazısı aktif ve durağan isimli başlıklar adı altında ezgisel bir 
hat üzerinde değildir tersine figürlerin yer aldığı ses topluluklarının bir tablosu 
üzerinde gelişir (Puza, 2016 s.76). Ligeti’nin kompozisyonları içerisinde 
görülen tutarlılık özellikle sekvens yönünde yer alan ama aniden değişen ses 
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aralıklarıyla devam eden bir yapı üzerinde olduğu görülmektedir. Eserlerindeki 
ani bir çıkış, bir fikrin dönüşümü çok beklenmedik olabilir. Dönüşüm adı verilen 
bu yapı değiştikten sonra yine dönüşmelidir. Bestecinin eserlerindeki dinamik 
yer değişiklikleri çok görülen bir yapıdır. Buna aniden parıldama da denilebilir. 
Serial teknik kullandığı eserlerinde de görülmektedir (Işıksalan, 2014 s. 12).

Ligeti bir zamanlar çok sert yazı stilinin Bartoklaşma etkisinden kurtulup 
kendi çizgisinde ve daha yumuşak çizgiler üzerinde bestelerine devam etmeyi 
tercih etmiştir çünkü Bartok’tan daha fazla tarzını ileriye götürmenin bir anlamı 
olmadığını hissetmiştir (Puza, 2016 s.22)

3.3. György Ligeti’nin “Altı Bagatelles” Adlı Üflemeli Beşlisi’nin Genel 
Açıdan İnceleme Sonucuna İlişkin Bulgu ve Yorumlar

György Ligeti’nin 1953 yılında tahta üflemeli beşlisi için yazdığı “Altı 
Bagatelles” adlı eserinin ilkin piyano için yazıldığı sonra üflemeli için tekrar 
düzenlendiği kaynaklarda bahsedilmektedir. Hangi versiyonunun daha 
güzel olduğu ile ilgili eserin armonik ve melodik yapısı bakımından önceki 
transkriptlere göre muazzam bir eser olduğu düşünülmektedir ve üflemeli 
beşlisi için yazdığı versiyonunda ton renkleri bir yandan yeni bir çalışma gibi 
görülmektedir (Busan, 2005 s.2). 

1. Bölüm

György Ligeti’ nin “Altı Bagatelles” adlı eserinin ilk bölümü Allegro con 
spirito2, (Hızlı ve canlı bir şekilde) Eser oldukça heyecanlı karakterde bestecinin 
üflemeli enstrümanları üzerindeki hakimiyetini kendi renkleri ile gösterdiği bir 
bölümdür. Modern eserlerde sıkça görülen ton uyumuna sadık kalmayarak belli 
bir ton çerçevesinde ilerlemez. Değiştiriciler (Arıza) tüm üflemeli partilerinde 
kendi notalarının üzerinde gösterilmişlerdir. Bölüm teknik açıdan oldukça zor 
pasajlar içermektedir. Ritim açısından hızlı bir bölüm olan birinci bölümde 
ana tema kanon uzantısında enstrümanlar üzerinde sıralanırlar. Önce flüt, obua 
ve klarinetin melodik çizgiye sırayla katılımı ile fagotun aynı zamanda zorlu 
metronomik alt yapısı üzerinde yer alırlar. Ligeti’nin stilinde enstrümanların 
partilerinde sıkça görülen yan yana sesler ve kanon3 uzantısı icracının seviyesini 
virtüöz seviyesinde tanımlayabilir. Görsel 1 aşağıda gösterilmektedir.

2  Allegro con spirito: Neşeli,heyecanlı.
3  Kanon: Kendinden sonraki her yeni sesin ezgiyi taklit ederek esere katılması, çok sesli müzik 
türü.
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Şekil 1. Altı Bagatelles 1. Bölüm

Obua partisini teknik açıdan daha iyi yorumlayabilmek için eseri çalışacak 
olan müzisyenlere çalışma önerisi olarak Salviani’nin ikinci etüt kitabında yer 
alan Mi Bemol Majör tonundaki 4 numaralı etütü ve egzersiz kitabında yer 
alan benzer egzersizlerin hazırlık aşamasında kullanılması önerilir. Bu etütün 
çalışma aşamasında icracının parmaklarını güçlendirmesi bakımından çalışma 
programında yer almasının yararlı olacağı düşünülmektedir. 

Şekil 2. 1. Bölüm İçin Çalışma Önerisi:  
Salvani Studi Per Oboe Ricordi E.R. 2368
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2. Bölüm

Rubato Lamentoso (kederli bir şekilde) adlı ikinci bölüm tutkulu bir 
melodiye sahiptir ve yavaş bir tempo içinde obua solo ile başlar. Perdendosi4 
ifadesi ile üflemeliler obuaya eşlik ederken tempo içerisinde bir anda dinamiklerini 
azaltarak ses çıkarırlar ve kısa notalar üzerinde adeta efekt yaparak bu melodiyi 
daha belirgin kılmaktadırlar. Piu moss5 non rubato6 gelen orta kısımda flüt ve 
klarinet sıra sıra melodiyi ana melodiye hazırlarlar ilk obua sonra flüt, korno, 
klarinet ve fagot forte nüansında melodiyi icra ederler. Bu esnada gelen agitato7, 
stringendo molto8 ile tempo hızlanmaktadır ve bütün enstrümanlar her notayı 
aksanlı üç forte nüansında çalarlar. Bundan sonra tekrar parça baştaki tempoya 
döner. Tekrar gelen tutkulu melodi flüt ve fagotun beraberliği ile sakin bir şekilde 
başlar ve diğer enstrümanların vurgulu notaları melodiyi netleştirir. Yavaş yavaş 
forte nüansına gelen üflemeliler olabildiğince üç piyano nüansına kadar düşerek 
bölümü tamamlarlar.

Şekil 3. Altı Bagatelles 2. Bölüm

4  Perdendosi: Sesin yavaş yavaş kaybolması.
5  Piu moss: Hızlanarak.
6  Non rubato: Tempoyu yavaşlatmadan.
7  Agitato: Hemen ve canlı tempoda.
8  Stringendo molto: Hızlanarak seslendrimek.
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İkinci bölümün akılda kalıcı obua melodisi eserin en etkileyici melodisidir. 
Bu melodi üzerinde icracının çalışma yapması ve hazırlık aşamasında doğru 
ve kaliteli bir seslendirme hedefi doğrultusunda önem teşkil etmektedir. Bu 
doğrultuda bu bölümü seslendireceklere “Exercises for Sound and Legato 
başlıklı” Mendel Obua Teknikleri Kitabının dördüncü etütü hazırlık aşamasında 
uzun ses ve tını çalışması yapmak bakımından önerilir.’

Şekil 4. 2. Bölüm İçin Çalışma Önerisi:  
Mendel Obua Teknikleri Kitabı etüt no.1

3. Bölüm

Üçüncü bölüm Allegro Grazio9 isimli bu bölümde besteci doğa temasını ve 
evrenin renklerini flütün melodisi ile tanıtmaktadır denilebilir. Klarinet ve fagot 
dörtlü aralıklarla ve dil atılarak yaptıkları kısa notalarla bu ana melodiye eşlik 
ederler. Ligeti’nin vazgeçmek istemediği Macar halk ezgisi flütün ana temasında 
görülmektedir. Flüt solosunun ardından obua ve klarinet melodiyi devir alır. 
Müzik gittikçe daha heyecanlı gelişmeye başlar artık bütün enstrümanlar birlikte 
çalmaktadırlar. Obua melodiye devam ederken flüt alt oktavdan melodiyi 
duyurur, korno ise uzun seslerle klarinet ve fagotun da dörtlü aralıklarının 
desteğiyle hızlı notalarla yedileme şeklinde eşlik ederler. Eserin sonlarına doğru 
korno ve fagot, sonra da flüt ve obua melodiyi tekrar seslendirdikten sonra 
diminuendo içerisinde bölümü bitirirler. 

9  Allegro Grazio: Hızlı ve zarif.
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Şekil 5. Altı Bagatelles 3. Bölüm

Üçüncü bölüm ortasında obuanın teması icracının nefes almada ve nefesi 
tutmada zorlanabileceği bir melodidir ve icracının değişen notalar üzerinde 
metronom ile birlikte nefes çalışması yapması etkili bir çalma seviyesi 
bakımından önemlidir. Çalışma önerisi “Exercises for Sound and Legato 
başlıklı” Mendel Obua Teknikleri Kitabının dördüncü etütü uzun ses tutma 
üzerine verimli çalışma yapılması bakımından önerilir.

 Şekil 6. 3. Bölüm İçin Çalışma Önerisi: Mendel etüt no.4
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4. Bölüm

Presto ruvido10 adlı bölüm 7/8’ lik bir tempoda yazılmıştır. Ritmik 
açıdan üflemeliler için icrası zor olan bu bölümde enstrümanların hepsi çalma 
olanaklarını en üst seviyede göstermektedirler. Bölüm coşkulu bir şekilde hızlı 
tempoda başlar. Obuanın melodisi Macar halk dansını yansıttığı sırada fagot 
başta aldığı ritmini devam ettirmektedir ve forte nüansında devinen müzik 
klarinet ve kornonun piyano nüansına düşerek sakinleşmektedir. Ölçülerin üç 
ve altıncı vuruşlarında yer alan sforzando melodinin coşkulu ve güçlü yapısını 
ortaya çıkarır. Çok kısa gelen melodik kısımda obua ezgiyi seslendirir ve tekrar 
eser coşkulu ve güçlü bir şekilde sona erer.

Şekil 7. Altı Bagatelles 4. Bölüm

Dördüncü bölümde obua partisinde gelen hızlı pasajlara yönelik çalışma 
yapılması önemlidir. Parmak egzersiz çalışmaları eseri çalışmadan önce 
icracıya kolaylık sağlaması bakımından gereklidir ve hatasız çalma performansı 
etkileyeceği gibi rahat çalmaya oldukça yardımcı olmaktadır. Bu bağlamda bu 
egzersizlere örnek teşkil edecek C.A.P Braun’un Obua için yazdığı 18 tane 
Kapris olan kitabı çalışma önerisi olarak hazırlık aşamasında önerilir.

10  Presto Ruvido: hızlı ve kaba bir şekilde
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Şekil 8. 4. Bölüm İçin Çalışma Önerisi: C.A.P Braun Obua için 18 Kapris

5. Bölüm 

Beşinci bölüm yavaş ve üzgün bir karakterde başlamaktadır. Bela Bartok’un 
anısına ithaf edilen bu bölümde flütün solosu Ligeti’nin doğuya olan ilgisinin 
burada bir yansımasını gösterdiği görülmektedir. Diğer enstrümanlar pes seslerde 
bir ve dördüncü vuruştan sonraki ölçüde de üçüncü vuruşta çaldıkları dörtlük 
notalarla eşlik ederek noktalı ritmik figürlerle kısa sürede müziği daha heyecanlı 
ve canlı bir karaktere dönüştürür. Allegro maestoso11 başladığında flüt, obua, 
klarinet ve fagot sforzandolu sekizlikler ile kornoya eşlik ederler. Stringendo 
molto ile tempo hızlanır ve piu mosso ile molto agitatoya ulaşır. Korno üç forte 
nüansında başlar ama hemen üç piyano kadar düşen bir nüansta kalır. Bölüm 
içerisinde tekrar gelen adagio maestoso kısmında tüm enstrümanlar aksanlı 
sekizliklerle forte nüansında başlarlar ve sakin kısımda flüt ve klarinet on altılık, 
otuz ikilik ve sonrasında altılama değerindeki ölçülerini çalarlarken obuanın 
solosu fagot ve kornonun uzun ses üflemesi eşliğinde eseri bitirmektedirler.

11  Allegro Maestoso: Hızlı ve görkemli.
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Şekil 9. Altı Bagatelles 5. Bölüm

Beşinci bölümde obuanın alt oktavda sese başlaması icracı yönünden 
zordur. Bu bakımdan sese başlayabilmek ve bunu sürdürebilmek açısından 
yapılan egzersizler kolaylık sağlar. Günther Passin’in Obua Çalışma Teknikleri 
(Die Spieltechnik) kitabının 6. bölümde yer alan etütü faydalıdır ve hazırlık 
aşamasında çalışması önerilir.

Şekil 10. 5. Bölüm İçin Çalışma Önerisi:  
Günther Passin Die Spieltechnik 6.bölüm
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6. Bölüm

Son Bagatelle Molto vivace Capriccioso12 hızlı bir tempoda başlamaktadır. 
Fagot temaya başlarken diğer enstrümanlar ölçü başlarında aksanlı notalarla eşlik 
ederler. Hemen arkasından flüt daha lirik bir melodiye başlar. Klarinet ve obua 
piyano nüansıyla melodiye eşlik ederken fagot ve korno ara ara vurgulu notalar 
çalmaktadırlar. Sonraki kısımda enstrümanlar adeta çılgın bir yarış yaparcasına 
devinirler. Tema flüt, obua ve klarinetin temasıdır ve farklı oktavlarda icra 
edilirken fagot ve korno ise vurgulu şekilde sekizliklerle eşlik etmektedirler. 
Sonrasında gelen piu mosso: presto strepitoso13 içinde melodi kromatik olarak 
iyice yükseldikten sonra vurgulu notalarla gittikçe daha da hızlı ve daha forte 
nüansa ulaşır ama eser sonunda yumuşak, sessiz bir korna solosuyla sona erer.

Şekil 11. Altı Bagatelles 6. Bölüm

Son bölüm olan altıncı bölüm obua icracıları için teknik bakımından 
dilli çalabilme yönünden oldukça zorlayıcıdır. Hızlı dil kullanma bu bölümde 
icracının üstünde durduğu en önemli noktalardan birisidir ve hazırlık çalışması 
aşamasında dil atma üzerine yapılacak egzersizler eseri seslendirecek olan 
müzisyenlere kolaylık sağlayacaktır. Günther Passin’in Obua Çalışma Teknikleri 
kitabının ilk bölümünde yer alan f harfi başlıklı egzersizinin çalışma aşamasında 
pratik yapılması önerilir.

12  Molto vivace Capriccioso: Kıvrak ve hareketli bir stilde.
13  Presto Strepitoso: Hızlı, vahşi ve gürültülü bir şekilde.
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Şekil 12. 6. Bölüm İçin Çalışma Önerisi:  
Günther Passin Die Spieltecknik 6.bölüm

Sonuç 

İçinde bulunduğumuz modern çağda hızla değişen uyaranlara sonunda 
bir ödül olmasa bile, bir şeye zaman ve enerji harcamanın değerli olabileceğini 
öğretir. (Akdeniz&Akdeniz, 2020, s.1340). Post-modernist akımın 
temsilcilerinden olan Macar besteci György Ligeti müzik literatüründe kendi 
müziğinde tınısal ifadelere önem veren ve geleneksel müziğin aynı zamanda halk 
müziği dokularını da zaman zaman eserlerinde barındırdığı bir anlayışla kendini 
var etmiştir. Kendine has müzik dokusu döneminin büyük bestecilerinden birisi 
olmasında önemli rol oynamaktadır. 

Üflemeli repertuvarı için teknik ve müzikal açıdan icrası güç bir oda müziği 
eseri niteliğinde olan eserin teknik zorlukları incelenerek elde edilen bulgularla 
bestecinin Macar ve dünya müziğindeki yeri detaylı bir şekilde anlatılmaya 
çalışılmıştır. Teknik zorluk içeren pasajlar incelenerek müzikal ve teknik açıdan 
incelenmiş ve değerlendirilmiştir.

“Altı Bagatelles” adlı üflemeli beşlisi için yazdığı eserin ilk bölümünde 
besteci enstruman icrasını en üst seviyede kullanmaktadır ve obua icrasındaki 
tespit edilen çalma zorlukları belirlenerek belirtilen ölçülerde ön hazırlık 
aşamasında parmak güçlendirmek amacıyla yapılan çalışma önerisi verilmiştir. 
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Salviani’nin ikinci etüt kitabında yer alan Mi Bemol Majör tonundaki 4 numaralı 
etütü ve kitaptaki benzer egzersizlerdir. İkinci bölüm için obua icrasında yavaş 
tempodaki melodileri seslendirmeye yönelik zorluğu tespit edilmiştir ve hazırlık 
aşamasında Mendel Obua Teknikleri Kitabının dördüncü etütünün faydalı 
olacağı düşünülmektedir. Üçüncü bölümde tamamen obua icrasında nefes alma 
ve verme bakımından karşılaşılan zorluk tespit edilerek, “Exercises for Sound 
and Legato başlıklı” Mendel Obua Teknikleri Kitabının dördüncü etütü çalışma 
önerisinin çözüme kavuşması bakımından faydalı olacağı düşünülmektedir. 
Eserin beşinci bölümünde alt oktavda yer alan sesin obua icrasındaki zorluğu 
tespit edilerek Günther Passin’in Obua Çalışma Teknikleri (Die spieltechnik) 
kitabının 6. bölümde gösterilen çalışmanın faydalı olacağı düşünülmektedir. 
Altıncı bölümde hızlı tempoda obua icrasında dil kullanma yönünden icracının 
karşılaştığı zorluklar tespit edilerek Günther Passin’in Obua Çalışma Teknikleri 
kitabının ilk bölümünde yer alan f harfi başlıklı çalışmanın ön hazırlık aşamasında 
faydalı olabileceği düşünülmektedir.

