Ders Notu – 4

Sanat Akımları
Rönesans için Klasizm de denir. Yani Rönesans dönemi sanatı klasizm akımı olarak sınıflandırılmaktadır. Klasizme/Rönesans sanatına dair tartışmaları bir önceki derste yapmıştık. Aydınlanma dönemi ve bu süreçten 20.yy’a kadar uzanan süreçte estetik ve sanat üzerine çalışmalar yapan üç önemli filozofun (Kant, Hegel, Bergson) estetik algılarına dair görüşlere de bir önceki derste yer vermiştik. Bu derste, Rönesans sonrası ortaya çıkan sanat akımlarını ele alacağız.
Barok Sanatı (17. ve 18. yy)
  	Barok Rönesans sanatına bir tepki olarak doğmuştur. Rönesansta ideal, dengeli, uyumlu olan kabul görüyorken, Barok sanatı karşıtlıklarıyla hisli, durgun ve hareketli ifadeleri öne çıkarıyor. Barok sanat anlayışı, 16. yüzyıl sonundan 18. yüzyılın başlarına değin ağırlıklı olarak hissedilmiştir. Günümüzde ise moda, mimari, heykel, resim vb. alanlarda etkisini hala sürdürmektedir. Barok sanatı, İtalya’da Caravaggio’nun önderliğinde gelişmiş ve Avrupa’ya yayılmıştır.
Barok Sanatı yaratıcıları yeni biçim ve reformlarla ruhlara seslenmeyi hedeflemiştir. Rönesans dengeyi, ölçüyü ve aklı ön planda tutmuş; Barok ise coşkuyu, ölçüsüzlüğü dile getirmiştir. 
Barok “…izleyicinin duygusal yönüne hitap eden teatral ifadelere, derinlik illüzyonlarına ve abartılı formlara başvurmaktadır. Abartılı yüz ifadeleri, sanat yapıtı yoluyla tasvir edilen kişinin duygularını harekete geçirmek amacıyla kullanılmaktadır.”.
Barok sürekli değişen dünyanın bir anlık görünümünü yakalamak ve bunu yansıtmak istediğinden, sanatçının öznel gözlem sonucu elde ettiği görünümler dinamizm ve coşku dolu formlarla ortaya konmuştur. Bu iklimin sanatçısı için gerekli olan, geçici anların yakalanmasıdır. Çizgilerin belirsizleşerek ışık ve gölgenin belirginleştiği, hareketli ve devingen formlar ile eylemin bir anı yakalanmak istenmiştir.
Barok Mimarlığı: İşlemeli duvarları ve görkemli bahçeleri ile kilise ve sarayların sanat üzerindeki etkisinin çarpıcı şekilde görüldüğü bu dönemde abartılı hacim ve dekorlar, göz yanılsaması yaratan teknikler ile görkem ve güç vurgusu yaratılmak istenmiştir. Cennetin dünyadaki örneğini yansıtan kiliselerde abartılı, karmaşık perspektif sistemleri ile sonsuzluğa açılan bir görünüm elde edilmiştir.
Mimarlık öğeleri, işlevleri düşünülmeden, sistemli olarak kırılıp bükülmektedir. Cephelerde, dinamik ve savrulan hareketler denenmekte, böylece mimari, hareketin sonsuzluğuna kendini kaptırmaktadır. Işık gölge oyunları üzerinde durulmuştur. Barok mimarlık örneklerinde, eğri çizgi ve alanlar, değişen ışık altında, ışığa bağlı bir hareketin yaratılmasına olanak sağlamakta ve yapıya ritim katmaktadır. Sade cepheler heykelsi bir hal almaktadır. Örn; Versailles Sarayı, büyüklüğü, süslemeleri, dekorasyonu ve aşırı şatafatıyla dönemin zenginliğini ve gösterişini özetler.
Barok’un başka bir özeliği de gösterişli, süslü geniş koridorları olan galerileridir. Versailles’daki Aynalı Galeri bunun en önde gelen örneklerindendir. Barok devrindeki odaların çoğunda olduğu gibi ara sıra galerilere de mimari yapıyı zorla ikinci plana düşürmek pahasına da olsa her yönde gerçeğe uygun bir genişleme duygusu uyandıracak şekilde göz aldatan bazı sahneler resmedilmiştir. 