Çalgı eğitimi, bireylere önceden belirlenmiş amaçlar ve materyaller 
kapsamında bireysel yetenekleri göz önünde bulundurularak bilgi, beceri, 
tutum ve bunun yanında bireysel ve toplumsal değerler kazandırılan bir süreçtir 
(Akdeniz&Akdeniz,2020, s.25). György Ligeti’nin üflemeli beşlisi için 
bestelediği “Altı Bagatelles” adlı eseri de bu süreçte oda müziği repertuvarı 
bakımından önemlidir ve teknik ve müzikal bakımdan virtüözite gerektiren 
bir eserdir. Dünya çapında masterclass, oda müziği yarışması ve seminer gibi 
organizasyonlarda esere yer verilmesi oda müziği repertuvarı bakımından çok 
değerli olabilir. Makalede yer verilen obua partisindeki zorlukların tespiti 
ve çözüm önerilinin uygulanması eseri seslendirecek olan müzisyenlere 
belirtilen zorlukları çözmede etkili bir referans olacağı düşünülmektedir.  
Bestecinin “Altı Bagatelles” adlı eseri, bu eseri icra edecek müzisyenlere ve 
eseri çalıştıracak eğitmenlere bu araştırmanın faydalı bir kılavuz olabileceği 
düşünülmektedir.
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1. Giriş

Avrupa’da Rönesans’la birlikte yaşanmaya başlayan siyasi, toplumsal 
ve felsefi süreçler sanatı etkilemiş, yaşanan gelişmeler birbiri üzerinde 
adeta domino taşı etkisi göstermiştir (Akdeniz& Akdeniz, 2020, s.41). 

Bu süreç içerisinde müzik sanatında da ortaya çıkan bazı belli başlı besteciler ön 
plana çıkarak yeni akımların öncülüğünü yapmışlardır.

Claude Debussy’de on dokuzuncu yüzyıl sonlarında ve yirminci yüzyıl 
başlarında, sembolizm hareketinin bir parçası olan Fransız sanat dünyasında 
faaliyet gösteren döneminin en önde gelen bestecilerinden birisidir. Adı 
çoğunlukla empresyonizmle anılan bestecinin, yaşadığı dönemde birçok 
farklı sanat akımının etkisinde kaldığı, yazdığı eserlerin esin kaynaklarındaki 
çeşitlilikle gözlemlenmektedir. Edebiyat ve resimle yakın bir biçimde ilgilenen 
dönemin ünlü yazar, şair ve ressamlarından meydana gelen entelektüel bir 
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camiada müziğini sergileyen Debussy, Avrupa müzik tarihinde ve literatüründe 
eşsiz bir etki bırakmıştır. Sembolizm ekseninde birçok eser vermiş olan bestecinin 
Baudler’in kötülük çiçekleri adlı şiirinin bir cümlesini kullanarak bestelediği 
“Les sons et les parfums tournent dans l’air du soir” sesler ve kokular dönüyor 
akşam havasında prelüdü bu çalışmada yapısal olarak analiz edilmektedir.

2. Claude Debussy’nin Biyografisi

Paris yakınlarında bulunan Saint-Germian-en-Laye’de 22 Ağustos 1862 
yılında doğan Debussy, geçmişinde, daha önce müzisyenlik yapmamış bir 
ailenin en büyük çocuğu olarak doğmuştur. Ekonomik sıkıntılar nedeniyle okula 
gidemeyen besteci, temel okuma yazma eğitimini annesinden almıştır. Debussy, 
1870-1871 yıllarında, Fransa’nın Cannes şehrinde yaşayan halası Clementine’in 
isteği üzerine yanına giderek orada ilk piyano derslerini İtalyan müzisyen Jean 
Cerutti’den almıştır. Daha sonra onu konservatuvara hazırlayan, Chopin’in 
öğrencisi olan ve çok severek bahsettiği Madam Maute ile piyano derslerine 
devam etmiştir. 1872 yılında Paris Konservatuvarını kazanan besteci, Albert 
Lavignac ile de solfej, Antoine Marmontel ile piyano çalışmalarına devam 
etmiştir. 

Görsel 1. Claude Debussy.
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1875-1877 yılları arasında piyano alanında kazandığı ödüller olmasına 
rağmen bestecilik kariyerine yoğunlaşmıştır. Konservatuvar eğitimi boyunca 
Cesar Franck ile org Emile Durand ile armoni, Ernest Guiraud ve Jules 
Massanet kompozisyon derslerini sürdürmüştür. Okul yıllarının sonlarında, 
Çaykovski’nin de uzun yıllar mali destekçiliğini yapan olan Kontes Von Meck 
tarafından keşfedilerek desteklenmiş, yaz tatillerini İtalya, Rusya ve İsviçre’de 
geçirme şansını elde ederek bu geziler sayesinde yeni kültürlerle tanışmış bu da 
onun müziğini yönlendirmesinde etkili olmuştur (Roberts, 2008, s.10-20).

Roma Büyük Ödülü’nü 1884 yılında kazanmasının ardından bu şehirde 
Villa Medici’de bestecilik çalışmalarının devamlılığını sağlayan, L’enfant 
prodigue (Savurgan Çocuk) kantatını bestelemiştir. Bu dönemde Giuseppe Verdi 
ve Franz Liszt ile tanışmış, Wagner’in Lohengrin operasını izlemesi sonrası 
Alman bestecinin kural tanımayan devrimci tavrından çok etkilenmiştir. 1887 
yılında Paris’e döndüğünde, sembolist dönemin şairlerinin (Verlaine, Baudelaire, 
Mallarmé, Villon, Bourget, Banville, v.b.) ve izlenimci ressamlarının toplandığı 
sanat kafelerinde zamanını geçiren besteci, kendini entelektüel ve bohem bir 
çevrenin içinde bulmuştur. Wagner’in Parsifal operasını 1888-1889 yıllarında 
Bayreuth’ta izleyen ve onun müziğini daha derinden inceleyen Debussy, 
hayranlık duyduğu besteciden zamanla uzaklaşmış ve daha önce de dinlemiş 
olduğu Musorski’nin müziğine daha fazla ilgi duymaya başlamıştır (Say, 2000, 
s.457-458).

Fransa’nın ve dönemin alışılagelmişin dışında besteci ve piyanistlerinden 
Eric Satie ile karşılaşması ve bestecinin kısa-sade piyano parçalarına duyduğu 
ilgi, Fransız müziğine karşı yepyeni bir vizyon kazanmasını sağlamıştır. Birinci 
Dünya Savaşının etkisiyle, bulunduğu ortamın içinde başlayan Alman karşıtlığı; 
onu kendi özgün müziğine ve daha milliyetçi bir ruh haline yöneltmiş, katı 
armonik kurallara bağlı olan Alman müzik geleneğinden git gide uzaklaştırmıştır.

Paris’te, 1889 yılında “Grande Exposition Universelle” Dünya Sergisi’nde 
dinlediği Java Gamelan orkestrasının egzotik müziği besteciyi oldukça 
etkilemiştir. Büyük ikililerden meydana gelen tam ses gamı kullanılan bu müzik, 
(do, re, mi, fa diyez, sol diyez, la diyez) kulakların alışık olduğu tonal ya da 
kromatik gamlardan farklı olan tınısıyla Debussy’i oldukça etkilemiş, böylece 
yepyeni bir estetik bakış açısına kavuşmasını sağlamıştır. Debussy’nin müzik 
çevrelerinde tanınmasını sağlayan ilk büyük başarısı; ünlü Sembolist Fransız 
şair Stéphane Mallarmé’nin (1842-1898) aynı ismi taşıyan çalışmasından 
etkilenerek 1895 yılında yazdığı Bir Pan’ın öğleden sonrasına Prelüd anlamına 
gelen “Prelude a l’apres midi d’un faun” isimli orkestra eseridir. Eserde 
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Debussy’nin hiçbir besteciye benzemeyen, tamamen kendine özgü sesini 
bulmaya başladığı görülmektedir. 1895 yılında librettosunu tamamladığı Pelléas 
et Mélisande operası, uzun uğraşlar sonucu tamamlanmış, 30 Nisan 1902’de ilk 
gösterimi seyirciyle buluşmuştur. Başlarda dinleyici tarafından anlaşılamayan 
eser opera sanatına yeni bir soluk getirmiş ve günümüzde hala bir devrim niteliği 
taşımaktadır (Schonberg, 2013, s.429).

1899 yılında orkestra için yazdığı “Nocturnes” eserini tamamlayan 
ve 1901 yılında sanat dergisi olan Beyaz Dergi “La réve blanche”da müzik 
eleştirileri yazmaya başlayan besteci, aynı yıllarda ünlü Fransız yayımcı Durand 
ile anlaşmış ve piyano için Masques (1904), L’isle joyeuse (1904), orkestra 
için, La mer (1905) adlı eserleri basılmış ve çeşitli konserlerde sıkça çalınmaya 
başlanmıştır.

1905 yılında hayatının en değerli varlığı olarak adlandırdığı Claude-Emma 
Debussy (Chouchou) adını verdiği bir kızı dünyaya gelmiştir. Çok sevdiği kızı 
için, 1906-1908 yılları arasında minyatür piyano eseri Children’s Corner’ı 
(Çocuk Köşesi) yazmıştır.

Görsel 2. Claude Debussy ve kızı Claude Emma Debussy.

1909 yılında prelüdlerin birinci defterini yayınlanmıştır. 1910 yılında 
Avrupa’da turnesi sırasında Ateş Kuşu, Bahar Ayini, ve Petruşka eserlerine hayran 
olduğu ve sonrasında yakın dostluk kurduğu, İgor Stravinsky’yle tanışmıştır. 
1913 yılında Prelüdlerin ikinci kitabı yayımlanmış, aynı sene içerisinde Trois 
poémes de Mallarme “lied”lerini de bestelemiştir. Avrupa’nın birçok kentinde 
konserlerine devam eden besteci, Birinci Dünya Savaşının başlaması nedeniyle 
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1915 yılının yazını Pourville’de bir villada geçirmiş, bu kendisi için çok verimli 
bir üretim sürecine dönüşmüştür; En Blanc et Noir, Viyolonsel Sonatı, Etüdler, 
Viyola, Flüt ve Arp için Sonatlarını bu zamanlarda bestelemiştir. Yılın sonlarına 
doğru kanser teşhisi konan ve bu süreci maddi zorluklar ve acılar içinde geçiren 
besteci, 1917 yılında Keman Sonatı’nı tamamlamış, ancak planladığı diğer 
eserlere vakti yetmemiştir. Debussy son nefesini, 25 Mart 1918’de Alman 
bombardımanı altındaki Paris’teki yatağında vermiştir. Müzikte Sembolizmin 
ve Empresyonizmin çıtasını oldukça yukarıya taşıyan Debussy kendi müzik 
anlayışının zekasıyla piyanonun tüm sınırlarını zorlamış ve bambaşka bir 
seviyeye taşımayı başarmıştır. Olgunluk dönemi eserlerinde bu etki açık şekilde 
görülmektedir: L’isle joyeuse, Estampes, İmajlar, Etüdler ve Prelüdler.

3. Sembolizm

Sembolizm, on dokuzuncu yüzyılın sonlarında edebiyatta başlayan bir 
akımdır ve daha sonra resimde, müzikte ve diğer disiplinlerde de kullanılmıştır. 
Sembolizm, sıradan nesnelerin ve olayların ötesindeki gerçekliği ifade etmek 
için sembol ve imgeleri kullanmaktadır. Bu yaklaşım gerçekliğin ötesindeki 
manevi ve metafizik dünyaları keşfetmeyi hedeflemektedir.

Sembolizm temelde gerçekçilik akımı parnasizme tepki olarak gelişen 
edebi ve entelektüel bir harekettir. Realizmi reddederek, duygusallığa, insanın 
iç dünyasına yönelişi temsil etmektedir. Somut varlıklar, dış dünya ve insanın 
duyuları arasında etkileşim kurulmasını sağlayan birer simgedir. Sembolizme 
göre, dış gerçeklik ancak insanın algısıyla var olmakta ve nasıl algılanırsa öyle 
yansıtılmaktadır.

Sembolizmin önde gelen temsilcileri arasında Fransız şair Stéphane 
Mallarme, Charles Baudelaire, Paul Verlaine ve Arthur Rimbaud, yer alır. Bu 
şairler, sembolizmi edebiyatta popüler hale getirerek, şiirlerinde sembolik 
imgeleri ve metaforları kullanmışlardır.

4. Charles Baudelaire (1821-1867)

On dokuzuncu yüzyıl Fransız edebiyatının en etkili şairlerinden biri olan, 
1821 yılında Paris’te doğan Baudelaire, sanat tarihinde çok önemli bir figürdür. 
Şiirlerinde modern şehir hayatının yalnızlığı, çelişkileri ve karmaşıklığını 
anlatan ve sıklıkla melankolik ve karanlık bir atmosfere sahip olan şair insanın 
doğal dürtülerinin şehir hayatı tarafından bastırılması temasına odaklanmaktadır 
(http-1).
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Görsel 3. Charles Baudelaire.

En ünlü eserlerinden olan, “Les Fleurs du Mal” “Kötülük Çiçekleri” 
isimli şiir kitabı 1857 yılında yayınlanmıştır. Büyük tartışma yaratan ve 
toplumun çürümüşlüğüne, ahlaki çöküşüne dair karanlık bir portre çizen, sık 
sık ölüm, çürüme, şiddet ve cinsellik gibi tabuları işleyen kitap sansürlenmiştir. 
Baudelaire’e rahatsız edici girişlerin kaldırılması hususunda dava açılmış ve 
para cezasına çarptırılmış, kitabın daha sonraki baskılarında yeni düzenlemelere 
gitmek zorunda bırakılmıştır. Tüm bu sansasyona ve sansüre rağmen günümüzde 
Fransız edebiyatının en önemli eserlerinden biri olan kitap, modern şiirin öncüsü 
olarak kabul edilmektedir.

5. C. Debussy Prelüdler Birinci Defter No.4 “Les sons et les parfums 
tournent dans l’air du soir” Sesler ve Kokular Dönüyor Akşam Havasında

Debussy’nin yazdığı prelüdlerin birinci defterinin “sesler ve kokular 
dönüyor akşam havasında”, isimli dördüncü prelüdüne esin kaynağı olan ve 
adını veren eser; 

Harmonie du soir

Voici venir les temps ou vibrant sur sa tige
Chaque fleur s’évapore ainsi qu’un encensoir;
Les sons et les parfums tournent dans l’airdu soir;
…
Fransız Charles Baudelaire’in 1857 yılında yayınlanan ünlü eseri “Kötülük 

Çiçekleri”nden, “Akşamın Ahengi” adlı şiirinin bir cümlesidir. 
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Bu şiir 1999 yılında ünlü şairimiz “Akşamın Ahengi”ismi ile ünlü şairimiz 
Cahit Sıtkı Tarancı, tarafından çevrilerek Can Yayınları tarafından basılmıştır.

Baudelaire’in şiirlerinde sıklıkla görülen “koku” sözcüğünü, eserlerine 
nitelik katan ve sembolizme örnek teşkil eden imge olarak kullandığı ve okuma 
zevki veren dünyasının bir parçası olduğu gözlemlenmektedir. Bir simge olarak 
koku, renk ve ses kadar somut bir evrensel kavram olmasa da hatıralarda kişiler 
ve mekanlarla özdeşleşen bir hafıza taşımaktadır. Debussy’nin eserinde ise koku 
kavramı seslerle imgelenerek yeni bir soyut evrende karşımıza çıkmaktadır.

Prelüd birinci ölçüdeki motif üzerinden yapılandırılmıştır. Ana temayı 
oluşturan bu motif modal ve tonal öğelerin beraber duyulduğu bir yapıdadır. 
La majör tonunda aniden duyulan si bemol notası, birbiriyle alakası olmayan 
iki farklı ekseni aynı anda duyurarak çok katmanlı bir yapı oluşturarak, tonal 
anlayışın ortadan kalktığı bir tonsuzluk algısı yaratmıştır. 

La notasının hâkim olduğu ana tema incelendiğinde, bu ses üzerine arap 
makamlarını andıran modal bir dizinin kullanıldığı görülmektedir. Oldukça 
egzotik bir hava yaratılmıştır. (La, si bemol, do diyez, re, alt tetrakort- mi, fa, 
sol, la, üst tetrakort).

Şekil 1. “Les sons et les parfums tournent dans l’air du soir”, 1’inci ölçü.

İkinci ölçüde ana tema dörtlü bir figüre dönüşür ve böylece birinci ölçüde 
si bemol sesiyle kaybolan tonal duyuş neredeyse tamamen ortadan kalkarak bir 
havada asılı kalma hissi yaratarak, eserin başından sonuna kadar devam eder.

Şekil 2. 1 ve 2’nci ölçüler.
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Üçüncü ölçüden itibaren sol elde yedili akorlarla kendini gösteren 
makamsal duyuş, ana temanın bir parçası olan dörtlü figürleri sağ elde devamlı 
olarak duyurarak tonalitenin seslerini bilinçli olarak hatırlatır. Burada Debussy, 
tonalite ve makamsal duyuşu aynı anda kullanarak farklı iki dokuyu sentezlemiş 
ve farklı mekanlar yaratmıştır.

Şekil 3. 1, 2 ve 3’üncü ölçüler.

Beş ve yedinci ölçüde duyulan do natürel ve sol sesleri farklılıklarını ve 
duygularını oldukça kuvvetlendirerek, tonal müzikteki yer alan eksen anlayışını 
yok etmiştir. Bu noktada la sesi ana ses gibi görünse de üzerinde oluşturulan 
farklı yapılanmalarla birlikte geleneksel tonalite içindeki la sesinin işlevini 
etkisiz bir hale sokmuştur.

Şekil 4. 4- 8’inci ölçüye kadar olan tema.

La notasının tekrar eksen konumuna geldiği ancak bunun ses üzerinde 
makamsallığın kullanılmadığı onun yerine tam ton dizisinin kullanıldığı 
dokuzuncu ölçüden sonra on üçüncü ölçüde, dörtlü figürün geri döndüğü ve bu 
figürle tam ton gamına uzak bir durum oluşturularak eserin başında benzeyen iki 
farklı mekânın oluşturulduğu görülür.
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Şekil 5. 9- 13. ölçüler arası gelen tema.

Sürekli bir şekilde tekrarından oluşan Re diyez ve do diyez seslerinin on 
yedinci ölçüdeki sarmal yapılanmadan sonra, yirmi dördüncü ölçüde baştaki 
tema tekrar görülür.

Şekil 6. 14- 25.’ölçüler arası gelen tema.
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Geleneksel armonide modülasyon olarak adlandırılan bir hamleyle, yirmi 
yedinci ölçüde, ana temayı yarım ses aşağıya almak ve porteye dört bemol 
eklemek suretiyle yeni bir oluşuma gidilmiştir.

Şekil 7. 27.ölçü.

Bestecinin eserin başından itibaren kullandığı armonik yapı, dörtlü 
figürlerle otuz üç ve otuz dördüncü ölçüde görülmektedir. Önce tonal hemen 
ardından makamsallığı çağrıştıran modalite birlikte duyulmaktadır.

Şekil 8. 30- 36. ölçüler arası gelen tema. 

Prelüd, la bemol eksen sesinin otuz sekizinci ölçüde la natürel sesine 
dönmesi sonrası Kırk ikinci ölçüde koda bölümü ile sona erer.
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Şekil 9. 37- 42. ölçüler arası tema. 

Debussy koda kısmının ilk üç ölçüsünde do diyez, re, fa diyez, sol 
notalarını kullanarak eksende bir kayma hissi oluşturmuş, oktavlar şeklinde do 
diyez notasının sürekli duyulmasından sonra kırk beşinci ölçüde ana temayı, 
kırk altıncı ölçüde de ana temanın eserin başına benzer şekilde ikinci kısmı 
sunulmuştur.

Şekil 10. 40- 47, ölçüler arası gelen tema. 
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La majör algısıyla sonlanan eserde, başta duyulan si bemol sesi son 
ölçülerde la diyez olarak karşımıza çıkmakta ve kırk sekizinci ölçüde eksen sesi 
olan la notasının tekrar ortaya çıkmasıyla bitmektedir.

Şekil 11. 48- 54. Ölçüler arası gelen tema.

Sonuç

Debussy, sembolizmi genellikle doğadan esinlenerek, sıklıkla suyun 
yüzeydeki değişken hareketlerini derinlikte kalıcı bir sembol olarak, mevsimleri, 
renkleri doğal manzaralarla ve koku, aşk, acı gibi soyut kavramları ritim ve 
armoninin yanında melodik yapılanmalarla imgeleyerek kullanır. Baudleire’in 
ve dönemin diğer şairlerinin sözcüklere döktüğü sembolik anlamlar Debussy’de 
notalarla ifade edilmektedir. Bestecinin birçok eserinde kullandığı dairesel 
biçim (cyclic form -ABA), ayrıca dairesel ritmik yapılar gerçeklikten uzak bir 
yüzey yaratmakta ve bu durum aynı zamanda üstü kapalı sembolik öğelerin 
anlatımında da oldukça etkili olmaktadır. Bu çalışmada görüldüğü üzere; iki 
büyük sanatçının farklı disiplinlerde yarattığı, iki farklı eserin benzer doğası, 
sembolizmin en önemli örneklerindendir. Disiplinler arası bu paylaşım sanat 
tarihi boyunca, farklı sanat dalları ve akımları çerçevesinde oldukça sık 
rastlanılan bir durumdur.  
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1. Giriş

İnsan var olduğu ilk günden beri çevresi ile her an iletişim halindedir. 
Etkileşimde bulunduğu her dönemde çevresinde bulunan malzemeleri şartlara 
uygun hale getirmeyi başarmış ve kendi ihtiyaçlarını giderme doğrultusunda 

kullanmaya çalışmıştır. Her geçen gün teknolojinin ve sağladığı olanaklarının 
gelişmesi ile günümüzde kullanılan malzemelerin ve hammaddelerin birçok 
yeni kullanım alanları açılarak malzeme alternatifi sunulmaktadır. Alternatif ve 
sürdürülebilir malzeme geliştirme konusunda yapılan bilimsel araştırmalarla 
inovatif yaklaşımlar, özgün değerler ortaya konulmakta ve malzemeler tekrar 
tekrar kullanabilmektedir. Ortaya çıkan bu yenilikler her alanda gerçekleştirildiği 
gibi seramik alanında da gerçekleştirilmektedir.

Geçmişin günümüze aktarılmasında başrolde olan olgulardan biri olan 
seramik yerleşik düzene geçildiği ilk günden beri insanın duygu ve düşüncelerini, 
yaşam tarzlarını, kültürel farklılıklarını; yazı, şekil, form, sembol, çizgi ve 
renk ile ifade eden bir olgudur (Okumuş, 2013, s. 2-4). Günlük gereksinimi 
karşılamak amacıyla keşfedilmiş olsa da tarihsel süreç içinde birçok medeniyet 
ve kültürün kaynaşmasıyla toplumlar kendine özgü üsluplarını oluşturmuşlardır. 
Sonraki dönemlerde geliştirdikleri üslup anlayışını koruyabilmek ve kullanılan 
ürünleri daha da sağlamlaştırmak için camsı bir yapıya sahip olan sırı keşfetmeyi 
başarmışlardır. 
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Sır, yaklaşık 100 mikron kalınlığında, üzerine uygulandığı bünyeye 
kimyasal dayanım, fiziksel ve mekanik özellikler kazandıran cam veya camsı 
bir tabakadır (Karasu, Sarıcaoğlu, 2019, s.140). Sır, kil yüzeyinde eriyerek ve 
tamamen bünye ile kaynaşan malzemeden oluşur. Bir sır, sıvının viskozitesi 
ile süspansiyonda (askıda) tutulan belirli miktarlardaki malzemelerin suda 
karıştırılmasıyla elde edilir (Burleson, 2003, s.12). Seramik sır, seramik 
ürünlerin yüzeyine silikat karışımlarının, ilgili teknolojinin gerektirdiği yöntem 
ve sıcaklığa göre, ergitilmesi ve katılaştırılmasıyla üretilen kararlı camsı 
katmandır (akt: Yeşilay, Çakı, Çakır Arianpour, 2018, s.26). 

Seramik alanında birçok yeniliğe ve önemli gelişmelere sebep olan seramik 
sırları; önceleri sıvıları ve gıdaları saklama ve taşıma için kullanılan kap kacakların 
geçirgenliğini önlemek amacıyla üretilirken sonraları sırın yaratmış olduğu estetik 
görünüm sayesinde dekoratif amaçlı seramik sırları üretilmiştir (Öney, 1976). 

Seramik sırlarını kullanım alanlarına göre endüstriyel ve artistik sırlar 
olarak iki başlık altında sınıflandırmak mümkündür (Demir, Karasu, 2019, s.80). 
Endüstriyel sırlar asitlere, bazlara karşı mukavemeti ve mekanik direnci yüksek 
sırlar iken artistik sırlar seramik yüzeye estetik bir değer katan ve teknik özellik 
kazandıran sırlardır (Demir, Karasu, 2018, s.207). Artistik amaçlı birçok sır türü 
pişme sıcaklıklarına, hazırlanış biçimlerine, renk, teknik ve yüzey özelliklerine 
göre birbirinden ayrılır (Casasola, Rinco´n, Romero, 2011). 

Geçmişten bugüne kültürel bir miras gibi süregelen turkuaz sır, teknoloji 
ve sanatı kullanarak toplumları aydınlatan, yarınlara taşıyan bir aracı rolündedir. 
Seramik yüzey etkisi güçlü olan bir sanat olmasından dolayı turkuaz renk yeni 
bir anlatım dilinin oluşumunu belirleyen çizginin gelişimidir. Bakır bileşikleri 
(Öney, 1976; s. 9) ile oluşan turkuaz; tarihte tüm uygarlıklar tarafından 
kullanılarak çini ve seramiklere katmış olduğu zenginlikten dolayı kültürel 
mirasın bir parçası olmuştur.  

Son yıllardaki hammadde rezervlerinin hızlı tüketimi, insanları, 
bilimsel mecralarda seramik üretiminde alternatif hammadde rezervlerinin ve 
kullanımının arayışına yöneltmiştir.  Seramik bünyeler ve sırlar bileşimlerin 
oluşturulmasında yeni ve farklı alternatif katkı maddeleri araştırılarak yapılan 
çalışmalar ifade edilmektedir. Günümüzde geleneksel ve işlevsel seramik 
ürünlerin üretiminde ekonomik, sanatsal ve çevresel faktörlere bağlı olarak 
teknik ve estetik açıdan istenilen üretim ve kullanım özelliklerine sahip fakat 
maliyeti daha düşük olan hammadde arayışları önem kazanmıştır.

Bu kitap bölümünde yapılan çalışmalar kapsamında kullanılan farklı 
malzemeler ile geçmişin izi olan turkuaz renk ve tonlarının oluşumu, yüzey 
üzerinde etkileri ve bünye üzerinde yaratmış oldukları farklılıklar, alternatif, 
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sürdürülebilir ve yenilikçi çözümler aktarılmaktadır. Yapılan özgün çalışmalar 
seramik sektörü için büyük bir önem taşımaktadır. 

2. Turkuaz Sırın Tanımı ve Tarihçesi

Türkçe’de bu rengin üç farklı şekilde söyleniş biçimi vardır: Turkuaz, 
türkuaz veya turkuvaz. Hatice Eminoğlu (2012, s.445) da bunu “Türkçe’de 
Renkler Sözlüğü” adlı eserinde doğrulamaktadır. Fransızca’da turkuazın bir 
diğer anlamı da “Türk’e mahsus” demektir (Aktaran: Karakulak, 2015, s. 85).

Turkuaz, Fransızca sözcük “Turc” özel adından türetilmiş olup 
Fransızca turquoise «›Türk taşı›, mavi renkli süs taşı» sözcüğünü karşılamaktadır 
(http1).

Firuze olarak da bilinen turkuaz rengin minerali hidratlı alüminyum ve 
bakır fosfat; gök mavisinden yeşilimsi maviye kadar değişen renklerde donuk ve 
değerli bir taştır. Kimyasal formülü CuAl6(PO4)4. (OH)8. 4-5H2O, özgül ağırlığı 
2,6 ile 2,83 arasında olup sertliği altıdır. Asitler içinde tortu bırakmadan ve 
köpürmeden bakır rengine benzeyen eriyikler şeklinde çözünmektedir (Meydan 
Larousse, 1992, s.119). 

Tarihsel olarak sır ve sırlama tekniği ilk defa M.Ö. 5000 yıllarında 
Mısırlılar tarafından geliştirilmiş ve dünyaya yayılmıştır. Turkuaz sır; Orta 
Krallık döneminde eski Mısırlıların kutsal olarak kabul ettiği böceklerin 
tasvirinde kullanılmıştır. Ayrıca Mısır hamuru olarak adlandırılan çamur karışımı 
boncuklar, süslemeler, heykelcikler gibi objelere uygulanmıştır (Engin, 2013).

Görsel 1. Antik Mısır’da Orta Krallık dönemine ait mısır çamuru ile 
şekillendirilmiş kolye.M.Ö.1981–1975, 34,5x39 cm.

Kaynak: (https://www.metmuseum.org/art/collection/search/544321)
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Mısırlılar, sır karışımında kullandıkları malzemede Yakın Doğu çöllerinde 
bulunan alkali özelliğe sahip soda bileşiklerini kullanmışlardır. Mısır hamuru için 
geliştirilen sır, çözünebilen sodyum tuzları hamur ile karıştırılıp kurutulduktan 
sonra pişirilerek sonuca ulaşılır (Allan, 1973, s.165-173). Mısır hamuru 
içerisinde; %60 kuvars ve feldspatlar, %20 kil, %10 suda çözünebilen sodyum 
bikarbonat bulunmaktadır (Engin, 2013, s.57-59). Rastlantı sonucu bulunan bu 
sıra, Mısırlılar parlak görünümünden dolayı “thenet” adını vermişledir (Şimşek, 
2011, s.1).  Sır karışımında bakır bileşikleri kullanılarak parlak mavi ve turkuaz 
sırlar elde etmişlerdir. 

Alkali sırlar ilk sır grubu olarak M.Ö. 4000 yıllarında Mısır ve Yakın 
Doğu’da seramik ürünlerde kullanılmıştır. Alkali olarak hazırlanan sır, 
öğütülmüş kuvars ve steatit mineralinin karışımından elde edilmiştir. Steatit; 
önemli oranlarda tak içeren ve magnezyum açısından oldukça zengin olan 
yumuşak bir mineraldir. Alkali sırlarda maksimum %15 oranlarında sodyum, 
potasyum veya lityum içerikli feldspatlar bulunmaktadır (Şimşek, 2011, s.2). 

Görsel 2. İştar Kapısı. 

Kaynak: Akar Noei, 2018, s.43

Mimaride ise Babil şehrinin muhteşem kapılarından biri olan İştar 
Kapısı önemli bir örnektir. Askeri amaçlı ve kutsal zamanlarda açılan kapı 
boğa ve ejderha tasvirlerinin yer aldığı turkuaz renkli sır ile kaplanmıştır. İştar 
Kapısı’ndan kuzey yönüne doğru uzanan Tören Yolu ise mavi ve yeşil- turkuaz 



TURKUAZ RENKLİ SERAMİK SIRLARINDA ALTERNATİF HAMMADDE KULLANIMI     77

sırlı zemin üzerine rölyefli aslan tasvirleri ile süslenmiştir (Akar Noei, 2018) 
(Görsel 2). 

Büyük Selçuklu döneminde büyük öneme sahip olan turkuaz sır, dönemin 
seramiklerinde uygulanan hemen hemen her dekor tekniğinde kullanılmıştır 
(Öney, 1976). Alkali oranı yüksek olan sırlara bakır bileşiklerinin ilave 
edilmesiyle oluşan turkuaz rengi, uygulandığı bünyenin içerisinde yer alan 
alümina ve silikat oranlarına bağlı olarak değişiklik göstermiştir. Sırda bakır 
bileşiklerinin bulunması, alümina oranın az ve silis oranının yüksek miktarlarda 
olması sırın mavi renk; alümina miktarının çok, silis oranın az olması ise yeşil 
tonlarında bir rengin oluşmasına neden olmaktadır. Büyük Selçuklu dönemi 
seramikleri için hazırlanan sırlar alkali olup bünyelerde yüksek miktarlarda silis 
bulunmaktadır (Örgen, 2007, s. 7-11). 

Anadolu Selçuklu çini ve seramik sanatında yaygın olarak kullanılan 
turkuaz renkli sır, bakır bileşikleri ile renklendirilmiştir. Bünyede bulunan kil ve 
silis miktarlarının az ya da çok olmasının yanı sıra bakır oksidin kurşunla karışık 
olması rengin yeşile dönmesine neden olmuştur. Çamurun bünyesinde bulunan 
alümina miktarı az, silis oranı ise çok ise renk mavi, tersi durum olduğunda 
yeşil renk elde edilmiştir. Ayrıca sodyum ve potasyum miktarlarına bağlı olarak, 
mavi ve yeşil rengin çeşitli tonlarının elde edilmesinde önemli bir rol oynamıştır 
(Arık, Arık, 2007, s. 210). 

Görsel 3. Konya Karatay Medresesi, Kubbeli hol giriş tarafında Çiniler.

Kaynak: Arık, Arık, 2007, s. 90.
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Anadolu Selçuklu döneminde Konya, Akşehir, Tokat, Aksaray, Sivas gibi 
yerleşim alanlarındaki cami, medrese, mescit, türbe ve minareler gibi mimari 
yapıların inşasında kullanılan tuğlaları, çinileri ve üretilen seramikleri süslemek 
amacıyla turkuaz sır kullanılmıştır. Konya İnce Minareli Medrese Sırlı Tuğlaları, 
Eski Malatya Ulu Cami, Sivas Tokat Gök Medrese gibi yapıların sırlı tuğlaları 
yaygın olarak turkuaz rengin kullanıldığı örneklerdir (Özkul, 2020, s.292).

3. Turkuaz Sır Yapımında Kullanılan Hammaddeler ve Renk Veren 
Oksitler

Kuvars, cam ve seramik sırlar için temel hammaddedir ve sırların kilin 
yüzeyi ile kaynaşmasını sağlar (Burleson, 2003, s. 15). Feldspat, kaolin, 
feldspatik kum ve kuvars kumu gibi türevleriyle sır birleşiminde yerini 
almaktadır. Az miktarda sır içinde yer aldığında bünye ile sır arasındaki tepkime 
zayıflar ve sırda çatlama hatalarına yol açmaktadır. Uygun miktarlarda ilave 
edildiğinde sır çatlamalarını önleyebilirken sıra asidik özellik kazandırmaktadır. 
Bazik oksitlerle uygun oranlarda birleştiğinde camsı faz oluşmaktadır (Aksan, 
2019, s.29). 

Potasyum ve sodyum feldspatlar, alkali gruplardan olup seramik 
endüstrisinin ana hammaddelerindendir (Çelik, 2016, s.21). Sır içerisinde 
iyi bir eritici (Behrens, 1976, s.11) olan bu oksitler renk veren oksitler içinde 
iyi bir çözücü olmasının yanı sıra zehirsizdir. Artan sıcaklıklarda çok az bir 
değişme özelliği göstererek pişme sırasında seramiğin şekil bozulmalarına karşı 
mukavemetini sağlar (Kurşun, 2010). Yüksek sodalı sırlar yumuşamaya ve 
aşınmaya meyillidir. Ayrıca asitlerde çözünmeye, hava koşullarına ve bozulmaya 
eğilimlidirler (Eppler and Eppler, 2000, s.18).  

Kaolin ve killer, sıra alüminyum oksit ve silisyum oksit olarak girmesinin 
yanı sıra sırın süspansiyonda kalmasına yardımcı olurlar (Taçyıldız, 2018, s. 
19). Sır üretiminde, renk veren oksitler için genellikle kaolin kullanılmasına 
rağmen kil de tercih edilmektedir. Erime derecesi yüksek olduğundan sır 
içerisinde saf olarak alümina kullanılmamaktadır. Alümina, sırın bünyeye 
kolayca uygulanmasını, kararlı yapıya sahip olmasını; sırda kristal büyümeyi ve 
camlaşmayı azaltmasını sağlamaktadır (MTA, 2023). 