Barok devirde yaygın olan başka bir eğilim de heykele mimari işlevler yüklenmesidir. Viyana’da Johann Lukas von Hildebrandt’ın yaptığı Belveder’de heykellere üzerlerine binen ağır yükü taşımaları fiziksel bakımından olanaksızmış görünümü verilerek (başka bir barok buluşu olan) gözle görülür bir paradoks yaratılmaktadır. Çağın büyük bir mimarı olduğu kadar büyük bir heykelcisi de olan Gian Lorenzo Bernini’yi diğerlerinden ayıran özellik onun mermerde insan teninin bütün sıcaklığını hissettirebilmesidir. Şanatçı, her heykelinde barok sanatının sonsuza giden kıvrımlarını, giysileri rüzgarla canlandırarak mermere işlemiştir.
Özetle; Rönesans’taki denge kavramına, matematiksel bir sanata tepki olarak Barok’ta hareketlilik esastır. Bunu gölge ışık oyunlarıyla, dairesel kompozisyonlarla sağlarlar. Rönesans’ta merkezi bir kompozisyon vardır, her şey matematiksel bir düzen içinde, sıkı kurallar içinde yapılır. Sadelik, Denge, ölçü önemlidir. Barokta bu sadelik ve denge anlayışı bozulur, istikrarsızlık, hareket ve görkem öne çıkar.
Ana temsilcileri Bernini, Rubens, Caravaggio, Rembrandt ve Vermeer dir.
Rokoko (18.yy sonu 19.yy başı)
Bu tarz, Avrupa üst sınıflarının hazcılığını sembolize eder.
Rokoko tarzı saray yaşamının barok biçimselliğine ve katılığı ile özdeşleşen “ağırbaşlı ve azametli” tarza bir tepkiydi. 14. Louis’nin hükümdarlığı sonrasında Fransız mimarî süslemesinde daha hafif, daha albenili bir tarza doğru bir hareket başladı ve kısa sürede bütün Avrupa’ya yayıldı. 
Desenlerde anlam yerine görsellik ön plana çıkarılmak istenmektedir. 
Rokoko ile yapılan bir eserin; zarif, eğlenceli, zeki, kolay anlaşılır, oldukça yapay, abartı zenginlik gösteren, cilalı ve süslü özellikleri bulunmaktadır. Barok sanatına nazaran yumuşatılmış renkler ve motifler kullanılan bir akımdır. Barok kadar süslü özellikleri olan ancak süslemeleri detaylarda gizli ve küçük boyutlarda çalışılmaktadır. Rokoko stili ile çalışılmış eserlerde süslemeler ayrıntılı ve dikkatle ince ince işlenmektedir. 
Aristokrasi içerisindeki çeşitli temaları işleyen bu akım akıldan ziyade duygulara hitap eder, derinlikten çok güzellik ön plandadır. Rokoko sanatı, yapay ve yapmacık bir dünyayı resmetti. Daha az biçimsel olmakla birlikte Rokoko temelde aristokrasinin sanatıydı ve barokta bulunabilecek dindarlık, ahlaklılık, özdenetim, akıl ve hamaset yerine, artık aristokrasinin duyumsal ve düşkün yaşam tarzlarını vurguluyordu.
Rokoko tarzı resimler genellikle kadifeler, şık danteller ve oyalara bürünmüş güzel aristokratları resmeder. Figürler uzun ve zariftir, çık ve çekicidir. Yüzler yumuşak, güzel, efemine ve ebedi genç olarak yansıtılır. 
Rokoko sanatı yapmacık ortamlarda eğlenen tasasız aristokratları resmeder. Gösterişli bir şekilde giyinmiş hanımları ve beyleri flört ederken, piknik yaparken ve cafcaflı kır partilerinde müzik çalarken resmeder. Arka plandaki sahne genellikle güzel ağaçlar ve güllerle dolu huzur verici bir doğal ortamdır. 
Rokoko tarzı pastel renklerle, zarif kıvrımlı formlarla, hayal ürünü figürlerle ve (hem görsel hem de fiziksel olarak) tasasız bir havayla kendini belli eder. Rokoko sanatının özü ışıktır. Konu üzerine aşırı derecede ışıklı bölümler yerleştirilir ve bütün bir yapıt renk, etki ve duygu içerisinde ışıktır. 
Neo-Klasizm (18.yy ve 19.yy’ın başı)
Zamanla Barok sanatın aşırılığa kaçması, aşırı dekoratif öğelere kayması (Rokoko) bazı sanatçılarda tepki yaratır, geçmişin klasik dünyasına özlem duyarlar. 