Kurşun oksidin erime noktası 880°C olup silikat karışımlarının arasında 
iyi bir eritici olmasının yanı sıra renk veren oksitler içinde iyi bir çözünürlüğe 
sahiptir (Arcasoy, 1983, s. 167). 1150℃’ye kadar ergitici özelliğini gösteren 
kurşun oksit bu sıcaklığın üzerinde uçucudur (Eppler and Eppler, 2000, s.19). 
Zehirli olmasına karşın fritleştirilerek kullanılabilir. Sırın termal genleşme 
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katsayısını düşürdüğü gibi parlaklığını arttırır. Sır üretiminde kullanım oranı 
arttıkça sırın viskozitesini düşürerek sıra akışkanlık kazandırır. 

Kalsiyum oksit, kalsiyum karbonat yapısındaki olup mermer, tebeşir ve kalk 
taşı gibi hammaddelerden elde edilmektedir. Sırlarda yüksek oranda kalsiyum 
kullanımı mat yüzeylerin elde edilmesine yardımcı olabilmektedir (Britt, 2007). 
Çoğu sır kalsiyum oksit içerir ve CaO ucuz bir madde olmasının yanı sıra sırlara 
temel özellikler kazandırdığı için değerli sır bileşenlerinden biri olarak yaygın 
bir şekilde kullanılır (Yeşilay, Çakı, Çakır Arianpour, 2018, s.27). Yüksek 
ısılarda (1100°C’nin üzerinde) ergitici olarak aktif (Yeşilay, 2018, s.125) hale 
gelirken daha düşük ısılarda eriticilik etkisi göstermez (Hopper, 1984, s.215). 

Çinko oksit, 1000℃ üzerinde kullanıldığında iyi bir ergiticidir. Alkaliler ve 
bor oksit gibi ergiticilerle birlikte pürüzsüz ve iyi bir yüzeyin oluşmasını sağlar 
(Eppler and Eppler, 2000, s.19). Düşük genleşme kat sayısına sahip olduğundan 
seramik sırlarda genelde parlaklığı arttırmak ve sır çatlağını önlemek amacıyla 
ilave edilmektedir (Karasu & Sarıcaoğlu, 2019). Sırın mekanik ve elastik 
özelliklerini geliştirirken, alkaliler ile kısmen yer değiştirdiğinde bazlara ve 
asitlere karşıda kimyasal dayanımını (Taylor and Bull, 1986, s. 35) arttırmada 
etkili olmaktadır. 

Magnezyum oksitin, düşük dereceli sırlarda az oranlarda kullanıldığında 
parlaklık elde edilirken oranın artması ile matlık oluşur Az miktarlarda kullanılsa 
bile sırlara fiziksel, kimyasal ve estetik özellik kazandırır (Taylor and Bull, 1986 
s.48). Yüksek dereceli sırlarda iyi bir ergitici görevi üstenir (Taylor and Bull, 
1986 s.48). Sır içinde oranı arttıkça sırın kristalleşmesine neden olmaktadır. 

Bor bileşikleri, sırlarda üleksit, kolemanit, borik asit, çinko borat, borlu 
firit, kalsine boraks gibi türevlerinden kullanılarak sırın parlak olmasını ve düşük 
sıcaklıklarda erimesini sağlamaktadır (Behrens, 1976, s.11). Düşük genleşme 
kat sayısına sahip olması açısından sır çatlaklılarına karşı direnci arttırmaktadır 
(Rhodes, 1973, s.94). Bunların yanı sıra bor, kimyasalların ve suyun etkilerine 
karşı direnci artırır ve renklendiricilerin katılımına taban oluştururlar (Ulusal 
Bor Araştırma Enstitüsü, 2018).

Lityum oksit, seramik sırları için önemli bir hammadde olmasına rağmen 
pahalı ve rezervlerinin az olmasından dolayı lityum alüminat, lityum silikat, 
lityum karbonat gibi yapay olan türevlerinden yararlanılmaktadır. Şeffaf sırların 
yapımında kullanılması tercih edilmektedir ve sırlarım hem erime noktasını hem 
de viskozitesini potasyum ve sodyum oksitten daha fazla düşürür (Jones, 2013, 
s.23). Genleşme kat sayısı diğer alkalilere oranla daha düşük olduğundan sır 
çatlaklıklarına yol açmaz ve hatta çatlamaya karşı sırın direncini arttırmaktadır 
(Taylor and Bull, 1986 s.21). 
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Baryum oksit; sır içerisinde az miktarlarda kullanıldığında parlaklık, oranın 
artmasıyla birlikte sıra matlık vermektedir. Sırların sertleşmesinde etkili olurken 
kimyasal tesirlere karşı direnci düşürmektedir. Sert bir eritici olmasına katkı 
oranlarında bağlı olarak hem düşük dereceli hem de yüksek dereceli sırlarda 
matlaştırıcı olarak kullanılmaktadır (Taylor and Bull, 1986 s.24). 

Bakır bileşikleri, alkali sır içerisine bakır oksit (CuO), bakır karbonat 
(CuCO₃) ve bakır sülfatın (CuSO₄. 5H₂O) %1-3 oranlarda ilave edilmesiyle 
oksidasyonlu ortamda turkuaz ve tonları, kurşun içeriğine ya da diğer oksitlerin 
miktarlarına bağlı olarak yeşil- turkuaz, turkuaz ve tonları elde edilmektedir 
(Bloomfield, 2015, s.35). Bakır oksit, bakır karbonattan daha güçlü bir yapıya 
sahiptir. Renklendirici olarak kullanıldığında sır içinde iyi dağılır (Burleson, 
2003, s.28) Alkali ve borlu olan sırlarda turkuaz renk oluşur (Burleson, 2003, 
s.28). Bakır bileşikleri ile elde edilen turkuaz renginin birbirinden farklı ve
çeşitli olmasının etkenleri; sır içerisindeki alkali ve kurşun oksitlerin birbirine
olan oranları, sıra ilave edilen bakır bileşiklerinin miktarı, sır içerisinde çinko
oksit, bor oksit, kalay oksit, alüminyum oksit gibi hammaddelerinin birbirlerine
oranları, fırın atmosferi, uygulanacak olan bünyenin rengi gibi sıralanabilir
(Atalay, Güler, 2001; s. 46).

4. Turkuaz Sırlarda Alternatif Hammadde Kullanımı

21. yüzyılın getirdiği yenilikler ve gelişen teknoloji günümüz insanlarını
hızlı tüketime yönelterek hammadde rezervlerinin de tükenmesine yol 
açmaktadır. İhtiyaçlar doğrultusunda yeni rezervlerin arayışına başlanmıştır. 
Teknik ya da artistik bünye ve seramik sırlarına yeni çözümler getirmek için 
farklı katkı maddeler kullanılmaktadırlar. Bunlar kırık seramik parçaları, kum, 
cam, atık, agregalar, şamot, seramik hammaddeleri gibi sert, çeşitli bitkiler, 
bitki yaprakları, kabuklu kuru yemişler, kâğıt, saman naylon, perlit, andezit gibi 
organik malzemelerdir (Poyraz, 2021, s.87). 

Geçmişten günümüze, birçok alanda çeşitli çalışmalar bazında doğal 
taşlardan andezit seramik alanında da sır kaplama hammaddesi olarak 
değerlendirilmektedir. 

Hakan Ergun (2009, s.73), Afyonkarahisar ili, İscehisar ilçesi andezitini 
farklı seramik hammaddeleriyle harmanlayarak şekillendirilebilme ve küçülme 
özelliklerine uygun farklı tonlarda andezitli bünyeler üzerinde farklı yüzey 
görünüm ve boyutlarda eser üretmiştir. Sanatçı, alümina ve kuvars bakımından 
oldukça zengin yapıya sahip olan andezitin bileşim içeriğine bağlı olarak 
seramik bünye ve sırlar çalışmıştır. Kil, kaolin, kuvars ve feldpsat katkısı ile 



TURKUAZ RENKLİ SERAMİK SIRLARINDA ALTERNATİF HAMMADDE KULLANIMI     81

seramik bünyeler elde ederek, bileşim içeriğini göre doğrudan ve farklı ergitici 
katkısı kullanarak turkuaz sırlarını çalışmaları üzerine uygulamıştır.

Görsel 4. ‘‘Engel’’ 30x60x3 cm, 2009, Andezit Karışık Teknik, 1160 ºC. 
Kaynak: Ergun, 2009, s.75.

Sanatçı eserlerinde “Andeziti” kullanarak seramik ile ilişki kurabilecek 
yeni bir malzeme ortaya koymuştur. Aynı zamanda bu birliktelik artistik 
seramikler için özgün doku ve renklerin oluşmasını sağlamıştır (Sevim, Çınar, 
2019, s.132). Ayrıca yan malzeme olarak kullanımı eserlerinde farklı bir boyut 
ve biçim dili oluşturmaktadır. Sınırları zorlayan eserler bir biçim oluştururken 
seramik sanatçısının da özgün bir anlatım dili oluşturmasına olanak 
sağlamaktadır (Sevim, Çınar, 2019, s. 133) (Görsel 4-5).  

Görsel 5. ‘‘Engel’’ Detay.  
Kaynak: Ergun, 2009, s.75

    Andezit ile toplanmalı sır elde eden sanatçı, seramik ve andezitin 
birlikteliğinden doğallığı ve güzelliği ayrıntılarda bulunmaktadır. Tarih öncesi 
çağlarla köprü oluşturan turkuaz rengin doku ve form ile sanat- teknoloji 
arasında güçlü bir bağ oluşturduğu görülmektedir. Sanatçının eserlerinde 
oluşan düzen ve kargaşa arasındaki zıtlık renk, doku ve form ile 
oluşturulmuştur (Görsel 4-5).   
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Ülkemiz perlit rezervleri bakımından dünyanın en büyük perlit 
yataklarına sahiptir (Başar, Acartürk, 2022, s1150). Yerel kaynak kullanımı, 
tüm dünyada olduğu gibi ülkemiz içinde hem üretim maliyetlerini azaltması 
hem de üretilen eser ya da ürüne kendine has bir kimlik oluşturmaktadır. Bu 
duruma Gökeyüp kaplarının mikalı bünyesi, Karacasu kilinin astar olarak 
kullanılması gibi örnekler verilebilir (Şencan, 2010, s.1). 

Perlit doğal olarak oluşan silis kökenli asidik özellikte volkanik bir kayaç 
türüdür (Tarhan, Tarhan, 2018, s.95). Perlitin en önemli özelliği belirli 
sıcaklıklarda ısıtıldığında genleşerek gözenekli hafif bir yapı oluşturmasıdır. 
Oluşan bu gözenekli ve hafif yapı perlite endüstriyel bir değer katmaktadır 
(Şapcı, Ceylan, 2021, s.1).

Seramik bünye ve sırlarda hafiflik, ısıl şoklara karşı mukavemet, ısı 
yalıtım gibi sağladığı özellikler sayesinde günümüzde seramik hammadde 
olarak perlitini cazip bir malzeme haline gelmiştir. Bu bağlamda, Şencan 
(2010, s.30), yüksek alkali oranına sahip olan Eti Maden tarafından Ege 
bölgesi perlitlerinden üretilen genleştirilmiş perliti seramik sırlarında bir 
hammadde olarak kullanabilirliğini araştırmıştır. 

Eti Maden tarafından “Etiper” marka “Süper İnce” (Şencan, 2010, s.30) 
adıyla üretilen perlit, kuvars bakımından oldukça zengin bir yapıya sahiptir. 
Perlit katkısı ile oluşturulan sırlarda kurşun oksit, üleksit, kalsine boraks, 
kolemanit, borik asit gibi ergiticiler kullanarak sır yapısını farklılaştırmaya 
çalışılmıştır. Oluşturulan ikili ve üçlü harmanlar sırlar bakır oksit ile 
renklendirilerek içeriğindeki hammaddesine bağlı olarak farklı artistik turkuaz 
renkler elde edilmiştir. 

Görsel 6. CuO ile renklendirilen P.Ü.S. 28 harmanının uygulaması 22x 7,5 cm 
Kaynak: Şencan, 2010, s.144.

      Elde edilen sonuçlar dahilinde sırın uygulandığı formun fırın içindeki 
konumuna ve kalınlığına bağlı olarak şeffaf, opak, yarı şeffaf, akıcı, mat, 
mum matı, krakle, kristal yapılı ve toplanmalı sırların oluştuğu 
gözlenmiştir. (Şencan, 2010, s. 147). Oluşan sırlar bakır oksit ilavesi ile
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renklendirilerek artistik sırların oluşumları irdelenmiştir.
Tüm canlıların yaşamsal faaliyetlerini sürdürebilmeleri için doğal 

kaynakların tükenmemesi ve dengeli bir şekilde kullanılması gerekmektedir. 
Bundan dolayı sanayi atıkları, tarımsal ve diğer atıkların değerlendirilmesi 
kapsamında çeşitli yöntemler ve kullanım alanları oluşturularak yapılan 
girişimlerle ekonomiye tekrar kazandırılmaktadır. Bu girişimler neticesinde de 
bitkisel atıkların seramik sırlarında hammadde katkısı olarak tekrar 
kullanabilirliği araştırılmaktadır. Bu kapsamda araştırmalar yapan Savaş’ın 
ifadesine göre (2012, s.104); 

Organik külleri ile yapılan kül sırı araştırmalarında organik atık olarak 
zeytin çekirdeği, ceviz ve badem kabuğu, üzüm çekirdeği, ardıç ağacı 
dalı ve kozaları, nar ağacı dalı gibi atıkların külleri kullanılarak sırlar 
hazırlamıştır. Bitki atıkları Isparta ve yöresinde kolaylıkla elde edilebilen 
sert, yumuşak, lifli vb. birbirinden farklı yapısal özelliklerine göre 
seçilmiştir. Uygulamada kullanılacak olan organik atık külleri sır 
bünyesinde kullanılmak üzere yıkanma, kurutulma, yabancı maddelerden 
temizlenme gibi belirli aşamalardan geçirildikten sonra küller 
hammaddeler ile karıştırılarak çok sayıda farklı reçetelerde kül sırları 
oluşturulmuştur. 

Görsel 7. Kül Sırı kullanarak oluşturulan Seramik Form (Aydınlatma) 
Kaynak: Savaş, 2012, s.95.

Genel olarak %40- 50 oranları arasında kullanılan kül katkılı sır 
harmanlarına alkali ve toprak alkali hammaddeler ilave edilerek çeşitli 
artistik sırlar elde edilmiştir. Bu sırlar bakır oksit ilavesi ile toplanmalı 
turkuaz renk oluşmuştur. Fatime Savaş (2012) tarafından oluşturulan mat ve
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toplanmalı turkuaz renkli sırların yüzey görünümünde etkileyici çatlamış toprak 
dokusu ile kavramsal bir anlamda katmaktadır (Görsel 7). 

Seramik sırlarında yerel hammaddelerin kullanılmasında maliyetin 
azaltılmasının ve kolay işlenebilirliğinin dışında kullanılacak maddenin 
üretilecek ürün ile uyum sağlaması ve ürüne hangi özellikleri kazandıracağı son 
derece önemli bir mevzudur. O yüzden üretilecek ürün ile kullanılacak 
maddenin özellikleri bakımından birbirine yakın olması gerekmektedir. 
Geçmişten beri süregelen bu arayışın göstergesi olarak mimari yapılarda 
dekoratif yüzey kaplama malzemesi olarak kullanılmak üzere ocaktan çıkartılan 
ve Kütahya sanayii bölgesindeki taş kesim atölyesinde işlenen sleyt 
tabakalarının işlem sonu atıkları (Aydoğdu, 2015, s.79) seramik bünye ve 
sırlarında kullanılması araştırılmıştır.

Kilce zengin olan sleyt, düşük sıcaklık ve basınç etkisiyle 
metamorfizmaya uğraması neticesinde oluşan çok ince küçük taneli bir 
kayaçtır. Aydoğdu, Kütahya bölgesinde çıkan sleyt atığına potasyum ve 
sodyum feldspatlarını, kuvars, kaolin ve kil (Aydoğdu, Yeşilay, Çakı, 2016, 
s.40), üleksit, sülyen (Aydoğdu, 2015, s.40) hammaddeler ilave edilerek sırlar 
hazırlanmıştır. Elde edilen olumlu sonuçlar renk veren oksitler ile 
renklendirilerek istenilen renk ve doku özelliğine sahip güçlü ve karakteristik 
sırlı yüzeyler oluşturulmuştur (Görsel 8).

Görsel 8. Tornada Şekillendirilmiş stoneware bünye üzerine DÇ3 astar 
uygulaması, fırça dekoru ve turkuaz sır ile sırlanmış form, 1060, 2014 

Kaynak: Aydoğdu, 2015, s. 76.

Kütahya bölgesindeki ocaktan alınan ve sanayi sitesinde kesilen sleyt 
taşından geri kalan atık parçaların öğütülerek tek başına veya diğer 
ergiticilerle birlikte kullanılması sonrası elde edilen sır ve çamurlardan; 
farklı şekillendirme yöntemleriyle, farklı boyutlarda formlar üretilmiştir. 
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Bazı formlarda sleyt katkılı çamurlar kullanılarak sleyt katkılı veya 
katkısız olan sırlarla sırlanmıştır. Bazı formlar ise beyaz stoneware veya 
earthenware çamurları ile şekillendirilmiş, bisküvi pişirimi sonrası sleyt 
katkılı sırlar uygulanmıştır (Aydoğdu, 2015, s.61).

Sleyt katkılı çalışmada malzeme olarak stoneware bünye kullanılmış 
yüzey astarlanmış ve turkuaz sırla renklendirilmiştir. Uygulanan sırın ince ve 
kalınlığına bağlı olarak turkuaz rengin tonları oluşmuştur.  Silindir formundan 
esinlenerek oluşturulan tasarımın yüzeyinde kullanılan motif ile Kütahya 
çinilerine atıfta bulunulmaktadır (Görsel 8). 