Neoklasizm’de sanatçı, kendi felsefesini dile getirmek yerine belli bir ideali gerçekleştirme anlayışı içindedir. Neoklasisizmin içsel ve dışsal bütünlüğü; onun, kendisini ideal bir çerçeveye oturtmasını sağlar. Klasik gelenekte kurallar o kadar sıkıdır ki; sanatçı, attığı her adımın hesabını verircesine titiz ve dikkatli davranır. Neoklasizm yüksek ideallere sahiptir. Sanat için sanat ilkesine sonuna kadar bağlı kalan sanatçı, bunun dışındaki sanat anlayışına pek sıcak bakmaz. Neoklasik sanatta “kalıcı olmak, ölümsüzlüğü yakalamak” amacı vardır. Bu yüzden sanatçı, eserlerinde mükemmele ulaşmak için sürekli çalışır.
Klasik sanat, sonsuzluğa hitap eder. Eskimez oluşu, onun en önemli özelliğidir. Zaman geçince de değerinden hiçbir şey eksilmez; tam tersi, daha fazla değer kazanır. Klasik teriminin ifade ettiği anlam, genel itibariyle yaratıda bir düzeni, huzuru, açıklığı, ölçüyü, armoniyi ifade eder. Neoklasizmde de sanatçılar bu doğrultu da hareket ederler.
Neoklasik sanat anlayışı en derinlerde yatan o mükemmelliği gösterir. Sanatçı, özerkliği konusunda da dar bir çerçevenin içine sıkışıp kalan neoklasisizmin sanatın dengeyle kurulacağı inancını yüreğinin en derinlerinde taşır. Kompozisyonlarda kullanılan figürleri simgesel anlamlarda da kullanır. Neoklasik çalışmalar, akılla bu dünyayı özdeşleştirme anlayışını taşımıştır. Neoklasik çalışmalarda sanatçı, kılı kırk yaran en küçük detayı bile büyük bir ustalıkla işler. Bu yüzden Neoklasik çalışmaların insanlar üzerinde bıraktığı enfes ve büyüleyici etkisi hemen hissedilir.
Dönemin önemli sanatçıları: Jacques-Louis David ve Jean Auguste Dominique Ingres.
Romantizm (19.yy)
Romantizm sözcüğü, Latin kökenli dillerde söz konusu edilip anlatılan öykü ve söylencelerin ortak adı olan “romans” lardan gelmektedir. Romantizm kendi dönemindeki resim, heykel, mimari, edebiyat ve müzik alanlarında etkili olan sanatsal bir eylem olarak değerlendirilebilir. Romantizm sanat akımıyla beraber, evrenin merkezi olarak kabul edilen insan, aynı zamanda ahlâki değerlerin kaynağı ve ölçüsü olarak da değer görmeye başlamıştır. Romantizm’le birlikte 19.yüzyıl ressamlarının daha önceki dönemlerde görülmemiş bir biçimde resimlerinde yoğun renkleri, hareketli fırça sürüşlerini ve tutkulu duygularını yansıtmışlardır.
Romantik ressamlar resimlerinde, kendilerinden önce hayranlıkla takip edilen sanat dönemlerinden, Neoklasisizmden ve entellektüel yaklaşımlarından yer yer etkilenmelerine rağmen, sezgi ve bireyselliği daha fazla ön plana çıkartmaktadırlar. Romantik dönem sanatçıları eserlerine kahramanlık, aşk, ölüm, hüzün, sevgi, nefret ve yurseverlik gibi konuları ele almışlardır. İşledikleri bu konulara kendi duygusal ve tepkisel ifadelerini katarak eserlerini ortaya koymuşlardır.
18.yüzyılın sonlarında, bir grup Alman yazarın, romantizm sözcüğünü klasisizmin karşı savı olarak kullandıkları bilinmektedir. Klasisizm, bireyin akıl ve düşünce sistemini temel alırken, Romantizm’de bireyin iç dünyasını, coşku ve hayal gücünü ortaya çıkarmaktadır.
Realizm (19.yy)
Gerçekçilik kavramı Fransızca “realite” kavramından türetilmiş, bir sanat akımı olarak ortaya çıkışı ise 19. yüzyılda gerçekleşmiştir. Realizm, (gerçekçilik) bir sanat akımı olarak, kendisinden önce doğmuş olan romantizme bir başkaldırı olarak ortaya çıkmıştır. 19. yüzyılın genel atmosferinden ve özellikle Fransız İhtilali ile birlikte ortaya çıkan pozitivizm akımından beslenen gerçekçiliğin en belirgin özelliği, insanı ve hayatı olduğu gibi anlatma çabasıdır. 