Atık maddelerin hızla çoğaldığı bir zamanda Ereshova (2020), toprak 
altında yetişen, alkalice zengin olan yumrulu bitkilerin artistik bir sır 
hammaddesi olarak değerlendirmeyi bilmiştir.  Deneysel sır çalışmalarına 
yumrulu bitki (patates, havuç, turp, yer elması, şeker pancarı, şalgam, 
sarımsak, soğan, zencefil, kereviz) küllerini artan oranlarda kullanarak renk 
veren oksitler ile renklendirmiştir. Ergitici hammaddelerin ilavesi ile 
oluşturulan reçetelerin sırlı pişirimleri 1200℃ sıcaklıkta yapılmış ve 
denemeler neticesinde olumlu olan reçetelere bakır oksit ilave edilerek 
çoğaltılan sırlar üç boyutlu formlara uygulanmıştır. Yumrulu bitkiler A, B, C, 
demir, fosfor, ve yüksek alkali özellikli bir içeriğe sahip olmaları bakımından 
artistik seramik sırlarında kullanılabilmektedir. 

Görsel 9. 25 x 25 x 3cm, 1200℃, 2020. 
Kaynak: Ereshova, 2020, s.74.

Kül sırı, kül maddesinin seramik yüzeyler üzerinde tek başına ya da farklı 
ergitici maddeler ile birlikte sır olarak uygulanması sonucu oluşur. Kül sırları 
iki ya da üç hammaddeyle karıştırılarak hazırlanır. Fakat son zamanlarda kül 
yerine sentetik kül, mermer ve talk kullanılmaya başlanmış ve sonuçlar daha
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kötü olmuştur. Kül sırları sanatsal seramiklerin yanında mimari 
seramiklerde de kullanılır. Günümüzde, tekrar kül sırlarının orijinal 
görüntüleri önem kazandığı için seramikçiler tarafından kullanılması 
yaygınlaşmaktadır. Odun külü, başta kalsiyum oksit olmak üzere, silis, 
alüminyum oksit, alkali oksitler, magnezyum oksit, demir oksit ve fosfor 
içerir. Sır bünyesinde kül oranı ne kadar fazla olursa sırın kalitesi ve 
esnekliği de o kadar fazla olur (Genç, 2013, s.127) 
        Zeytin çekirdekleri, günümüzde yakacak olarak kullanılmak üzere 
bazı işlemlerden geçirilmektedir. İşlem sonrasında arda kalan çekirdekler 
doğaya atık olarak bırakılmaktadır. Bu atıkları seramik sırlarında 
alternatif bir malzeme olarak değerlendirilmek için birtakım çalışmalar 
yapılmıştır. Divitcioğlu ve Karagül, atık değerlendirme için yapılan 
çalışmalarındaki zeytin çekirdeklerini Çanakkale’nin Geyikli ilçesinde 
faaliyet gösteren bir zeytinyağı fabrikasından temin etmişlerdir (2021, 
s.159). Gerçekleştirilen çalışma sonucunda olumlu dönüt alınan reçeteler 
bakır oksit ile renklendirilerek yeşil, turkuaz ve tonları elde edilmiştir. 
Başarılı olan sonuçlar üç boyutlu tasarımlara uygulanmıştır. Tasarımlar 
ve kullanılan turkuaz renk birbirini tamamlayıcı ve kendine has bir üslup 
oluşturmuş iki unsur olarak karşımıza çıkmaktadır (Görsel 10).

Kül sırlarının gelişimine etki eden pişirim çeşidi, kullanılan 
yardımcı hammaddeler ve oksitler ile kül sırı zengin bir hale 
gelmekte ve aynı zamanda değişik etkilere sahip olmasını 
sağlamaktadır. Yüzeyde kullanılan kil, pişirim sıcaklığı, kül elde 
etmek için seçilen madde, bitkinin nerede ve nasıl yakıldığı, 
kullanılacak olan külün yıkanmış ve yıkanmamış oluşu gibi 
durumlar, sır bünyesinde farklılıklar göstermektedir (Başaran, 
2019, s.58).

Görsel 1. Heykel düzenleme, 5. Metamorfoz evresi, 50 x 50 x 3 cm. 
Kaynak: Divitcioğlu, Karagül, 2021, s.163.
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      Gerek sanatsal gerekse bilimsel yöntemlerin birlikte kullanılması 
sonucunda zeytin çekirdeğinden elde edilen kül sırlarının olumlu ve özgün 
etkiler yaratması alternatif hammadde olarak kullanılabilirliğini ortaya 
koymaktadır (Görsel 10).

Artemis’in birbirinden ayrılmayan üç karakteristik özelliğinden 
esinlenerek ortaya çıkmıştır. Bu üç karakteristik özellik 
heykellerin temelini oluşturmakla beraber birbirinden ayrılmaz bir 
bütün olarak düşünülerek evreleri atladıkça metamorfoza 
uğramışlardır. Ezoterik anlamda üç sayısı, üçgen olarak kabul 
görülüp fikir ile bağdaştırılmaktadır (Divitcioğlu, Karagül, 2021, 
s.163).

Sonuç 

21. yüzyıl teknoloji, hızlı üretim ve tüketim çağı olduğundan son yıllarda
insanlardan kaynaklanan üretimler ve tükenmek üzere olan rezerv kaynaklar 
ile sonucu öngörülemeyen çevresel sorunların yaşanmasına yol açmaktadır. 
Sosyal, çevresel ve ekonomik olarak düşünülmeden yapılan planlamaların 
neticesinde ortaya çıkan paradoks, alternatif ve sürdürebilirlik kavramını 
gündeme getirmiştir. 

Tüm dünyada alternatif ve sürdürebilirlik görüşü hızla yayılmakta ve bu 
algı ile çalışmalar hızla hayata geçirilmektedir.  Türkiye’de de 
sürdürülebilirlik ve alternatif kavramları gündeme alınarak çeşitli 
uygulamalar faaliyete geçirilmiştir. Her alanda olduğu gibi seramik 
sektöründe üretim süreçleri göz önünde bulundurulduğunda sürdürülebilir 
olması gereken sektördür. Bundan dolayı maliyeti ucuz, kolay ulaşılabilen 
hammadde arayışı ve atıkların değerlendirilmesi konusunda çeşitli 
çalışmalar yapılmaktadır. Çevresel bilinç ve yerel hammadde kullanımı 
bilinci ile yapılan çalışmalar sanat yapıtlarındaki ve endüstri üretimlerindeki 
görsel anlamda tüketim hem sanatçıları hem de seramik endüstrilerini birçok 
arayışa yöneltmektedir. Çevresel duyarlılıkla hayat kalitesine bir anlam katan 
inovatif, artistik ve fonksiyonel sırlı seramiklerin üretilmesine yönelik 
çalışmalar üzerine yoğunlaşılmıştır.
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“Andezit”, “Perlit”, “Sleyt”, “Bitkisel atıklar”, “Yumrulu Bitkiler” ve 
“Zeytin çekirdeği” ile yapılan çalışmalar doğrultusunda seramik alanında 
bünye ve sır bileşiği olarak alternatif hammadde kullanımının mümkün olduğu 
sonucuna varılmıştır. Bu hammaddeler ile endüstriyel ve artistik seramik 
sırlarında hem maliyetin düşürülmesine hem de her geçen gün artan atık 
maddelerin tekrar kullanabilirliğine dair kanıtlar ortaya konulmuştur.

Teknoloji ile paralel ilerleyen bilimsel araştırmalar sonucunda standart 
seramik bünye ve sırlar dışında alternatif katkı malzemeler ile yeni bünyeler ve 
sırlar oluşturulmasında, endüstriyel ve artistik seramik çalışmalarında son 
derece özgün, etkili ve farklı uygulamalar geliştirildiği görülmektedir. Artık, 
insanlar için seramik hammaddesi durağan değil sürekli gelişen, kendini 
yenileyen sınırsız bir alan olmuştur. Görsel ve estetik değer katan, fiyatı 
makul, yerel hammadde kullanımını teşvik eden, kolayca erişilebilen ve 
işlenebilen çeşitli hammadde ile oluşturulmuş seramik ürünlerin üretilmesine 
olanak sağlamaktadır. 

Geçmişte mimariden kullanım ve süs eşyasına kadar birçok alanda 
kullanılan turkuaz renk, günümüzde de pek çok seramik eserlere zenginlik 
katmakta ve bu eserler geçmişin izlerini yansıtmaktadır. Hızla gelişen 
teknoloji, yapılan akademik çalışmalar, kültürlerarası iletişim ve etkileşimden 
beslenerek devam eden deneysel çalışmalarla seramik sanatına katkı 
sağlamaktadır.

Bu çalışma kapsamında turkuaz sırların üretiminde kullanılan alternatif 
hammaddelerin dışında pek çok alternatif hammaddeler kullanılmaktadır. 
Teknolojideki gelişmeler ve birçok yeni bilimsel araştırmalar doğrultusunda 
yenilik getiren ve farklılık katan hammaddelerin bulunması ile seramik 
sektörüne inovatif yaklaşımlar sunmaya elverişli bir ortamın oluşturulabileceği 
öngörülmektedir.
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1. Giriş

Rönesans’ın etkisiyle başlayan Barok Dönemde müzikte de belli başlı 
gelişmeler yaşanmıştır. Başta opera olmak üzere konçerto grosso ve 
füg vb. formlar ortaya çıkmış, keman çalgısı solisttik bir çalgı haline 

gelmiş, yazılan eserlerde abartılı süsler kullanılmış, nüanslarda sesler arasında 
kontraslar belirginleşmiş, majör ve eserlerde majör minör akorların, klavsen ve 
sürekli bas kullanımı yaygınlaşmıştır (Akdeniz&Akdeniz 2020, s,54-55).

Rönesans’ın ardından gelen Aydınlanma felsefesi ile birlikte hem bilimde 
hem de sanatta gelişen dünyaya paralel olarak gelişen Klasizm döneminden 
müzik da etkilenmiş, Barok dönemine karşı oluşturduğu yenilikçi yaklaşımlar 
ortaya çıkmıştır (Akdeniz & Cinxo, 2022, s.123). Bu dönemin en önde gelen 
kişiliklerinden olan ve 1770-1827 yılları arasında yaşayan ünlü Alman besteci 
Ludwig Van Beethoven, Klasik müzikteki Haydn ve Mozart’la birlikte yerleşen 
anlayışın radikal bir biçimde dışına çıkarak, “ifade uğruna” anlatımı ön plana 



96    GÜZEL SANATLARDA GÜNCEL ARAŞTIRMALAR

çıkarmıştır (Ehrilch, 1990, s.122). Döneminde var olan parmak hareketlerine 
odaklanılan teknik ekolü duygusallıktan uzak bulmuş bu da Beethoven’i yeni 
arayışlar içine girmesini sağlamış, besteciyi zamanla Romantik anlatımın en 
büyük öncülerinden biri haline getirmiştir (Loesser, 1990, s.133).

Barok dönemde ortaya çıkan sonat, konçerto ve suit gibi formlar, Klasik 
dönemde daha da gelişmiş, eserlerdeki müzikal yoğunluk ile güçlü ve etkili 
anlatıma dayanan zengin bir kimlik oluşturmuştur (Akdeniz &Akdeniz 2020, 
s.3170). Sonat formu insan sesi ile söylenen kantata karşılık verme amacıyla 
çıkmış bir ya da iki enstrüman için yazılmış iki veya daha fazla bölümlü anlatım 
gücü yüksek çalgı müziği eseri ve onun yapısal formudur (Say, 1967, s.136). 
Bu form özünde sonatın birinci bölümü olan sonat allegrosunun yapılanmasıdır. 
Bazen son bölümlerde bu yapıya uygun yazılırdı (Sachs, 2007, s.196). Klasik 
sonat, senfonilerde ve oda müziği çeşitlerinde olduğu gibi, Haydn, Mozart ve 
Beethoven gibi ekol haline gelmiş olan Klasik dönem bestecilerinin yapıtlarında 
da kimlik kazanmıştır (Sobajić,1998, s.154). Viyana’daki gelenekçi müzik 
otoritelerinin yönlendirmesi altında da olsa müziğinin, Haydn ve Mozart’ın 
etkisi altında kalmaması için çok büyük çaba harcamış, bütün eserlerinde 
kendi prensiplerinden taviz vermemiş yaratıcı fikirlerini ve radikal görüşlerini 
göstermeyi tercih etmiştir (Başaran,2020, s.6).

Beethoven orkestra, kuartet ve piyano eserlerinin yanı sıra çeşitli oda 
müziği grupları için de eserler yazdı. Bu eserler arasında “Keman sonatları” 
en önemlileri arasındadır. Beethoven Op. 12 numaralı ilk 3 sonatı, “kemanla 
birlikte çalınan piyano sonatı” olarak adlandırılmıştır (De Nora, 1991, s.313). 
Beethoveen’ın bu ilk sonatları 1799 yılında basılmış ve hocası Salieri’ye 
ithaf edilmiştir. Ayrıca tamamlandıkları yılın sonunda ilk seslendirilişleri 
gerçekleşmiştir (Roland, 2020, s. 135,136). Bu eserler virtüözite ve müzikal 
yorum açısından zor eserlerdir. Bu zorluklara rağmen bir kemancı için oldukça 
eğiticidir. Bestecinin sonatları, ezgi, ifade ve teknik donanım bakımından 
Beethoven’ın karakteristik özelliğini yansıtması bakımından da oldukça 
önemli bir yere sahiptir (Lekesizgöz, 2022, s.30). Beethoven ölümünden önce, 
en önemli eserlerini besteledi. Bunlar; son piyano sonatları ve yaylı çalgılar 
dörtlüleri, Missa Solemnis ve Dokuzuncu Senfonisidir (Andreis, 2014: s.159).

2. Beethoven’ın Op.12 E Bemol Majör Keman -Piyano Sonatı Birinci 
Bölüm Analizi “Allegro con spirito”  

Sonatın ilk bölümü 4/4 ölçüsünde ve sonat biçiminde yazılmıştır ve ana 
tonalite E bemol majördür. Temposu hızlı bir tempoda neşeli bir ruhla anlamına 
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gelen “Allegro Con Spirito”dur. İlk tema, küçük bir üçlemenin ritmik figürü 
üzerine inşa edilmiş piyano partisi ile başlar. Daha sonra keman, ilk ölçünün ilk 
vuruşunda fp (forte-piano) dinamiğine sahiptir ve bunu tekrar yükselen bir pasaj 
olan piyano solosu takip eder. 

Bu motif, baskın fonksiyon üzerinde bir kez daha tekrarlanır ve ardından 
motifin keman ve piyano arasındaki dönüşümlü paslaşması başlar.

Temel dinamikler vurgulanmamıştır, ancak motifin karakterinden dolayı 
sonatın en başlangıcının forte dinamiklerde başladığı sonucuna varılabilir.

Ancak, bu dinamik ilk dört ölçü boyunca sürer ve daha sonra piyano ve 
kemanın tamamlayıcılığının yanı sıra motif çalışması nedeniyle piyano (p) 
dinamiği başlar, önceki motife verilen her yanıt belirli bir nüansla (dinamikle) 
gerçekleştirilir.

Şekil 1. Tema cümlesi (1-8 ölçüler).

Bu şekilde, 13.ölçüde biten eksiksiz bir ilk tema oluşur. Motifin artan bir 
melodik yönde kademeli şekilde ardışık olarak tırmanması (yükselmesi) ile 
tanıtılan ilk temanın doruk noktası da görülür. Köprü, piyanoda ilk iki ölçüde 
(13. ve 14. ölçüler) görünen temel tonalitede (anahtar) on altıncı bir rakamla 
başlarken, keman çift duraklarda armonik bir eşliğe sahiptir.

Daha sonra sesler yer değiştirir, böylece 17. ölçüde piyano ve keman birleşir 
ve alberti basının armonik fonuyla paralel oktavlarda aynı figürü icra eder.
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Armonik anlamda, köprü bir dizi modülasyon yoluyla baskın tonaliteye 
ulaşır, temel tonaliteden başlayarak akorun yapısındaki bir değişiklikle paralel 
C minöre ve ardından B minöre ve son olarak mutasyon yoluyla B majöre 
geçer. 

Bu bölümün sonu; piyanoda virtüöz sextola (altılı) pasajları getirirken, 
keman fp dinamikleri ile uzun bir tona sahiptir. Bu ses (ton), piyanonun müziğini 
tutması gerektiği için yoğunluğunu kaybetmemelidir

Şekil 2. Tema cümlesi (18-19 ölçüler).

Virtüöz piyano bölümünden sonra, köprünün tüm bölümünü birlikte 
tamamlamak için keman ve piyanonun tekrar değiştiği köprünün başka bir 
bölümü görünür. Motifli çalışmanın iki ölçülü kısa cümlelerde vurgulanması, 
ancak köprünün tamamının dinamik olarak tek bir çizgiye bağlanması çok 
önemlidir.

İkinci tema formda dönemdir ve baskın B majör tonalitesinde başlar. 
İlk cümle tamamen kemana bırakılırken, piyanoya tizde (yüksek tonlarda) 
armonik figürler ve basta özel olarak geliştirilmiş bir melodik çizgi eşlik 
ediyor. İkinci temanın icrasındaki özel bir sorun, yine tiz nota anahtarı (yüksek 
tonlar) ve kemanın yer değiştirdiği göz önüne alındığında, piyano ve kemanın 
artikülasyonunun birleştirilmesidir. 
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Şekil 3. 29-36 ölçüler.

İkinci temanın bu iki bölümünde eklemlenme, dinamikler ve deyimlerin 
aynı şekilde şekillenmesi çok önemlidir.