Pozitivizmin izlerini güçlü şekilde taşıyan realizm, romantizmin olağanüstülüklerini, tesadüflerini ve mucizelerini içinde barındırmaz. Kendi dönemine uygun şekilde artık bu sanat akımında mucize yaratan olağanüstü kahramanlar değil, geçim derdine düşmüş, ete kemiğe bürünmüş, modern dönemin birbirine yabancılaşmış insanları göze çarpar. Bu dönemde geleneksel ve kutsal değerlerle daha önce olağan görülen sınıfsal uçurumlar, sorgulanmayan çarpıklıklar, yozlaşma ve bireyin yalnızlığı gibi olgular eserler içinde gözle görülür şekilde işlenmeye başlar. Kısacası klasisizmde ve romantizmde bu ölçüde göz önünde ve bu kadar çıplak şekilde olmayan gerçeklikler artık tüm çıplaklığı ile işlenir.
Realizm insanı, doğayı ve yaşamı hiçbir olağanüstülüğe yer vermeden tamamen olduğu gibi anlatır. “Realizm (gerçekçilik) en geniş anlamı ile “eşyanın ve olayların oldukları gibi tasvir edilmesi”dir.
Realizmin ortaya çıkışında ve gelişimde etkili olan en büyük unsur, bu çağa özgü ekonomik sistem ve insan dünyasında yarattığı büyük değişimdir. Kapitalizmin vahşi bir karaktere büründüğü bu dönem, aynı zamanda ünlü düşünür Karl Marx’ın kendi ekonomik kuramını ortaya attığı bir dönemdi. Marksizim, insan gerçekliğinin çevre ve toplum gerçekliğinden bağımsız anlaşılamayacağının altını çizerken, insanın gelişiminde ve yaşamında başat faktörün ekonomik faktörler ve çevresel gerçeklikler olduğu üzerinde durmaktaydı. Bu yönüyle Marksizmin temel savunuları realizmin biçimlenmesinde oldukça önemli bir rol oynamaktaydı. 
Gerçekçiliğin biçimlenişinde ve maddesel bir karaktere bürünmesinde doğaya olağanüstü özellikler atfeden romantizmin aksine onu neden sonuç ilişkilerine göre açıklayan bilimsel gelişmeler oldukça etkilidir. Daha önce vurgulandığı gibi pozitivizm ve pozitif bilimlerin gelişimi insana yaklaşımda önemli bir değişimi meydana getirmiştir. Doğayı ve insanı bilimsel bir solukla anlama çabası insanın ruhsal derinliğini de aynı yöntemle anlama gayretini yani psikanalizi doğurmuştur. Bu bağlamda yine bu dönemde ortaya çıkan psikanalizin de gerçekçiliğin biçimlenişinde oldukça etkili olduğunu belirtmek gerekmektedir. Sanayi çağı gelişirken doğa, pozitif bilimlerle, toplum, onun uzantısı olan pozitivist akımla, insan ruhu ve derinliği psikanalizle açıklanmaya çalışılırken bunun sanat akımındaki etkisi gerçekçilik içinde kendini hissettirmeye başlamıştır.
Realizmde gerçeği yakalamak için insana ve topluma yönelerek gözlem yapmayı yöntem olarak seçmişlerdir. Gözlem gerçeğe ulaşmak için yöntem olarak kullanılırken, bu yöntem içinde gerçek önyargısız ve abartısız şekilde olduğu gibi tasvir edilir.
Realistlerin amacı, insan ve toplum yaşamını objektif bir şekilde ortaya koymaktır. Sanat eserine aktarılan gerçekler, toplumun her katmanında yaşanan, iyi, kötü, güzel ya da çirkin tüm durumları içine alır. Her sınıftan insan realistlerin eserlerinde yer alsa da ağırlıklı olarak alt sınıf ve orta sınıftan insanların realist eserler içinde yer aldıklarını söylemek mümkündür. Alt ve orta tabakadan seçilen karakterler realizm içinde belli bir tip olarak ön plana çıkar.
EMPRESYONİZM / İzlenimcilik (19.yy sonu)
Empresyonizm modern sanatın başlangıcı olarak kabul edilir. Empresyonizm resim sanatını baştan sona yeniden dizayn etmiştir. Sanat tarihinde yeni kırılmaların yolunu açmış ve bazı yorumlara göre modern sanatın öncüsü unvanını almasına hak kazanmıştır. Bunu da empresyonizmin sanata getirdiği yeniliklerde aramak gerekir. Bu yenilikler şöyle sıralanabilir: Soylu konular yerine sıradan konular seçilmiş, ışık bilimsel olarak incelenmiş, renkler saf olarak yan yana sürülmüş, atölyeler yerine açık hava tercih edilmiştir. Anı yakalamak için hızlı çalışmalar yapılmış; bu yüzden tuval boyutları küçük tutulmuştur. Rönesans’ın çizgisel perspektifi yerine renklerle verilmeye çalışılan perspektif tercih edilmiştir. 
Empresyonizm, kentleşmenin topluma armağan ettiği kafeler, nehir kıyıları, tren istasyonu, caddeler ve diğer tüm kamusal alanları konu olarak ele almıştır. Portrelerde ise sıradan insanları konu almıştır. Tüm empresyonist konular günceldir. Bu yüzden empresyonizm klasik akademik geleneği yıkarak modern sanata giden aşamalardan en önemlisini oluşturur.
Endüstri devrinden sonra tümüyle değişime uğrayan ve yeni bir evreye geçen dünya, üretim koşullarına bağlı olarak yeni bir ekonomik sistem oluştururken endüstriyel kapitalizmin gelişimiyle her alanda büyük bir dönüşümu gerçekleşmişti. Bu yüzden büyüyen kentler kalabalık caddelerin ortaya çıkmasına neden olurken teknik ilerlemeler yeni bir yaşam anlayışının ortaya çıkmasına neden olmuştu. Tüm bunların yanında sanat da tüm bu değişimlerden etkilenmiş; bu değişimler sanatta yeni bir duyuş, yeni bir bakış açısı oluşturmuştu. Özellikle fotoğraf makinesinin keşfi ve ışığın bilimsel olarak incelenmesi akademik anlayışı ve kuralların geçersizliğini getirmişti. Sanatın yüzyıllar boyunca büyük bir zahmetle objenin birebir kopya edilme uğraşısı fotoğraf makinesiyle kısa bir sürede gerçekleştirilince sanatçı, sanatın anlamını, objeyi birebir kopya edilmesinin sanat olmadığını sorgulamaya başlamıştı. Böylece geçmişteki sanat anlayışından çok farklı bir anlayış gelişti. Empresyonizm bir kent sanatı olarak doğmuştur. 
Empresyonistler açık havayı tercih etmiş; renkleri keşfetmenin mutluluğunu yaşamıştır. Rüzgarın taşıdığı serinliği, dalların hışırtısını, kuşların cıvıltısını, rengarenk çiçekleri büyük bir istekle tuallerine taşıdılar. Olağanüstü görsel bir zekaya ve yenilikçi bir karaktere sahip olan empresyonistler geçmişe ait tüm sanat bilgisini kafasından silerek yeni bir sanat anlayışı ve stili getirmiş; hafızasını kaybetmiş bir insan gibi her şeye yeniden başlamıştır. Bundan dolayı kendi bakış açısı ve yöntemleri ile resim sanatını yeniden inşa etmişlerdir.
Empresyonizm sanatçıların amaçları kendilerinden önceki sanat anlayışlarından tamamen farklıydı. Onlar ışığın nesne üzerindeki etkisini araştırmak istiyordu, anlık görüntüleri yakalamak onların başlıca amaçlarıydı. Bu yüzden hızlı çalışmak zorundaydılar. Hızlı fırça darbeleriyle anı bir fotoğraf makinesi gibi kaydetmek istiyorlardı. “Işığın rastlantısallığına, manzaranın o anki görünüşüne, ressam kendini tüm olarak bırakıyordu ve kompozisyon endişesi de ancak ikinci derecede kalıyordu”. Empresyonist sanatçılar bu yüzden bir tutkuyla ışığa aşık olmuştu. Onu her açıdan anlamak yorumlamak istiyorlardı ve sadece ona odaklanmışlardı.
Rönesans'ın biçim ile ilgili perspektifi yerine renklere dayalı bir perspektif ortaya çıkar.
Empresyonizm sanatta hem biçim hem de içerik açısından en büyük dönüşümü konu seçiminde gösterdi. Sanatçı artık kendisinden istenilen konuları değil sanatçının dilediği konuları ele aldı, bu konular o döneme kadar çok basit, dikkate bile alınmayan konulardı. Bu konular kentleşmenin ve endüstrileşmenin etkilerini taşır. Bu konular kamusal alanlar olan parklar, kafeler, tren garları, bulvarlardı. Sanatın hayat pratiğini kapsaması empresyonizmde karşımıza çıkmaktadır. 
Doğayla bir uzlaşım içine giren empresyonist çalışmalarda bütünsel bir izlenim oluşturarak tek tek parçaların gözde bıraktığı bütünlük önemlidir. Empresyonist çalışmalarda parçalar birbirinden bağımsız görünseler bile aralarında sıkı bir bağlantı vardır. Birinin varlığı diğerine bağlıdır, biri olmadan diğeri anlam kazanamaz. Yan yana olan renkler ancak bir bütünsellik oluşturur.
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