İlerleyen süreçte piyanodaki sextola figürü yeniden belirir, ardından 
keman gelir. Bu şekil, her iki enstrümanda da mümkün olduğunca rastgele 
(hafifleştirilmiş) yapılmalıdır ve piyano ile keman arasındaki soru-cevap ilişkisi 
ve ayrıca malzemenin artan ardışık muamelesi, bu cümlenin başında belirtilen 
Crescendo’nun olmasını gerektirir. En büyük dinamikler, her iki enstrümanın da 
ff dinamiklerinde sextola figürlerine sahip olduğu 47. bardan 49. bara kadar olan 
kısımdadır. Bunu bir subito pp bölümü takip eder. Bu tür yerler Beethoven’ın 
müzik diline özgüdür. 

Şekil 4. 48-52 ölçüler.
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Bu piyano (p), ifade dinamik olarak yeniden başka bir temanın doruk 
noktasına ve aynı zamanda tüm açıklamanın zirvesine doğru büyür. Bu açıkça 
ifade edilen doruk noktasından sonra, keman eşliğinde piyanodaki materyalin 
tekrar eden bir sunumu (pozlama) vardır. Tüm açıklama, piyano bölümündeki 
sextola pasajları ile sona erer ve üç sesli akorlar, T- D-T ilişkisinde kadansın 
armonik iskeletinin altını çizer.

Tonik işlevi, tek vuruşlu baskın bir işlev meydana gelmeden önce iki 
çubuktan geçer, tonikte prima ve sekunda volta’da (ikinci kutu- ikinci dolap) 
çözülür.

Prima voltadan (ilk kutu – birinci dolap) sonra, pozlama (açıklama) bir 
kez daha tekrarlanır, ardından gelişimsel kısım gelir. İcracılar tarafından klasik 
sonattaki anlatımın tekrarı, aynı bölümün tekrarlanıyormuş gibi hissettirmeyecek, 
daha önce sergilenen malzemenin mantıklı bir devamı gibi görünecek şekilde 
gerçekleştirilmelidir.

Gelişme kısmı, son grubun atmosferinde kalır. Akor yapısını değiştirerek 
modülasyonla Do minörde başlar. Daha sonra G minörde bir kez daha modüle 
eder. Piyano, akorlarını küçük triolalara ayırmaya devam ederken, keman yine 
üç parçalı (üç sesli) akorlara sahiptir.

Daha sonra başka bir temadan sextola figürleri piyano ve kemanda 
dönüşümlü olarak tekrar ortaya çıkar. Gelişme bölümünün tamamı ff 
dinamiğindedir ve bu nedenle her iki icracı da besteci tarafından dayatılan 
ve saygı duyulması gereken dinamik çerçevenin ötesine geçmeden, monoton 
görünmeyecek şekilde dinamikleri dikkatli bir şekilde düzenlemelidir.

Gelişme bölümünün son bölümü, son grubun malzemesini yeniden 
detaylandırır. Orada, aynı zamanda, Do majörde ve ardından Do minörde yeni bir 
modülasyon meydana gelir ve buradan da Do majör temel tonalitesine dönüşür. 
Piyanonun kromatik geçişinin sonundaki fp sayesinde dinamikler piyanoya (p) 
döner.

Burada yine piyano ve kemanın soru-cevap ilişkisi olduğu görülmektedir. 
Motif çalışmasının yapısına göre, bu bölüm daha büyük dinamiklere yol açmaz 
veya piyano (p) çerçevesinin dışına çıkmaz ancak bu nedenle malzemenin 
parçalanmaması için belirli bir akışla dikkatli bir şekilde yapılmalı ve cümle 
tamamlanmalıdır.
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Şekil 5. 80-81 ölçüler.

Gelişme bölümü, piyano ve kemanın aynı materyali piyano eşliğinde bir 
tremolo ile icra etmesiyle sona erer. Bu iki enstrümanı tek bir renkte birleştirmek 
için dekorasyon ve ifadelerin tekdüzeliği mükemmel olmalıdır. Bu ifade yavaş 
yavaş tekrarı tanıtmaktadır.

Tekrarın icrası ne teknik ne de müzikal anlamda herhangi bir yenilik 
getirmez, ancak son grubun ardından yine birinci ve ikinci temanın bir 
hatırlatıcısı olan bir koda gelir.

Şekil 6. 168-173 ölçüler.

3. İkinci Bölüm “Adagio con molto espressione”

Sonatın ikinci bölümü resmen bir lied (şarkı biçimi) olarak yazılmıştır ve 
¾ ölçüsünde anlamı yavaş ve gösterişli bir hızda ifadeli bir biçimde anlamına 
gelen “Adagio con molto esspressione” temposundadır.Tonalitesi klasik dönem 
için olağandışıdır. E bemol majördeki sonatın temel tonalitesine göre üçte birlik 
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(tiyers) bağıntı tonalitesi olan bir Do majördür (Normalde do minör veya si 
bemol majör tonlarında olması gerekirdi).

Klasik dönem için, ikinci bölümün dominant veya sub dominant tonalitede 
veya sonat minör tonalitede ise paralel bir majör tonalitede olması genellikle 
tercih edilirdi. 

Şekil 7. 1-5 ölçüler.

Tema ilk olarak ilk sekiz ölçüde piyano tarafından ortaya çıkar. Keman, 
sekizinci notanın süresinde ikinci yarı vuruşuna aynı anda gelen piyano eşliğinde 
bir fon oluşturmalıdır. Sesin iki enstrümana bölündüğünü duymamanız için 
tekdüzelik mükemmel olmalıdır. Piyano bölümünde birkaç pedalla akorun 
rengine bürünmek için kemancının çok yumuşak bir ses bulması gerekir.

Daha sonra keman bu temayı üstlenir, piyano ise karakteri biraz değiştiren 
belirli bir figürle eşlik etmeye devam eder. Tizde (yüksek ses) tam bir akor 
görünürken, bas tekrarlanan bir tonla ayrışır. Bu, temaya belirli bir hareket 
kazandırır, ancak kemancının dikkatli olması ve tematik materyali piyanoda olduğu 
gibi icra etmesi gerekir. Tekrarlanan malzemenin performansı tek tip olmalıdır.

Şekil 8. 6-17 ölçüler.
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Kısım b, F minörde minör sub dominant tonalitede 22. ölçü ile başlar. 
Piyanoda akorların ayrıştığı otuz saniyelik bir figür bulunurken, tüm motif 
malzemesinin kemanda yer alması ile karakterize edilir. Bas çizgisi, geniş 
tek ölçülü legato cümlelerde melodik olarak geliştirilmiştir. En önemli şey, 
kemancının kısa cümleleri net bir şekilde yorumlaması ve temanın dinamik 
akışını takip etmesi, piyanistin ise kemancıya göre yeterince yüksek veya sessiz 
olması için onu desteklemesidir

Şekil 9. 23-26 ölçüler.

Reprise (tekrar)kısmında yine piyano bölümünde tema tekrarlanır, ancak 
bunu, bu sefer keman ve bas bölümlerinin karmaşık bir eşliği ile yapar. Basta 
çok derin bas tonları ve tiz akorlarla bir oktav figürü görünürken, keman on 
altıncı rakamlarda akorları ayrıştırır. Bu yer, eşliğin değişmesiyle de özeldir, 
ancak tema, seyri ve biçiminde değişmeden kalmıştır. Bu hareketin kodası 
özel bir konuyu ortaya çıkarmıştır. Zıt dinamikleri ve noktalı desenlerle ritmik 
figürleri bir araya getiren neredeyse ezbere bir bölümdür. Topluluğun iyi olması 
için her iki icracıda da nabız çok açık olmalıdır. Dinamik kontrastlar tam olarak 
ifade edilmeli ve orkestral ses genellikle her iki enstrümanda da bulunmalıdır. 
Kodanın en sonunda, eşlik eden piyano materyalinden bir figürün tekrarı yoluyla 
ikinci bölümün bir anısı vardır. “

4. Üçüncü Bölüm Rondo. “Allegro molto”

Üçüncü bölüm, bir sonat rondosu biçiminde, başlangıçta E bemol majör 
tonalitesinde ve 2/4 ölçüde yazılmıştır. Formu Rondo formunda yazılmıştır. 
Temposu ise çok canlı manasına gelen “Allegro molto” dur. İlk tema, 
kompozisyonun en başında kedini gösterir. Üç parçalı bir şiirsel şarkı şeklinde 
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yapılandırılmıştır. İlk bölüm, formda bir periyottur ve ilk cümle sadece piyano 
eşliğinde, ardından keman soloda piyanodaki eşlik eden on altıncı figürle birlikte 
sergilenir. Piyano ve kemanda icra şeklini uyumlaştırmak yorumsal olarak 
önemlidir. Tekrarlanan iki sekizlik hafif ses çıkarmalı ve sf olan ilk detaya yol 
açmalıdır. Bu bilim, temel piyano dinamiklerinin ötesine geçmemelidir.

Şekil 10. 1-16 ölçüler.

Orta kısım da baskın (dominant) bir tonalitede bir periyot olarak şekillenir. 
İlk kısmın tekrarını birbirine bağlayan bir uzantı ile ilk cümle, önce piyano, 
ardından keman tarafından sunulur. İkinci cümle, piyano ve keman arasında 
değişen yeni bir motif ile genişletilir. Bu motif, aynı zamanda iki enstrüman 
arasındaki eklemlemede de açıkça aynı formda olmalıdır. Tema, piyanoda basta 
bulunan hızlı pasajlar ile güçlü dinamiklerde sona erer. Her iki enstrümandaki 
ses de güçlü dinamiklerin doluluğuna sahip olmalı, aynı zamanda hareketin 
başlangıcından itibaren geçiciliğe sahip olmalıdır

Şekil 11. 29-37 ölçüler.
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Geçiş bölümü, özellikle vurgulanması gereken forte piyanonun zıt 
dinamikleri ile karakterize edilir. Forte tam, ağır ve çok eşit bir sese sahip 
olmalıdır, böylece her iki enstrüman da eşit ses çıkarır. İki enstrümanın renkleri 
birbirine karışırken, piyano dalgalı ve havadar olmalıdır.

Şekil 12. 39-47 ölçüler.

İkinci tema, karakter olarak birincisine benzer, ancak yeni tonalitede-B 
majör baskın (dominant) tonalitesi ve bu nedenle ilk temayla bir kontrast 
oluşturur. Piyano başlangıçta eşlik eden figürlere sahiptir, bunun yanında 
keman, tematik malzeme sergiler ve daha sonra melodik çizginin ve eşliğin 
yerini değiştirir: piyano melodiyi ve tizdeki tematik malzemeyi devralırken, 
keman önceki cümleden piyano eşliğini taklit eder.

Şekil 13. 48-63 ölçüler.
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Bu bölümden temanın başka bir tekrarına götüren bir geçiş bölümü 
türetilmiştir. Bu sefer tema bütünüyle tekrarlanmaz, sadece ilk kısmı, ilk periyot 
tekrarlanır. Tek fark, motife maruz kalmasıdır. İlk kez kemanda, ardından 
piyanoda sergilenir. Bu kez keman, ikinci cümlede eşlik eden piyano figürünü 
devralır. Performans, eklemelerde tek tip olmalıdır ve ifade, tüm tema tek bir 
bütün gibi hissedilecek şekilde yönlendirilmelidir.

Gelişme bölümü, daha büyük birimlerin zıt dinamikleri ile karakterize 
edilir. En başta piyano, motifi oktavlar halinde ve bu sefer E minör tonalitesinde 
sergiler. Keman bu motife melodik çizgisi ters yönde hareket eden bir motifle 
karşılık verir. Bu, iki enstrüman arasında gerilim izlenimi veren özel bir 
atmosfer oluşturur. Bu bölümün zıttı, on altıncı pasajlarda tamamen piyanoya 
emanet edilen piyano (p) bölümüdür. Bu süre zarfında keman, tekrarlanan bir 
ton şeklinde piyano ile benzer bir motife sahiptir. Pasajlar gelişigüzel (hafif bir 
şekilde) icra edilirken, sol elin ve kemanın bu eşliği, piyano ile artikülasyon ve 
dinamik olarak eşit olmalıdır. Bu iki zıt malzeme, özel bir gerilim ve istikrarsızlık 
duygusu oluşturdukları için dönüşümlü olarak gelişme bölümünün atmosferini 
oluştururlar.

Şekil 14. 102-113 ölçüler.

Üçüncü bölümün ilerleyen bölümlerinde, temel tonalitede sunulan temalar 
yeniden ortaya çıkar. Piyano ve keman arasındaki fugato özellikleri oluşur. 
Temalar burada vurgulanmalıdır ve dinleyicinin işitebilmesi için her iki icracı 
da tematik materyalden haberdar olmalıdır. Artikülasyon aynı olmalıdır ve 
konunun her görünümü yeni, daha yüksek bir dinamik getirebilir.



LUDWİG VAN BEETHOVEN’IN OP. 12 NO. 3 E BEMOL MAJÖR . . .     107

Şekil 15. 226-238 ölçüler.

Temanın son kez gelen tekrarından sonra, tamamen ilk temanın motifi 
üzerine inşa edilmiş bir koda ortaya çıkar ve böylece tüm müzikal hareket ve 
hatta tüm sonat tamamlanır.

Sonuç

Aydınlanma Felsefesiyle birlikte hem sanatta hem de bilimde gelişen ve 
dönüşen dünyaya paralel olarak gelişen müzik de bu dönüşümlerden oldukça 
etkilenmiştir. “Klasisizm” adı verilen bu dönemde oluşan toplumsal dönüşüm 
algısının müzikteki yansıması, klasik dönem olarak adlandırılan periyodun en 
önemli üç bestecisinden biri ve en önemlisi olan Beethoven’ın müzik anlayışı ve 
özellikle de op. 12, no 3 keman-piyano sonatı temelinde incelenmiştir

Ludwig van Beethoven’ın op. 12 no 3 E bemol Majör keman-piyano sonatı, 
keman edebiyatının önde gelen eserlerindendir. Sonat, klasik bir üç hareket 
döngüsünde odaklanmış farklı mizaç ve karakterler ve motifler içermektedir.

Sergi ve gelişme bölümlerinin yer aldığı Klasik sonat formuna rağmen renkli 
ve görkemli armonik ve tematik yapısı ve sürprizlerle ve beklenmedik zıtlıklarla 
örülü motifsel dokunun ve dramatik etkinin yoğun olduğu birinci bölüm, Lied 
formunda klasik dönem için olağandışı tempo olan ve ¾ ölçüsünde “Adagio 
con molto esspressione” temposunda yazılan ikinci bölüm, ilk bölümdeki 
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melodik ve dramatik etkinin yerini uzun ve kendini sürekli tekrarlayan sakin 
bir gidişata bırakan ve Rondo formunda yazılan üçüncü bölüm,  örnek şekillerle 
incelenmiştir.

Bestecinin eserlerinde, icracının keman ve piyano sonatlarına farklı üslup 
ve kompozisyon ifadelerine yaklaşımı, özellikle bir resitalin programında 
icra ediliyorsa özel bir sorunu temsil eder. Bu nedenle belirli bir üslubun tüm 
özelliklerini ve bestecinin müzikal anlatımını gösterebilmesi için üslup olarak 
tutarlı bir şekilde açık bir şekilde yorumlamaları çok önemlidir.

Beethoven eserlerinin ve stilinin yorumlanması, icracının formun çok 
karmaşık bir yapısını mümkün olan en basit şekilde sunmasını ve aynı zamanda 
çok hassas bir şekilde işaretlenmiş müzik metnindeki tüm işaretlere saygı 
duymasını gerektirir. Virtüöz pasajlar mümkün olduğunca rahat (hafif) olmalı 
ve kulağa kolay gelmelidir, sf ise yalnızca cümlenin temel dinamikleri içinde 
icra edilir. Müzik metninde en çok fark edilen temel özellik subito forte ve 
subito pianodur. Ani dinamik kontrastlar göstererek, performansın ana hedefi 
olan Ludwig van Beethoven’ın tipik stili açıkça gösterilmiştir. Topluluğun 
bütünselliği ve eşitliği, piyano ve kemanın birbirini tamamlayıcılığında her 
üç harekette de motif çalışması ile kendini gösterir ve günümüzde kemancılar 
tarafından Beethoven’ın en çok yorumlanan eserlerden birisidir.
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1. Giriş

Opera sanatı 16. yüzyılda Eski Yunan’daki müzikli dramları yeniden 
canlandırmak ve aktarmak isteğinden ortaya çıkmıştır. Opera ilk haliyle 
yalnızca konuşma stilinden ibaretken günümüzde sanatların bileşimi 

olarak adlandırılmaktadır. 
Barok müziği Rönesans’ın çok sesli ve karmaşık yapısına bir tepki olarak 

gelişmiş, eşlikli tek ses eğilimi ile opera, kantat gibi biçimlerin belirmesiyle 
başlamıştır. Avrupa’da Barok dönem müziğinde yaşanılan birçok gelişmeye 
paralel olarak opera sanatı da müziğin bir parçası olarak kendine yer bulmuş 
ve gelecek dönemlere iyi bir örnek oluşturmuştur (Akdeniz &Akdeniz, 2020. 
s. 42-54).

Barok dönemden sonra yaşanan Aydınlanma felsefesi ile birlikte müzik 
de dönüşümlerden etkilenmiş toplumsal dönüşüm algısının müzikte yansıması 
olarak Klasizm dönemi ortaya çıkmıştır (Akdeniz & Cinxo 2022, 134). Klasizim 
dönemi Barok dönemine karşı tepki olarak toplumsal süreçte ya da bir yenilik 
getirme amacıyla, doğal bir süreç içinde ortaya çıkmış, bir önceki dönemin 
özellikleri kendini yeni akıma bırakmak durumunda kalmıştır. Opera sanatı da 
ilk örneğini Rönesans’ın son döneminde vermiştir. Eski Yunan tragedyalarını 
gelecek nesillere aktarmak isteyen bir grup aydının az sayıda enstrüman ve 
çoğunluğu recitatif olarak sundukları ilk opera eseri Daphne (1597) olmuştur. 
Bu eseri ve Rönesans’ı takip eden dönemler de Barok, Klasik, Romantik ve 
Modern dönemler olarak adlandırılmıştır. Opera, metninin çoğunluğu şarkı 
olarak söylenen, bu şarkılara hemen hemen her zaman orkestra tarafından eşlik 
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edilen ve kimi zaman içerisine dansın da dâhil olduğu dramatik bir sanattır 
(Artaç, 2012, s. 233).

Çalışmada ele alınan “Verismo” akımı, Klasik Batı müziğinde Romantik 
Dönemi kapsamaktadır. İtalyanca’da “gerçek” anlamına gelen “vero” kelimesi 
Gerçekçilik akımı ile birlikte en çok kendini Müzik alanında opera sanatında 
göstermiştir. Bu hali ile “Verismo” olarak adlandırılmıştır (Beyarslan, 2006, s. 
2). Romantik Dönemin içinde yer alan ve opera sanatında ortaya çıkan “Verismo” 
akımı çalışmada belirleyici etken olmuştur. 

2. Romantik Dönem

Romantizm 19. yüzyılın ortalarına kadar döneme egemen olmuştur. “Doğa 
ve duyguları içermesi, lirik yaklaşımıyla, çağın coşkun ve tutkulu araştırıcılığını 
dile getirmiştir” (Tanilli, 1981, s. 110). Romantizm, aklı sınırsız bir güç olarak 
hayata geçirmeye çalışan, felsefede, edebiyatta ve sanatta, toplumun geleneksel 
kültürü içerisinde etkin bir rol oynayan akım olmuştur. Romantik Dönemin en 
önemli gelişmelerinin yaşandığı zaman 1790‐1850 tarihleri olarak görülmektedir 
(Gök, 2017, s. 41).

Görsel 1. (http-1) Londra Kraliyet Operasında Apollo ve  
Daphne oyununun sahnelenmesi

Duygu ve düşünceleri ön planda tutan Romantizm akımı, Fransız İhtilali 
ve bu dönem yaşanan olaylardan beslenmiştir. Yüzyıllar boyunca kilisenin ve 
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mutlak monarşinin egemenliği altında, sanatın yalnızca asillerin işi olduğuna 
duyulan inancın yıkılması Romantizm döneminde ortaya çıkmıştır. Kişisel 
özgürlük, sosyal adalet ve eşitlik fikirlerinin gelişmesiyle Romantizmin zemini 
de oluşmaya başlamıştır (Tanilli, 1981, s. 110). Bu toplumsal farkındalık Fransız 
İhtilali ile birlikte, Romantizm akımının ortaya çıkışının en önemli nedenlerinden 
biri olarak düşünülmektedir. 

Temelinde var olmayan bir şeylere duyulan “özlem” i yansıtması, klasik 
çağın form ve kalıplarına yüz çevirerek özgürce biçimlendirmeye yönelmesi, 
duygu ve  imgeleme ağırlık vermesi gibi  özellikler, Romantik dönemin en 
belirgin özellikleridir (Cangal, 2002, s. 293).

Görsel 2. (http-2) Johann Wolfgang Von Goethe 1749-1832

“Romantizm, Avrupa’nın düşünce tarihinde çok önemli bir dönüm 
noktasını temsil etmiştir. Duyarlılığın gelişimi, Romantizmden aldığı itici 
gücü, başka hiçbir akımdan alamamış, sanatçı duygularının çağrısına uyma 
hakkını ve bireysel eğilimini, bu kadar kesin bir biçimde belirtmemiştir. 
“Rönesans’tan bu yana sürekli olarak ilerleyen ve Aydınlanma hareketi 
sırasında tüm uygar dünyada en önemli yeri tutan akılcılık, artık en sancılı 
günlerini yaşamaktadır” (Hauser, 2006, s. 186).

Romantik kelimesi 19. yüzyılın başlarında bir sanat ve felsefe hareketi 
olarak öncelikle Almanya ve Fransa’da ortaya çıkmış ve tüm dünyaya yayılmıştır 
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(Şahin, 2018, s. 43). Romantizm yabanıllık, çekicilik, duygusallık, aşırılık, 
düşsellik konularını işler ve bu kavramları dramatik olarak betimlemeye çalışır. 
Bu yapısıyla bir önceki döneme etki eden Klasisizme karşıt bir hareket olarak 
değerlendirilmektedir. “ Schiller, J. J. Rousseau, Goethe A. W. Schlegel, gibi 
yazarlar; W. Blake Tieck, W. Cowper, gibi şairler Turner, Constable, J. Thomson, 
Corot, W. Collins, Thomas Gray gibi ressamlar romantik temaları ilk kez ortaya 
koyarak, Romantizm akımının öncüleri olmuşlardır. Her ülkede farklı tarzda 
gelişme gösteren Romantizm, özellikle resim, müzik ve edebiyat sanatında yeni 
anlayışların temellerinin atılmasına neden olmuştur” (Gök, 2017, s. 41).

3. Realizm 

“Fransızca “Réalité-Réalisme” kelimelerinden gelen, orjini “real-
gerçek” kökünden türetilmiş bir sözcüktür. “Gerçekçilik” kelimesi “Realizmi” 
karşılamak için günümüzde kullanılır. Felsefede “gerçek”, “düşünülen, 
imgelenen, tasarımlanan şeylere karşıt olarak var olandır. Varlığın insan bilincinin 
süzgecinden geçip deforme olmamış salt hâlidir (Akpınar, 2018, s. 171).

Kendisinden önce doğmuş olan ve insana ve doğaya olağanüstü özellikler 
atfeden romantizme bir başkaldırı olarak ortaya çıkan Realizm, bir sanat akımı 
olarak gerçekçiliğin biçimlenişinde ve maddesel bir karaktere bürünmesinde 
önemli bir rol oynamıştır. 19. yüzyılda Fransız İhtilali ile birlikte ortaya çıkan 
pozitivizm akımından etkilenen gerçekçiliğin en belirgin özelliği, insanı ve 
hayatı  salt bir biçimde anlatma çabasıdır. “Realizm kavramı; “Doğayı, hayatı, 
insanı olduğu gibi anlatma, aktarma endişesi içinde teşekkül etmiş anlayış”; 
gerçekçi ise, “Doğayı, hayatı, insanı ve olayları olduğu gibi anlatma, aktarma 
iddiasında olan “sanatkâr veya eser” demektir” (Çetişli, 2007, s. 80).

Romantizmin gerçek olmayan ve somut gerçeklik içinde yer almayan 
tüm tinsel kavramları maddesel ve gözle görülür bir hale getirmiştir. İçerisinde 
hiçbir olağanüstülük olmadan İnsanı, yaşamı ve doğayı olduğu gibi kavramıştır. 
Realizm (gerçekçilik) kavramı, en kapsamlı anlamı ile “eşyanın ve olayların 
oldukları gibi tasvir edilmesi”dir (Fırıncıoğlu, 2016, s. 31).

19. yüzyılın sonlarında yaşanan sosyo-ekonomik ve sosyo-kültürel 
gelişmeler, edebiyatta ve güzel sanatlarda realizm akımının doğmasına sebep 
olmuştur. Özellikle sanayi devriminden sonra ortaya çıkan fabrikalaşma, yeni 
bir toplumun oluşmasına zemin hazırlamıştır. Endüstrinin gelişmesiyle birlikte, 
geniş işçi topluluklarının bir araya getirildiği endüstri merkezleri kurulmuş ve 
o güne kadar okuma-yazma öğrenme fırsatı bulamamış büyük bir kesim, bu 
sayede okuma-yazma öğrenmeye başlamıştır. Yeni oluşan bu toplum, romantik 
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dönemin süslü edebiyatına ya da anlayamadıkları bir takım mitolojik olaylara 
uzak, zengin ve varlıklı kesime hitap eden hayaller âlemine dalamayacak 
kadar da gerçek hayatın içinde yer almıştır. Dolayısı ile yeni oluşan toplum 
kendilerine hitap eden ve gerçek hayatı konu alan edebi metinlerin arayışı 
içerisine girmişlerdir. 

Sayıları her geçen gün artan bu yeni toplumun okuma ihtiyacını fırsat 
bilen bazı Fransız gazeteleri, sayfalarında tefrika romanlara yer vermeye 
başlamışlardır. Yayınlanan bu tefrika romanlar, okur-yazar sayısı her geçen gün 
artan yarı-kültürlü bu toplum tarafından çok yoğun ilgi görmüş, bir dönemden 
sonra tefrika romanlar, gazetelerin başlıca rekabet unsuru haline gelmiştir. Emile 
Zola üne kavuşuncaya dek, Fransa’nın en çok sevilen tefrika roman yazarı 
Eugene Sue olmuştur. Sue zengin bir aileden geliyor olmasına karşın, halkın 
özlem duyduğu sosyal adaletin propagandacılığını yapmış ve romanlarında 
halkın sefaletini ve uğradığı haksızlığı konu almıştır. Sue yazdığı romanlarla 
halkın beğenisini ve takdirini toplamış, 1848 yılında da Paris’te milletvekili 
seçilmiştir. 

Yaşanan bu olayların neticesinde, edebiyat ve güzel sanatlarda çağa ayak 
uydurarak, geçmişin tozlu sayfalarından ya da mitolojik konulardan uzaklaşarak, 
yaşanılan dönemin gerçeklerini yansıtmaya başlamıştır. Hızla gelişen ve değişen 
yeni dünyada, her geçen gün artan sorunları ele almadan, hikayeler uydurmak ve 
toplumu gerçeklerden uzaklaştırmaya çalışmak, düşünülemez hale gelmiştir. Bu 
sebeple, romantizme tepki olarak, romantizme ait tüm unsurlar yasaklanmıştır. 
Hayal gücü yerine gerçek, sübjektiflik yerine objektiflik hâkim olmuştur. Realizm 
ilk olarak Fransa’da ortaya çıkmış ve en güçlü alanı roman olmuştur. Edebiyatta 
romandan sonra, en güçlü uygulandığı dal ise dram olmuştur. Realist dramda ilk 
akla gelen isim, “La Dame aux Camelias” adlı eseri ile librettosunu Francesco 
Maria Piave’nin yazdığı, Verdi’nin “La Traviata” operasının temelini oluşturan 
Alexandre Dumas’dır. Resimde “Kürekli Adam” tablosu ile Jean François 
Millet, “Taş Kırıcılar” tablosu ile Gustave Courbert ve “Olympia” tablosu ile 
Eduard Manet; heykeltıraşlıkta Jules Dalou ve Constantin Meunier; mimarlıkta 
Louis Pierre Baltard, Boileau, Gustave Eiffel ilk akla gelen isimlerdir.

4. Verismo 

Realizm akımı müzikte kendini en belirgin olarak, opera sanatında 
göstermiş ve “verismo” adı ile anılmıştır. Bunun sebebi ise, romantizm sonrası 
ortaya çıkan realizm akımına İtalyan bestecilerinin büyük ölçüde sahip çıkmaları 
ve öncülük etmeleridir. 
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Halkın yaşantısına dayanan güncel karakterli konuları işleyerek ortaya 
çıkan eserler, hayatın katı gerçeklerini yansıtması bakımından Verismo 
(Gerçekçilik) terimiyle adlandırılmıştır. Verismo sözcüğü İtalyanca’da gerçek 
anlamına gelen “vero” kelimesinden ortaya çıkmıştır (Beyarslan, 2006, s. 2).

İtalya’da önce Milano’da A. Ponchielli’nin (1834 – 1886) çevresinde, 
sonra da Napoli şehrinde bir araya gelen genç İtalyan besteciler Genç İtalyan 
Okulu (Giovane Scuola İtaliana) adı altında toplanmış Romantik dönemdeki 
müzik anlayışının duygusallığından ve fantezik oluşundaki rahatsızlıklarını 
dile getirmişleridir. Bir araya gelip bu okulu kurma amaçlarındaki en önemli 
neden müzikte ve sahnede duygusallıktan uzak yaşamın gerçek akışını, insanın 
günlük yaşamını seyirciye gösterebilmek olmuştur. Böylece operada gerçekçi 
akım dönemine geçilmiş, bu okulun ilk temsilcileri ve gerçekçiliğin öncüleri 
olan besteciler ise Mascagni, Leoncavallo, Puccini, Giordano ve Cilea olmuştur 
(Altar, 2001, s. 15).

Verismo türünün nerede ve ne zaman ortaya çıktığı konusunda 
eleştirmenlerin ortak bir fikri oluşmamıştır. Türün ilk örnekleri olarak Verdi’nin 
La Traviata operası, Bizet’nin Carmen operası ve Massenet’nin Manon operası 
gösterilmiştir. Verdi, Fransız yazar Alexandre Dumas’nın, La Dame aux Camelias 
(Kamelyalı kadın, 1848) adlı eseri ile opera sanatında ilk kez gerçek hayattan 
alınmış Natüralist bir eseri müzikli dram sanatına dönüştürmüştür. Bu anlamda 
Verdi’yi, İtalya’da 1853 yılında Verismo’nun müjdecisi olarak nitelendirmek 
mümkün olabilir (Altar, 2001, s. 16). 

Temelde romantik olan Verdi, çağdaş ve realist konularda eserler ortaya 
çıkarmıştır. Verdi’nin bu yaklaşımı bir çağdan başka bir çağa geçişin tipik 
örneği olarak görülmüştür. Verismo (Genç İtalyan Okulu) okulunun ilk eseri 
olarak Pietro Mascagni’nin 1890 yılında yazdığı “Cavalleria Rusticana”, sonra 
da bu operanın kardeşi durumuna gelecek olan Ruggiero Leoncavallo’nun 
“I Pagliacci”si (1892) gösterilmiştir. Bu iki eser yazarlarının ün yapan tek 
operaları olmuş ve Verismo okulunun temsilcileri durumuna yükselmişlerdir 
(Şatır, 1977, s. 26).

Altar’a göre Verismo eserlerinde dramatik yapı ön plana çıkarılmış, insan 
sesi yüzeysel bırakılmıştır. Yukarıda da bahsedildiği gibi Cavalleria Rusticana” 
ve “I Pagliacci” operaları verismo ekolünün en başarılı operaları sayılmıştır. 
Dramatik yapının ön plana çıkarılıp, insan sesinin orkestrayla harmanlanamayışı 
sebebiyle, arkasından gelen birçok opera eseri bu iki opera kadar başarı 
sağlayamamıştır. Verismo okulu 1910’larda süresini doldurmuş fakat etkileri 
20. Yüzyıla kadar sürmüştür (Altar, 2001, s. 16). 
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4.1. Pietro Mascagni ve “Cavalleria Rusticana”

Verismo’nun en önemli temsilcilerinden kabul edilen “Cavalleria 
Rusticana” Pietro Mascagni’nin 1890 yılında bestelediği tek perdelik operasıdır. 
“Cavalleria Rusticana”, İtalya’nın realist yazarlarından Giovanni Verga’nın aynı 
adı taşıyan öyküsünden operaya aktarılmıştır.

Verga öyküsünü yayımladıktan üç yıl sonra, 1883 yılında, eseri tek 
perdelik bir tiyatro oyununa dönüştürmüştür. 1890 yılında ise Toskanalı 
(Livorno’lu) şair ve yazarlar Giovanni Targioni-Tozzetti ve Guido Menasci, 
bu oyunu, Pietro Mascagni için bir opera librettosu olarak kaleme alımışlardır. 
Söz konusu opera, 1890 yılında Milanolu ünlü yayıncı Sonzogno tarafından 
düzenlenen Il Concorso Sonzogno yarışmasını (Sonzogno Opera Yarışması) 
kazanmıştır. 27 yaşında genç bir müzisyen olan Mascagni’nin eseri, yetmiş 
iki eser arasından birinci seçimiş, prömiyer 1890 yılında Roma’daki Teatro 
Costanzi’de gerçekleştirilmiştir (Ayyıldız, 2018, s. 88).

 Mascagni Romantik Dönem’de soyluların mertliği üzerine eserler izlemeye 
alışık olan opera seyircisinin karşısına bu kez “köylülerin mertliği”ni konu alan 
bir eser çıkarmıştır. “Cavalleria Rusticana”nın (Köylü Namusu) temeli namus, 
onur, gurur ve hak ediş gibi Sicilya kültüründe oldukça önemli olan olgular 
üzerine kuruludur.  Sıradan bir köy halkının başından geçen olaylar, geleneksel 
ve yöresel davranışlar, romantik operada bulunmayan sıradan karakterler, 
izleyiciye yabancı gelmeyen ayrıntılar ve olaylar ekseninde gerçekçiliği 
barındırmış ve yansıtmıştır. 

Eserdeki gerçekçilik, sadelik ve canlılık seyircinin yüksek beğenisiyle 
karşılanmış ve tek perdelik bir eser olmasına karşın Mascagni’ye büyük bir 
başarı getirmiştir. Mascagni’ye bu başarıyı getiren, konservatuvar eğitimini 
yarıda bırakarak gezici opera topluluklarında orkestra şefliği yapmaya başlaması, 
bu sırada da opera izleyicisinin gerçek zevklerinin neler olduğunu öğrenmesi, 
tiyatro seyircileri ve roman okuyucuları gibi opera seyircilerinin de artık gerçek 
yaşamdan alınan konulardan hoşlanacağı izlenimini edinmiş olmasıdır.

4.2. Ruggiero Leoncavallo ve “I Pagliacci” 

Mascagni’nin elde ettiği başarının üzerinden çok geçmeden, yine İtalya’dan 
başka bir besteci, Ruggiero Leoncavallo, iki perdelik “Pagliacci” adlı operası ile 
verismo opera türünün en önemli eserlerinden birini yaratmıştır. Öyle ki, bu 
iki opera ilerleyen yıllarda, birbirini kardeşi gibi gösterilmiştir. Leoncavallo ilk 
etapta konuyu başka bir kaynaktan aşırmakla suçlansa da konuyu yargıç olan 
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babasının baktığı bir cinayet davasından esinlenerek yazdığını savunmuştur. 
Bu iddialar gerçek olsun ya da olmasın, gerçek olan Leoncavallo’nun gerçekle 
kurduğu ilişkidir. Operanın girişindeki prolog bölümünde, operanın gerçek 
yaşantıdan alınan bir konu olduğu izleyiciye açıklanır. “Yazarımız ilhamını 
gerçekten almıştır… İnsanların aynen gerçek hayattaki gibi sevdiklerini 
göreceksiniz, gerçek nefreti ve onun acı meyvesini izleyeceksiniz. Hem keder 
ve ıstırabın haykırışını, hem de alaycı kahkahaları işiteceksiniz. Üzerimizdeki 
kostümlerden çok ruhlarımızı anlamaya çalışın, çünkü bizler de, sizler gibi, etten 
ve kemikten yapılmış insanlarız…” Sadece prolog bölümündeki bu açıklama 
bile, izleyiciye birazdan izleyecekleri operada yaşananların gerçek olduğunu 
anlatmaya yetmektedir.

Mascagni’nin de, Leoncavallo’nun da birçok eseri olmasına karşın, 
kendilerine büyük bir ün getiren ve Verismo ekolünün temsilcileri olarak, 
adlarını tarih sayfalarına yazdırmalarını sağlayan tek eserleri, bu iki operadır. 
Yazdıkları operaların ortak özelliklerinden biri, eserlerin müziklerinden çok, 
librettolarındaki realist unsurlardır. Bir diğer ortak özellikleri ise, iki operanın 
da bir ya da iki perdelik kısa olarak adlandırılabilecek eserler olmasıdır. Bunun 
neden böyle olduğunu müzikolog Paul Henry Lang şöyle açıklamaktadır:

Özellikle müzikal alanda, aksiyon halindeki ham içgüdüleri ve tutkuları, 
işlemeksizin ve engellemeksizin, süslemeye ve yumuşatmaya tabi tutmadan 
yansıtmaya çalışmak “Veristik dramın amacı yaşam gerçekçiliğidir. Şiddet 
ve ani ölüm umut verici konulardır, ama yine de hayal gücünü harekete 
geçirmek için verismonun cüretli yöntemleriyle ele alınmamalıdır; aranan 
konu cinsiyetler arasındaki kanlı çarpışmaları uygun müzikle uzun süreli devam 
ettirmek her zaman kolay değildir. Bir perdelik operaların nedeni işte budur. 
Dram yoğunlaştırır ve ön hazırlıklar yapılmaksızın felakete ulaşılır; bir tek 
ortam, bir tek ruh hali, bir tek durum ve bir tek perde vardır. İzleyicinin içine 
sokulduğu havadan kurtulmasını sağlayacak ara yoktur (Şatır, 1998, s. 38). 

Anlatı/olay örgüsü açısından değerlendirildiğinde, her iki operada da 
benzeşen bir yapı mevcuttur. En temel, en insani duyguların başında gelen aşkın 
birdenbire en ilkel ve vahşi içgüdüye, bir başka ifadeyle, şiddete dönüşmesi 
iki opera için de ortak ifadeyi oluşturmuştur. Her iki operada da bir yasak aşk 
üçgeni mevcuttur. Söz konusu yasak aşk ihanet eden tarafı ölüme sürükler. Olay 
örgüsünün üzerine inşa edildiği temel ve vahşi ama aynı zamanda da bir o kadar 
insani içgüdüler, hikâyelerdeki karakterler ve olaylar arasında bir bağlantı işlevi 
görür (Ayyıldız, 2018, s. 96). 
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Öldürme ve ölüm ile öykülerin sona ermesi oldukça önemli bir figüratif 
öğedir. Bu ifade güney İtalya kültürünün önemli yapı taşlarından olan ev, aile 
ve onura duyulan derin bağın bir simgesidir. Verismo akımında, kıskançlık 
temelli duygu patlaması anlatıyı yönlendirir, aldatılan/ihanete uğrayan âşık, 
intikamını ve bir anlamda inandığı adaleti cinayet ile sağlar. Her iki operada da 
karakterler tutkulardan doğan acılar çeker ve bu tutkuların kendilerini ölüme 
kadar sürükleyen sonuçlarına katlanırlar (Ayyıldız, 2018, s. 97).

Verismo akımının ilk eserlerinden olan “Cavalleria Rusticana” ile “I 
Pagliacci” operalarında, grand opera ile belirginleşen bel canto, yerini reçitatif 
ile arya arasında bir söyleme biçimi olan ve asıl temayla işlenmiş bölümlere 
ayrılmadan, bağımsız bir melodi olarak söylenen “arioso”ya bırakmıştır.

4.3. Giacomo Puccini ve “La Boheme”

İtalya’da Mascagni ve Leoncavallo’nun ardından bir başka önemli besteci 
Giacomo Puccini’de, romantizmden, realizme doğru eğilim göstermiştir. Ama 
onun realizmi, romantik ögeleri de içinde barındırmıştır. Puccini’nin Verismo 
türü yazdığı ilk opera ona daha sonra çok büyük ün ve başarı getirecek operası 
“La Boheme” olmuştur. Puccini, bestesini Fransız şair ve yazar Henry Murger’in 
Scènes de la Vie de Bohème’ (Bohem Yaşamdan Manzaralar) adlı romanından 
uyarlamıştır. “La Boheme gerek orijinal dayanağı olan Henry Murger’in 
romanındaki gerçekçilikle, gerekse Puccini’nin bu operaya aktardığı kendi 
yaşamıyla ilgili anılarıyla, önde gelen Versimo akımı operalarından olmuştur 
(Şatır, 1997, s. 36)”. 

Görsel 3. (http-3) Verdi’nin La Boheme operasından bir kesit
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Verdi’nin En önemli yapıtı olan “La Bohème” operası, kahramanlık 
öykülerine karşıt bir eser olarak görülmesine karşın Verdi’nin yaratıcı özelliğini 
ve yeteneğini sergilediği bir eser olarak görülür. Verdi’nin varisi nitelemelerine 
rağmen, Puccini veristler arasında sayılır.

Operada gerçekçilik toplumun alt tabakasında yaşanan olayların, sahneye 
aktarılması olarak tanımlanırken ve romantizmin ele aldığı soylu sınıfın karşısına, 
köylü sınıfını çıkarmak, bu anlamda da realizmin, romantizme tepkisini ortaya 
koymaktayken Puccini’de durum farklı olmuştur. 

Diğer İtalyan Verismo bestecilerinin aksine, Puccini, eserlerindeki 
karakterleri alt tabaka yerine, orta-üst sınıftan seçmiştir. Bunun temeldeki 
sebebi ise, Puccini’nin romantizme sırtını tamamen dönmemesi ve onu realizm 
ile harmanlayabilmesidir. “Ne de olsa insanlar, romantik yönleri daima var 
olan, gerçeklerden uzaklaşmaya ve kaçmaya zaman zaman ihtiyaç duyan, 
duygularının hâkim olduğu anları bulunan yaratıklardır (Satır, 1977, s. 37)”. 

Puccini’nin “La Boheme” ve ondan sonraki operalarında başarılı olmasının 
sebebi, ele aldığı konuları, her gün gördüğümüz, hatta belki gün içinde 
yaşadığımız, insani duygularla işlemesi olmuştur. Mimi ile Rodolfo arasındaki 
aşk, Romeo ve Juliet’dekinden, Wagner’in Tristan ve İsolde’sinden farklıdır. 
Mimi ile Rodolfo arasında yaşananlar, belki birkaç hafta önce izleyicinin de 
başından geçmiş olabilir. Eserin içinde geçen diğer tüm duygular (neşe, keder, 
umut) sıradan insanların da başlarından geçen ve hatta gün içinde yaşadıkları 
duygulardır. Kısacası izleyici açısından bakıldığında, “gerçek”tir. Henry Murger, 
romanını yazarken ilham kaynağı kendi yaşantısı olmuştur. Yazdıklarının 
birçoğu kendi başından geçen olaylar ve onlardan esinlendikleridir. Puccini’de 
aynı şekilde librettoya kendi öğrencilik yaşamındaki bohem hayatını aktarmıştır. 
Hatta “La Boheme” de geçen palto sahnesi, onun kendi başından geçen gerçek 
anısıdır. Öğrencilik yıllarında âşık olduğu bir balerini yemeğe çıkarabilmek için, 
kış ortasında kendi paltosunu satmıştır. 

Puccini’nin “La Boheme” i takip eden diğer operaları, “Tosca”, “Madama 
Butterfly” ve “La Fanciulla del West” de romantizm ile realizmin harmanlandığı 
operalardır. Puccini sadece tek bir operasında “Cavalleria” ve “Pagliacci” deki 
acımasız, sert gerçekçiliği ifade etmiş, tek perdelik “Il Tabarro” operasında, 
cinayetle sonuçlanan bir karı-koca-sevgili ilişkisini konu almıştır.

5. İtalyan Verismosu Öncesi

İtalya’da önce Milano’da A. Ponchielli’nin (1834 – 1886) çevresinde, 
sonra da Napoli şehrinde bir araya gelen genç İtalyan besteciler Genç İtalyan 
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Okulu (Giovane Scuola İtaliana) adı altında toplanmış Romantik dönemdeki 
müzik anlayışına olan tepkilerini dile getirmişler ve devamında Verismonun 
temellerini atmışlardır (Altar, 2001, s. 15). Fakat Prosper Merimee’nin yazdığı 
ve George Bizet’nin bestelediği Carmen, “Genç İtalyan Okulu”nun çerçevesini 
çizdiği Verismo akımından önce sahnelenmiştir. Ayrıca Verdi’nin “Kamelyalı 
Kadın” operası da Massenet’nin “Cavalleria Rusticana”sı ve Leoncavallo’nun 
“I Pagliacci”si gibi Verismo ekolünde kabul gören opera eserlerinden olmuştur. 
Her ne kadar Carmen operası Verismo akımından önce bestelenmiş olsa da 
“Cavalleria Rusticana” ve “I Pagliacci” operalarında olduğu gibi belirtilen 
kurallara uyum sağladığı görülmüştür (Altar, 2011, s. 15-16). 

5.1. Bizet ve “Carmen”

İtalyan bestecilerin operada gerçekçiliğe bu kadar sahip çıkmalarına 
karşın, realizm akımına uygun bir başka opera olan “Carmen”, İtalyan verismo 
operalarından 15 yıl kadar önce, 1875 yılında Fransız besteci George Bizet 
tarafından bestelenmiştir. Carmen’deki başroller; çingene güzeli, kanun kaçağı, 
yankesici ve haydut durumuna düşen bir köy delikanlısı; koroyu oluşturanlar 
ise, kaçakçılar, hırsızlar ve soylulukla alakası olmayan sıradan insanlardır. 
Prosper Merimée’nin yazdığı ve konusu Bizet’nin operasına ilham kaynağı 
olan “Carmen” romanı aslında realist olmaktan çok romantik bir eserdir. Fakat 
romandan seçilerek librettoya aktarılan gerçekçi bölümler ve bu bölümlerin 
sahneye aktarılış biçimleri Bizet’ nin operasını realist bir eser yapmaya yetmiştir. 

Görsel 4. (http-4) Bizet’in Carmen operasından bir kesit
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Ünlü müzikolog David D. Boyden, Carmen’deki realizmi ve natüralizmi 
Emile Zola’nın üslubuna benzetmekle birlikte, Carmen’in İtalyan Verismosuna 
da ilham kaynağı olduğunu belirtir. Yine bir başka müzikolog Paul Henry Lang 
de Carmen’in İtalyan verismosuna modellik ettiğini ifade eder. Fakat Carmen, 
realist romanı ve dramı benimsemiş olan Fransız Halkı tarafından yadırganmış 
ve “Opera-Comique” sahnesine yakışmayan bir eser olarak adlandırılarak 
dışlanmıştır. Carmen’in hak ettiği değeri görmesi ve yeniden sahnelenmeye 
başlaması çok uzun sürmemiş, fakat Carmen’in “Opera-Comique” deki ilk 
temsilinden üç ay sonra ölen Bizet, yarattığı eserin ne denli büyük bir başarıya 
ulaştığını görememiştir.

5.2. Verdi ve “La Traviata”

Operadaki gerçekçiliği, İtalyan verismosundan ve Bizet’nin Carmen’inden 
daha da geriye götürmek mümkün. 19. Yüzyılın en büyük opera bestecilerinden 
biri olan Giuseppe Verdi’ye baktığımızda, “Luisa Miller” ve “La Traviata” 
operalarında realist akımın ilk belirtilerini görmek mümkündür. “Luisa Miller”in 
konusu, Alman romantik dönem yazarlarından biri olan Friedrich von Schiller’in 
“Kabale und Liebe” (Hile ve Aşk) adlı oyunundan alınmıştır. Bir romantik 
dönem eseri olmasına karşın, içinde realizme ait ögeler barındırmaktadır. 
Fakat yukarıda sözü edilen ikinci eser olan “La Traviata” operasının librettosu, 
tamamen realist bir eser olan “La Dame aux Camelias”dan esinlenilerek 
yazılmıştır. Bir opera eserini temelde iki unsur oluşturmaktadır: konuyu anlatan 
libretto ve bu librettoya yazılan müzik. “La Traviata”nın librettosunun temelinde 
Alexandre Dumas’ya ait, realist akımın ilk ve en önemli dram örneklerinden 
birinin yattığını düşünecek olursak, “La Traviata”daki realizm ögesinin, eserin 
başlı başına kendisinin olduğunu söyleyebiliriz. Spike Hughes’ün ifadesiyle, 
“La Traviata’daki gözyaşları ve kahkahalar, kederli ve neşeli anlar bizlerinde 
deneyimlediği, tecrübe ettiği anlardır ve böylece de gerçek olmaktadırlar.”

Realizm akımının en önde gelen isimleri arasında yer alan Alexandre 
Dumas’nın bu eserini çok beğenen Verdi, eseri ilk etapta tüm gerçekliğiyle, 
çağdaş zamanda geçiyor olarak, çağdaş kostümler ve dekorlar kullanarak 
sahnelemeyi tasarlamıştır. Fakat ilk temsile birkaç ay kala, izleyicilerin böyle 
bir uygulamayı yadırgayabileceği endişesiyle, kararını değiştirmiş ve “La 
Traviata”yı 1700’lü yıllarda geçiyormuş gibi sahnelemiştir. “La Traviata”nın ilk 
tasarlandığı gibi yani 1852 yılında geçiyormuş gibi sahnelenebilmesi için, bir 
hayli yıl beklemesi gerekmiştir.
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Sonuç

Opera, metninin çoğunluğu şarkı olarak söylenen, bu şarkılara hemen her 
zaman orkestra tarafından eşlik edilen ve kimi zaman içerisine dansın da dâhil 
olduğu dramatik bir sanattır.

Gerçekçilik akımı, müzikte kendini en belirgin olarak, sanatların bileşimi 
olarak adlandırılan opera sanatında göstermiş ve bu hali ile “Verismo” adını 
almıştır. Verismo türünün nerede ve ne zaman ortaya çıktığı konusunda ortak 
bir fikir oluşmamıştır. Fakat eleştirmenlerin de desteklediği üzere türün ilk 
örnekleri olarak Verdi’nin La Traviata operası ve Bizet’nin Carmen operası 
operası gösterilmiştir. Daha sonra Puccini’nin bestesiyle hakettiği üne 
kavuşacak Massenet’nin L’histoire du chevalier des Grieux et de Manon Lescaut 
adlı romanından uyarlanan Manon operası da Verismo türünün öncülerinden 
olmuştur. 

 Verdi, Fransız yazar Alexandre Dumas’nın, La Dame aux Camelias 
(Kamelyalı kadın, 1848) adlı eseri ile opera sanatında ilk kez gerçek hayattan 
alınmış Natüralist bir eseri müzikli dram sanatına dönüştürmüştür. Bu anlamda 
Verdi’yi, İtalya’da 1853 yılında Verismo’nun müjdecisi olarak nitelendirmek 
mümkündür.

Verismo akımından önce sahnede masal kahramanları, tarihi kişiler, 
soylular ya da mitolojik karakterler yer alırken dönemin gerçekçi eserleri 
seyirciyi bu masalsı anlatıdan kurtarmış ve kendi hayatlarını izleyebilme şansını 
vermiştir. “Sıradan” insan kendi hayatını sahnede görmüş, operaya ve sanata 
olan ilgisi artmıştır. Böylece aristokrasinin opera salonlarındaki hâkimiyeti 
azalmış, daha az kültürel bilinci ve birikimi olan halk, sahnenin de seyirci 
koltuğunun da sahibi olmuştur. Sahnede artık nitelikli şarkı söylemenin yanı 
sıra, bir hikâyeyi müzik aracıyla anlatabilen; anlattığı hikâyeye tüm benliğiyle 
hâkim olabilen sanatçıların dönemi başlamıştır. 

Verismo akımı, operada dönemin ruhuna ayna tutan eserlerin ortaya 
çıkmasına sebep olmuştur. Yeniden doğuş olarak adlandırılabilecek yeni 
ulus devleti temel yapı taşı olan burjuva beğenisi ile eski kültürün devamını 
arzulayan aristokrasi arasında bir çatışmanın arasında kalmıştır. Ancak Fransız 
Devrimi’nin de etkisiyle, bir algının değişim sahnesine denk gelmesi opera 
binalarının, geleneksel opera seyircisinin, sahnelenen eserlerin değişimi, 
yaşanılan hızlı ve akıl almaz ilerlemenin bir yansıması durumundadır. Yeni 
kurulan İtalyan burjuvazisinin hâkim konuma yükselmesi, sanat alanında 
beğenilerin değişmesine yol açar ve bilinen alışkanlıklar terkedilerek yerlerini 
halkı yansıttığı düşünülen eserler almıştır.
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